
jazz / selection p. 68-75 / SPECIAL VOIX / Soweto Gospel Choir, Primeurs 
de Massy, Antonio Placer, Nathalie Soles, Hasna El Becharia et Malouma, 
hommage à Robert Wyatt, Eliane Elias, Mélanie Pain, Anthony Joseph…
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Danse / selection p. 49-58 / Emmanuelle Huynh présente Monster 
Project, en collaboration avec le chorégraphe Kosei Sakamoto, et Shinbaï, le vol 
de l’âme, où elle partage la scène avec Madame Seiho Okudaira, maître Ikebana.

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. / Prochaine parution le 4 novembre 2009.

classique / selection p. 58-67 / SPECIAL VOIX / Sébastien Guèze, 
Stéphane Degout, les jeunes chanteurs de Royaumont, Waltraud Meier, 
Dorothea Röschmann, Markus Werba …

théâtre / selection p. 3-49 / événement : Le grand metteur en 
scène russe Lev Dodine présente 25 ans de créations théâtrales à la MC93 
de Bobigny.

[ focus ] La Criée rouvre ses portes en grande pompe, p. 8/9 ////// Le Centre dramatique national des Yvelines / 
Sartrouville amplifie son rayonnement théâtral, p. 14/15 ////// La Comédie de l’Est, lieu d’échanges et de partage, 
p. 20/21 ////// Le Théâtre du Nord, un théâtre d’art et de transmission, p. 26/27 ////// Nombreuses créations au TOP de 
Boulogne, p. 31 ////// La Comédie de Béthune multiplie les propositions généreuses, p. 34/35 ////// La scène nationale 
des Gémeaux / sceaux poursuit ses compagnonnages, p. 38/41 ////// Laurent Vacher présente Des Signes des temps,  
un spectacle sur Giordano Bruno, p. 45 ////// à l’Onde de Vélizy, un éclectisme foisonnant et exigeant, p. 50/51.



jusqu’au 24 oct 2009
Ateliers Berthier 17e

texte & mise en scèneOlivier Py

jusqu’au 18 oct 2009
Théâtre de l’Odéon 6e

de Jean-Pierre Siméon, variation à partir de Sophocle
mise en scène Christian Schiaretti
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avec Laurent Terzieff, Johan Leysen, David Mambouch, Christian Ruché
et le chœur Olivier Borle, Damien Gouy, Clément Morinière, Julien Tiphaine

avec Nâzim Boudjenah, Amira Casar, Matthieu Dessertine, Mathieu Elfassi, Michel Fau,
Philippe Girard, Frédéric Giroutru, Laurent Pigeonnat, Olivier Py, Bruno Sermonne,
Pierre Vial (sociétaire de la Comédie-Française)

Orhan Pamuk, lecture par l’auteur avecOlivier Py / 5 oct. 20h
Luis Sepúlveda, lecture par l’auteur avec Bernard Giraudeau / 17 oct. 15h

/ Lectures et rencontres

Direction Olivier Py

Odéon-Théâtre de l’Europe
01 44 85 40 40 • theatre-odeon.eu
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entretien / Fabrice Melquiot

Écrire depuis  
l’enfance en soi
Depuis longtemps Fabrice Melquiot arpente ses territoires 
d’enfance, comme secrète retraite pour regarder le monde. Depuis 
la naissance de Bouli Miro en 2002, il a agrandi la famille de ses 
jeunes compagnons de route. Artiste associé au Théâtre de la Ville, 
il poursuit l’aventure avec Wanted Petula.

Comment concevez-vous votre rôle d’artiste 

associé au Théâtre de la Ville ?

Fabrice Melquiot : C’est d’abord le prolongement 

d’une collaboration de quinze ans avec Emmanuel 

Demarcy-Mota. Et la possibilité de développer un 

travail spécifique sur les écritures d’aujourd’hui 

dans un théâtre que des auteurs vivants ont investi 

comme un grand laboratoire. Nous avons inventé 

des rencontres, des formes, toujours éprouvées 

en public, avec le texte comme lieu de rassem-

blement.

Comment cette présence dans le théâtre 

nourrit-elle votre geste d’écriture ?

F. M. : Elle invite à se confronter à des esthéti-

ques très variées, à préserver une curiosité pour 

d’imprudence. Parce qu’on est contraint de choisir 

la vie, parce qu’il faut d’abord avoir envie de vivre, 

comme disait Artaud.

Quelles sont alors vos sources d’inspira-

tion ?

F. M. : C’est souvent Modane, la ville où je suis né, 

et le quartier où j’ai grandi, que je revisite, que je 

transforme, que je détourne. Et puis des enfants 

que je rencontre, sur le chemin parcouru par mes 

pièces, auxquels j’emprunte un regard, un mot, 

une présence, une fable.

Cette expérience a-t-elle bougé l’écrivain 

que vous êtes ?

F. M. : Bien sûr. Si j’ai autant de plaisir à écrire, 
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le geste des autres – écrivains de théâtre, mais 

aussi des danseurs, des musiciens, des autres 

langages. Ma relation à l’écriture est extrême-

ment joyeuse. Me mettre à ma table, c’est vrai-

ment rentrer chez moi. J’espère toujours cette 

maison la plus ouverte possible ; ça me semble 

un bon moyen d’échapper à « l’univers constitué 

à jamais ». Et ça ne renverse pas les obsessions, 

les entêtements, qui font le suc de l’écriture. De 

toute façon, on les trimballe.

Pourquoi écrivez-vous au « jeune public » ?

F. M.  : J’aime la compagnie des enfants. Je 

cherche leur point de vue sur le monde, sur les 

humains. Créer, c’est toujours questionner ce point 

de vue. Dans les rêveries vers l’enfance se forgent 

les rêves essentiels. J’écris depuis l’enfance, pour 

continuer d’alimenter mon désir d’écrire. Je rega-

gne souvent ces paysages-là parce qu’ils excitent 

mon appétit d’écrire, et mon appétit des autres. Et 

puis la santé du théâtre dépend aussi de la relation 

de joie qu’il est capable (ou pas) d’entretenir avec 

ses enfants.

Cela appelle-t-il un autre travail sur la lan-

gue ?

F. M. : L’enfance ne rétrécit pas l’espace de la 

langue, elle l’élargit. J’aime l’idée que d’une plon-

gée réussie dans les rêveries d’enfance découle 

un rêve de théâtre destiné à tous. C’est une école 

buissonnière où les projets pédagogiques faillirent 

devant les projets d’aventures, c’est un territoire 

autant d’appétit, c’est parce qu’il y a un horizon 

d’enfance, parce que l’enfance n’est pas circons-

crite à l’hier, parce qu’elle est un présent salu-

taire. Ce n’est pas un point de vue d’adulte béat 

devant les jolis-petits-enfants-oh-comme-ils-sont-

mignons. C’est un rapport d’homme à homme, 

si je puis dire. Sauf qu’on n’a pas le même âge, 

c’est tout.

Wanted Petula s’inscrit dans la suite de 

Bouli Miro, de Bouli redéboule… Qu’est-ce 

qui vous a donné envie de retrouver ces 

personnages ?

F. M. : Bouli est le premier personnage avec lequel 

j’ai exploré, en conscience, ces paysages de l’en-

fance partageable. Il est l’enfant de moi, il m’a 

poussé dessus. C’est devenu un compagnon de 

route, Petula aussi et toute cette galaxie de per-

sonnages burlesques, plongés dans des situa-

tions grotesques, graves, baroques. J’aimerais 

qu’ils grandissent avec moi, qu’ils aient eux aussi 

le droit de vieillir et que lecteurs et spectateurs 

aient envie de grandir, vieillir avec eux. Alors je 

continue de rêver vers lui et j’imagine qu’il rêve 

en dehors de moi. Il y a une autonomie magique 

du texte, un moment où les ombres ne sont pas 

circonscrites au temps d’écriture ou au livre en 

tant qu’objet. Bouli existe au-dehors. Il a sa vie, j’ai 

la mienne. De temps en temps, elles se rejoignent 

et ça donne ça.

Entretien réalisé par Gwénola David

Wanted Petula, de Fabrice Melquiot, mise en  

scène d’Emmanuel Demarcy-Mota, du 13 au  

24 octobre 2009, à 14h30 et 19h30, au Théâtre  

des Abbesses, 31 rue des Abbesses,  

75008 Paris. Rens. 01 42 74 22 77 et  

www.theatredelaville-paris.com.  

Texte édité à L’Arche.
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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

« L’enfance n’est pas 
circonscrite à l’hier, 
parce qu’elle est un 
présent salutaire » 

Fabrice Melquiot
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Saison 2009  2010
Compagnons

Nathan le sage
de Gotthold Ephraïm Lessing
traduction Dominique Lurcel
mise en scène Laurent Hatat / anima motrix
avec
Azeddine Benamara
Manuel Bertrand
Mounya Boudiaf
Olivier Brabant
Sarah Capony
Alexandre Carrière
Daniel Delabesse
Céline Langlois
Damien Olivier
Bruno Tuchszer

du 14 au 24 octobre

Synopsis/Squash 
de Andrew Payne
adaptation Vanessa Chouraqui et Robert Plagnol
mise en scène Patrice Kerbrat
avec

Benjamin Boyer
Robert Plagnol

du 4 au 21 novembre

Renseignements / Locations  01 48 33 16 16
En savoir plus www.theatredelacommune.com

Métro ligne 7, station Aubervilliers-Pantin-4 Chemins
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Saison 2009  2010
Compagnons

entretien / Lev Dodine

« Prendre conscience  
de soi et de sa vie  
par le théâtre »
Événement : Lev Dodine présente huit pièces du Théâtre Maly à la 
MC93 de Bobigny. Fabuleux programme : deux pièces de Tchekhov – La 
Pièce sans nom (Platonov) et Oncle Vania –, une pièce contemporaine, 
Les Etoiles dans le ciel de l’aube d’Alexandre Galine, quatre grands 
romans adaptés au théâtre, Frères et Sœurs de Fedor Abramov, 
spectacle fondateur, Les Démons de Fedor Dostoïevski, Tchevengour 
d’Andreï Platonov et Vie et destin de Vassili Grossman, ainsi que 
L’Atelier Lev Dodine. Un théâtre où l’intelligence scénique, l’esthétique 
puissante, mûrement réfléchie, et l’engagement artistique et humain 
touchent au cœur les spectateurs. Une grande chance pour le public 
francilien, à ne manquer sous aucun prétexte !

Frères et Sœurs de Fedor Abramov, créé en 

1985, a été ovationné dans le monde entier. 

Comment et dans quelles conditions avez-

vous monté ce spectacle emblématique ?

Lev Dodine : Ce spectacle est très important pour 

nous. Il est fondateur de notre théâtre. Il a défini en 

quelque sorte notre destin et notre vie. C’est notre 

spectacle préféré, nous le jouerons tant que cela 

sera possible. Il nous est d’autant plus précieux 

qu’une grande amitié nous a liés à son auteur, le 

grand écrivain russe Fedor Abramov (1920-1983), 

qui a su décrire la vérité cruelle mais aussi tendre et 

captivante de notre pays, raconter l’histoire de ce 

peuple, mais aussi celle de l’individu, ses passions, 

son amour. J’ai été ébranlé par les livres d’Abramov 

dans ma jeunesse, au milieu des années 70. J’ai 

été impressionné par la vérité brûlante de ses livres, 

et je me demande comment sa prose a pu passer 

les mailles du filet de l’édition soviétique officielle. 

Pour travailler sur le roman, nous avions à l’époque 

décidé de partir dans un village dans le grand nord 

russe. Ce spectacle est lié à la naissance de notre 

théâtre tel qu’il est aujourd’hui. Et durant toutes ces 

années, nous avons vécu tellement d’ébranlements, 

tellement de chocs tragiques, tellement d’espoirs et 

d’échecs, d’illusions et de désillusions, que le spec-

tacle s’est transformé, il a mûri et nous avons mûri 

aussi. Je dirais que le spectacle est devenu plus 

sage, plus profond, plus dramatique, plus tragique.

Quelle est la finalité du théâtre ?

L. D.  : D’une manière générale, je crois que le 

théâtre est comme tout autre art une tentative et 

pas un résultat. Aujourd’hui, aussi bien en Rus-

sie que dans le reste du monde, nous sommes 
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jusque-là. Nous avons par ailleurs commencé des 

cours d’acrobatie, de diction. Nous étudions la vie 

et nous-mêmes dans la vie. L’atelier que nous pré-

sentons à Bobigny est consacré à l’entraînement 

de l’acteur et au processus de formation poursuivi 

dans nos cours de théâtre.

Voyez-vous des points communs entre les 

différents textes que vous montez ?

L. D.  : Nous jouons beaucoup de prose, parce 

qu’elle est souvent plus riche qu’une pièce de théâ-

tre. La prose vous apporte la liberté vis-à-vis de cer-

taines lois du théâtre, et vous oblige à rechercher un 

théâtre approprié au livre, tandis que la dramaturgie 

vous dicte le théâtre. Nous avons effectivement mis 

des romans en scène, mais ils ne sont pas plus 

nombreux que les pièces. Mais comme la mise en 

scène des romans est rare au théâtre, cela attire plus 

l’attention. Tchekhov ou Shakespeare, tout le monde 

les met en scène, alors qu’un grand roman de Dos-

toïevski, c’est moins courant. Et c’est là une des 

raisons de travailler sur la prose : étonner le public ! 

Pas du point de vue de la promotion du spectacle, 

mais du point de vue de l’attention du public, de 

l’intérêt du public pour le théâtre. Il faut toujours 

étonner au théâtre ! La question est de savoir de 

quelle manière… Il me semble que le roman est le 

genre qui permet de décrire le plus profondément et 

le plus justement possible la vie humaine, la vie des 

couches différentes de l’humanité. La dramaturgie 

ou le théâtre sont incapables d’y parvenir, à l’ex-

ception de Tchekhov et Shakespeare, qui ont créé 

deux théâtres extraordinaires, dont chaque pièce 

contient en soi la même richesse de pensée et de 

contradictions qu’un grand roman.

Le théâtre est-il le royaume de l’individu par 

opposition à une pensée globalisante ? à quel-

les conditions le théâtre parle-t-il du réel ?

L. D. : Le théâtre n’est pas une profession à part 

entière. Je dirais qu’il est l’incarnation de tout ce 

qui nous préoccupe. L’essentiel à mon avis, c’est 

lorsqu’on sent le besoin de voir clair en soi-même. 

C’est une relation très complexe. Régler ses 

comptes avec soi-même est le plus difficile, c’est 

pourquoi souvent nous préférons nous en prendre 

aux autres. Cela arrive aussi bien dans l’art que 

dans la vie, il nous est plus commode d’expliquer 

en quoi les autres sont fautifs. Le plus dur, c’est 

donc essayer de voir un tant soit peu dans son 

âme, dans sa nature, de chercher une réponse à 

la question qui suis-je, qu’est-ce qui me fait souffrir 

et pourquoi ? Quel est mon rapport avec la vie ? 

Qu’est-ce que le processus de vie ? L’artiste est 

celui qui s’intéresse à toutes ces interrogations, 

qui ne peut s’empêcher de tenter d’y répondre. 

L’artiste n’est pas celui qui est capable d’interpré-

ter un rôle sur scène, qui peut montrer un visage 

drôle ou triste, qui sait bien parler ou danser. C’est 

avant tout celui qui ne peut s’empêcher de tenter 

de prendre conscience de soi et de sa vie par le 

théâtre. Tout le bonheur et le malheur qu’il a vécu, 

ses succès et ses échecs imprègnent sa création, 

son travail. Mais le théâtre ne se fait pas par une 

seule personne : se pose la question de la com-

pagnie, du collectif. Il faut dans ce cas qu’il y ait 

une certaine âme collective, une certaine âme de 

famille. Et la naissance de cette âme collective, de 

cette âme de famille, constitue le problème princi-

pal du théâtre et son plus grand miracle.

Entretien réalisé par Agnès Santi

Remerciements à Sorour Kasmaï pour la traduction

25 ans du répertoire de Lev Dodine, du 7 novembre 

au 6 décembre. Spectacles en russe surtitrés en fran-

çais, à la MC93 de Bobigny. Tél. 01 41 60 72 72.

fortement troublés par le show-business qui est 

fondé sur la démonstration du résultat. L’art, de 

mon point de vue, n’est jamais la démonstration 

du résultat. C’est la tentative de comprendre, de 

prendre conscience, de découvrir ce qui n’était 

pas découvert avant toi. La tentative de surmonter 

la résistance du matériau, de dompter son propre 

mutisme, de découvrir de nouvelles possibilités 

chez soi-même et chez l’homme en général. Et 

finalement la tentative de résister à la force de 

gravité de la terre. Voilà ce qu’est l’art.

Vous êtes aussi pédagogue. Comment conce-

vez-vous la formation de l’acteur ? Comment 

préparer les acteurs à jouer de grands textes 

littéraires, qui nous subjuguent et nous rap-

prochent de l’expérience de la vie humaine ?

L. D.  : Il nous a semblé primordial de créer un 

système d’auto perfectionnement de l’acteur, de 

mobiliser au maximum son organisme, en nous fon-

dant sur notre conception du théâtre qui est l’art de 

synthèse par excellence. La journée commence par 

l’entraînement physique qui va façonner le corps de 

l’acteur, former ses muscles et ses os et mettre de 

l’ordre dans tout cela. En première année, chaque 

matin, à neuf heures, les cours commencent par 

la danse. La discipline suivante consiste à jouer 

d’un instrument en orchestre. L’union des fonde-

ments musical et dramatique du métier d’acteur 

est une étape décisive à notre époque où la pro-

fession est en train de devenir amusicale. Il est par 

ailleurs important de pouvoir jouer ensemble. Le 

vrai théâtre est avant tout un champ de relations 

réciproques. Il est aussi essentiel de découvrir en 

soi-même de nouvelles capacités, insoupçonnées 

En traçant un jour le nom de Gilliatt dans la neige, 

la jeune et jolie Déruchette a, à tout jamais, ins-

crit le sien dans le cœur de l’austère et solitaire 

marin qui poussera jusqu’au sacrifice la dévo-

tion secrète et intense qui enflamme son âme de 

titan. Accroché entre ciel et terre sur les rochers 

des Douvres, il y affronte les éléments, la pieu-

vre meurtrière, la faim, la soif et lui-même pour y 

récupérer la machine à vapeur de la Durande, le 

steamer échoué de Mess Lethierry qui a promis 

la main de sa nièce à qui lui rapporterait son bien. 

Le projet de Paul Fructus d’adapter à la scène 

cette œuvre gigantesque et de faire entrer dans 

les limites de son jeu solitaire et d’un plateau étroit 

toute l’immensité de ce roman, qui emprunte à 

la mer ses dimensions et sa puissance, est une 

gageure qu’il relève avec une intensité rare et un 

pari à la mesure de celui de Gilliatt. Car le comé-

dien se fait Gilliatt non seulement par la force de 

l’interprétation et de l’évocation, mais aussi parce 

que, à l’instar du marin forgeant des anneaux 

pêtes, austères et rudes, résistantes et rugissan-

tes comme le vieil Hugo qui avait choisi d’en faire 

son asile. L’adaptation du texte est remarquable 

et Paul Fructus dompte le rythme de ses périodes 

et la prodigalité de son verbe avec une énergie 

formidable. Et quand vient le temps de l’épilogue 

où Gilliatt voit lui échapper le fruit promis de son 

labeur et s’enfuir celle pour laquelle il a dompté 

les cavales du ciel et l’hydre des profondeurs, le 

comédien sait retrouver la douceur et la tendresse 

émue d’une fin de veillée passée à écouter, éber-

lué, tétanisé et haletant, une histoire merveilleuse 

et terrible. On passe devant ce spectacle un extra-

critique ¶
Les Travailleurs de la mer
Paul Fructus réussit une remarquable adaptation des Travailleurs 
de la mer, de Victor Hugo, qu’il interprète avec un sens du rythme, 
un art de la démesure épique et une émotion éblouissants.

La tendresse émue d’une fin de veillée passée à écouter une histoire merveilleuse et terrible.
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grossiers et des poulies formidables pour arra-

cher le trésor mécanique à son tombeau maritime, 

Paul Fructus triture, transforme, soude le matériau 

théâtral en artisan inspiré pour faire naître d’une 

scène devenu creuset diabolique un chef-d’œuvre 

époustouflant.

Un comédien protéiforme  
faisant feu de tout bois
Patrick Fournier à l’accordéon et Jean-Louis 

Morell au piano accompagnent Paul Fructus et 

participent avec talent à l’évocation de ce combat 

entre l’ange ténébreux et les démons maritimes et 

amoureux qui l’affligent. D’un filet de pêche, Paul 

Fructus fait naître la mer et ses courants, la pieuvre 

et ses rets ; de quelques morceaux de bois et de 

fer, il construit le calvaire de Gilliatt ; d’un bonnet, 

il change de personnage ; d’une minuscule lan-

terne, il évoque la menace ou l’espoir ; et de la 

seule puissance de son jeu, il réussit à camper 

tous les habitants de ces terres balayées des tem-

ordinaire moment qui fait remonter de l’enfance 

tout le bonheur archaïque des premiers émois lit-

téraires. Un homme est là face à nous et raconte. 

Un homme océan. Il crée un monde par la seule 

force des mots et du souffle. Énorme !

Catherine Robert

Les Travailleurs de la mer, d’après Victor Hugo. 

Adaptation et jeu de Paul Fructus ; mise en  

scène de Daniel Briquet. Du 17 septembre au 

21 novembre 2009. Jeudi, vendredi et samedi à 

19h. Théâtre Clavel, 3, rue Clavel, 75019 Paris. 

Réservations au 06 42 46 78 46.

« L’art ou la tentative 
de surmonter la  
résistance du matériau, 
de dompter son  
propre mutisme, de 
découvrir de nouvelles 
possibilités chez  
soi-même et chez 
l’homme en général. »
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//// 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  ////

critique ¶
L’Européenne
David Lescot – auteur et metteur en scène – s’attache à penser le 
concept européen à travers l’image de la démultiplication des 
langues. Un pari souriant en forme de métaphore vouée à l’échec.

Un programme de lectures, de rencontres et d’ateliers offerts mais aussi des stages et le Concert des Klez Têtes.
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GENÈVE-PARIS-MILAN
Projet de Jean-Claude Penchenat
du 10 au 13 septembre Salle en pierre
jeu.-ven. à 19h30 × sam. à 21h × dim. à 18h

L’ÉCUME DES JOURS de Boris Vian       
M. en sc. : Béatrice de La Boulaye
du 10 au 20 septembre Salle boisée
mar.-mer. à 19h × jeu.-ven. à 21h30 
sam. 12 sept. à 19h × sam. 19 sept. à 21h × dim. à 16h

CALDERON de Pier Paolo Pasolini           
M. en sc. : Clara Chabalier
du 10 au 20 septembre Salle studio
mar. au sam. à 20h30 × dim. à 16h

CRIME ET CHÂTIMENT d’après F. Dostoïevski
M. en sc. : Nikson Pitaqaj (spect. en 2 parties)
du 15 au 27 septembre Salle en pierre 
mar. (1re partie) à 21h × mer. (2e partie) à 21h 
jeu. (1re partie) × ven. (2e partie) à 19h 
sam. (intégrale) à 16h
dim. (le 20 : 1re partie, le 27 : 2e partie) à 18h

À TABLE ! GENS DE MAISON
JE T’OFFRE UN CAFÉ ? 
Lectures mises en espace par J.-C. Penchenat
du 22 au 27 septembre Salle studio
mar. au sam. à 20h30 × dim. à 16h

LE SONGE DE L’ONCLE d’après F. Dostoïevski
M. en sc. : Stanislas Grassian
du 23 septembre au 18 octobre Salle boisée
mar.-mer. à 19h × sam. à 19h 
sauf sam. 26 sept. à 21h × jeu.-ven. à 21h 
sauf jeu. 24 sept. et ven. 25 sept. à 21h30 × dim. à 16h

YAACOBI ET LEIDENTAL de Hanokh Levin
M. en sc. : Alain Batis
du 29 septembre au 18 octobre Salle en pierre
mar.-mer.-sam. à 21h × jeu.-ven. à 19h × dim. à 18h 

SENTIER DE DÉPENDANCE de M. de Beaumont
M. en sc. : Marie de Beaumont
du 29 septembre au 4 octobre Salle studio
du mar. au sam. à 20h30 × dim. à 16h

MÈRES VEILLEUSES de Sylvie Chastain
M. en sc. : Hervé Bernard Omnès
du 8 au 25 octobre Salle studio
du mar. au sam. à 20h30 × dim. à 16h

THÉBAIDE, FILS D’ŒDIPE ! 
d’après Sophocle, Racine, Euripide et Rotrou
M. en sc. : Claude Bonin
du 20 octobre au 1er novembre Salle en pierre
mar.-mer.-sam. à 21h × jeu.-ven. à 19h × dim. à 18h

HYÈNES de Christian Siméon
M. en sc. : Thierry Falvisaner
du 20 octobre au 1er novembre Salle boisée
mar.-mer.-sam. à 19h30 × jeu.-ven. à 21h × dim. à 16h

CARNET D’ENFANCE de Jacques Courtès               
M. en sc. : Stanislas Grassian
du 20 au 23 octobre Salle studio
du mar. au ven. à 19h
du 27 octobre au 1er novembre Salle studio
du mar. au sam. à 21h × dim. à 18h

LE TRAIN DE 7h40
ET AUTRES CONTES FERROVIAIRES
De et par Alain Karpati
du 27 octobre au 1er novembre Salle studio
du mar. au sam. à 19h × dim. à 16h

WORDS ARE WATCHING YOU
# 0. Esquisses de René Fix
M. en sc. : Julie Timmerman
du 10 septembre au 1er novembre
sam. à 20h45 × dim. à 15h45 sauf le 1er nov. à 14h

⨳ Théâtre de l’Épée de Bois × Cartoucherie
⨳ Route du Champ de Manœuvre × Paris 12
⨳ Station Château de Vincennes puis Bus 112 arrêt Cartoucherie
⨳ Le Théâtre de l’Épée de Bois n’assure pas le service de navette gratuite
Un bar est à votre disposition avant et après les spectacles.
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Des tentatives orchestrales d’union européenne rétive.

L’homme éprouve sa langue originelle comme 

unique tandis qu’il la voit se pluraliser dans la vie 

sociale ouverte aux diversités. Cette dialectique 

répond à une volonté de contourner l’enferme-

ment individuel – ou étatique – pour le faire écla-

ter. Saura-t-on faire l’Europe administrativement, 

politiquement et culturellement au-delà de la tra-

dition commerciale britannique et la suprématie 

de la langue anglaise de négoce ? Un casse-tête 

chinois pour Norma Gette dans L’Européenne, 

sous-déléguée à la Direction générale des Affai-

res culturelles de la Commission européenne, qui 

affronte les interprètes professionnels. Pour cette 

« année du dialogue » – il faut comprendre didacti-

quement « échange », « partage » et « réciprocité » 

–, l’eurocrate distinguée accueille en « résidence » 

un poète francophone, un compositeur français, 

une installatrice allemande, un performer portu-

gais, une chanteuse italienne et un orchestre. Un 

joli coup de pied donné par David Lescot dans 

la fourmilière des stratégies culturelles « innovan-

tes ». Commandes ont été passées aux artistes 

« créateurs » : une épopée, un hymne, une instal-

lation et une performance pour célébrer l’Europe 

institutionnalisée. Mais comment réduire le nombre 

de bulletins des eurosceptiques ?

Est-il possible de parler  
plus fort que la mémoire ?
Les scrutins démocratiques des états respectifs 

ne font qu’emballer la machine bureaucratique 

de la Communauté qui malmène le principe de 

proportionnalité et d’équité. Une linguiste belge 

– la gouaille d’Elizabeth Mazev tombe à point – 

s’acharne à construire l’entité européenne malgré 

les obstacles : « Aujourd’hui, l’Union compte vingt-

sept membres et vingt-trois langues officielles, ce 

qui porte le nombre de combinaisons linguistiques à 

cinq cent six ». Il faut savoir compter avec l’Estonien 

qui traduit le grec et le Maltais le tchèque. Certes, 

l’Europe n’est pas concernée par les trois mille 

langues en usage dans le monde parlées par quel-

ques dizaines à plus de cinq cents millions de per-

sonnes. Que dire des idiomes en voie d’extinction, 

des dialectes en cours comme le « sicilien », des 

patois, du sort des langues minoritaires du Sud ? 

Que reste-t-il de la vieille Europe ? Des rapports de 

force économiques et linguistiques. Un théâtre nu 

de tréteaux et d’ombres, une figure chenue qu’une 

jeune Slovaque tente de ranimer. La moribonde se 

souvient de l’Histoire et de l’extermination des juifs. 

Est-il possible de parler plus fort que la mémoire ? 

Sur le plateau, les comédiens parfois égarés mais 

décidés à en découdre déploient dans l’humour 

une verve rageuse et un joyeux chaos scénique. 

Au-delà de l’intercompréhension passive, le citoyen 

européen ne voit en effet qu’une seule issue, aller 

dans la langue de l’autre.

Véronique Hotte

L’Européenne, de David Lescot, mise en scène de 

l’auteur, du 22 septembre au 7 octobre 2009, le 4 

octobre à 15h au Théâtre de la Ville – les Abbesses – 

31, rue des Abbesses 75018 Paris Tél. 01 42 74 22 77 

et www.theatredelaville-paris.com. Texte publié chez 

Actes Sud-Papiers.

critique ¶
Le Projet Conrad
Philippe Adrien parvient à faire théâtre d’une réalité complexe en 
questionnant et mettant en abyme les représentations du réel et de 
l’Histoire de la colonisation.
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Kayerts et Carlier (Arnaud Carbonnier et Jean O’Cottrell) s’enlisent dans une jungle compacte.

Point de départ : une troupe de théâtre avec comé-

diens noirs et blancs s’apprête à mettre en scène Un 

avant-poste du progrès (1897) de Joseph Conrad. 

Est-ce le réel qui devient théâtre ? Ou est-ce le théâ-

tre qui devient réel ? Le spectacle est ici tellement 

abouti que le travail théâtral parvient à donner à voir 

une réalité pourtant complexe et contradictoire, sus-

citant colères, passions, amertume et cris de déses-

poir. Le spectacle surprend et étonne le spectateur, 

à force de fouiller les âmes et les consciences, de 

débusquer des éclats de vérité, de naviguer entre 

l’Histoire et ses lectures, et de faire remonter à la 

surface des sentiments humains puissants. Cette 

réalité que la pièce explore à fond, cherchant à met-

tre en lumière tous ses coins et recoins, est d’abord 

historique : c’est l’Histoire de la colonisation, des 

relations scandaleuses entre Européens et Africains, 

qui encore aujourd’hui se ramifient en de désolantes 

conséquences. La pièce, création collective, nourrit le 

débat d’une matière dialectique foisonnante, riche et 

fine, qui entrecroise habilement le factuel et le vécu, 

les discours supposément historiques (projetés) et 

les expériences individuelles, pour mieux souligner 

les contradictions et les souffrances des uns et des 

autres. 

Serviteurs du progrès
Entre bons sentiments et coups de gueule, entre 

savantes explications et réactions épidermiques, ce 

foisonnement est une complète réussite, parce qu’il 

est nourri de multiples mises en abyme du théâtre, 

et surtout des représentations du réel, des clichés 

et des préjugés. Cette exploration du passé et de 

la perception du monde que chacun met en œuvre 

selon son histoire personnelle se développe à travers 

un diptyque. Première partie : un “work in progress” 

fourmillant d’ateliers d’improvisation est l’occasion 

de s’interroger sur l’héritage de la colonisation, sur 

l’identité et l’altérité, sur les injustices et les espoirs, 

et l’émotion prend logiquement le pas sur la distan-

ciation, surtout lorsque le réel fait irruption avec sa 

force implacable : Barack Obama bientôt élu (yes !), 

ou agression dans un RER. Deuxième partie : la der-

nière répétition de la nouvelle. Deux benêts, Kayerts 

et Carlier, sont expédiés dans un comptoir reculé fai-

sant commerce de l’ivoire, au Congo administré par 

la Belgique. Le comptoir est en fait géré par Makola, 

qui vient de Sierra Leone. Dix porteurs “serviteurs du 

progrès” sont mobilisés. Assaillis par la chaleur et 

les moustiques, les deux hommes s’enlisent. Cette 

humanité perdue dans un monde cauchemardes-

que, une jungle infinie, opaque et compacte, est 

mise en scène avec dérision et ironie. L’argent, la 

croix, divers fantasmes civilisateurs surgissent. Enfin, 

retour à notre monde contemporain avec un appel 

slamé à la mixité. « The world is out of control » 

mais le rapport à l’autre est à définir… Un projet 

hautement dialectique servi par des comédiens très 

convaincants.

Agnès Santi

Le Projet Conrad, Un avant-poste du progrès, 

d’après Joseph Conrad, adaptation et mise en scène 

Philippe Adrien, du 17 septembre au 25 octobre, du 

mardi au samedi 20h, dimanche 16h, au Théâtre de la 

Tempête, 75012 Paris. Tél. 01 43 28 36 36.

théâtre   critiques

6�  / N°171 / octobre 2009 / la terrasse 

critiques   théâtre
 la terrasse / octobre 2009 / N°171 / � 7

critique ¶
L’Avare
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Pierre Louis-Calixte et Denis Podalydès dans une  

nouvelle mise en scène de L’Avare.

Un escalier de pierre monumental desservant l’inté-

rieur d’un hôtel du xviie siècle, des costumes d’épo-

que, six coups frappés avant le lever de rideau (his-

toriquement, trois valaient pour la troupe de l’Hôtel 

de Bourgogne, trois pour celle de Molière) : c’est à 

travers un cadre des plus traditionnels que Cathe-

rine Hiegel (qui est, depuis mai 2008, Doyen des 

Comédiens-Français) présente, Salle Richelieu, une 

nouvelle mise en scène de L’Avare de Molière. Un 

cadre qui pourrait faire craindre une représentation 

empesée, cérémonieuse, mais qui participe, en fait, 

à une très belle réussite. Car, à l’intérieur de cette 

esthétique sans surprise, se joue un formidable 

ballet d’acteurs. Ils sont dix sur scène (accompa-

gnés de quatre élèves comédiens prenant part au 

programme de professionnalisation inauguré, cette 

année, par Muriel Mayette). Dix à investir les mou-

vements et les inflexions d’une pièce qui, pour être 

l’une des plus connues du répertoire, continue à 

surprendre et captiver. On n’a jamais fini de sonder 

les grands textes. On n’a jamais fini d’en redécou-

vrir telle réplique, tel aspect de personnage, telle 

perspective dramaturgique.

L’art d’un grand  
Denis Podalydès
Construit autour de la présence d’un Denis Poda-

lydès au sommet de son art, le spectacle créé par 

Catherine Hiegel permet toutes ces redécouvertes. 

D’une intelligence et d’une précision étonnantes, 

l’interprète d’Harpagon s’impose dans une com-

position en tout point admirable. Exigeant, déli-

cat, à la fois concret et retenu, Denis Podalydès 

fait preuve d’une intériorité sans faille, travaille en 

creux pour maîtriser au millimètre l’avancée de 

son personnage. Loin des noirceurs exacerbées, 

loin des complaisances burlesques, il confère 

une grande fluidité, une grande profondeur à la 

représentation. Mais la réussite de cette nouvelle 

version de L’Avare ne se limite pas à cette seule 

performance. Aux côtés de l’acteur, Dominique 

Constanza, Christian Blanc, Jérôme Pouly, Pierre 

Louis-Calixte, Serge Bagdassarian, Marie-Sophie 

Ferdane, Stéphane Varupenne, Benjamin Jungers 

et Suliane Brahim (la jeune comédienne fait son 

entrée au Français) n’ont rien de faire-valoir. Il est 

d’ailleurs assez enthousiasmant de voir la jeune 

génération s’illustrer de si belle façon auprès de 

ses aînés. Révélant des qualités rares, Stéphane 

Varupenne et Benjamin Jungers contribuent ainsi 

à soutenir l’idée d’une troupe qui ne cesse de se 

régénérer, d’une troupe ancrée dans le présent et 

dans l’avenir.

Manuel Piolat Soleymat

L’Avare, de Molière ; mise en scène de Catherine 

Hiegel. En alternance du 19 septembre 2009  

au 21 février 2010. Matinées à 14h,  

soirées à 20h30. Renseignements et location  

au 0825 10 16 80 (0,15 € TTC la minute) ou  

sur www.comedie-francaise.fr

Après la mise en scène historique 
de Jean-Paul Roussillon en 1969 
et celle d’Andrei Serban en 2000, 

Catherine Hiegel signe une nouvelle version de L’Avare à la Comédie-
Française. Une version très classique au sein de laquelle se dessine 
d’admirables compositions d’acteurs.



focus • la criée-théâtre national de marseille / saison 2009-2010
8�  / N°171 / octobre 2009 / la terrasse

la criée-théâtre national de marseille / saison 2009-2010 • focus

 la terrasse / octobre 2009 / N°171 / � 9

La Criée rouvre ses portes  
en grande pompe !

///////////////////////////////////////////////////////////////////////////

La Criée - Théâtre National de Marseille.  

30, quai de Rive Neuve, 13007 Marseille.  

Tél. 04 91 54 70 54 et sur www.theatre-lacriee.com

///////////////////////////////////////////////////////////////////////////

entretien / Jean-Louis Benoit

Du grand répertoire  
aux textes contemporains
Après une saison passée hors les murs pour travaux, le Théâtre 
national de Marseille revient sur le Vieux Port avec une 
programmation à laquelle son directeur prend part en mettant en 
scène La Nuit des rois de Shakespeare.

Quelle couleur avez-vous souhaité donner à 

la saison 2009/2010 ?

Jean-Louis Benoit : Après une année 2008/2009 

de demi-activité, j’ai souhaité que cette saison de 

réouverture soit riche et flamboyante, large et 

éclectique. J’ai donc programmé près de trente 

propositions, qui vont du grand répertoire à des 

textes contemporains. De plus, je suis particuliè-

rement heureux de présenter trois spectacles de 

Pippo Delbono.

Vous avez également ouvert votre program-

mation à la musique, au cinéma, à la danse…

J.-L. B. : En effet. Cette année, nous aurons le 

plaisir d’accueillir le pianiste de jazz Brad Mehldau, 

David Galoustov et Caroline Sageman qui interpré-

teront l’intégrale des sonates pour piano et violon-

celle de Beethoven, ainsi que le Ballet national de 

Marseille qui présentera une création de Frédéric 

Flamand. J’ai également voulu programmer L’Hi-

rondelle et la Mésange, un ciné-concert au cours 

duquel l’accordéoniste Marc Perrone accompa-

gnera le film réalisé en 1920 par André Antoine. 

Mêler ainsi le théâtre à d’autres formes d’expres-

sion artistique est une façon de croiser les publics, 

d’ouvrir La Criée à toujours plus de spectateurs. 
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Lorsque j’ai pris la direction de ce théâtre, en 2001, 

il était davantage refermé sur lui-même. J’ai sou-

« La Nuit des rois 
raconte de façon 
magnifique la quête 
de l’identité. » Jean-Louis Benoit
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propos recueillis / Renaud Marie Leblanc

Épure tragique
Après plusieurs créations autour de textes contemporains, Renaud 
Marie Leblanc s’attaque à un monument du théâtre classique : 
Phèdre de Racine.

«Phèdre me fascine depuis mon entrée dans l’âge 

adulte. Mais j’ai relu Britannicus il y a deux ans, et je 

ne comprenais plus rien à l’alexandrin ! Je me suis 

demandé : les textes classiques ne sont-ils que des 

objets littéraires sublimes ou bien nous parlent-ils 

encore ? Pour moi, la modernité du texte réside 

dans ses personnages. Plongés dans les affres du 

désir et de la passion, ils produisent eux-mêmes 

leurs dérèglements. Dans leur bouche, l’alexandrin 

souligne la tension entre le désir qui brûle et le car-

can de la langue qui verrouille. Racine écrivait en 

prose. Avant de retravailler en alexandrin, parce que 

c’était la langue obligée. Quand on décide de mon-

ter Phèdre, on se dit qu’on va faire ce que personne 

n’a fait auparavant. Mais la pièce est moins référen-

cée qu’on ne le croit. A Marseille, elle n’a pas été 

entretien / Marcel Bozonnet

Un conte initiatique sur  
la conquête du pouvoir
Baïbars figure parmi les personnages héroïques de l’histoire moyen-
orientale, immortalisé par les conteurs. Marcel Bozonnet adapte à 
la scène ce grand récit de la littérature arabo-musulmane.

Pourquoi ce personnage ?

Marcel Bozonnet : Je m’intéresse depuis jeune 

homme au Moyen-Orient, d’abord par le biais 

politique puis par la littérature arabo-musulmane. 

Désirant m’y replonger, j’ai découvert Le Roman 

de Baïbars dans les rayonnages de la bibliothèque 

de l’Institut du Monde Arabe. Ce texte vient de la 

culture populaire orale et appartient aux grands 

cycles narratifs. Les plus anciennes traces écri-

tes datent du xviie siècle, mais ce sont surtout 

les conteurs qui transmirent cette histoire orale-

ment. J’avais à cœur de montrer cette œuvre sur 

la « scène commune », selon l’expression d’Ab-

delwahab Meddeb, afin de rappeler que la littéra-

ture arabo-musulmane participe du concert des 

grandes cultures du monde, quand les images de 

la barbarie terroriste qui frappent l’actualité ten-

draient à le faire oublier.

Le roman de Baïbars comprend dix volumes. 

Comment l’avez-vous adapté ?

M. B. : Même s’il porte sur un personnage histori-

que réel, le roman suit la structure d’un conte ini-

tiatique. Nous avons travaillé à partir de la version 

de Damas, en sélectionnant les épisodes princi-

paux, en isolant les lignes structurelles et les sept 

figures principales. L’histoire commence par une 

prophétie qu’un roi voit en songe. Surgit alors Baï-

bars, l’esclave annoncé, malade, abandonné, puis 

secouru et adopté par une bienfaitrice. L’adoles-

cent traverse les épreuves initiatiques pour devenir 

un parfait guerrier. Il triomphe de son ennemi usur-

pateur, antihéros diabolique, défait les Mongols et 

arrête les Croisés, puis s’impose puissant Sultan 

des terres d’Islam.

Quel traitement scénique ce conte théâtral 

appelle-t-il ?

M. B. : La difficulté est d’atteindre la simplicité, 

les images symboles. L’esthétique et la mise en 

scène mettent en tension l’archaïque et le contem-

porain. Sur la scène, presque vide, un cercle de 

sable dessine l’espace de jeu que se partagent 

des comédiens arabes et français, tandis qu’une 

trame sonore électro-acoustique traduit l’atmos-

phère du merveilleux.

Le récit revient en force sur les plateaux de 

théâtre. Y voyez-vous un signe d’époque ?

M. B. : Le flot continu des images et discours nous 

jette dans une telle confusion que nous avons 

peut-être besoin de retrouver un récit structurant, 

de déchiffrer l’irrationnel. L’histoire me semble 

aussi le meilleur contrepoint au débat sur l’identité 

nationale et l’immigration.

Propos recueillis par Gwénola David

Baïbars, le mamelouk qui devint sultan, d’après  

Le Roman de Baïbars, adaptation de Marcel 

Bozonnet et Judith Ertelet mise en scène de Marcel 

Bozonnet. Du 2 au 6 mars 2010.
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« La littérature  
arabo-musulmane 
participe du concert 
des grandes cultures 
du monde. » Marcel Bozonnet

haité le faire évoluer en jetant des ponts vers les 

autres institutions de la ville, les compagnies régio-

nales, les écoles d’art dramatique…

Après Henri V en 1999, vous met-

tez aujourd’hui en scène La Nuit de rois. 

Pourquoi revenir à Shakespeare ?

J.-L. B. : J’ai toujours eu envie de mettre en scène 

une comédie de Shakespeare. Généralement, en 

France, on monte plutôt ses grandes tragédies. Si 

La Nuit des rois me plaît tant, c’est parce qu’elle 

raconte de façon magnifique la quête de l’identité. 

C’est un thème passionnant. Durant toute la pièce, 

une jeune fille lutte contre l’idée de la mort de son 

frère jumeau. Sans même s’en rendre compte, elle 

part ainsi à la recherche d’elle-même. Dans cette 

pièce, Shakespeare tisse les fils de la farce et de 

l’amour de façon noble et lumineuse, de façon 

particulièrement délicate.

Propos recueillis par Manuel Piolat Soleymat

La Nuit des rois, de William Shakespeare ;  

mise en scène de Jean-Louis Benoit.  

Du 5 au 28 novembre 2009.

Une saison riche et copieuse, de nombreuses créations, un soutien 
indéfectible aux compagnies régionales en même temps qu’une 
ouverture internationale d’envergure, des textes du répertoire 

voisinant avec des auteurs contemporains, des valeurs sûres et pourtant de l’audace : La Criée rouvre ses portes avec entrain et concocte 
un menu étoilé avec des propositions éclectiques et foisonnantes plus alléchantes les unes que les autres !

gros plan / PIPPO DELBONO

Un théâtre de l’intime 
visant à l’universel
En collaboration avec la scène nationale Le Merlan, le Théâtre 
de La Criée accueille la troupe du metteur en scène italien Pippo 
Delbono. Spectacles, rencontres, projections : une plongée au sein 
d’un univers artistique qui travaille à représenter le monde dans 
toute sa profondeur et toute sa diversité.

Entremêlant images scéniques, mises en jeu 

corporelles et chorégraphiques, éclats textuels, 

paysages musicaux…, Pippo Delbono compose 

un théâtre d’une poésie libre et énigmatique. Une 

poésie qui fouille l’humain dans ce qu’il a de plus 

singulier, de plus distinctif pour tenter de mettre 

au centre du théâtre le monde tel qu’il est. Une 

façon de scruter l’intime et le particulier pour tou-

cher à l’universel. Cela à l’aide d’une troupe qui 

suit le metteur en scène depuis de nombreuses 

années, troupe bigarrée composée d’interprètes 

parfois en marge des normes sociales  : Bobo, 

une dimension totale de fragilité. » Cette fragilité, le 

metteur en scène et comédien la place au cœur de 

ses créations, tentant de confronter le spectateur 

à ce qu’il y a de plus vrai, de plus sincère et de 

plus lucide au sein de l’homme. 

Des états de conscience  
et de bouleversement
Ce sont alors des pans entiers de monde qui 

émergent – des pans rugueux ou lumineux, chao-

tiques, joyeux ou provocateurs – et tentent de 

révéler au public des états de conscience, voire 

de bouleversement. Cet univers profondément 

personnel, le Théâtre de La Criée et le Théâtre 

Le Merlan ont décidé de le mettre à l’honneur en 

janvier 2010. I Raconti di Guigno, Questo Buoi 

feroce, La Menzogna (spectacle créé l’été dernier 

au Festival d’Avignon), Enrico V (d’après William 

Shakespeare), mais aussi deux films (Grido et 

La Paura) et deux rencontres avec l’homme de 

théâtre italien : cette quinzaine delbonienne sera 

l’occasion de (re)découvrir le parcours d’un artiste 

qui parle sur scène « de l’amour, de la mort, de 

la violence, de la lutte… », qui crée « en mettant 

des choses côte à côte, comme une composition 

musicale, deux notes par deux notes ». Un artiste 

pour qui « mettre en scène, c’est composer une 

mosaïque ».

Manuel Piolat Soleymat

Au Théâtre de La Criée : I Raconti di Guigno (Récits 

de juin), le 5 janvier 2010 ; Questo Buoi feroce,  

les 6 et 7 janvier ; La Menzogna, du 14 au 16 janvier ; 

rencontre avec Pippo Delbono le 16 janvier à 17h30, 

projection de Grido à 20h00. Au Théâtre Le Merlan : 

Enrico V, les 9, 10 et 12 janvier ; projection de  

La Paura le 9 janvier à 21h00, rencontre avec  

Pippo Delbono à 22h30.

comédien microcéphale sourd et muet qui a 

longtemps vécu dans un hôpital psychiatrique ; 

Gianluca, comédien trisomique ; Nelson, ancien 

SDF devenu comédien… « Le théâtre, ce sont les 

acteurs, affirme Pippo Delbono. Tout doit être au 

service de l’acteur ; car au théâtre, un être humain 

parle à des êtres humains. L’acteur doit être inno-

cent, se laisser regarder jusqu’au fond ; il n’est pas 

le chef de son rôle, de ses idées, de ses pensées, 

mais il est au service de ceux qui regardent, dans 
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propos recueillis / Anne-Marie Lazarini

Portrait d’une  
femme réfractaire
Après Les Travaux et les Jours, Anne-Marie Lazarini s’empare de 
Portrait d’une femme (1984) de Michel Vinaver, dont elle connaît 
bien l’œuvre. Une pièce admirable, énigmatique et ambiguë, où toute 
certitude s’efface devant la complexité d’une personne humaine.

«Pour écrire cette pièce énigmatique, Michel 

Vinaver s’est fondé sur un fait divers qui l’a fasciné. 

En 1951, Pauline Dubuisson tue son ex-amant Félix 

Bailly, sur le point de se marier. Le procès reten-

tissant de la  meurtrière (qui a inspiré La Vérité de 

Clouzot), déchaîne les foules et s’achève en novem-

bre 1953 par sa condamnation aux travaux forcés 

à perpétuité. La jeune femme est perçue comme 

un monstre sulfureux, alors que son ami était au 

contraire parfait et bien élevé. Michel Vinaver a 

découpé dans Le Monde les articles du chroni-

queur judiciaire, et les a gardés plus de trente ans 

dans un placard. Au moment de l’écriture, il s’est 

donné comme principe de n’utiliser dans la partie 

du procès que ce qui avait été véritablement dit 

dans la salle d’audience, qui était reproduit dans 

le quotidien. On voit à quel point on a essayé de la 

pulvériser. Lors du procès, elle ne correspond pas 

au rôle d’accusée qu’on lui assigne, elle n’entre pas 

dans ce jeu. Elle est réfractaire donc la machine 

judiciaire tourne à vide. J’aime beaucoup le per-

sonnage de Sophie Auzanneau (écho de Pauline), 

interprété par Jocelyne Desverchère, personnage 

à la fois opaque et transparent, insaisissable et 

aux motivations troubles. Michel Vinaver construit 

admirablement cette fiction comme un puzzle en 

agençant des éléments de la vie de Sophie sans 

qu’on sache qui a le bon regard sur elle. Cela met 

le spectateur en position de jury. Il faut entrer dans 

l’énigme et Iaisser venir, laisser parler cette écriture 

qui éveille l’esprit.»
Propos recueillis par Agnès Santi

Portrait d’une femme, de Michel Vinaver, mise en 

scène Anne-Marie Lazarini, du 2 au 6 février 2010.

Il était une fois 
Germaine 
Tillion
////// Xavier Marchand /////////////////////////////////////////////////

Xavier Marchand met en scène un 
montage d’extraits des œuvres de 
Germaine Tillion et fait revivre cette 
extraordinaire franc-tireuse de la 
pensée, femme libre et écrivain originale.
Relevant la gageure d’adapter et de mettre en 

scène les écrits théoriques de Germaine Tillion, 

Xavier Marchand les ordonne en trois périodes : 

celle des expéditions ethnologiques dans les Aurès, 

celle de la déportation à Ravensbrück, celle de la 

guerre d’Algérie. Choisissant de faire porter la 

parole de cette femme hors du commun par des 

comédiens jouant sur fond de documents visuels et 

sonores, Xavier Marchand entend faire partager son 

admiration pour celle que les Chaouïas appelaient 

avec respect « la vieille » et sa « manière singulière 

de parler du monde et de l’analyser ».� C. Robert

Il était une fois Germaine Tillion, d’après l’œuvre de 

Germaine Tillion ; mise en scène de Xavier Marchand. 

Du 12 au 21 mars 2010. Projection de films et 

rencontres lors de quatre journées consacrées à 

Germaine Tillion les 13, 14, 20 et 21 mars.

Push up
////// Roland Schimmelpfennig /////////////////////////////////////

Primat du chiffre et de la 
compétitivité : Push up interroge 
la réalité contemporaine de 
l’entreprise et la place de l’individu 
dans le monde.
« Push up, c’est le monde de l’entreprise représenté 

sur scène, déclare le metteur en scène Gabriel Dufay. 

C’est le mot d’ordre d’une société économique néoli-

bérale au paroxysme de sa puissance : il s’agit avant 

tout de faire du chiffre, de réussir, de poursuivre son 

ascension sociale. (…) Réel et virtuel s’enchevêtrent 

dans [ce] monde régi par la surveillance, la consom-

mation, la transparence, [ce monde] guetté par le 

désarroi. » Posant un regard incisif sur les dérègle-

ments de nos comportements, de nos cadres de vie, 

le jeune auteur allemand Roland Schimmelpfennig 

signe un huis clos sur la solitude qui, au-delà même 

de la problématique de l’entreprise, éclaire les pro-

cessus d’individualisation et de déshumanisation de 

notre société.� M. Piolat Soleymat

Push up, de Roland Schimmelpfennig ; mise en scène 

de Gabriel Dufay. Du 27 au 30 avril 2010.

Philoctète
////// Christian Schiaretti /////////////////////////////////////////////

Christian Schiaretti met en scène 
Laurent Terzieff dans Philoctète, 
œuvre de Sophocle dont il a confié la 
réécriture au poète Jean-Pierre Siméon.
Philoctète, un des plus valeureux guerriers achéens, 

a été abandonné par ses compagnons en route 

vers Ilion sur l’île de Tenedos à cause d’une bles-

sure puante à l’odeur insupportable. Exclu de la 

compagnie des hommes pendant dix ans, Phi-

loctète ressasse sa colère et son dépit jusqu’à ce 

qu’arrivent Néoptolème et Ulysse, venus convaincre 

le possesseur de l’arc d’Héraclès de participer au 

sac de Troie. Christian Schiaretti choisi l’incandes-

cent et mythique Laurent Terzieff pour incarner le 

héros de cette tragédie « atypique et étrange ». Un 

rendez-vous incontournable.� C. Robert

Philoctète, de Jean-Pierre Siméon ; mise en scène de 

Christian Schiaretti. Du 23 au 29 janvier 2010.

Nathan  
le sage
////// Laurent Hatat //////////////////////////////////////////////////////

Laurent Hatat propose une mise en 
scène fluide, élégante et épurée du 
magnifique éloge de la tolérance 
écrit par Lessing. Un spectacle 
conciliant intelligemment éthique 
et esthétique.
Pouvoir politique, pouvoir commercial, pouvoir 

militaire : Saladin, le sultan musulman, Nathan, le 

marchand juif, et Curd, le templier chrétien sont 

les symboles des trois instances dont la conci-

liation est la garantie de la paix sociale. EEE  

EEE Se gardant de l’exposé doctrinal tout en 

étant d’une limpidité vulgarisatrice parfaite, Lessing 

mélange avec efficacité la comédie et la philoso-

phie, les traits et la profondeur l’esprit. Il place ses 

personnages dans la situation idéale d’une Jéru-

salem où les cultures se mêlent et s’enrichissent 

mutuellement dans le creuset du respect, lors d’une 

trêve pendant la Troisième Croisade. Laurent Hatat 

choisit d’en moderniser le cadre et le met en scène 

avec une fluidité remarquable.� C. Robert

Nathan le sage, de Gotthold Ephraïm Lessing ; mise en 

scène de Laurent Hatat. Du 3 au 5 décembre 2009.

Les fausses 
Confidences
////// Didier Bezace //////////////////////////////////////////////////////

Didier Bezace met en scène Les 
Fausses confidences de Marivaux. 
Une comédie en trois actes 
témoignant du « double triomphe 
du langage et de l’amour ».
« Un auteur est un homme, à qui dans son loisir, 

il prend une envie vague de penser sur une ou 

plusieurs matières ; et l’on pourrait appeler cela, 

réfléchir à propos de rien », explique Marivaux au 

sein du Spectateur français. Projeté dans le champ 

des reflets littéraires, ce rien donne forme, chez 

le dramaturge, à des mouvements du langage et 

de l’esprit saisissants. Des mouvements qui ren-

voient aux enchevêtrements de l’amour et des 

représentations sociales. Didier Bezace met en 

scène Les Fausses confidences avec notamment 

Pierre Arditi (Dubois), Anouk Grinberg (Araminte), 

Isabelle Sadoyan (Mme Argante) et Robert Plagnol 

(Dorante).� M. Piolat Soleymat

Les Fausses confidences, de Marivaux ; mise en 

scène de Didier Bezace. Du 2 au 5 juin 2010.

Et aussi… Une saison théâtrale poids lourd !
Le Théâtre de la Criée rouvre ses portes en beauté, en accueillant des spectacles de qualité.
Du 28 novembre au 5 décembre, Angela Konrad met en scène Macbeth. Du 8 au 11 décembre, Laurent Fréchuret met en scène Médée. Du 16 au 19 décembre, Jean-Louis Martinelli 

installe Les Fiancés de Loches dans le grand théâtre. Du 5 au 16 janvier 2010, La Criée s’associe au Merlan pour accueillir Pipo Delbono. Du 13 janvier au 6 février, Gilbert Rouvière 

met en scène Valletti (Pourquoi j’ai jeté ma grand-mère dans le Vieux-Port). Du 23 au 26 mars, Frédéric Bélier-Garcia met en scène Yaacobi et Leidental de Hanokh Levin. Du 20 

au 24 avril, Deschamps et Makeïeff animent leur Salle des fêtes pendant que Thierry Roisin interroge la démocratie du 21 au 24 avril dans La Grenouille et l’architecte.�C. Robert

Et aussi… Le reste de la saison
De la musique, du cinéma, de la danse et du théâtre jeune public pour satisfaire tous les goûts !
Du 23 au 27 février 2010, carte blanche à Hubert Colas. Le 12 mars, concert du pianiste de jazz Brad Mehldau. Les 26 mars, 19 mai et 8 juin, intégrale des sonates pour violon 

et piano de Beethoven, par David Galoustov et Caroline Sageman. Le 30 avril, projection de L’Hirondelle et la mésange, accompagné par Marc Perrone à l’accordéon diatonique. 

Du 4 au 7 mai, la création 2010 du Ballet National de Marseille. Du 19 au 22 mai, Il était une fois… les fables, adapté pour le jeune public de Jean de La Fontaine et mis en 

scène par William Mesguich.� C. Robert

montée depuis le début des années 90 ! De plus, 

comme le souligne Barthes, Racine résiste. Pour 

représenter ses pièces, on ne peut pas sortir d’un 

espace clos. Cet espace clos, sorte de métaphore 

du théâtre, sera pour nous un espace mental dans 

lesquels les personnages se battent. Ce sera une 

proposition simple et assez épurée.»
Propos recueillis par Eric Demey

Phèdre, de Racine, mise en scène de Renaud-Marie 

Leblanc. Du 9 au 19 décembre 2009.
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www.theatredelaville-paris.com • 01 42 74 22 77
2 PL. DU CHÂTELET PARIS 4 

DU 1ER AU 9 OCTOBRE
CRÉATION

GUY CASSIERS
D’APRÈS MALCOLM LOWRY

EN NÉERLANDAIS, SOUS-TITRÉ EN FRANÇAIS
mise en scène GUY CASSIERS
texte JOSSE DE PAUW
dramaturgie ERWIN JANS
concept esthétique, scénographie ENRICO BAGNOLI,
DIEDERIK DE COCK, ARJEN KLERKX
avec KATELIJNE DAMEN, JOSSE DE PAUW, 
BERT LUPPES, MARC VAN EEGHEM

TDV_ap_terrasse_cassiers:TDV_ap_terrasse  21/09/09  11:04  Page1

texte Thomas Bernhard 
mise en scène  
Gerold Schumann 
avec Serge Merlin 
8 › 24 oct 2oo9 
o1 53 o5 19 19  
www.athenee- 
theatre.com

Le jeu de l’amour 
et du hasard
du jeudi 8 
au samedi 24 octobre
De Marivaux
Mise en scène de 
Philippe Calvario

Profession 
Quichotte

vendredi 13 novembre
dans le cadre du festival 
théâtral du Val d’Oise 
14h30 et 21h
Adaptation et mise en scène 
Jean-Louis Heckel

À quel dieu parles-tu, 
du Slam à Novarina

lundi 16 novembre 
à 21h au Café de 

la Plage

Abonnez-vous !
Renseignements et réservations 

au 01 30 38 11 99
www.theatre95.fr
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Chantier public
en itinérance dès le mois de novembre
Texte et mise en scène de Joël Dragutin

Theatre 95 TERRASSE-pub sept2009exe.indd   1 15/09/09   11:41:27

C’est par un Hommage à l’âge – rendez-vous lancé 

par Micheline Rozan et Peter brook à quelques 

grands artistes ayant atteint l’âge où la maturité 

peut s’exprimer dans toute sa plénitude – que le 

Théâtre des Bouffes du Nord débute cette nouvelle 

saison. Jean-Claude Carrière, Pierre Henry, Made-

leine Malraux, Hélène Martin, Geneviève Page et 

Georges Wilson se succéderont ainsi sur la scène 

du boulevard de La Chapelle, tentant de donner 

raison à la codirectrice des Bouffes du Nord qui 

affirme être persuadée « qu’à 80 ans – un peu 

plus, un peu moins – le talent peut être intact et 

la vitalité aussi ». Georges Wilson (qui fêtera au 

mois d’octobre ses 88 ans), ne la fait pas mentir. 

S’emparant de Simplement compliqué avec une 

humilité et une exigence qui forcent le respect, 

l’ancien directeur du Théâtre national populaire 

donne naissance à un moment de théâtre tou-

chant et énigmatique. Un de ces moments de 

théâtre qui, se situant d’une certaine façon au-delà 

de considérations techniques ou dramaturgiques, 

pourrait ne valoir que pour le rapport de l’acteur à 

son art : un rapport sensible, authentique, péné-

trant, sans la moindre afféterie. 

L’intensité sourde  
d’un « vieil acteur »
Georges Wilson impose ainsi sa présence d’ac-

teur non par de quelconques passages en force, 

non par le recours à quelque effet, mais par la 

pulsation délicate et personnelle que dévoile son 

être en scène. Un être en scène fait de liberté, de 

lenteur, tout à la fois de profondeur et de fragilité, 

que Georges Wilson met au service d’un person-

nage typiquement bernhardien : « un vieil acteur » 

solitaire, complexe, lucide, un être qui mêle esprit 

de dérision à une forme aiguë de désespérance. 

C’est par le biais d’une intensité sourde que le 

comédien investit les flots de paroles obsession-

nelles qui ponctuent le quotidien de son person-

nage. Georges Wilson ne scande pas, ne découpe 

pas, ne donne pas dans la musicalité anguleuse, 

trouée, répétitive qui caractérise l’œuvre de Tho-

mas Bernhard. Tout au contraire, il compose un 

monologue (une petite fille fait irruption mais ne 

prononce que quelques mots) qui ne craint ni de 

s’alanguir dans des silences, ni de s’arrondir dans 

des inflexions touchant à la tendresse. Comme 

si le comédien et metteur en scène suspendait 

Simplement compliqué dans le vide, faisant ainsi 

apparaître cette pièce à travers le prisme d’une 

atmosphère à la fois paisible et mélancolique. Une 

atmosphère qui, bien qu’émoussant quelque peu 

les aspects tranchants et corrosifs de l’écriture du 

dramaturge autrichien, confère à ce spectacle une 

étrange et impalpable luminosité.

Manuel Piolat Soleymat

Simplement compliqué, de Thomas Bernhard ;  

mise en scène et interprétation de Georges Wilson. 

Du 16 septembre au 24 octobre 2009. Du mercredi  

au samedi à 21h00. Théâtre des Bouffes du Nord, 

37 bis, boulevard de la Chapelle, 75010 Paris. 

Réservations au 01 46 07 34 50.

critique ¶
Simplement compliqué
Georges Wilson met en scène et interprète Simplement compliqué, 
pièce de Thomas Bernhard au sein de laquelle un vieil acteur soliloque 
en marge du monde. Un moment plein de vie et de sensibilité.

Georges Wilson, un vieil acteur bernhardien touchant et lumineux.
©
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Sans doute vivait-elle là depuis longtemps. Les 

années avaient patiemment sédimenté les menus 

reliefs d’une existence logée dans un épais 

silence…. Avaient patiemment calé l’attente sous 

le poids des habitudes, meublé tous les recoins 

du quotidien, un peu flétri les fleurs imprimées au 

au lointain, elle occupait consciencieusement ses 

mains à laver, cuisiner, préparer, briquer, pour 

un autre encore absent, espérant qu’elle aussi 

connaîtrait l’Amour. La coquette ménagère en 

bigoudis offrait bien belle proie à d’attentionnés 

« amis » qui lui inventèrent un admirateur épis-

tolaire. Tant et si bien que Sonia tout entière se 

donna à cette correspondance enflammée. Se jeta 

dans l’abyme.

Une mise en scène étonnante
Il fallait oser ce décor naphtaliné, minutieuse 

reconstitution d’un intérieur russe des années 40, 

oser le jeu expressif tiré de la traditionnelle pan-

tomime, oser manier les codes du mélodrame et 

mettre un homme rustaud dans la peau de Sonia. 

Alvis Hermanis surprend à nouveau. Le metteur 

en scène letton, directeur du Nouveau Théâtre de 

Riga, ne s’embarrasse jamais des tics du « style », 

comme tant d’autres qui laminent un texte pour le 

couler dans les formes esthétiques d’une moder-

nité convenue. S’emparant de la nouvelle de 

l’auteure russe Tatiana Tolstaia, il croise le mélo, 

l’hyperréalisme, le burlesque et le mime. Sans 

complexe, avec intelligence. Et grand art. Il joue 

en effet du décalage entre le vérisme maniaque 

du décor et l’univers fictif où cette délicate virago 

romantique s’envole en imagination. La concré-

tude triviale de sa réalité, qui seule la raccroche au 

monde, n’en est que plus poignante, ou drôlement 

pathétique quand elle bichonne son poulet rôti 

comme un nourrisson. Bouleversante, quand elle 

défend son amour jusqu’au sacrifice. Paradoxale-

ment, la contextualisation extrême par le natura-

lisme, contrastée par le jeu et le travestissement, 

touche à l’universel, au cœur de l’humain. Les 

critique ¶
Sonia
Le metteur en scène letton Alvis Hermanis dévoile l’intimité d’une 
rêveuse amoureuse dans un conte cruel et poignant. Du grand art.

Gundars Abolins révèle toute la délicatesse rustaude  

de Sonia.
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mur, sûrement jauni les dentelles de jeunesse. Tout 

semblait figé dans l’absence, sagement rangé. 

Jusqu’à ce que deux cambrioleurs s’introduisent 

dans cette bonbonnière de vieille fille, fracturent le 

sceau des souvenirs, se glissent dans les plis de sa 

vie… et donnent corps au récit de Sonia. Femme 

naïve, gentiment idiote, enclose dans l’étroite soli-

tude d’un cœur trop gros, Sonia brodait ses jours 

entiers au revers d’un immense imaginaire, faufilé 

de clichés amoureux et de mièvres chimères. Et 

tandis que ses pensées vagabondes vaquaient 

comédiens, Gundars Abolins et Jevgenijs Isajevs, 

d’une finesse et d’une précision remarquables 

dans chaque mouvement, donnent toute sa force 

d’humanité à cette fable dramatique et cruelle.

Gwénola David

Sonia, de Tatiana Tolstaia, mise en scène  

Alvis Hermanis, jusqu’au 8 octobre 2009, à 20h30, 

sauf jeudi à 19h et dimanche à 16h, au Silvia Monfort, 

Parc Georges Brassens, 106 rue Brancion 75015 

Paris. Rens. 01 56 08 33 88 et www.lemonfort.fr.  

En russe surtitré. Spectacle vu au Festival  

d’Avignon 2008.

Les années troubles de l’Occupation - de 1940 à 

1945 - marquent les sœurs Flora et Benoîte Groult, 

de jeunes filles bourgeoises de la rue Vanneau qui 

respirent l’air familier des milieux artistiques et 

intellectuels parisiens ; elles deviendront d’ailleurs 

femmes de lettres. Avec les missives entrecroi-

sées qu’elles auraient pu s’adresser, les complices 

ont composé un journal intime dont se saisissent 

aujourd’hui trois femmes tout aussi volontaires, la 

metteuse en scène Panchika Velez et les comé-

diennes Aude Briant et Lisa Schuster. C’est que la 

charge incisive contre la prééminence des mâles 

est au goût du jour quand on a l’esprit libre. Il 

est vrai qu’avant la rédaction de cette correspon-

dance imaginée, les sœurs devenues adultes ont 

certainement lu Le Deuxième sexe de Simone de 

Beauvoir. Pour lors, la Seconde Guerre mondiale 

opprime les corps et les esprits : l’Occupation, la 

fuite à Concarneau puis, face à la Bretagne mena-

rencontrer l’âme sœur et échanger son point de 

vue sur telle figure virile séduisante. Ce sont les 

Américains à la Libération qui décrochent la palme 

d’or dans l’identification de l’homme véritable. Ils 

symbolisent une évidence musculaire naturelle 

que ne contrarient pas des prétentions intellec-

tuelles qui seraient déplacées. Dans leur chambre 

concomitante, les confidentes s’amusent de la 

gent masculine avec verve et brio. Elles exercent 

leurs facultés d’analyse en témoignant, au-delà 

de la tragédie de la guerre, d’un immense amour 

de la vie et d’une grande tendresse à l’égard des 

critique ¶
Journal à quatre mains
Jouant avec l’invention de lettres prétendument adressées l’une 
à l’autre, Flora et Benoîte Groult font retour sur leur jeunesse 
parisienne bousculée par l’Histoire. Un tableau d’époque stimulant 
servi par les railleries subtiles d’Aude Briant et de Lisa Schuster.

Du champagne festif pour les sœurs Groult (Aude Briant et Lisa Schuster) à la Libération.
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cée, le retour dans la capitale avec la faim, les 

petits arrangements du marché noir, le couvre-feu 

et les disparitions d’amis juifs…

Rencontrer l’âme sœur  
et échanger son point  
de vue sur telle figure  
virile séduisante
Au milieu de la tourmente, s’impose à ces demoi-

selles de quinze et vingt ans le souci de l’avenir ; 

l’une est plutôt artiste, légère et conventionnelle, 

c’est Flora à laquelle Lisa Schuster accorde grâce 

et allégresse. L’autre est pétillante et encline à la 

provocation, préparant ses partiels de grec et 

de latin, c’est Benoîte, rieuse et moqueuse, qui 

cherche à conquérir sa propre reconnaissance. 

Aude Briant cultive un air naturel à la Sagan qui 

convient au rôle à merveille. Au-delà des différen-

ces, une préoccupation est commune au duo  : 

héros choisis, aviateur anglais ou compagnon de 

la Résistance. Une mise en scène remuante et 

enjouée qui signe l’émancipation victorieuse de 

la femme.

Véronique Hotte

Le Journal à quatre mains, de Benoîte et Flora Groult, 

adaptation de Lisa Schuster, mise en scène  

de Panchika Velez, jusqu’au 31 octobre 2009, du 

mardi au samedi 21h, samedi 17h, dimanche 15h30 

au Poche Montparnasse 75 bd du Montparnasse 

75006 Paris Tél. 01 45 48 92 97.
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AU CŒUR DE LA CRÉATION

billetterie
01 34 20 14 14

LORENZACCIO
NOVEMBRE 2009

mercredi 18 - 20h30
jeudi 19 - 19h30

vendredi 20 - 20h30

L’-Théâtre des Louvrais
place de la paix / Pontoise (95)

L’-Théâtre des Arts
place des Arts / Cergy-centre (95)

abonnement en ligne
www.lapostrophe.net

©
DR

©
An

do
uin

 D
es

fo
rg

es

>une scène nationale
>un service public
>deux théâtres d’agglomération

Alfred de Musset / Yves Beaunesne
metteur en scène en résidence

LA BELLE
Nasser Martin-Gousset

chorégraphe en résidence

DÉCEMBRE 2009
mercredi 2 - 14h30

jeudi 3 - 14h30
vendredi 4 - 14h30/20h30

samedi 5 - 17h

LORENZACCIO • vendredi 20 nov. à 19h30
LA BELLE • vendredi 4 déc. à 19h30

RDV Avenue de la Grande Armée, face au M°Charles de Gaulle - Étoile
réservation indispensable au 01 34 20 14 14

N A V E T T E  G R A T U I T E
A L L E R -RETOUR  PAR IS /CERGY

à partir de 7 ans

Pôleculturel
A L F O R T V I L L E SALLE DE SPECTACLES

Pôleculturel
A L F O R T V I L L E SALLE DE SPECTACLES

Eugene O’Neill Triptyque
La Corde - Soif - L’Endroit marqué d’une croix
Création du Théâtre du Frêne - Mise en scène Guy Freixe
Traduction Jean-Pierre Siméon

Vendredi 6 novembre
& samedi 7 novembre à 20h30

www.pole-culturel.fr

Billetterie / Abonnements
01 58 73 29 18
RER D 7 mn de la Gare de Lyon
Station Maisons-Alfort/Alfortville

culturelculturel

Une création du Théâtre du Frêne, compagnie conventionnée par le Ministère de la Culture – DRAC Ile-de-France -
et le Conseil Général du Val-de-Marne. Spectacle coproduit par la Comédie de l’Est, CDR d’Alsace et le Pôle
Culturel d’Alfortville. Avec l’aide à la création théâtrale du Conseil Général du Val-de-Marne ; et le soutien du
Grand T, Scène conventionnée Loire Atlantique et de L’apostrophe, scène nationale de Cergy-Pontoise et du
Val-d’Oise.

La force d'O'Neill est de créer avec vigueur des êtres d'une pro-
fonde vérité humaine dans un style poétique nouveau que l'on peut
qualifier de “réalisme symbolique”, cherchant à rendre sensible au
public l'invisible toujours tapi derrière le visible. Guy Freixe
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entretien / François Rancillac

Pour un théâtre  
de plain-pied
Après le Théâtre du Peuple de Bussang et la Comédie de Saint-Etienne, 
codirigée pendant sept ans avec Jean-Claude Berutti, François 
Rancillac arrive au Théâtre de l’Aquarium. Il entame une installation 
fertile en projets et une saison riche de promesses avec la reprise 
de Zoom, de Gilles Granouillet.

une question importante qui ne soit dialoguée.

Comment allez-vous accueillir la création ?

F. R. : L’Aquarium est une maison pauvre. On croit 

à tort qu’elle fonctionne comme un CDN ou un 

théâtre subventionné. La convention de la com-

pagnie s’élève à 644 000 euros par an. Une fois 

payés les petits salaires de la petite équipe (sept 

permanents), l’eau et le chauffage, il reste 90 000 

euros de marge artistique, donc même pas de 

quoi faire un spectacle… J’accueillerai les compa-

gnies à la recette, ce que je trouve indigne… Pour 

nos créations, il va falloir trouver des partenaires 

coproducteurs ou des aides. La misère s’ajoute à 

la misère. C’est d’autant plus dommage que c’est 

un outil magnifique.

Comment envisagez-vous les rapports avec 

les autres lieux de la Cartoucherie ?

F. R. : Dès mon arrivée, j’ai commencé de dialo-

guer avec eux pour lutter contre l’enfermement du 

quant-à-soi. Le festival des écoles, organisé pen-

dant la deuxième quinzaine de juin, est le signe 

d’une volonté de projets partagés. En ce moment, 

nous accueillons la troupe afghane qu’accompagne 

le Théâtre du Soleil. Dans chaque théâtre, une affi-

Comment envisagez-vous votre installation 

à l’Aquarium ?

François Rancillac : J’ai été nommé le 12 mars 

dernier à la tête de ce lieu dont le statut est très 

particulier puisque c’est une compagnie avant 

d’être un théâtre. Comme tous les lieux de la Car-

toucherie, endroit historiquement investi par des 

compagnies, l’Aquarium est un lieu de création. Il 

l’a toujours été et j’y tiens mais ce n’est pas un lieu 

qui va s’enfermer sur mes œuvres. Je veux qu’il 

reste ouvert aux autres. Ce pourquoi j’ai choisi 

de travailler avec un metteur en scène associé, 

Antoine Caubet.

Pourquoi ce choix ?

F. R. : J’ai toujours travaillé en binôme. Je n’aurais 

jamais dirigé la Comédie de Saint-Etienne seul et 

j’ai envie de continuer à travailler dans le dialogue. 

Antoine Caubet est quelqu’un que j’estime autant 

humainement qu’artistiquement. Il sera là six jours 

sur sept. On partagera le même bureau. L’Aquarium 

sera aussi sa maison de création. Cette saison, 

nous faisons chacun une reprise et une création et 

ensuite nous ferons chacun une création annuelle. 

Je suis directeur donc c’est moi qui tranche et 

insuffle la politique de la maison mais il n’y a pas 

che rendra visible les programmations des autres 

lieux et nous avons le projet de créer un journal 

avec la Mairie du 12e qui valorise «  l’idée » Car-

toucherie.

Quel esprit voulez-vous donner à l’Aqua-

rium ?

F. R. : Nous avons deux salles qui ne peuvent pas 

fonctionner en même temps. Nous allons donc en 

profiter pour organiser, à côté des spectacles, des 

répétitions, de la formation professionnelle et ama-

teur. Je veux que l’Aquarium soit un lieu d’essais 

et de recherche. En invitant des collègues metteurs 

en scène, en permettant à des acteurs de travailler, 

en plongeant ensemble dans l’œuvre des grands 

théoriciens, en échangeant sur nos pratiques et nos 

fragilités, en découvrant des textes inédits lors des 

« lundis en coulisse », en provoquant des rencon-

tres, en interrogeant l’écriture dramatique depuis le 

plateau… En organisant des débats comme celui 

du 7 octobre sur l’éducation artistique… En inven-

tant aussi des petites formes itinérantes pour aller 

chercher les gens qui ne vont pas au théâtre. En 

travaillant avec les relais, les profs, les animateurs 

sociaux, les gens qui dans les comités d’entreprises 

et les syndicats croient encore à la culture…

Vous entamez cette saison placée sous le 

signe des « histoires d’amour » avec Zoom.

F. R. : Zoom est l’objet idéal pour donner la couleur 

de ce que je veux faire à l’Aquarium : un théâtre 

populaire et généreux qui a le goût des mots. Quant 

au thème de la saison, il relie ce projet et celui d’An-

toine qui monte Partage de midi : deux œuvres qui 

parlent de la passion et des amours qui font mal ! 

Une saison thématique est le moyen de la cohé-

rence, du sens et de la lisibilité. Et puis, c’est une 

belle façon d’ouvrir cette saison et cette installation 

que de l’ouvrir avec l’amour au fronton !

Propos recueillis par Catherine Robert

Le 7 octobre 2009 à 14h30, table ronde (conçue  

en complicité avec l’ANRAT) sur « L’éducation  

artistique, vœu pieu ou utopie concrète ? ».  

Zoom, de Gilles Granouillet, mise en scène  

de François Rancillac. Du 23 septembre au  

25 octobre 2009. Du mercredi au vendredi à 20h30 ; 

le samedi à 16h et 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. Renseignements  

sur www.theatredelaquarium.com

« Un théâtre  
populaire et généreux 
qui a le goût  
des mots. » François Rancillac
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rencontre / �Stéphane Ricordel 
Laurence de Magalhaes

Le Silvia Monfort  
prend la tangente avec 
une nouvelle direction
Ça tape, ça cloue, ça perce, ça peint, ça jardine… Bref, depuis juillet 
dernier ça s’active drôlement au Silvia Monfort ! Le gris béton 
qui jusqu’alors guidait le spectateur vers l’entrée du théâtre 
rougit maintenant de plaisir et sourit au parc Georges Brassens. 
Après 15 ans passés à sillonner le monde, Laurence de Magalhaes 
et Stéphane Ricordel, membres fondateurs du fameux collectif 
Les Arts sauts, se sont enfin posés et ont repris la direction du 
théâtre. Avec une quinzaine de spectacles, leur première saison 
témoigne d’une programmation exigeante, pluridisciplinaire, 
ouverte et résolument en prise sur la création contemporaine.

Comment passe-t-on des Arts sauts au 

Silvia Monfort ?

Stéphane Ricordel  : Cette aventure s’inscrit 

plus en continuité des Arts Sauts qu’en rupture. 

Au moment d’engager la création d’Ola Kala en 

2002, dernier spectacle de la compagnie, nous 

avions décidé collectivement d’arrêter à l’issue 

de la tournée, car les corps vieillissent, et encore 

plus durement pour des acrobates de haut vol. 

Nous avions donc déjà envisagé la question de 

la reconversion. Pour nous, elle s’est très vite 

orientée vers le désir d’animer un lieu, comme 

une façon de poursuivre l’itinérance non plus 

en parcourant le monde, mais accueillant des 

artistes du monde, en faisant voyager le public 

à travers des formes, des cultures, des univers 

artistiques différents. Peut-être aussi parce que 

l’un comme l’autre venions du théâtre à l’origine 

et que nous avons toujours eu une grande curio-

sité pour la création.

Laurence de Magalhaes : Nous avons tourné 15 

ans avec notre salle de spectacle, le chapiteau-

bulle. Nous avons donc l’expérience de recevoir 

du public, avons nous-mêmes vécu les conditions 

d’accueil des compagnies et le rythme d’une pro-

Autrement dit, vous faîtes du Monfort un vrai 

lieu de vie artistique, de convivialité et de 

découverte ?

L. M.  : Tous les moments sont importants : le 

spectacle bien sûr, mais également l’avant et, 

l’après.

S. R.  : Le partage est la base de notre travail, 

tant avec les spectateurs qu’avec les artistes, 

depuis les prémisses d’un projet jusqu’à sa 

concrétisation. Nous savons d’expérience que 

la générosité encourage la générosité  : mieux 

on est accueilli, plus on donne le meilleur de 

soi-même.

Même si la culture participe du système 

marchand, elle ne s’y réduit pas, elle garde 

justement cette part inestimable, de don.

« Nous l’imaginons 
comme un espace  
de liberté, d’invention, 
de dialogue. Notre 
projet repose sur  
la rencontre entre  
les artistes et le 
public… » Stéphane Ricordel
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grammation. Nous avons aussi pu rencontrer 

beaucoup d’artistes dans les 53 pays où nous 

avons joué. Aujourd’hui que nous vivons concrè-

tement la direction d’un théâtre, la continuité me 

semble encore plus évidente.

Quelles sont les contours du projet que vous 

rêviez ?

S. R. : Nous l’imaginons comme un espace de 

liberté, d’invention, de dialogue. Notre projet 

repose sur la rencontre entre les artistes et le 

public, vœu qui reste trop souvent une bonne 

intention sans réalité. En tant qu’artistes, nous 

nous sommes toujours posé la question du rap-

port au public : comment donner pour recevoir, 

recevoir pour donner. Nous voulons transposer 

cette démarche-là dans un théâtre à Paris.

L. M.  : Nous avons aussi conçu le projet du 

Monfort en cherchant des complémentarités 

par rapport au contexte parisien, qui offre déjà 

une grande richesse de propositions. De toute 

façon, ce sont les artistes qui feront le l ieu. 

Nous créons les conditions et l’occasion de la 

rencontre. Par exemple, nous avons complè-

tement repensé et rénové le théâtre, comme 

une maison.

S. R. : Oui, qui s’accorde aussi aux valeurs de 

respect et de confiance qui sont les nôtres.

L. M. : …et se traduit également par une éthique 

économique vis-à-vis des compagnies, même si 

nous savons que les conditions sont difficiles.

Cette première saison montre aussi cette 

exigence, avec des propositions où le 

travail sur la forme est un questionnement 

sur le sens…

S. R.  : Nous concevons la programmation 

comme un spectacle, que nous composons 

avec les couleurs, les rythmes, les particulari-

tés propres à chaque proposition pour créer une 

dramaturgie d’ensemble. Cette saison est à la 

fois internationale, transversale et diversifiée, 

avec du théâtre, de la danse, du cirque contem-

porain et des opéras chinois.

L. M.  : Nous l’avions voulu ambitieuse, sur-

prenante et accessible à tous. La ligne de pro-

grammation ne restera pas figée. Ce lieu sera 

aussi à notre image, avec des coups de cœur, 

des envies de partages, des temps forts… du 

désir !

Entretien réalisé par Gwénola David

Le Théâtre Silvia Monfort, Parc Georges Brassens,  

106 rue Brancion 75015 Paris.  

Rens. 01 56 08 33 88 et www.lemonfort.fr
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Grand cru théâtre à Sartrouville, 
en avant toute !
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Théâtre de Sartrouville et des Yvelines,  

Centre Dramatique National.  

Place Jacques-Brel, 78500 Sartrouville.  

Tél. 01 30 86 77 79.  

Site : www.theatre-sartrouville.com
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entretien / Laurent Fréchuret

Médée : une machine  
à jouer pour une  
transe d’aujourd’hui
Laurent Fréchuret, dont le contrat a été reconduit pour les trois 
saisons à venir par le Ministère, présente une saison marquée par 
plusieurs événements, et définit sa vision de Médée, qu’il monte dans 
une nouvelle traduction de Florence Dupont.

Après trois ans à la tête du Centre Dramatique 

National de Sartrouville, comment conce-

vez-vous cette nouvelle saison ?

Laurent Fréchuret : Nous consolidons la mise en 

œuvre d’un Centre Dramatique National à Sartrou-

ville et dans les Yvelines, avec au cœur de notre 

projet la création et la programmation théâtrale. 

Cette saison est marquée par trois événements. 

Le projet départemental se renouvelle et conforte 

la décentralisation, parallèlement à la biennale de 

création destinée aux enfants et adolescents, Odys-

sées en Yvelines. Ensuite, une petite salle de 250 

places va être construite en extension du théâtre, 

nouvel outil de répétition et formation. Et puis en 

janvier trois comédiens permanents rejoindront 

l’équipe, ce qui enrichit considérablement le rap-

port à l’artistique dans une maison de création. Ils 

proposeront une création surprise en février et mars 

prochains, sur quinze dates. Cette saison est aussi 

marquée par un rayonnement du théâtre au-delà de 

Sartrouville et des Yvelines. Six de nos créations 

sont diffusées en série au fil de l’année, sans parler 

des spectacles d’Odyssées en Yvelines qui vont 

tourner sur plus de 200 dates. Notre création mai-

son, Médée, sera reprise au Centre Dramatique de 

Besançon, Dijon, au théâtre de la Criée à Marseille 

et dans une dizaine d’autres villes.

Comment avez-vous abordé cette mythique 

tragédie d’Euripide ?

L. F. : J’ai décidé de mettre en scène Médée à 

deux conditions  : convaincre Florence Dupont, 

remarquable traductrice des tragédies de Sénèque, 

d’en écrire une nouvelle traduction, et travailler avec 

Catherine Germain, souvent invitée à Sartrouville, 

dont la présence vibrante permet une relation avec 

le public d’une rare et intense proximité. Je voulais 

monter Médée par un théâtre de voix et de musi-

que, pour réinventer une transe d’aujourd’hui, et 

Florence Dupont a confirmé mes intuitions par ses 

connaissances. Pendant un an, nous avons travaillé 

sur le rituel et la structure musicale de la tragédie 

grecque, immense machine à jouer. Ce théâtre se 

définit comme une fête tragique et populaire, rituelle 

et sacrée, concernant donc la communauté des 

mortels plus que celle des citoyens. L’éblouissante 
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traduction de Florence Dupont est vraiment une 

matière à jouer, directe, physique et radicale.

Comment avez-vous intégré la musique à 

l’ensemble ?

L. F.  : Euripide était réputé pour être un grand 

compositeur, un inventeur de musiques révolution-

naires. Les tragédies athéniennes étaient des opé-

ras étranges, dont on a perdu le jeu, le chœur et 

la musique, comme le contexte social et religieux. 

Seul le texte a été conservé. Il ne s’agit pas de faire 

une reconstitution, mais de réinventer aujourd’hui 

un jeu et une musique, signée Takumi Fukushima, 

Dominique Lentin et Jean-François Pauvros. Une 

troupe de neuf comédiens et musiciens s’empare 

de cet outil exploratoire, un espace de liberté où 

l’on peut voir des choses insensées et interdites 

dans la vie sociale, où l’humain apparaît dans ses 

extrêmes débordements.

Comment définissez-vous Médée, épouse 

trahie qui tue ses propres enfants par ven-

geance ?

L. F.  : Je ne pense pas que l’infanticide soit le 

sujet principal de Médée, c’est l’invention et la 

construction d’une “déesse de la race des fem-

mes” qui sont à l’œuvre. Alors que Médée est 

anéantie, bannie, expulsée non seulement socia-

lement mais aussi affectivement par le nouveau 

mariage de Jason, elle va réussir à se venger, un 

acte jusque là exclusivement masculin. Elle refuse 

de mourir, se révolte et se reconstruit par ven-

geance. Elle outrepasse les tabous de l’humanité, 

tue la fille de Créon pour supprimer la possibilité 

pour Jason d’avoir une descendance, et tue ses 

propres enfants pour faire souffrir son mari. Par cet 

acte inouï, elle devient divinité sombre et inquié-

tante. Elle mue et cette métamorphose m’évoque 

les toiles de Francis Bacon qui parlent de l’humain 

de manière crue et terrible, à travers une mise à 

nu et à vif. L’essentiel est de voir comment se joue 

cette transformation. Médée n’est pas une histoire 

de théâtre, c’est le théâtre lui-même.

Propos recueillis par Agnès Santi

Médée, d’Euripide, mise en scène Laurent Fréchuret, 

traduction Florence Dupont, du 6 au 23 octobre à 21h 

sauf jeudi à 19h30, relâche les 11, 12 et 18 octobre. 

Durée : 2 h 15.

« C’est l’invention et 
la construction d’une 
“déesse de la race 
des femmes” qui sont 
à l’œuvre. » Laurent Fréchuret

propos recueillis / Catherine Germain

A l’endroit de la faille
Catherine Germain sera Arletti et Médée dans la saison à venir du 
Théâtre de Sartrouville. Avec Fréchuret comme avec Cervantes, de 
la tragédie au clown, elle se fait actrice essentielle.

«La chance et la force de notre travail, c’est 

le lien au public. Dans le temps de la représen-

tation bien sûr mais aussi en retrouvant un lieu 

comme Sartrouville où le bouche à oreille fonc-

tionne, où nous revenons et où le public revient 

nous voir comme pour prendre des nouvelles les 

uns des autres. Dans une salle il y a une grande 

connaissance les uns des autres qui est de l’or-

dre de cette communion très charnelle qu’est 

le théâtre. Pour l’acteur et pour le spectateur, il 

s’agit de prendre acte de la présence de l’autre. 

Se connaître c’est naître ensemble. La chance 

que nous avons de jouer souvent et longtemps 

à Sartrouville nous permet d’y faire résonner les 

choses de plus en plus finement. L’ouverture 

dont font preuve les membres de cette maison 

nous amène nous-mêmes à être le plus ouverts 

possibles.

être question  
plutôt que réalisation
Quand on vient jouer quelque part, il est fon-

damental et bienfaisant de sentir que la maison 

est habitée. Jouer Médée est la conséquence de 

ce compagnonnage avec Sartrouville et Laurent 

Fréchuret. J’aborde ce rôle avec beaucoup de 

curiosité, de questionnement. Mon rêve était de 

rencontrer la tragédie afin de continuer à inter-

roger l’art du théâtre en incarnant une de ces 

figures extrêmes où l’humain est porté à l’incan-

descence. Cette incarnation suppose de pouvoir 

être là, maintenant. C’est là qu’est le lien avec 

le travail du clown. Dans les deux cas, c’est 

moins une construction de personnage qu’une 

mise à nu fondée sur un dépouillement intérieur 

énorme. Il n’y a que ça qui sonne quand on est 

clown. Cette créature-là vibre tout autant dans 

la tragédie. Ce sont des élans, des essences 

plus que des personnages qu’il faut parvenir à 

trouver.  Il faut se décomposer quand on joue. 

L’endroit où on montre ses failles est plus riche 

que celui où on montre sa force : il s’agit d’être 

question plutôt que réalisation.»
Propos recueillis par Catherine Robert

Sous l’impulsion de son directeur Laurent Fréchuret, le CDN de 
Sartrouville et des Yvelines confirme son ambition artistique et 
rayonne hors département à travers la diffusion de ses créations. 

La saison 2009/2010 fait la preuve de l’exigence et du dynamisme de ce centre dramatique qui a su développer les conditions nécessaires 
à une véritable ambition artistique comme les rencontres fécondes avec son public.

Et aussi…
En novembre, Joël Pommerat met en texte et en 

scène son Pinocchio, on retrouve Richard Galliano 

et le Trio Hoboken, puis La Cantatrice chauve dans 

la mise en scène culte de Jean-Luc Lagarce. En 

décembre, la compagnie Cirque Hirsute anime 

le Bal caustique. Traces par Les 7 doigts de la 

main, La Nuit électrique de Mike Kenny dans une 

mise en scène de Marc Lainé, Country, choré-

graphié par Toméo Vergès, Peer Gynt avec Didier 

Sandre, Blandine Arnould et l’Orchestre national 

d’Ile-de-France, les multiples univers de la chan-

teuse franco-camerounaise Sandra Nkaké, Les 

Règles du savoir-vivre dans la société moderne, 

de Jean-Luc Lagarce, dans une mise en scène 

de François Berreur, Avishai Cohen, nouvelle étoile 

du jazz enchantent le mois de janvier. En février, la 

folle tribu de la Campagnie des Musiques à Ouïr 

envoie un salut familier à Brassens, Kader Attou 

narre ses Petites histoires.com, Anne-Marie Mar-

ques interroge « images et récits pour le coucher » 

dans Préambule, Sylviane Fortuny met en scène 

L’Hiver, quatre chiens mordent mes pieds et mes 

mains, de Philippe Dorin. En mars, Jean-Louis 

Benoit présente La Nuit des rois de Shakespeare, 

les Ogres de Barback dévorent la scène, le GdRA 
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offre le décoiffant Singularités ordinaires et le Trio 

Joubran clôt les propositions du mois. En avril, le 

Quatuor Debussy présente Le Bonheur des uns, 

Patrice Thibaud interprète le désopilant Cocorico 

et Ahmad Jamal s’aventure au plus profond de 

l’océan des sons. Enfin, en mai, Eric Louis met en 

scène Le Roi, la reine, le clown et l’enfant.

Catherine Robert

entretien / François Cervantes

Compagnon de route
François Cervantes et ceux de L’Entreprise sont installés à la Friche 
La Belle de Mai à Marseille depuis 2004. Compagnons de route du 
Théâtre de Sartrouville, ils s’y produisent depuis trois saisons.

Quelle est l’histoire de votre compagnon-

nage avec Sartrouville ?

François Cervantes : Quand nous nous sommes 

rencontrés avec Laurent Fréchuret, nous étions 

déjà installés à la Friche pour tenter une aventure 

longue, creusant la relation avec le public afin que 

les gens fassent connaissance avec notre travail 

par une création puis une autre, découvrant et 

rencontrant les acteurs en même temps. Laurent 

Fréchuret a instauré des relations de fidélité avec 

nous et fait ce même pari de la durée. Le public de 

Sartrouville a adopté notre troupe petit à petit.

Qu’a changé votre installation à la Friche 

dans votre travail ?

F. C. : Concrètement, depuis notre installation à 

la Friche, l’ensemble du travail de création dure 

deux ans. La permanence de la troupe permet un 

travail plus intense et des relations plus naturel-

les au jour le jour dans le travail. Les spectateurs 

voient les comédiens plusieurs fois, ils ont autant 

de plaisir à retrouver la personne que le person-

nage et font moins la confusion entre les deux. 

Cela aide les acteurs à travailler car le regard du 

public est plus aiguisé et son écoute influe sur le 

sens de la pièce.

Vous interrogez justement le travail à plu-

sieurs dans Le dernier Quatuor d’un homme 

sourd.

F. C. : C’est un spectacle que je suis parti écrire à 

Montréal. Je me demandais si on pouvait travailler 

avec l’autre, faire grandir les exigences qu’on a avec 

lui. Le quatuor est une formation où chacun doit 

se soumettre au travail d’ensemble, comme une 

espèce d’ascèse. Quand j’ai commencé à écrire, 

j’avais l’idée que l’autre est un empêchement. 

Désormais, il est plus clair qu’il est une révélation. 

L’acte même de création est lié à la relation à l’autre. 

Même quand on est seul dans la création – et dans 

l’écriture on est seul – la question de l’adresse est 

essentielle. Paradoxalement, c’est quand on des-

cend au fond de soi, dans des espaces qu’on croit 

de solitude, qu’on trouve les autres alors que quand 

on sort pour trouver les autres, souvent on trouve 

la solitude. L’acte artistique vient de ce creuset-là. 

Ce spectacle parle des rapports entre l’art et la vie, 

des périodes de crise qu’on traverse et du rapport 

à l’autre dans ces moments-là.

Comment concilier la solitude de l’écrivain 

et le travail de troupe ?

F. C. : Au début, j’hésitais entre une vie d’auteur 

et la vie mouvementée avec les autres que j’ai 

choisie, en compagnie. Maintenant ça s’éclaircit. 

Créer une compagnie permet de labourer et de 

défricher des territoires avec des gens aux affi-

nités très fortes et on a besoin de temps pour 

cela. Depuis deux ans, j’ai la sensation d’être un 

auteur travaillant avec des acteurs. La relation de 

confiance permet d’avoir des fatigues et des dou-

tes ensemble. Cette nouvelle manière d’exercer 

nos métiers et nos échanges est une aventure 

passionnante à imaginer et à faire.

Propos recueillis par Catherine Robert

En compagnie de François Cervantes, du 5 au  

21 mai 2010. Un Amour, mis en scène et interprété 

par Catherine Germain et Thierry Thieû Niang. Les 5 

et 7 mai à 21h, le 6 à 19h30. La Table du fond, mise 

en scène François Cervantes. Du 10 au 12 mai à 21h. 

Le dernier Quatuor d’un homme sourd, de François 

Cervantes et Francine Ruel, mise en scène François 

Cervantes. Les 18, 19 et 21 mai à 21h ; le 20 à 19h30.
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« L’acte même de 
création est lié à la 
relation à l’autre. »

François Cervantes

gros plan ¶
Littoral, Incendies, Forêts
Une odyssée exploratoire et poétique de neuf heures signée Wajdi 
Mouawad, explorant la question de l’héritage à travers des 
histoires singulières et stupéfiantes, entre violence brute et désir 
d’apaisement.

Artiste associé du Festival d’Avignon 2009, 

qui  a âprement interrogé les mult ip les for-

mes de violences faites à l’humanité, Wajdi 

Mouawad a présenté en jui l let cette tr i logie 

dans la cour d’honneur sous un c ie l  heu-

reusement étoi lé. Reprise à Sartrouvi l le de 

cette rare aventure théâtrale, passionnée et 

fo isonnante,  en compl ic i té avec le publ ic. 

Au cœur de la fol ie du monde, les trois piè-

ces foui l lent dans les mémoires ensanglan-

tées, les pl is cachés des âmes et les dél i-

res furieux des hommes, et chaque histoire 

emporte les personnages dans des voyages 

terr iblement éprouvants, obl igeant à débus-

quer le sens de secrets inavoués et enfouis 

de longue date.

La question  
de l’héritage
De l ’orphel in Wi l f r id part i  off r i r  à son père 

inconnu une sépulture dans un pays dévasté 

par la guerre (Littoral ), à Nawal mère muette 

demandan t  à  ses  en fan ts  de  pa r t i r  à  l a 

reche rche  du  pè re  e t  du  f r è re  i nconnus 

( Incendies ) ,  à la jeune Loup effectuant une 

traversée terr i f iante du v ingt ième siècle et 

de générat ions meurtr ies (Forêts ) ,  le thème 

de la f i l iat ion, de l’héritage et de la quête de 

sens nourrit le texte, entre violence brute et 

désir d’apaisement. «  I l  ne s’agit  pas d’un 

hér i tage conscient, i l  s’agit  de tout ce que 

l ’on nous t ransmet  dans le  s i lence,  dans 

l ’ ignorance et  qu i  pour tant  déch i re  not re 

existence et broie notre dest in. I l  s’agit  de 

cet hér i tage sourd que des générat ions et 

des  généra t ions  peuven t  se  t ransmet t re 

jusqu’à ne plus avoir  le choix, par trop de 

douleur, que de briser le tamis qui nous voile 

la vérité, pour faire en sorte que cet héritage 

s i lenc ieux,  dev ienne un hér i tage bruyant , 

é v i den t ,  c r u ,  é t a l é  l à ,  sous  l a  l um iè r e .  

 L i t tora l ,  Incend ies  e t  Forêts  abordent  la 

ques t ion  de  l a  p romesse  non  tenue ,  ou 

plutôt de cel le que l ’on profère et que l ’on 

tente de tenir, et des raisons pour lesquelles 

on ne la  t ien t  pas,  des conséquences e t 

des raisons de ces conséquences » ,  conf ie 

l ’auteur  e t  met teur  en scène,  d isséquant 

a ins i  des quest ions humaines po ignantes 

et  éternel les,  que le théâtre a les moyens 

d’explorer en pleine intensité.

Agnès Santi

Incendies, texte et mise en scène Wajdi Mouawad, 

les 8,9 et 10 décembre à 20h30,  

La Trilogie Littoral, Incendies, Forêts, texte et mise 

en scène Wajdi Mouawad, le 12 décembre à 14h. 

Représentation unique en Ile-de-France.

entretien / Sylvain Maurice

Richard III, un arlequin 
tragique et pervers
Richard III traverse le destin tragique du dernier roi Plantagenêt. 
Après Peer Gynt de Henrik Ibsen, Sylvain Maurice poursuit sa réflexion 
sur les ambivalences du vrai et du faux.

Quel éclairage souhaitez-vous porter sur 

Richard III ?

Sy lva in  Maur ice   :  I l  me  semb le  que  l a 

force de Richard rés ide dans sa capaci té 

à incarner de mult iples niveaux d’ i l lusions, 

à manipuler  sans arrêt ,  et  avec beaucoup 

d’habi leté, le mensonge et la vér i té. D’une 

cer ta ine façon,  i l  s ’ag i t  d ’un ar lequ in ,  un 

ar lequin tragique et pervers qui passe son 

temps à  berner  l es  au t res  personnages , 

sous le regard du publ ic. Mais, c’est aussi 

à lui-même qu’i l  raconte des histoires, qu’ i l 

joue la comédie. Richard se si tue dans un 

rapport totalement f ict ionnel à lu i-même. I l 

s’agit  vra iment d’un personnage caméléo-

nesque : lorsqu’ i l  se pose sur une feui l le, i l 

devient la feui l le.

De ce point de vue, il est assez proche de 

Peer Gynt…

S. M. : Oui. Finalement, il y a une certaine logi-

que à passer de Peer Gynt à Richard III. Comme 

la pièce d’Ibsen, Richard III est une fable sur le 

théâtre, sur l’art de l’acteur. En cela, elle se trouve 

au centre d’une des perspectives qui m’intéresse 

le plus au théâtre : le jeu entre le vrai et le faux, 

le pouvoir de l’art dramatique, la dissimulation, le 

mentir vrai… Dans cette pièce de Shakespeare, 

tout cela se met en place à travers des allers-re-

tours permanents entre le tragique et la drôlerie, 

la noirceur et la légèreté.

Quelle place l’idée de monstruosité occupe-

t-elle au sein de votre représentation ?

S. M. : Pour moi, la monstruosité de Richard III 

est davantage un point de départ qu’un point 

d’arrivée. Dans cette pièce, c’est la monstruosité 

qui engendre la perversion. Richard se dit que 

puisqu’il est mis au ban de la société, puisqu’il 

est banni du regard de l’autre à cause de sa lai-

deur, il n’a pas d’autre choix, pour donner une 

réponse à la souffrance qui est la sienne, que 

d’élaborer un projet pervers lui permettant de 

prendre le pouvoir.

Selon vous, Richard III est donc un symp-

tôme de la société qui l’a vu naître…

S. M. : Exactement. Richard ne fait que catalyser 

la violence des autres, les égarements de l’époque 

dans laquelle il vit. Il est le fruit de la guerre des 

Deux-Roses. En disant cela, je ne cherche pas à 

excuser ses actes, mais à identifier le monde dans 

lequel il agit : un monde de déliquescence morale 

et politique auquel il va mettre le feu, feu qui finira 

par lui-même l’anéantir. Mais Shakespeare a 

voulu qu’avant de disparaître, enfermé dans sa 

solitude et son incapacité à aimer, il accède à une 

conscience tragique lui permettant de rejoindre 

une forme d’humanité.

Propos recueillis par Manuel Piolat Soleymat

Richard III, de William Shakespeare ; mise en scène 

de Sylvain Maurice. Du 5 au 7 novembre 2009. 

Et du 12 au 22 novembre au Théâtre Firmin Gémier/

La Piscine à Chatenay-Malabry. Tél. 01 46 66 02 74.
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« La monstruosité  
de Richard III est 
davantage un point 
de départ qu’un point 
d’arrivée. » Sylvain Maurice

classique ¶
David Greilsammer /  
Marathon Mozart
De la première sonate à 11h à la dernière à 20h30, le pianiste David 
Greilsammer réalise son rêve musical d’un grand voyage mozartien 
pendant une journée entière.

Révélation instrumentale aux Victoires de la Musique 

2008, David Greilsammer est issu de la Juilliard School 

de New York dans la classe de Yoheved Kaplinsky et 

a suivi l’enseignement du célèbre pianiste américain 

Richard Goode. Passionné par l’innovation, la nou-

veauté, la création et le risque, le jeune homme envi-

sage cette journée entièrement consacrée aux sonates 

de Mozart non pas tant comme une gageure ou une 

performance que comme un jour de grâce, entière-

ment plein du génie du compositeur et de l’unité et 

de la richesse de son œuvre pour piano. « Elles seront 

toutes là, rayonnantes et fragiles, conversant les unes 

avec les autres jusqu’à la tombée de la nuit », dit-il 

des sonates disposées en six concerts entrecoupés 

de pauses roboratives ou méditatives…

Catherine Robert

Intégrale des sonates de Mozart, par David 

Greilsammer. Le 29 mai 2010 à 10h30.

Avishai Cohen, nouvelle étoile du jazz.

Wolfgang Amadeus Mozart (1756-1791)
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> 16 ET 17 OCTOBRE

LA CHANCEDEMA VIE
MISE EN SCÈNE VALÉRIE GRAIL

La Cie ITALIQUE
ENTRE

EN RÉSIDENCE!
Place Carnot 933110 Rosny-sous-Bois
À 5 mn à pied de la station Rosny-sous-Bois du RER E

Renseignements et réservations
Direction des affaires culturelles de Rosny-sous-Bois : 01 48 12 27 80
Cie Italique : 01 44 87 98 56 / 06 37 30 67 35

OUVERTURE
DE L’ESPACE
GEORGESSIMENON
AROSNY-SOUS-BOIS
THÉÂTRE, CIRQUE, MUSIQUE, DANSE

> 10 ET 11 OCTOBRE 2009
WEEK-END D’INAUGURATION AVEC SPECTACLES GRATUITS
PROGRAMME DÉTAILLÉ SUR WWW.MAIRIE-ROSNY-SOUS-BOIS.FR

d i r e c t i o n
A l a i n  A l e x i s  B a r s a c q

La Musique et les hommes
d’Helena Tornero

mise en scène Julio Alvarez
Du 20 au 23 octobre 2009

Graves épouses /
Animaux frivoles

de Howard Barker
mise en scène Guillaume Dujardin

Du 5 au 27 novembre 2009

Le Pain dur
de Paul  C laudel

mise en scène Agathe Alexis et Alain Alexis Barsacq
Du 15 janvier au 15 février 2010

Les égarés concert
Musiques juives, arabo-andalouses, et autres...

Le 5 février 2010 et le 6 février 2010

France-Allemagne
conception Jocelyn Lagarrigue,  

Rainer  Sievert  et Marc Wels
mise en scène Rainer Sievert
Du 31 mars au 19 avril 2010

Traduire-Transmettre
rencontres de dramaturgies étrangères

1ère édition : les dramaturgies russes
hommage à Lily Denis

mises en espace, lectures, débats, colloques
Du 9 au 14 mars 2010

Le Cosmos russe N°5
Festival des cultures et musiques russes

(rock, chansons, pop, classique)
Du 26 au 29 avril 2010

Soirées Tchekhov
par le collectif Spectacle.Laboratoire 
direction artistique Anatoli Vassiliev

d’après sept nouvelles d’Anton Tchekhov 
Du 21 mai au 21 juin 2010

2009 / 2010

10 pl. Charles Dullin 75018 Paris
Tél. location : 01 46 06 11 90
Tél. administration : 01 42 23 17 29
latalante.rp@gmail.com
Site internet : www.theatre-latalante.com
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Ils vivaient là, calés aux creux de leurs terres d’en-

fance, certains depuis des générations, d’autres 

plantés de force à peine quelques décennies plus 

tôt. Puis la Conférence de Yalta redessina le visage 

de l’Europe, dans les plissures de l’hiver 1945 et 

les nœuds géostratégiques de la guerre agonisante. 

Wroclaw, ville polonaise d’origine, ballottée d’un 

empire à l’autre au gré des conquêtes, devenue 

prussienne puis allemande depuis 1871, retrouva 

l’étendard polonais…. Rappela les expatriés d’antan, 

renvoya les habitants présents. C’est l’histoire de 

ces gens-là que raconte Transfer !, de ceux et celles 

qui, d’un trait biffé sur une carte, furent brutalement 

précipités en exil. Non pas en jouant les faits, non 

pas en cherchant à saisir les lignes brisées de cette 

période mais simplement en collant des bribes de 

mémoires, des éclats de récits. Aujourd’hui, ceux qui 

ont vécu ce déchirement viennent témoigner. Ils sont 

dix, cinq Allemands et cinq Polonais. Ils sont vieux, 

flétris par les années. Chacun leur tour, ils sortent du 

rang, s’avancent à l’avant-scène, égrènent les sou-

venirs, les exactions quotidiennes, le rapatriement 

forcé, les privations, la peur, la violence de l’Histoire 

sur leur existence. Ni collabos ni résistants. Sim-

plement coincés entre deux oppresseurs. Et tandis 

qu’ils disent la souffrance de ces années noires, les 

pieds enfoncés dans le réel tourbeux, trois tristes 

pitres ricanent au-dessus d’eux, juchés sur les hau-

teurs d’une passerelle mobile : Churchill, Roosevelt 

et Staline, tels qu’immortalisés dans le célèbre cliché 

de Yalta collé dans tous les livres.

Tragédies des gens ordinaires
Dans Transfer !, Jan Klata ne s’intéresse pas à l’His-

toire. Il veut faire entendre des paroles « authenti-

ques », donner voix à ces personnes âgées pour 

qu’elles disent « leur » vérité avant de mourir. Il use 

de leur sincérité pour accentuer le cynisme politi-

que des maîtres du monde, jouant du contraste 

entre les « vrais » gens et les « comédiens », mis 

en surplomb, personnages grotesques qui laissent 

éclater leurs grasses plaisanteries entre deux sal-

ves de rock psychédélique. Le metteur en scène 

polonais précise qu’il a collecté minutieusement les 

propos rapportés des trois grands hommes et les a 

raboutés, comme si un tel collage apportait caution 

scientifique. Là n’est pas la question d’ailleurs. Mais 

plutôt pour quoi faire. Pour s’émouvoir, compatir, 

elle est administrée en refrains clairement scandés. 

Qu’applaudit-on au salut ? Le malheur de ces per-

sonnes ? Leur courage de témoigner ? D’aucun y 

verrait un chantage affectif. Vaste débat…

Gwénola David

Transfer ! texte et mise en scène de Jan Klata, dans  

le cadre du Festival d’Automne à Paris, du 5 au  

7 novembre 2009, à 20h30, à la Maison des Arts  

de Créteil, Place Salvador Allende, 94 000 Créteil.  

Rens. 01 45 13 19 19 ou www.maccreteil.com  

et 01 53 45 17 17 ou www.festival-automne.com. 

Durée : 2h. Spectacle en polonais surtitré en français. 

Vu au Théâtre du Nord en mai 2009, dans le cadre  

de Lille 3000.

critique ¶
Transfer !
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se donner bonne conscience de compatir ? Car 

la proposition artistique reste liminaire, tant sur la 

dramaturgie que sur la forme. Quant à la « morale », 

Il y a un côté « pauvre petite fille riche » dans 

l’écriture de Pierre Notte, et comme une forme de 

décalage élégant entre le dandysme métaphysique 

et la tendresse cynique. Des références de bon 

élève ou de fervent lecteur et des coups de pied 

de sale gosse cassant ses jouets. Du sérieux face 

à l’angoisse et des pirouettes de farfadet. Un art 

agaçant de la distanciation continuelle mâtiné de 

fulgurances en des aphorismes époustouflants de 

justesse. Des yeux embués de larmes et le rictus 

goguenard de celui qui a trop souffert pour se 

laisser aller aux sanglots… Une posture un peu 

dilettante, que l’élégance retient sur la pente du 

ridicule. Un peu champagne et un peu gueule de 

bois, un Musset à la sauce Cloclo, trop léger peut-

être pour qu’on ne soupçonne pas derrière le mas-

que fringant et l’ironie constante, la profondeur 

désespérée d’un malheureux enfant du siècle. 

Cinq comédiennes  
pour une farce attendrie
Sa dernière pièce, Les Couteaux dans le dos, 

emprunte à cette esthétique de l’oxymore déjà à 

frère, éclate ici d’un vrai talent rond et sûr de ses 

effets. Flavie Fontaine, Manon Heugel et Caroline 

Marchetti complètent une distribution de drôles 

de sacrées petites bonnes femmes, amusantes, 

émouvantes et précises, pas dupes, pas préten-

tieuses et pourtant charismatiques. L’ensemble 

compose une tragédie en forme de pochade, un 

drame aux allures de blague, un spectacle pas 

sérieux et pourtant lumineux, qui a le goût des 

bocks et de la limonade rimbaldiennes…

Catherine Robert

Les Couteaux dans le dos, texte et mise en scène  

de Pierre Notte. Du 18 août au 10 octobre 2009.  

critique ¶
Les Couteaux dans le dos
Pierre Notte, tout en acidité et en tendresse, met en scène cinq 
comédiennes sympathiques et délurées et explore les affres de la 
vie familiale et les chemins qui permettent d’y échapper.

l’œuvre dans ses précédents textes. Marie (remar-

quable et intense Jennifer Decker) a horreur qu’on 

la touche. Pas étonnant : ses parents, ses ensei-

gnants et tous les balourds d’adultes qui l’entou-

rent ne mesurent pas vraiment la différence entre 

la caresse et la gifle. Ils s’inquiètent mal, aiment 

de travers et seul le fantôme de Clémence sait 

poser sur les vilaines plaies que Marie dessine 

au couteau sur ses mains le baume consolateur 

de mots intelligents. Marie se lance dans un par-

cours initiatique qu’éclaire la lumière de l’amour 

d’un petit gardien de phare, égratigné lui aussi, 

lui aussi enfant trop pur de parents trop épais. 

La bande joyeuse et dynamique que composent 

les comédiennes réunies par Pierre Notte sur 

scène, s’empare avec talent, abattage et esprit 

de ce texte tout en brio. La mise en scène de 

l’auteur est vive et alerte, le jeu distancé permet 

à l’humour de s’accommoder du drame, et ce 

joli conte pour enfants pas sages est ficelé avec 

une énergie virevoltante et gracieuse. Marie Notte 

est bouleversante en Clémence et la petite sœur, 

qu’on avait déjà vue interpréter les œuvres de son 

Du mardi au samedi à 21h30. Théâtre des 

Déchargeurs, 3, rue des Déchargeurs, 75001 Paris. 

Réservations au 08 92 70 12 28.  

Rappel : Une saison nottienne aux Déchargeurs : 

J’existe (foutez-moi la paix), spectacle conçu par 

Pierre Notte. Théâtre du Rond-Point en octobre 2009. 

Le Cabaret des familles, spectacle conçu par Pierre 

Notte. Décembre 2009. Bidules, trucs, spectacle 

jeune public rêvé par Pierre Notte. Janvier 2010.  

Le Cabaret nottien, spectacle imaginé par  

Marie Notte à partir des textes de Pierre Notte. 

Février 2010. Moi aussi, je suis Catherine Deneuve, 

texte de Pierre Notte, mise en scène de Vladimir 

Petkov. Avril 2010.

Les témoins qui ont vécu les déplacements populations 

en 1945 racontent leur histoire.

Pierre Notte fait virevolter des comédiennes pétillantes.
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Le Polonais Jan Klata administre 
une pesante leçon d’histoire.

C’est d’un trait noir, taillé à vif par l’insoumission 

libertaire face au conformisme castrateur du bien-

pensant, que Jean-Michel Rabeux a écrit Le Cau-

chemar, fantasmagorie tragique, inconvenante. Au 

banc des accusées, deux femmes, une Mère et une 

Fille. L’une, clodo noyée dans la pisse et l’alcool, abî-

mée à force d’offrir son corps au plaisir des années, 

s’est échouée sur les trottoirs de la ville. Elle cuve 

son tourment d’exister et la fièvre du désir dans le 

rire provoquant d’une folie insomniaque, s’en va 

par delà les bienséances de la pensée, dans des 

zones troubles où la mort étreint la vie en un cri de 

jouissance monstrueux. L’autre, flic rimbaldienne, 

frondeuse ironique, étrangle sa jeunesse dans les 

nœuds de la filiation. Toutes deux, l’une puis l’autre, 

sont interrogées comme il se doit par la Question, 

sereine incarnation de l’Ordre. Leur crime ? Il fut de 

vivre malgré la conscience de la mort, il fut d’aimer 

un père incestueux, de tuer la mère, de défendre 

l’abomination sacrilège… simplement de rêver ces 

actes. Coupables donc. La Mère condamnée à mou-

rir, la Fille à vivre.

Double procès
Jean-Michel Rabeux lutte contre la normalisation 

des désirs, fend la chair et libère les mots existen-

tiels. Il fouille au creux des âmes, excave les songes 

obscurs, les secrètes peurs et douteux fantasmes… 

L’innommable fondu au plus intime, dans l’alliage 

même de l’être. La plume trempée dans le sang des 

Atrides, il brise les rets du langage qui menottent le 

sens. « Ce procès est un cauchemar, où nos faits 

et gestes cachés, privés, seraient soudain privés 

du privé, du secret auquel ils ont droit. Nos som-

bres pensées soudain étalées en place publique, 

dans les mots de tous », dit-il. La parole jaillit en 

saccades sombres, se répand en flots tumultueux, 

tournoie, sans cesse. Au risque de se perdre dans 

les méandres des paradoxes et contradictions, par-

fois dans les images déjà bien usées du matricide, 

parricide, infanticide et autres crimes. Sur le plateau 

cerné de caméra de surveillance, Eugène Durif, en 

femme à barbe lunaire, donne à la Question une 

tranquille mais bien molle assurance, face à Claude 

Degliame, excessive tragédienne couronnée de 

pampre élégiaque. Rompant ce duo un peu mal 

accordé, la jeune comédienne Vimala Pons, inso-

lente, rebelle, têtue, fait vibrer les nuances et les 

élans blessés du texte. N’empêche. Arquée contre 

les vertueux et autres doucereux censeurs, la pièce 

devient confuse à vouloir bousculer tous les tabous. 

La bonne conscience, prude ou provocante, ne fait 

jamais du bon théâtre.

Gwénola David

Le cauchemar, texte et mise en scène de Jean-Michel 

Rabeux, jusqu’au 17 octobre 2009, à 19h30, dimanche 

à 15h30, relâche le lundi, au Théâtre de la Bastille,  

76 rue de la Roquette, 75011 Paris. Rens. 01 43 57 42 14 

et www.theatre-bastille.com. Durée : 1h10. 

critique ¶
Le cauchemar
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La Question interroge Eglantine, la Mère.

J e a n - M i c h e l  R a b e u x , 
réfractaire récidiviste 

contre les censeurs bien-pensants, signe une tragédie provocante 
qui fouille les tourments existentiels et les sombres abîmes de la 
famille. Un rêve un peu confus.
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 RESERVATIONS 01 34 58 03 35 www.londe.fr

 l’Onde / espace culturel / 8 bis, avenue Louis-Breguet 78140 Vélizy-Villacoublay

VEN 16 / SAM 17 OCT A 21H

CIRQUE

2 - 18 OCTOBRE

N O U V E L L E  P R O D U C T I O N

LA PARISIENNE
D’ HENRY BECQUE
MISE EN SCÈNE FRÉDÉRIC MARAGNANI
AVEC Marie-Armelle Deguy, Jean-Paul Dias, 
Marion Lécrivain, Gilles Petrovski, Philippe Vieux

“Une comédie de mœurs aussi impitoyable que drôle.”

THÉÂTRE DE L’OUEST PARISIEN
1 PLACE BERNARD PALISSY - 92100 BOULOGNE-BILLANCOURT
M° Ligne 10 - Station Boulogne-Pont de Saint Cloud

01 46 03 60 44 / www.top-bb.fr

T H É Â T R E  D E  L’O U E S T  PA R I S I E N
B O U LO G N E - B I L L A N C O U R T

09.10
saison 

01 30 48 33 44

La Ferme
de Bel Ébat

à Guyancourt

The Spaghetti Western Orchestra
La Chapelle-en-Brie
Alain Gautré / avec Jean-Pierre Darroussin

Uchuu-cabaret
C ie Ariadone-Carlotta Ikeda
Les Hommes sans nom
René Chéneaux
Gingko Parrot
Cécile Fraysse – C ie AMK
Love is my sin
Shakespeare / Peter Brook
Le Révizor
Nikolaï Gogol / Théâtre Kolyada
Blanche Neige
Nicolas Liautard
Le Médecin malgré lui
Molière / Jean-Claude Berutti
Le Couronnement de Poppée
Monteverdi / Jérôme Correas – Christophe Rauck
Les Vipères se parfument au jasmin
Nasser Djemaï
Abeilles, habillez-moi de vous !
Philippe Dorin / Sylviane Fortuny
Kalam Terre
C ie Prana – Michel Lestréhan
L’Oreille au bord des lèvres et l’œil dans un nuage
Valérie Rouzeau / Laurance Henry
Du côté des écoles
C ie HVDZ – Guy Alloucherie
Etc.

« Selon moi, le théâtre de Feydeau n’est pas un 

théâtre réaliste, explique Gian Manuel Rau dans la 

note d’intention qu’il signe pour le livret de présen-

tation de son nouveau spectacle. Les personnages 

sont dans l’exagération et l’hystérie. Ils nous entraî-

nent davantage vers l’absurde que le réalisme. » Un 

absurde, une hystérie et une exagération qui, dans 

la représentation que crée aujourd’hui le metteur en 

scène suisse au Théâtre du Vieux-Colombier, pren-

nent le chemin de motifs racoleurs et de bouffon-

neries lourdaudes. Est-ce seulement pour échap-

per au réalisme que Gian Manuel Rau a empêtré 

Amour et piano, Un Monsieur qui n’aime pas les 

monologues, Fiancés en herbe et Feu la mère de 

Madame dans tant de facilités ? Le procédé semble 

pour le moins inapproprié… Car, si ce cadre bou-

levardier paie auprès de certains spectateurs, il en 

laisse d’autres plus que circonspects. Une partie du 

public rit, une autre attend que cela passe, tentant 

Manuel Rau piétine toute la subtilité de l’humour 

de Georges Feydeau, toute l’acuité du regard que 

cet auteur a porté sur l’humain. Les quatre Comé-

diens français embarqués dans cette aventure – 

Anne Kessler, Laurent Stocker, Léonie Simaga et 

Christian Hecq – n’ont rien à se reprocher. C’est 

même grâce à eux que parviennent à se dessiner 

les rares évidences démontrant que ces comédies 

en un acte valent bien mieux que ce que laisse 

apparaître la représentation. Et c’est là le principal 

reproche que l’on fera à Gian Manuel Rau : faire 

passer ces pièces pour des œuvres vieillottes et 

caricaturales, des œuvres de genre cantonnées 

critique ¶
Quatre pièces en un acte 
de Georges Feydeau
Amour et piano, Un Monsieur qui n’aime pas les monologues, Fiancés 
en herbe, Feu la mère de Madame : Gian Manuel Rau crée une mise en 
scène sans finesse de quatre pièces en un acte de Georges Feydeau.

de débusquer derrière les lourdeurs de la représen-

tation (qui se pique d’une modernité convenue) la 

finesse que le metteur en scène attribue, pourtant, 

à l’œuvre de Georges Feydeau.

Un trop-plein  
d’effets anecdotiques
« Le théâtre de Feydeau est drôle, bien sûr, mais 

aussi très fin et humain  », déclare ainsi Gian 

Manuel Rau. Au vu du travail présenté sur la 

scène de la Comédie-Française, cette précision 

est loin d’aller de soi. Car de finesse et, dans une 

moindre mesure, de drôlerie et d’humanité, ce 

spectacle manque singulièrement. On en arrive 

même à se demander si le metteur en scène est 

sincère, s’il croit véritablement en ces textes. 

Cette manière de les barioler aussi grossièrement 

fait en effet penser à une tentative de camouflage, 

ou d’amendement. En procédant de la sorte, Gian 

aux aspects les plus primaires du vaudeville.

Manuel Piolat Soleymat

Amour et piano / Un Monsieur qui n’aime pas les 

monologues / Fiancés en herbe / Feu la mère  

de Madame, de Georges Feydeau ; mise en scène  

de Gian Manuel Rau. Du 23 septembre au  

25 octobre 2009. Le mardi à 19h00, du mercredi  

au samedi à 20h00, le dimanche à 16h00.  

Comédie-Française, Théâtre du Vieux-Colombier,  

21, rue du Vieux-Colombier, 75006 Paris. 

Renseignements et réservations au 01 44 39 87 00 

ou sur www.comedie-francaise.fr

Léonie Simaga, Laurent Stocker, Anne Kessler et Christian Hecq dans Feu la mère de Madame.
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L’homme est au bout du rouleau. Il vit ici une 

terrifiante tragédie, une agonie convulsive, une 

destruction apocalyptique qui le conduit inexora-

blement jusqu’à la mort, même si à la fin l’espoir 

renaît par l’artifice de deux jeunes (lumineux Nour 

et Virgile) à dos de baleine, voguant vers des rives 

nouvelles. On est prévenu dès le début : « Si vous 

voulez voir un monde qui meurt, vous êtes aux 

premières loges. » Saturne le patriarche renonce 

à son enfant, à son journal, La République, quo-

tidien symbole du “vieux monde”, d’une concep-

tion de la France et de l’Histoire, où la politique 

et la littérature pouvaient encore ensemencer les 

consciences. Il a trois enfants – en chair et en os 

ceux-là – qu’ils méprisent, Paul, Ans et Simon, 

indignes héritiers, et un fils illégitime qui travaille 

avec lui et lui a sacrifié sa main droite, Ré. « Je 

tuerai les enfants » prévient-il, avide et déterminé. 

Les mères sont absentes. 

Noirceur d’un monde éteint
Au cœur d’un univers cerné par une impressionnante 

forêt d’arbres blancs et nus comme un monde sans 

vie – la scénographie monumentale est signée Pierre-

André Weitz –, les gradins des spectateurs pivotent 

pour changer de lieu : un bureau vieillot encombré 

de journaux (pour le travail), une chambre à coucher 

(pour assouvir des désirs interdits), un vaste salon de 

château quasiment vide avec piano (pour se retrou-

ver en famille), et un cimetière avec son fossoyeur 

(pour tenter d’enterrer ses morts). Le décor est 

critique ¶
Les enfants de Saturne
Malgré quelques fulgurances, la création d’Olivier Py souffre de 
son ressassement, sa démesure et sa grandiloquence plus pompeux 
que poétiques.

planté, et le verbe est prêt à faire son office, à expri-

mer tant et tant d’extrêmes sentiments, pulsions, 

constats et colères, qu’il s’en épuise et perd de sa 

puissance poétique, comme s’il voulait rageusement 

apostropher le cosmos et la transcendance, rageu-

sement déplorer la fin du monde jusqu’à perdre le 

contact et se noyer. Les comédiens, tous très bons, 

donnent pourtant magnifiquement corps à ce texte 

qui les emporte loin dans la noirceur d’un monde 

éteint (Amira Casar est si émouvante…). La pièce 

dont Olivier Py signe le texte et la mise en scène 

très maîtrisée fait notamment écho aux malédictions 

grecques, mais les personnages, clowns pathétiques 

au verbe ronflant ou au silence opaque, commettent 

ici incestes et humiliations en toute connaissance. 

Comment l’amour (question centrale dans la pièce) 

peut-il resurgir après tant de violence et de haine 

sourde ? L’autodestruction et la décadence attei-

gnent ici le fond. Ballottés entre carillons mystiques, 

un Dieu ensanglanté et des prières sans Dieu, entre 

des pulsions de mort et des désirs de splendeur du 

monde, ils se débattent tous fiévreusement. Le miroir 

est grossissant à outrance, et l’art ici broie la vie trop 

pompeusement.

Agnès Santi

Les Enfants de Saturne, texte et mise en scène 

Olivier Py, du 18 septembre au 24 octobre, du mardi 

au samedi à 20h, dimanche à 15h, à l’Odéon-Théâtre 

de l’Europe, Ateliers Berthier, 75017 Paris.  

Tél. 01 44 85 40 40.

critique ¶
Philoctète
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David Mambouch et Laurent Terzieff en Janus vertueux.

Lyrique et statufié par le renom, intelligent et cham-

pion du combat dialectique dont il connaît tous 

les artifices, un peu vert encore mais riche déjà de 

l’héritage de sa caste : tels sont Philoctète, Ulysse 

et Néoptolème, les trois guerriers dont Jean-Pierre 

Siméon ressuscite les figures dans cette pièce écrite 

en forme de variation sur le thème d’un épisode de 

la guerre de Troie, plusieurs fois revisité déjà par 

dramaturges et poètes. Tels sont aussi Laurent Ter-

zieff, Johan Leysen et David Mambouch, les trois 

comédiens choisis pour les incarner par Christian 

Schiaretti qui réussit, en plus d’une mise en scène 

comme toujours précise, attentive au texte et à sa 

situation, un hommage au théâtre autant emprunt de 

piété filiale que pertinent en ses effets. De ce double 

spectacle naît ici l’impression troublante d’un théâtre 

complet où le contenu de la fable est en parfaite 

adéquation avec la forme de sa représentation. 

Réconciliation théâtrale  
des générations
Vigueur farouche d’une jeunesse qui vit en bande 

(comme les membres de la troupe du TNP entourent 

sur scène David Mambouch), solitude élitiste d’un 

esthète dont tous les compagnons sont morts (les 

meilleurs, ceux qui sans tricher faisaient de la guerre 

un art et que pleure Philoctète), assurance de celui 

qui sait que l’éthique est devenue rhétorique et qui en 

maîtrise avec génie les effets de distance et d’illusion : 

tel est le tableau d’un théâtre français auquel Christian 

Schiaretti pose ici, avec une acuité pénétrante, la ques-

tion du legs et du lignage. Entre Philoctète, pétrifié dans 

sa douleur stérile, Ulysse, qui laisse grandir Télémaque 

loin de sa gloire, et Néoptolème, qui ne connut d’Achille 

que le masque de son cadavre, pères et fils se cher-

chent à tâtons. La beauté de la fable recomposée par 

Jean-Pierre Siméon et l’intelligence de Christian Schia-

retti réunissant sur scène ces trois générations offrent 

plus que la possibilité de retrouvailles : elles montrent 

que seul l’art arrache au temps et rend aux hommes 

ce qu’ils ont gâché ou raté. Devant un rideau de métal, 

sur l’étroite rive du proscénium, se joue le combat de 

la ruse et de la vertu, du pragmatisme et de l’orgueil, 

de façon économe et belle, dans la poésie superbe 

de Jean-Pierre Siméon qui sait rendre intemporelles 

les affres de héros pris dans les rets de contradictions 

que seuls les dieux peuvent trancher.

Catherine Robert

Philoctète, de Jean-Pierre Siméon ; mise en scène de 

Christian Schiaretti. Du 24 septembre au 18 octobre 

2009. Du mardi au samedi à 20h ; dimanche à 15h. 

Odéon – Théâtre de l’Europe, Théâtre de l’Odéon, 

place de l’Odéon, 75006 Paris. Réservations au  

01 44 85 40 40. Du 18 novembre au 23 décembre 

au TNP de Villeurbanne. Du 14 au 18 janvier 2010 au 

Théâtre des Gémeaux à Sceaux. Du 23 au 29 janvier 

au Théâtre de la Criée à Marseille. Du 3 au 5 février 

à l’Espace Malraux de Chambéry. Du 10 au 12 février 

à la Comédie de Valence. Du 18 février au 7 mars au 

Théâtre de Carouge à Genève. Du 12 au 14 mars à  

La Coursive à La Rochelle.

Christian Schiaretti met en scène 
la langue de Jean-Pierre Siméon 

où s’équilibrent poésie et efficacité dramatique en un Philoctète 
qu’investissent des comédiens à la trempe valeureuse.
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Michel Fau, Bruno Sermonne, Mathieu Elfassi et Laurent Pigeonnat pour un festin à la Titus Andronicus.
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Retour aux sources !
Guy Pierre Couleau s’installe à la tête du Centre Dramatique Régional d’Alsace, à Colmar, rebaptisé Comédie de l’Est en hommage et en écho 
aux premiers défricheurs de la décentralisation orientale. Désireux de redonner toute sa place à la permanence artistique et au théâtre 
dans cette vénérable maison, le nouveau directeur organise la saison 2009-2010 du CDR selon trois temps forts. A la rentrée, un triptyque 
sur l’engagement autour de Camus, Sartre et Germaine Tillion ; en janvier, la création de deux textes de John Millington Synge ; en mars, 
un mois entier consacré à la jeune mise en scène contemporaine. Entre héritage et avenir, entre artistes et spectateurs, entre créateurs 
européens auxquels la situation géographique de Colmar offre l’occasion de rencontres fructueuses, Guy Pierre Couleau entend faire de 
la Comédie de l’Est un lieu d’échanges, de dialogue et de partage.

///////////////////////////////////////////////////////////////////////////

Comédie de l’Est 

Centre Dramatique Régional d’Alsace 

6, route d’Ingersheim, 68027 Colmar. 

Renseignements au 03 89 24 31 78  

et sur www.comedie-est.com

///////////////////////////////////////////////////////////////////////////

entretien / Guy Pierre Couleau

Faire renaître l’utopie  
des départs
Guy Pierre Couleau continue sa route de créateur au sein d’une 
institution qu’il entend diriger en l’ouvrant à tous, créateurs et 
spectateurs avides de faire sens ensemble.

Pourquoi rebaptiser l’Atelier du Rhin 

Comédie de l’Est ?

Guy Pierre Couleau : L’Atelier du Rhin rede-

v ient la Comédie de l ’Est,  te l le qu’Hubert 

Ginioux en avait  lancé le projet.  I l  s’agit  à 

la fois de réaff i rmer l ’appartenance forte à 

un projet théâtral  et de respecter le projet 

de théâtre lyrique qui était celui de l’Atel ier 

du Rhin en n’usurpant pas son nom. Le but 

est de faire renaître l ’utopie de départ des 

centres dramatiques en région. Cette uto-

pie s’appuie sur une tr ip le exigence  :  ser-

vice public, décentral isation et propagation 

du sens.  L’ idée est  auss i  de contr ibuer à 

un t ro is ième temps de la décentra l isat ion 

en ré insta l lant  une t roupe dans le théâtre 

et en région. Notre projet est construit sur 

la permanence art ist ique dans la vi l le. Dès 

l’an prochain, six art istes seront instal lés à 

Colmar. I ls feront avant tout leur métier mais 

part iciperont aussi à la médiation culturel le 

auprès du public.

Comment envisagez-vous les missions de la 

Comédie de l’Est ?

G. P. C.  : La première mission est la création 

théâtrale. I l  s’agit ensuite de faire vivre les 

œuvres en les faisant circuler sur un territoire 

d’implantation. C’est là une des idées pionniè-

res de la décentralisation. C’est pourquoi nous 

avons le projet d’aller jouer hors les murs. Col-

mar est le troisième pôle d’activité en Alsace. 

Quatre-vingt-douze communes entourent la 

ville : elles sont toutes plus ou moins équipées 

de salles et donc accessibles. On va essayer 

de retrouver la vocation des centres dramati-

ques qui vise à amener le théâtre à ceux qui 

n’y viennent pas. De façon plus large encore, 

l’enjeu est transfrontalier. Notre but est d’ins-

crire cette maison dans une grande famille de 

centres européens et de tisser des liens avec 

d’autres théâtres. Il s’agit d’échanger et de dia-

loguer, de faire circuler des œuvres et des per-

sonnes. Nous allons ainsi devenir la plate-forme 

française de l’Académie Schloss Solitude de 

Stuttgart, lieu de laboratoire dont nous invite-

rons certains de ses membres à venir travailler 

chez nous.

Vous dites vouloir favoriser l’emploi artisti-

que. Par quel moyen ?

G. P. C. : Nous aménagerons plusieurs temps 

de création avec différents metteurs en scène 

venant travailler avec les acteurs de l’ensem-

ble. Nous voulons aussi concrétiser le soutien 

aux art istes implantés dans la région. I l  va 

s’agir de travail ler avec des gens que je ne 

connais pas et avec lesquels je prends le ris-
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que de créer un dialogue. S’engager auprès 

des art istes v ivants ne doit pas seulement 

être une idée mais aussi une pratique.

L’engagement est justement un des thè-

mes centraux de votre prochaine saison. 

Pourquoi ?

G. P. C.  : L’art est lié au monde : l’endroit du 

théâtre est un endroit poétique mais évident 

aussi pol it ique. Pour moi, i l  est nécessaire 

de penser que le théâtre est en écho avec la 

pensée et nos interrogations et nous permet 

d’affronter nos cauchemars et peut-être de les 

vaincre. L’engagement, c’est aussi la fidélité  : 

parmi les acteurs de ce groupe qui arrive à Col-

mar, certains travaillent avec moi depuis qua-

torze ans. J’ai choisi de construire le début de 

la saison autour du triptyque Germaine Tillion / 

Sartre / Camus parce que l’idée d’engagement 

conduit la globalité de mon projet. C’est aussi 

une sorte d’hommage aux origines et à André 

Clavé, résistant et déporté, ancien directeur de 

la Comédie de l’Est et compagnon de route de 

Germaine Tillion.

Pourquoi choisir ensuite de mettre en scène 

deux pièces de Synge ?

G. P. C.  : Pour la même raison de fidélité et 

de retrouvail les. Synge est un auteur fonda-

teur pour moi. I l m’a construit théâtralement 

et humainement. La Fontaine aux saints est 

une pièce qui a à voir avec l’essence du théâ-

tre dans la mesure où el le ne parle que du 

visible et de l’ invisible. C’est l’histoire d’un 

couple de mendiants aveugles qui recouvrent 

la vue grâce à une goutte d’eau miraculeuse. 

I ls découvrent alors le monde et eux-mêmes 

et se trouvent te l lement la ids et le monde 

tel lement v io lent qu’ i ls préfèrent redevenir 

aveugles pour retomber dans leur bonheur 

premier. C’est une pièce à la fois très noire, 

très pessimiste, qui nous interroge sur les 

l imites du v is ib le.  Qu’est-ce qu’on voit  de 

l’autre, par exemple  : son enveloppe ou son 

intériorité ?

Pourquoi faire suivre La Fontaine aux saints 

par Les Noces du rétameur ?

G. P. C.  : Cette pièce raconte l’histoire de 

deux gitans qui obligent un prêtre vénal à les 

marier. C’est le versant presque satanique de 

la pièce précédente. Les deux pièces ont été 

écrites dans les mêmes années mais jamais 

représentées ensemble du vivant de leur auteur. 

L’intérêt est de donner à voir deux versants du 

rapport avec le religieux. Dans une pièce, eee  

« Faire renaître  
l’utopie de départ des 
centres dramatiques 
en région. » Guy Pierre Couleau
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entretien / Xavier Marchand

L’intelligence en liberté
Xavier Marchand met en scène un montage d’extraits des œuvres de 
Germaine Tillion et fait revivre cette extraordinaire franc-tireuse 
de la pensée, femme libre et écrivain originale.

L’œuvre de Germaine Tillion n’est pas une 

œuvre théâtrale. Comment affronter cet obs-

tacle ?

Xavier Marchand  : Germaine T il l ion est un 

véritable écrivain : c’est cette qualité qui m’a 

permis de la faire entendre sur un plateau. 

Hormis Le Verfügbar aux enfers, son œuvre 

n’est certes pas théâtrale. Je travaille souvent 

sur des textes non théâtraux à la condit ion 

qu’ils intègrent dans leur écriture une forme 

d’oralité. Or l’oralité a justement été la base 

du travail de Germaine Tillion. Le pari tient au 

fait que sa langue est une langue qu’on peut 

dire. Rétive au ton universitaire, cette femme 

a d’abord et avant tout l’art de raconter l’his-

toire de l’humanité par petites histoires avec 

une plume extrêmement claire et très alerte. 

C’est cette qual ité qui m’a fait penser qu’i l 

était possible de faire entendre ses écrits sur 

un plateau.

Comment avez-vous rencontré Germaine 

Tillion ?

X. M. : Ma première rencontre avec elle a eu lieu 

un soir à la radio : elle avait une façon de parler 

qui m’a frappé l’oreille. Je me suis mis à lire ses 

livres et c’est de là qu’est né ce projet théâtral. 

Quand je l’ai rencontrée, elle avait cent ans et 

elle ne savait plus très bien où elle était, mais j’ai 

retrouvé dans sa parole la même vivacité qu’on 

trouve dans ses livres et ce souci de faire tom-

ber les barrières pour que l’échange se fasse. 

Je suis tombé assez fan de cette sacrée bonne 

femme ! Pour moi, c’est presque un directeur de 

pensée et je me positionne comme un passeur 

de son œuvre.

Comment organisez-vous formellement le 

spectacle ?

X. M. : Selon les trois périodes qui charpentent 

sa vie : les expéditions ethnographiques dans les 

Aurès, la résistance et Ravensbrück et la guerre 

d’Algérie. Ce sont ces trois périodes qui l’ont 

constituée et tous ses écrits sont bornés par ces 

dates-là. Cinq comédiens prennent en charge le 

texte et une d’eux va plus particulièrement endos-

ser sa parole qui offre la difficulté d’être un récit à 

la première personne.

La considérez-vous comme une héroïne ?

X. M. : J’en fais ce que les spectateurs en enten-

dront. Je n’ai opéré aucun travail de réécriture 

et le spectacle n’est composé que d’un mon-

tage de ses textes. Elle-même interroge la figure 

du héros dans son œuvre et montre combien 

il est facile de s’ériger en héros quand le dan-

ger permet ce genre de sublimation. Elle a tant 

rencontré de possibles héros et d’authentiques 

salopards qu’elle a suffisamment de recul pour 

éviter de tomber dans l’héroïsation. L’héroïsme, 

ce sont les autres qui en décident, après, on 

s’y prête ou non. Germaine Tillion s’en garda 

toute sa vie…

Propos recueillis par Catherine Robert

Il était une fois Germaine Tillion, d’après  

l’œuvre de Germaine Tillion ; mise en scène de  

Xavier Marchand. Les 4, 8 et 9 décembre 2009 à 

19h30, le 10 à 19h, le 5 à 18h. Grande salle de la 

Comédie de l’Est. Du 12 au 21 mars 2010 à  

La Criée-Théâtre National de Marseille.

propos recueillis / Cécile Backès

Enquête sur les origines
En parcourant Vaterland de Jean-Paul Wenzel, la metteuse en scène 
Cécile Backès s’interroge sur la question de l’origine. L’occasion 
d’une quête personnelle et familiale, orientée à l’Est.

« Le premier réci t  de Vater land – le pays 

du père concerne l ’amour, en France dans 

les années 40, entre une jeune femme fran-

çaise et un soldat a l lemand traqué par un 

nard Bloch avaient fait ensemble le voyage 

pour la création d’un premier Vaterland auto-

biographique. J’ai moi-même fait le voyage 

avec les mêmes étapes, en compagnie de 

mon f rère  S imon,  réa l isateur  des images 

vidéo. Que veut dire revenir vers un l ieu où 

on n’est jamais allé ? C’est partir à la décou-

verte d’une culture et d’un pays dont on sait 

qu’on est constitué sans le savoir pleinement. 

Hormis les événements historiques, il ne reste 

que des émotions, des traces oubliées, des 

airs perdus. Vaterland est une odyssée vers la 

mélancolie allemande, sous forme d’oratorio 

radiophonique avec des images projetées, 

fi lmées en France et en Allemagne. La fiction 

repose sur un groupe de rock en tournée, une 

forme éclatée avec quatre voix dont celle de 

l’auteur qui est ici musicien. La pièce donne 

la parole à l’existence de ces destins que la 

guerre a déplacés.»
Propos recueillis par Véronique Hotte

Vaterland – le pays du père, d’après le récit  

de Jean-Paul Wenzel, mise en scène de Cécile 

Backès. Le 30 mars 2010 à 20h30.  

Grande Salle de la Comédie de l’Est.

propos recueillis / Camille Trouvé

La fascination des mythes
Camille Trouvé et la compagnie Les anges au plafond explorent le 
mythe d’Œdipe.

«Au fil d’Œdipe constitue un diptyque avec Une 

Antigone de papier, créée en 2007. Les mythes 

fascinent parce qu’ils traversent le temps, gar-

dent une part d’insondable, d’irréductible mystère 

qui échappe d’autant qu’on s’en approche. Ces 

figues nées voici plus de 2500 ans restent vivan-

tes et leurs problématiques résonnent avec notre 

condition d’aujourd’hui. Pour Œdipe, homme qui 

réaliste. Elle agit par l’image, le symbole, la trans-

position plastique et laisse place à l’imaginaire. 

Nous avons conçu Œdipe comme un pantin à 

fils aux prises avec une machine infernale. La 

scénographie forme une petite arène qui intègre 

les spectateurs, les marionnettes et les comé-

diens. Œdipe se trouve au centre, sur un radeau 

suspendu, instable, et doit sans cesse batailler 

pour rester debout. Au dessus de sa tête, les 

protagonistes de l’histoire sont accrochés tels 

des cocons qui soudain prennent vie et mènent 

les événements. Le dispositif est pensé comme 

l’allégorie d’un personnage arraché à sa terre 

natale, déraciné, en perpétuelle lutte pour gar-

der l’équilibre.»
Propos recueillis par Gwénola David

Au fil d’Œdipe, par la Compagnie Les Anges  

au Plafond. Les 9 et 11 mars 2010 à 19h ;  

le 10 mars à 15h et 20h30.  

Représentations scolaires du 8 au 12 mars  

(à partir de 10 ans).

propos recueillis / Nils Öhlund

Un thriller de l’intime  
et du quotidien
Nils Öhlund met en scène Une Maison de poupéeS d’après Henrik Ibsen. 
Une plongée au cœur du couple pour en observer les équilibres et 
les forces en présence.

«Ce projet est né d’une envie de convo-

quer  sur  scène des acteurs  qu i  me sont 

très proches en mettant en jeu l’environne-

ment personnel et social  qui est le nôtre  : 

d’un thri l ler de l’ int ime et du quotidien. Un 

thriller que j’ai traduit et adapté dans un souci 

d’appropriation, comme un jazzman qui s’em-

parerait d’un standard. Plutôt que de créer 

des f igures de théâtre, plutôt que d’enfer-

mer les protagonistes dans des stéréotypes, 

j’ai souhaité voir comment ce texte pouvait 

résonner en chacun de nous. J’ai donc tra-

vaillé sur l’intimité, sur la proximité et non sur 

la théâtral i té. Nora, Torvald, Krist ine, Rank 

et Krogstad sont des personnes ordinaires à 

qui i l arrive des choses extraordinaires. Des 

personnes que j’ai eu envie de comprendre 

et non de juger, que j’ai voulu présenter avec 

attention, nuance et tendresse, afin de leur 

donner tout le relief et toute l’ambiguïté de la 

nature humaine.»
Propos recueillis par Manuel Piolat Soleymat

Une Maison de poupéeS, d’après Henrik Ibsen ;  

texte français et mise en scène de Nils Öhlund. 

Création le 13 octobre 2009 au Moulin du Roc,  

Scène Nationale de Niort. Les 22 et 23 mars à 20h30. 

Grande Salle de la Comédie de l’Est.

©
 R

og
er

 L
eg

ra
nd

propos recueillis / Arnaud Troalic

Tuilage franco-espagnol
Arnaud Troalic signe une mise en scène audacieuse qui tresse deux 
pièces de Rodrigo Garcia sur la transmission.

«Écrit en 1999, Borges répond à une com-

mande pour la célébration officielle à Madrid du 

centenaire de la naissance de l’écrivain argen-

le passage douloureux vers l’âge adulte. Écrit 

en 2005, Goya raconte la virée nocturne d’un 

père cinquantenaire et de ses deux fils au musée 

du Prado à Madrid. La pièce pose la question 

de la transmission d’un point de vue inverse  : 

que transmettre ? Nous avons décidé de tuiler 

les deux textes et les langues : Borges est dit 

en français et Goya en espagnol surtitré. Le dis-

positif scénique scinde l’espace et fait dialoguer 

les deux monologues à travers un système de 

collisions visuelles et sonores, jusqu’à ce que 

personnage autobiographique et figure de fiction 

finissent par se rencontrer. L’écriture de Rodrigo 

Garcia exige de l’acteur qu’il s’approprie les 

mots. Sinon, elle vire à la leçon. L’auteur dénonce 

une spirale consumériste dont il ne s’exclut pas. 

La comédien doit porter le texte à la première 

personne, assumer un je qui convoque un nous 

présent dans la salle.»
Propos recueillis par Gwénola David

Borges vs Goya, de Rodrigo Garcia,  

mise en scène d’Arnaud Troalic.  

Les 16 et 17 mars 2010 à 20h30 ; le 18 à 19h.  

Grande salle de la Comédie de l’Est.

propos recueillis / Daniel Danis

La survie des utopies
L’auteur et concepteur scénique québécois Daniel Danis poursuit 
avec Kiwi une quête artistique et citoyenne.

«Kiwi est l’histoire d’une enfant des rues, 

abandonnée par des parents faillibles, expul-

sés de leur bidonville urbain par l’organisation 

Avec son ami Litchi, Kiwi parvient à conquérir 

un espace prometteur d’avenir. Ce spectacle 

entre  théâtre et cinéma installe dans le noir le 

dispositif scénique ouvert aux séquences urbai-

nes filmées, aux prises de vue en direct des 

visages des deux acteurs qu’on entend parler 

mais qu’on ne voit pas. Ils sont accompagnés 

par un monteur son et un chef opérateur à la 

caméra aux rayons infrarouges. Travailler avec 

les acteurs dans le noir permet de les révéler 

grâce au dédoublement du corps et de l’image, 

de la parole et du son. Kiwi répond à la quête 

d’un monde meilleur façonné par la jeunesse 

plongée dans les diff icultés et surmontant 

les obstacles grâce au travail de l’imaginaire. 

Depuis la zone flottante provoquée par la mort 

du vieux monde, les jeunes préparent le terreau 

en vue du retour du beau temps avec d’autres 

utopies.»
Propos recueillis par Véronique Hotte

Kiwi, conception, texte et mise en scène de 

Daniel Danis. Le 3 mars 2010 à 20h30 ; le 4 à 19h. 

Représentation scolaire le 4 à 14h30 (à partir de  

13 ans). Grande Salle de la Comédie de l’Est.

tin. Rodrigo Garcia y évoque sa jeunesse, son 

admiration pour Borges, sa déception face au 

silence de l’homme quand l’Argentine subissait 

la dictature et que sa voix aurait pu compter. Il 

dévoile ses questionnements de jeune écrivain, 

ses origines familiales, le deuil du père spirituel, 

des Jeux Olympiques. Il faut à la fois nettoyer 

la saleté des taudis et l’insalubrité morale… La 

fillette est confrontée à la loi du clan, récupérée 

par des ados âpres élevés sous le règne du vol, 

du viol, de la drogue et de la prostitution dans 

l’urgence de survivre et de concrétiser un rêve. 

autre homme à travers l ’Al lemagne dévas-

tée. Le deuxième récit évoque le voyage en 

Al lemagne du f i ls du soldat dans sa quête 

d’un père jamais revu depuis l’enfance, que 

trouble encore un sentiment d’étrangeté face 

à ses origines. Wenzel et le comédien Ber-

ignore qui il est, nous avons travaillé sur le fil, sur 

la lignée des pères qui le tient debout tout en 

l’empêchant d’avancer, sur les liens de la famille 

et du clan qui le tirent vers son destin et tissent 

sa nasse. La marionnette permet d’aborder la 

dimension mythique car elle évite l’incarnation 

une société bourgeoise, instruite, cherchant 

l ’émancipation individuel le. Une Maison de 

poupéeS traite de la relation de couple, de la 

sphère familiale, du rapport à l’autre. Il s’agit 

eee un saint opère un miracle, dans l’autre, un 

prêtre démoniaque prononce des malédictions 

en latin. Tragique d’abord, insolence drolatique 

ensuite. J’aimerais qu’à une grande clarté suc-

cède une grande noirceur. Mais il demeure tou-

jours compliqué de savoir à l’avance comment 

s’organiseront les choses sur scène  : c’est 

dans le travail qu’elles apparaissent. Je suis 

mon propre laboratoire émotionnel au quotidien 

et ne peux pas m’approprier une pièce avant 

de me l’incorporer. Jouvet dit de l’acteur qu’il 

est à la fois l’instrument et l’interprète. Je crois 

qu’il en va de même pour le metteur en scène : 

ce que je fais sur la scène, c’est une partie de 

ce que je suis.

Propos recueillis par Catherine Robert

Les Justes, d’Albert Camus. Les 6, 7 et 9 octobre 2009 

à 20h30 ; le 8 à 19h. Théâtre Municipal.  

Les Mains sales, de Jean-Paul Sartre. Les 12 et  

19 novembre à 19h ; les 13, 17 à 20h30 ; le 14 à 18h. 

Grande Salle de la Comédie de l’Est.  

La Fontaine aux saints et Les Noces du rétameur,  

de John Millington Synge. Les 13, 14, 15, 19, 20,  

21 et 22 janvier 2010 à 19h ; les 16 et 23 janvier  

à 18h. Grande Salle de la Comédie de l’Est.

« Sa langue  
est une langue  
qu’on peut dire. » 

Xavier Marchand
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Argenteuil Clôture
Arnouville-lès-Gonesse
Beauchamp
Bessancourt
Bouffémont
Cergy
Cergy-Lʼapostrophe
Cergy-Théâtre 95
Cormeilles-en-Parisis
Courdimanche
Deuil-la-Barre
Eaubonne Inauguration
Ecouen
Eragny-sur-Oise
Ermont
Fosses
Franconville
Frépillon
Garges-lès-Gonesse
Gonesse
Goussainville
Groslay
Herblay
Jouy-le-Moutier
La Roche Guyon
Le Plessis-Bouchard
Louvres
Magny-en-Vexin
Marines
Marly-la-Ville
Mériel
Méry-sur-Oise
Montigny-les-Cormeilles
Montmagny
Osny
Persan
Pierrelaye
Pontoise
Presles
Saint-Brice-sous-Forêt
Saint-Gratien
Saint-Ouen-lʼAumône
Saint-Prix
Sannois
Sarcelles
Taverny
Villiers-le-Bel
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COMPAGNIE ////////
LES COLPORTEURS
FIL-CRÉATION 2009

Si cette comédie est si longuement applaudie, 

c’est parce que Stanislas Grassian, qui est aussi 

acteur dans la pièce, parvient à créer un équili-

bre subtil et visuellement très abouti entre tous 

les personnages, un équilibre qui n’est pas dû à 

une quelconque sophistication (la scénographie 

fille. La première “pipelette” d’entre elles, Maria 

Alexandrovna, habile, déterminée et pragmati-

que, pense donc unir ce « débris de notre aris-

tocratie » et sa fille Zina, belle et vertueuse, elle-

même amoureuse du jeune Vassia, sur le point 

de mourir. C’est le maladroit Pavel Mosgliakov, 

qui rêve d’épouser sa fille et l’a demandé en 

mariage, qui lui a donné cette idée. L’adaptation 

est écrite de son point de vue, celui d’un homme 

somme toute fragile et influençable, touchant 

et peu rusé.

Corps branlant  
de marionnette
Écrite en 1857 au sortir du bagne, la comédie 

satirique et grinçante, portrait au vitriol d’une 

société avide d’argent au point de négliger 

ses enfants et de se démener frénétiquement 

pour s’approprier les biens et le titre d’un vieil 

homme à la raison vacillante, oscille entre tra-

gique et comique, réalisme et onirisme, burles-

que et grotesque. Quelques échos au Songe 

shakespearien se font même entendre, et il est 

vrai qu’ici le réel se lit très différemment selon 

les personnages. Celui autour duquel tout le 

monde gravite bien malgré lui, c’est le fameux 

Prince, tout de blanc vêtu, masqué et perruqué, 

au corps branlant de marionnette ou de pantin 

désarticulé. Aussi fragile que ridicule, et théâ-

tralement formidable ! C’est Marco Candore qui 

l’interprète avec jubilation, tandis qu’autour de 

lui le manège pitoyable et effréné des candi-

dats à la richesse se déchaîne. La seule figure 

qui échappe à la mesquinerie généralisée, c’est 

celle de la jeune, droite et belle Zina. Le ballet 

est finement orchestré, dans la très belle salle 

critique ¶
Le Songe de l’Oncle
Un très joli spectacle, profondément juste, qui n’édulcore en rien 
toute la risible cruauté de cette caustique comédie de Dostoïevski.

Naïve et faible humanité aveuglément cruelle !
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est simple et efficace) mais bien au placement 

des corps dans l’espace autant qu’aux voix, à 

une fine caractérisation de chacun des protago-

nistes, et dans une moindre mesure à l’accom-

pagnement musical au piano, inégal mais globa-

lement plutôt réussi. L’intrigue tient en quelques 

mots. Dans la bourgade de Mordassov, l’arrivée 

du Prince K., sénile mais riche, provoque un vent 

de folie, les dames de la ville voulant attirer l’il-

lustre vieillard chez elles, afin qu’il épouse leur 

boisée du théâtre de l’Epée de Bois, sans sièges 

de velours mais très chaleureuse…

Agnès Santi

Le Songe de l’oncle, d’après Dostoïevski,  

adaptation et mise en scène Stanislas Grassian, 

du 27 septembre au 18 octobre, mardi, mercredi et 

samedi à 19h, jeudi et vendredi à 21h30, dimanche à 

16h, dans le cadre du Festival Un Automne à tisser, 

au Théâtre de l’Epée de Bois, Cartoucherie, 75012 

Paris. Tél. 01 48 08 39 74.

Le texte d’Alexis Ragougneau est une sorte de 

cauchemar océanique ressuscitant Yves de Ker-

guelen et son équipage partis explorer les terres 

australes, à la fin du xviiie siècle, pour compléter 

l’immense empire français. Mais la terre battue 

des tempêtes qu’ils découvrent est loin de regor-

ger des trésors attendus et n’est qu’un caillou 

misérable habité par des pingouins. « Le vent de 

l’espérance », « La colère de la terre » et « L’océan 

de papier » : trois mouvements pour cette épopée 

qui met en scène le navigateur et ses marins, 

Louison, sa jeune maîtresse déguisée en mousse, 

le naturaliste Brugnières, et Louis XV, qui ago-

nise à Versailles pendant que les Bretons embar-

qués pour conquérir un fantasme finissent par 

les marins perdent leurs dents, le naturaliste perd 

son calme à trop convoiter les appâts de la belle 

Louison qui elle-même perd la raison de se voir 

méprisée par l’homme qu’elle aime mais qui ne 

la regarde plus à force de scruter l’horizon. La 

construction dramatique fait alterner avec une 

belle efficacité les épisodes maritimes et les éta-

pes progressives de la déréliction du vieux roi de 

France, bouffé par la variole qui pourrit son corps à 

la même vitesse que le froid et la désolation enta-

ment le moral du vaisseau fantôme. Les comé-

diens s’emparent du texte avec une fougue et une 

ardeur certaines mais le jeu, très excessif, finit par 

les transformer en pantins criards et peu convain-

cants. La scénographie est inventive et l’utilisation 

critique ¶
Les Iles Kerguelen
Frédéric Ozier met en scène la partition maritime composée par 
Alexis Ragougneau. Un spectacle qui ne manque pas d’intérêt mais 
souffre d’une emphase parfois maladroite.

L’équipage d’Yves de Kerguelen pris dans les tempêtes du fantasme.
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se déchirer entre eux. « Pièce sur l’égarement », 

Les Iles Kerguelen cartographient la désolation 

intérieure qui ravage ces hommes victimes de 

leurs illusions de conquête et fait le portrait d’un 

homme puni pour avoir rêvé et menti.

Un spectacle à l’image  
de son objet : ambitieux  
mais inabouti
Alexis Ragougneau mêle dans son écriture le trivial 

et le sublime, à l’instar du hiatus qu’illustrent les 

aventures de son héros, empêtré entre le délire 

de puissance et une réalité à laquelle il se heurte 

violemment. Les asticots envahissent les vivres, 

des trappes découpées sur une scène en forme 

de pont est maligne mais l’interprétation, trop en 

force, finit par noyer dans l’uniformité clownes-

que les subtilités de l’évolution psychologique des 

personnages.

Catherine Robert

Les Iles Kerguelen, d’Alexis Ragougneau ; mise en 

scène de Frédéric Ozier. Du 24 septembre au 25 octo-

bre 2009. Du mardi au samedi à 20h30 ; le dimanche 

à 16h30 ; relâche le 9 octobre ; supplémentaire le 3 

octobre à 17h. Théâtre de la Tempête, Cartoucherie, 

route du Champ-de-Manœuvre, 75012 Paris. 

Réservations au 01 43 28 36 36.

Scène
nationale 
de 
Sénart

www.scenenationale-senart.com 

tél. 01 60 34 53 60

abonnez-vous !
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théâtre

Comment mémé est montée au ciel
et autres rêveries…
Titus - Gérard Baraton
> les 24 et 25 novembre

Mamie Ouate en Papoâsie
Joël Jouanneau - Marie-Claire Le Pavec
> les 5 et 6 janvier

100 kilos et ses éléphants
Jean-Pascal Viault - Cie L’Yonne en Scène
> les 26 et 27 janvier

Le cabinet de curiosités
Coproduction

Fabrice Melquiot - Christian Duchange
> les 13 et 14 avril

arts du cirque

Jongle d’Oc
Vincent de Lavenère - Cie Chant de balles
> les 8 et 9 décembre

danse

Et si j’étais moi
Catherine Dreyfus
> les 16 et 17 février

musiques

Aldebert - Enfantillages
> les 30 et 31 mars

La petite taupe (Ciné-concert)

Zdenek Miler - Ollivier Leroy - Pierre-Yves Prothais
> les 4, 5, 8 et 12 mai

UN ARTISTE

TROIS SPECTACLES

SAISON 09 I 10 JEUNE PUBLIC

critique ¶
La Séparation des songes
Sous la direction de Michel Didym, Julie-Marie Parmentier s’empare 
de La Séparation des songes, premier texte théâtral du romancier 
et universitaire Jean Delabroy. Accompagnée au violoncelle par 
Charlotte Castellat, la comédienne crée un monologue dont la 
force pâtit de certaines fragilités.
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Julie-Marie Parmentier, une voix qui tente de dire  

l’indicible.

C’est entre à-plats d’obscurité et ébauches 

de lueurs, cheminements poétiques et contre-

chants de violoncelle que la comédienne Julie-

Marie Parmentier explore les sinuosités d’une 

conscience éclatée. La conscience d’une jeune 

fil le enlevée à ses parents alors qu’elle était 

enfant, jeune fil le égarée qui n’échappe à sa 

captivité que de nombreuses années plus tard. 

Si La Séparation des songes est la première 

œuvre que Jean Delabroy signe pour le théâtre, 

l’écrivain a souvent, par le passé, confronté son 

univers aux empreintes de faits-divers tragiques. 

« Ceux de mes textes auxquels je suis le plus 

attaché, confie-t-il, sont nés de la même façon : 

une histoire un jour, qui me tombe dessus au 

même moment que tout le monde, et je suis 

aussitôt comme “réquisitionné”, j’ai l’impression 

qu’on vient me chercher, moi personnellement. » 

Ainsi, c’est suite à un fait-divers ayant marqué 

les esprits il y a quelques années que le monolo-

gue mis en scène aujourd’hui par Michel Didym 

a vu le jour. Un monologue qui, sur le plateau 

de Théâtre Ouvert, prend corps à travers des 

résurgences et des résonances aux portées 

inégales.

Une jeune fille  
assaillie de questions
L’art d’investir et de transmettre, seul(e) sur 

scène, l’ampleur, la richesse d’un imaginaire 

d’auteur est un art difficile. Nombre d’excel-

lents comédiens s’y sont essayés, avec plus 

ou moins de réussite. Julie-Marie Parmentier 

se lance dans cet exercice périlleux avec jus-

tesse et sincérité. Dévoilant la pluralité des voix 

qui traversent et composent son personnage, 

la comédienne trace les multiples l ignes de 

fuite d’une histoire douloureuse et incertaine. 

Une histoire qui s’illustre par le biais de jolies 

perspectives poétiques, humaines et musica-

les. Pourtant, cette Séparation des songes ne 

parvient pas à échapper à une forme de mono-

tonie. Une monotonie qui va et vient, que l’on 

perd avant qu’elle ne nous rattrape, révélant la 

présence de quelques phases d’essoufflement. 

Éparses, transitoires, ces phases ne l’empor-

tent pas sur les autres aspects du spectacle. 

Mais, ils donnent le sentiment que cette échap-

pée intérieure aurait pu, par moments, nous 

parvenir avec davantage de singularité, davan-

tage de contrastes.

Manuel Piolat Soleymat

	

La Séparation des songes (texte édité aux  

éditions Théâtre Ouvert collection Tapuscrit),  

de Jean Delabroy ; mise en scène de Michel Didym ; 

création musicale de Charlotte Castellat.  

Du 25 septembre au 17 octobre 2009. Le mardi à 

19h, du mercredi au samedi à 20h, le samedi à 16h. 

Représentations exceptionnelles le  

lundi 28 septembre à 20h et le mercredi  

14 octobre à 21h. Théâtre Ouvert, 4 bis, cité Véron, 

75018 Paris. Réservations au 01 42 55 55 50.
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01 49 66 68 90
billetterie.cac@mairie-meudon.fr   
Administration :  01 49 66 68 80  

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)

Locations Fnac - Carrefour  
0 892 68 36 22 (0,34€/min) 
www.fnac.com

INFORMATIONS

RESERVATIONS&

EN OCTOBRE
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Jeudi 15
LE JAZZ FAIT SON CIRQUE Les Nouveaux Nez

Jeudi 22  

et vendredi 23

GIORDANO BRUNO,

DES SIGNES 

DES TEMPS

Cie du Bredin

Du 6 au 11

  
20E FESTIVAL 

DU COURT-METRAGE 

D’HUMOUR 

DE MEUDON

© Agnès Chalieux

© Christophe Raynaud

annone_presse_laterrasse_oct09.indd   1 22/09/09   17:19

Pratiquer l’art du clown est une pratique scéni-

que délicate : il s’agit d’enchaîner à bon escient 

des improvisations burlesques, en jouant sur 

la caricature corporelle et un langage simplifié 

accessible à tous, des provocations menant 

au rire spontané et bienfaisant de l’enfance. 

Un souffle d’air vif, une respiration qui casse 

la morosité. Avec son Crepapelle ou comment 

mourir de rire, Maria Cassi s’adresse à la com-

munauté italienne de Paris en faisant un usage 

généreux de sa langue natale à travers un thème 

rebattu, la comparaison entre Parisiens et Flo-

rentins dans la vie de tous les jours. Tout est 

beau à Paris, dit-elle avec humour, les musées, 

les cafés, les restaurants, les cinémas, un tem-

ple de la Culture, sans oublier ses habitants 

excessivement polis qui n’en finissent pas de se 

demander « pardon ». Quand elles montent dans 

le bus, ces figures urbaines d’un autre temps 

restent austères et contrites, elles éludent le 

contact physique tandis que la même situation 

encombrée à Florence entraînerait bousculades, 

cris, vociférations et distribution de taloches à 

des enfants brailleurs. Pour cette Florentine en 

exil, la foule parisienne intrépide, le ciel gris 

critique ¶
Crepapelle
Elle aurait pu s’échapper d’un film de Fellini versé dans l’éloge du 
cirque, un clown au féminin volubile et moqueur. La comique Maria 
Cassi dans son one woman show ne fait que modérément rire.

Maria Cassi dans son fauteuil : à la renverse.
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et les pigeons boudeurs semblent esquiver la 

dimension charnelle de l’existence. 

Une âme sensible  
qu’il est difficile  
au spectateur de déceler
La clownesse nostalgique de sa Toscane originelle 

éprouve paradoxalement une passion incontrôla-

ble pour la capitale française. Le cœur des amants 

qui bat sous la voix profonde et éraillée de Louis 

Amstrong, imitée à merveille dans un franc comi-

que, symbolise l’intensité du désir amoureux et 

la promesse du plaisir. Or, Maria Cassi abuse de 

mimiques grotesques pour contrefaire la vulgarité 

populaire. T-shirt et pantalon noir à bretelles, elle 

tire la langue, les mains dans les poches, et affiche 

une goguenardise désinvolte en imitant la gros-

sièreté et la trivialité mâles. Ces pitreries brutes 

cachent sans nul doute une âme sensible qu’il est 

difficile au spectateur de déceler. Par exemple, 

Madame Tati représente un modèle de grâce et 

d’humilité pour cette amoureuse du 7e art ; un 

hommage aux femmes élégantes. Maria Cassi sait 

railler et se moquer avec tendresse de ses pareils 

- transalpins ou pas - mais elle s’essaie à un rôle 

vain qui consiste à dévider des lieux communs 

désuets, des énumérations éculées de dépliant 

touristique. Les bonnes adresses de bouche, 

les desserts recherchés, les grands magasins, 

on attendrait des regards plus saillants sur une 

scène de théâtre. Restent sur le plateau scénique 

des conversations de bistrot et des grimaces de 

comptoir.

Véronique Hotte

Crepapelle Ou comment mourir de rire, texte,  

mise en scène et interprétation de Maria Cassi,  

du 16 septembre au 17 octobre 2009 à 20h30,  

dimanche à 15h30, relâche lundi, au Théâtre du 

Rond-Point 2 bis, avenue Franklin D. Roosevelt  

75008 Paris Tél. 01 44 95 98 21  

et www.theatredurondpoint.fr

Les Carnets de Malte Laurids Brigge mettent en 

scène Malte, un jeune Danois tourmenté, contraint 

par les déplacements de sa famille à un exil qu’il 

ressent socialement comme négatif et dégradant. 

C’est aussi le portrait angoissé d’un solitaire qui 

perd pied avec la réalité. Si Malte s’attache volon-

tiers aux sentiments amoureux, il ne vit lui-même 

aucune passion. Sa seule interlocutrice véritable est 

Abelone, la jeune sœur de sa mère. On a souvent 

rapproché le héros narrateur des Cahiers de leur 

auteur Rilke : même adresse à Paris, mêmes voya-

ges, mêmes lectures, même conception pessimiste 

de l’amour. Leur enfance est semblable, soumise à 

l’attrait du monde maternel, la nostalgie et le sen-

timent du vide. C’est à Rome en 1904 que Rilke, 

âgé de dix-neuf ans, commence à rédiger son récit 

dont la publication ne verra le jour qu’en 1910. Le 

poète, attiré par l’art, est à Paris le secrétaire de 

Rodin. Dans une lettre adressée à son amie Lou 

Andreas-Salomé, il expose le projet d’écrire une 

monographie sur Carpaccio, après l’achèvement de 

son livre sur Rodin. Mais si l’on considère l’état du 

narrateur des Cahiers, son moral est au plus bas, 

frayant avec la présence menaçante de la mort, de 

la pauvreté et de la folie. Il paraît bien difficile ainsi 

d’envisager un avenir lourd de promesses.

Il revient à chacun de dépas-
ser la détresse d’avoir perdu 
le paradis de l’enfance.
L’amour encore n’échappe pas à la méfiance, un 

sentiment plein de vanité puisqu’il sépare davan-

tage les êtres au lieu de les rapprocher : « Etre 

aimé signifie se consumer et c’est périr. Aimer, 

c’est briller comme une flamme d’une huile iné-

puisable, c’est durer. » L’image accordée à ces 

mystérieux Cahiers est celle du kaléidoscope, 

un jeu miroitant et changeant de sensations, de 

souvenirs, de réflexions et de lectures. Il revient à 

chacun de dépasser la détresse d’avoir perdu le 

paradis de l’enfance. Comment ? Peut-être quand 

il s’agit du poète, en faisant usage de l’écriture 

qui sonde l’être en profondeur et sait le recons-

truire en l’inscrivant dans l’expérience de la vie. 

Les architectes de cette existence en quête d’el-

le-même sont sur le plateau Guillaume Bienvenu 

dans le rôle de Malte et Bérangère Dautun, son 

guide féminin. L’actrice à l’allure tchekhovienne 

représente la grâce et la sagesse, la sœur mature 

à l’écoute des questionnements de cœur du jeune 

homme. Avec un air désuet, Les Cahiers de Malte 

Laurids Brigge restituent pleinement sur la scène 

ce mélange inextricable d’états d’âme qui habitent 

l’être fragile en devenir, à la fois lucide et excessi-

vement sensible. Belle rencontre.

Véronique Hotte

Les Cahiers de Malte Laurids Brigge, de Rainer 

Maria Rilke, adaptation et mise en scène de 

Bérangère Dautun, du 12 septembre au 28 novembre 

2009, pour 12 représentations exceptionnelles, tous 

les samedis à 21h, au Théâtre de la Huchette, 23 rue 

de la Huchette 75005 Paris Tél. 01 43 26 38 99.

critique ¶
Les Cahiers de Malte 
Laurids Brigge
La poésie inspirée et énigmatique de Rainer Maria Rilke admirablement 
servie par le jeu intense de deux comédiens lumineux, Bérangère 
Dautun et Guillaume Bienvenu.

Le beau et ténébreux Malte (Guillaume Bienvenu) sous 

le regard de la femme bienveillante (Bérangère Dautun).
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entretien / Michel Raskine

Michel, juge  
de Jean-Jacques…
Trente ans après Gérard Desarthe, la comédienne Marief Guittier 
arpente rêveries et confessions rousseauistes sous la houlette de 
Michel Raskine, fervent admirateur de Jean-Jacques.

M. R.  : D’abord, je n’avais pas le temps d’en 

refaire le montage. Ensuite, je connais bien Rous-

seau mais je n’en suis pas spécialiste et je ne 

me sentais pas capable de refaire le parcours 

intégral de lecture et de collage. Lorsque nous 

avons lu le texte avec Marief, il aurait pu ne pas 

nous plaire, se démoder. Or il est composé avec 

une telle science de l’arrangement des morceaux 

que nous n’y avons pas touché, sauf à l’enrichir, 

presque clandestinement, de passages qui me 

plaisaient beaucoup, comme les sublimes pages 

des Confessions sur la promenade en montagne 

ou celles, puisque nous avons créé le spectacle à 

Lyon, où Rousseau dit qu’il ne connaît pas de ville 

plus dégoûtante et plus perverse en Europe !

Quel Rousseau avez-vous choisi d’incarner ?

M. R. : Nous avons décidé d’un Jean-Jacques 

âgé, l’ermite d’Ermenonville habillé en Arménien, 

pris entre nature et solitude. Marief a levé un lièvre 

formidable en remarquant le parallèle entre Rous-

seau et Thomas Bernhard, leur commune négation 

du plaisir et du bonheur, leur éternelle misanth-

ropie, leurs difficiles rapports avec les autres qui 

Comment avez-vous décidé de reprendre ce 

spectacle créé il y a trente ans ?

Michel Raskine : En 2008, je savais déjà que 

j’allais monter Juste la fin du monde au Français 

et une pièce avec les élèves de l’ENSATT. Mais 

il m’était difficile de ne pas travailler pour mon 

Théâtre du Point du Jour. Cependant, étant don-

nées les deux autres mises en scène à régler, il 

me fallait trouver un spectacle léger. Cherchant 

un texte sur le site de La Chartreuse par ordre 

alphabétique d’auteurs, je suis tombé sur celui-là ! 

De plus, au moment où j’ai décidé de monter ce 

texte, je tournais autour du XVIIIème siècle, que 

j’aime beaucoup depuis longtemps. De Rousseau, 

j’avais lu très tôt Les Confessions et Les Rêveries 

du promeneur solitaire et j’aimais beaucoup cette 

figure à la complexité phénoménale. J’ai donc 

décidé avec Marief de monter ce spectacle qui 

met ses pas dans celui d’un autre, créé en 1978 

par Desarthe au Petit Odéon et dont l’impact, le 

succès et la longévité ont été extraordinaires.

Avez-vous réadapté le texte de Chartreux et 

Jourdheuil ?

les empoisonnent. Rousseau est un imprécateur, 

comme Bernhard.

Curieux de mettre en scène un homme qui 

détestait autant le théâtre…

M. R. : Chez Rousseau, je crois que cette détes-

tation est à mettre au compte de son personnage. 

Ce n’est pas tant quelqu’un qui déteste le théâ-

tre que quelqu’un qui en parle avec passion et 

fureur. Il y a de la dialectique dans la pensée et 

on la retrouve dans le spectacle. L’axe central du 

spectacle est justement cette question du théâtre 

et l’identification de Jean-Jacques à Alceste : en 

cela aussi, le texte est d’emblée théâtral.

Pourquoi avoir choisi une femme pour jouer 

Rousseau ?

M. R. : Souvent, avec le grand âge, la frontière 

entre le mâle et la femelle s’estompe et Marief joue 

le Rousseau de la fin, celui des Rêveries. L’autre 

avantage d’une femme pour un rôle d’homme est 

d’éloigner le stéréotype de l’image d’Epinal et des 

clichés, souvent récurrents quand les figures sont 

célèbres. Certes, on a peu d’images représentant 

Rousseau mais Marief permet d’oublier l’image 

qu’on en a. Les spectateurs découvrent le côté 

touchant de cette tête à claques incroyablement 

misanthrope. Le costume de Marief est fortement 

daté mais le personnage qu’elle compose est 

hybride, contradictoire. Or Jean-Jacques était le 

roi de la contradiction !

Propos recueillis par Catherine Robert

Jean-Jacques Rousseau, montage de textes  

conçu par Bernard Chartreux et Jean Jourdheuil ; 

mise en scène de Michel Raskine. Du 29 septembre 

au 17 octobre 2009. Mardi, vendredi et samedi à 

20h30 ; mercredi et jeudi à 19h30 ; dimanche à 16h. 

Théâtre 71, 3, place du 11 novembre, 92240 Malakoff. 

Réservations au 01 55 48 91 00.  

Pour informations : reprise, du 26 octobre 2009  

au 3 janvier 2010 à la Comédie-Française (salle 

Richelieu), de la mise en scène par Michel Raskine  

de Juste la fin du monde, de Jean-Luc Lagarce.

« L’axe central du 
spectacle est justement 
cette question  
du théâtre. » Michel Raskine
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Le théâtre comme  
« vecteur de l’image du monde »
Malgré la diversité des propositions artistiques du Théâtre du Nord, une idée forte se dégage, celle de construire un théâtre qui s’adresse 
pleinement au public en mettant en pratique l’idée de l’art de la scène comme lieu de transmission, de réflexion, de pensée critique et de 
plaisir. Tout un programme, qui combat avec enthousiasme la futilité autant que le prêt-à-penser.

///////////////////////////////////////////////////////////////////////////

Théâtre du Nord,  

4, Place du Général de Gaulle à Lille,  

et Théâtre de l’Idéal, 19, rue des Champs  

à Tourcoing. Tél. 03 20 14 24 24.

///////////////////////////////////////////////////////////////////////////

entretien / Stuart Seide

Heureux mais  
toujours insatisfait !
Le directeur du Théâtre du Nord et de l’Epsad à lille continue son 
chemin d’artiste et de pédagogue à la tête d’une entité bicéphale 
harmonieuse et aussi riche en succès qu’en promesses.

Le succès du théâtre et de l’école que 

vous dirigez est indéniable. En êtes-vous 

satisfait ?

Stuart Seide : Ce qui est excitant, c’est qu’on 

a planté des graines, qu’on a vu pousser des 

fleurs dont sont nés des premiers fruits déli-

cieux ! On attend avec impatience la prochaine 

récolte ! Satisfait ? Non ! Jamais ! Car il faut tou-

jours faire encore mieux. Mais heureux dans 

mon insatisfaction… Il est indéniable que le 

plaisir circule dans cette maison et que ce plai-

sir est partagé par le public. Indéniable aussi 

le fait que nous jouons un rôle utile, contre la 

réputation de futilité du théâtre. Le Théâtre du 

Nord est en train de devenir un centre de théâ-

tre d’art et de transmission qui s’adresse aux 

générations futures, celles que composent nos 

élèves et le public dont la moitié a entre dix-huit 

et trente ans.

Vous attendiez-vous à un tel succès ?

S. S. : Je n’avais rien prévu en arrivant… Évi-

demment je voulais qu’il y ait un pôle pédagogi-

que mais il a fallu cinq ans pour que l’école voie 

le jour. Je savais qu’il serait bon de rattacher 

l’école et le théâtre pour qu’ils s’irriguent l’un 

l’autre. Je le savais intellectuellement, mais je 

n’avais pas imaginé que les choses se feraient 

de cette manière-là. On peut mettre en route 

des processus mais tout processus se déploie 

de manière autonome. Et c’est ça qui est for-

midable ! Car ce n’est pas un seul homme qui 

marche, c’est une équipe ! Certes, il faut savoir 

ce qu’on veut défendre et qui on est mais le 

reste relève des rencontres. Parfois, les projets 

naissent quand on s’y attend le moins. Ainsi, je 

n’aurais jamais fait Quel est l’enfoiré qui a com-

mencé le premier ? sans les jeunes de l’Epsad. 

Ce spectacle n’est désormais plus un spectacle 

d’école mais il y a encore deux ans, je ne savais 

pas que Dejan Dukovski, son auteur, existait. 

De même, je n’aurais pas monté Alice et cetera 

sans la présence des six jeunes acteurs qui le 

jouent.

Vous avez désormais pris le parti de la 

permanence artistique. Pourquoi ?

S. S. : Quand je suis arrivé à Lille, le seul artiste 
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constant, c’était moi. A partir d’un moment, on 

se sent seul ! Depuis, Laurent Hatat et Gloria 

Paris m’ont rejoint. Quant au groupe de l’Ep-

sad, nous nous sommes formés mutuellement. 

Le collectif de jeunes acteurs initie des projets 

qui sont le reflet de leurs préoccupations et 

je les entraîne dans mes passions. L’énergie 

ainsi déployée est très stimulante. Le visage du 

Théâtre du Nord est en train de devenir mul-

tiple. Le rapport avec le public change aussi 

grâce à l’école du spectateur, animée par Yan-

nic Mancel qui alimente l’équipe et le public 

formidablement.

Vous accompagnez cette année en tour-

née deux créations de la saison passée.

S. S.  : Alice et cetera et Mary Stuart ont en 

effet eu du succès auprès du public et des 

programmateurs. Plusieurs occasions se sont 

« Le Théâtre du Nord 
est en train de  
devenir un centre  
de théâtre d’art  
et de transmission  
qui s’adresse aux 
générations futures. »

Stuart Seide

présentées de les faire vivre et Jean-Michel 

Ribes et Christophe Rauck les accueil lent à 

Paris. On retrouve dans cette tragédie et ces 

trois comédies satiriques et insolentes le thème 

de la place des femmes dans un monde habi-

tuellement géré par les hommes. Ce qui me 

fascine dans le théâtre c’est qu’il est le vecteur 

de l’image du monde.

Propos recueillis par Catherine Robert

Mary Stuart, de Friedrich Schiller. Du 28 septembre 

au 18 octobre 2009. Du mardi au vendredi à 20h,  

le samedi à 19h et le dimanche à 16h. Théâtre 

Gérard-Philipe à Saint-Denis. Tél. 01 48 13 70 00. 

Alice et cetera (Alice au pays sans merveilles /  

Je rentre à la maison / Couple ouvert à deux  

battants) de Dario Fo et Franca Rame. Du 9 au  

17 mars 2010 dans la Grande salle du Théâtre du 

Nord ; en tournée à Nantes, Lannion, Colombes, 

Amiens, Chartres et au Théâtre du Rond-Point à Paris 

du 9 avril au 15 mai 2010.

Sous  
le volcan
une bouleversante 
plongée dans une 
conscience malade
////// Guy Cassiers ///////////////////////////////////////////////////////

Guy Cassiers met en scène et adapte 
avec Josse de Pauw le livre culte 
de Malcom Lowry, voyage tragique 
intériorisé, alcoolisé et halluciné : 
un pari fascinant !

Guy Cassiers.

 

Une œuvre littéraire d’une absolue démesure, 

abyssale et profonde comme une obscure forêt. 

Un livre culte qui donne vie à un monde en soi 

que son auteur, Malcom Lowry (1909-1957), a 

remanié quinze ans durant. Une “Divine Comé-

die ivre” au Mexique à Quauhnahuac, au pied 

de deux volcans, qui déroule la lancinante avan-

cée d’une seule journée infernale et solaire où le 

Consul Geoffrey Firmin retrouve sa femme Yvonne 

après un an de séparation. Des retrouvailles à la 

fois désirées et redoutées, que les innombrables 

verres de téquila et de mezcal et les affres d’une 

culpabilité enracinée compromettent irrémédia-

blement. Nous sommes en 1938, dans un pays 

gangrené par la corruption et à la veille de l’ex-

plosion fasciste, et le couple naufragé s’enfonce 

dans l’abîme. Hors du temps, prisonnier d’un 

monde intérieur imbibé d’alcool qui l’éloigne du 

monde des vivants, Geoffrey, dans son incapacité 

à renouer avec la vie et son épouse, bouleverse 

le lecteur. Guy Cassiers, directeur du Toneelhuis 

d’Anvers, a déjà porté à la scène de grandes 

œuvres littéraires avec un talent consommé. 

Le monde est ici décrit à partir du point de vue 

subjectif d’une conscience traumatisée et tortu-

rée. Le metteur en scène donne corps à cette 

conscience malade, marginale et tout à fait sin-

gulière à travers un univers complexe qui comme 

à l’accoutumée intègre la vidéo comme élément 

dramaturgique. Josse de Pauw, qui joue le rôle 

du consul, a aussi participé à l’adaptation. Il jouait 

“le Gros” dans Mefisto for ever, excellentissime 

premier volet du Triptyque du pouvoir que le met-

teur en scène a concocté en explorant le monde 

en guerre, des tragédies grecques aux tragédies 

contemporaines. Une pièce à la fois grandiose et 

pathétique, à ne pas manquer !� A. Santi

Sous le volcan, de Malcom Lowry, adaptation  

Josse de Pauw, mise en scène Guy Cassiers. 

Spectacle en néerlandais surtitré.  

Du 21 au 25 octobre.

Macbeth
un époustouflant 
apprentissage  
de l’empathie
////// Declan Donnellan ////////////////////////////////////////////////

Declan Donnellan s’attaque à 
Macbeth et dissèque le processus 
de culpabilité qui assaille les 
criminels. Une culpabilité à 
laquelle les spectateurs prennent 
part grâce à l’art inouï de 
Shakespeare… et à celui du metteur 
en scène.
Les mises en scène de Declan Donnellan s’ap-

puient sur une théâtralité et une direction d’acteurs 

limpides, à la fois audacieuses et rigoureuses, qui 

découlent d’une lecture personnelle et mûrement 

réfléchie des pièces. Après Cymbeline et Troïlus et 

Cressida, Declan Donnellan s’attaque à Macbeth, 

sa “pièce préférée”, une œuvre phare du génial 

William, “stupéfiant concentré d’imagination” à 

l’intrigue remarquablement ciselée, où le crime 

du vieux roi par le fidèle Macbeth et son épouse 

dans l’acte Un laisse ensuite place aux affres de 

la culpabilité et aux tourments de consciences 

déchirées. Selon le metteur en scène, qui réfute 

l’idée qu’un être humain puisse être mauvais, le 

plus important dans la pièce n’est absolument pas 

le crime, en tant que démonstration du mal que 

l’homme est capable de commettre, mais bien la 

façon dont les criminels, Macbeth et Lady Mac-

beth, voient, comprennent et réalisent petit à petit 

ce qu’ils ont fait. Un processus éprouvant… Le 

théâtre est ici apprentissage de l’empathie, car les 

spectateurs ressentent ce que cela signifierait de 

prendre conscience du meurtre. « Nous prenons 

part à leur culpabilité, bien que temporairement et 

au théâtre, à l’intérieur d’un cadre collectif fondé 

sur l’illusion. (…) Même si les crimes sont horri-

bles, nous éprouvons tout de même de la pitié 

pour le pécheur. Cela ne vend pas de journaux, 

mais c’est de l’art explosif » dit Declan Donnel-

lan. Et c’est à travers la qualité de l’imagination 

des Macbeth, inventée par Shakespeare, que le 

public peut véritablement ressentir cette terrifiante 

culpabilité. Un sommet de l’art dramaturgique, 

que le metteur en scène éclaire de façon à la fois 

percutante et émouvante. L’artistique et l’humain 

ici indissociablement liés résonnent comme une 

incontestable promesse de grand théâtre !�A. Santi

Macbeth, de William Shakespeare, mise en scène 

Declan Donnellan. Spectacle en anglais surtitré.  

Du 19 au 22 mai 2010.

Dehors  
peste le  
chiffre noir
La polyphonie  
du temps présent
////// Eva Vallejo //////////////////////////////////////////////////////////

Entre ironie et empathie, entre 
voix et musiques, entre sons et 
sens, la pièce de Kathrin Röggla 
mise en scène et en musique par Eva 
Vallejo et Bruno Soulier explore le 
problème du surendettement.
Le théâtre de l’autrichienne Kathrin Röggla, 

essayiste et journaliste vivant à Berlin, s’empare 

de l’actualité économique et sociale la plus récente 

en créant un théâtre documentaire fondé sur des 

témoignages qu’elle tisse en les retravaillant afin 

de créer une parole chorale. Dehors peste le chif-

fre noir s’intéresse aux nombreuses victimes du 

surendettement, que la crise a durement frappées. 

Outre les personnes, plusieurs organismes bancai-

res ainsi que des conseillers en rachat de crédit 

ont aussi été interrogés. Eva Vallejo, metteur en 

scène, et Bruno Soulier, compositeur, font entendre 

cette parole dans un théâtre oratorio où voix parlée 

et musique se rejoignent. Créée à la Comédie de 

Béthune, la pièce évite les pièges du misérabilisme 

et du didactisme au fil d’une langue très construite, 

explorant divers milieux sociaux et diverses histoi-

res personnelles, et combinant empathie et ironie 

face au réel et aux existences bouleversées par la 

crise. Le travail musical, le langage théâtral et l’en-

gagement corporel se mêlent pour tenter d’élaborer 

une jonction poétique, où les interprètes glissent 

d’une parole individuelle à une parole collective, 

d’un code de jeu à un autre. « La choralité traduit 

à la fois l’interpénétration entre espace individuel 

et collectif, sphère publique et sphère privée, et le 

questionnement porté sur la marge de liberté de 

l’individu dans sa relation avec l’Autre », précise 

Eva Vallejo. Le rythme des corps, des mots et de 

la musique fait partie intégrante d’un imaginaire 

théâtral où chaque acteur interprète une multiplicité 

de personnages, pour une polyphonie foisonnante 

et critique.� A. Santi

Dehors peste le chiffre noir, de Kathrin Röggla,  

mise en scène d’Eva Vallejo, musique de Bruno 

Soulier, du 6 au 16 janvier 2010, et aussi au Théâtre 

du Rond-Point à Paris : du 20 janvier au 21 février 

2010 ; à Ris Orangis, Centre Culturel Robert Desnos : 

le 13 mars 2010; à Angers, Théâtre Le Quai : du 12  

au 16 mai 2010.

propos recueillis / Gloria Paris

C’est pas pour me vanter
Avec La Grammaire et 29 degrés à l’ombre, Gloria Paris, artiste 
associée au Théâtre du Nord, ressuscite deux courtes pièces, 
véritables concentrés de vaudeville. Quand un bourgeois, 
Eugène Labiche, s’attaque à ses congénères sous le regard d’une 
artiste venue d’Italie, pays de la frime, l’humour forcément 
devient féroce…

Après Molière, Ibsen, Copi, Marivaux, 

Goldoni, pourquoi se tourner vers 

Labiche ?

Gloria Paris  : En 99, tandis que je montais 

Hedda Gabler, je me suis aperçue que tout le 

premier acte de la pièce, avec la description 

de l’ intérieur bourgeois, était travail lé par le 

vaudeville. Puis, la théâtralité surréaliste et les 

situations cocasses d’Eva Peron ont achevé 

de me persuader que le schéma du vaudeville 

travaille encore le théâtre moderne. Ce genre 

est intemporel. D’ailleurs, Claude Lévi-Strauss 

en était féru, car il y retrouvait la description 

de comportements enracinés dans cet animal 

social qu’est l’homme.

En quoi ce genre vous séduit-il ?

G. P.  : Les enjeux sont serrés, ça va vite  : 

on est tout de suite au cœur du problème, et 

j’aime cette respiration rapide au théâtre. De 

plus, c’est un genre basé sur le mensonge, qui 

constitue un très bon mécanisme de comédie. 

Nous avons regroupé les pièces sous le titre : 

C’est pas pour me vanter, tiré d’une réplique 

de 29 degrés à l’ombre, car la vantardise est 

au cœur de ces deux pièces. Le bourgeois, à 

l’instar de Matamore, adore fanfaronner.

Pourquoi avoir choisi ces deux pièces ?

G. P. : Yannic Mancel, qui est un spécialiste de 

Labiche, m’a servi de guide pour trouver ces 

deux petits bijoux. Les actions se déroulent 

en région parisienne, mais à l’époque, c’était 

loin de Paris. Dans La Grammaire ,  i l  s’agit 

d’un président de comice agricole qui veut 

cacher sa « tare » : il ne sait pas écrire. Dans 

29 degrés à l’ombre, des bourgeois jouent au 

tonneau, sorte d’ancêtre du flipper, et ceux qui 

perdent doivent cotiser pour la construction 

d’une école. La réunion des deux pièces illus-

tre les profondes contradictions qui habitent 

les rapports de la bourgeoisie au savoir. Dans 

l’une, le personnage dissimule sa honte de 

l’ignorance, mais dans l’autre, on ne consent 

à donner de l’argent pour instruire que parce 

qu’on a perdu au jeu ! Cette attitude résonne 

puissamment aujourd’hui, quand on ne veut 

plus financer les écoles et les universités qu’en 

fonction de ce qu’elles rapportent.

Quel traitement envisagez-vous de cet 

univers fin xixe ?

G. P. : Aujourd’hui le bourgeois n’a plus le gros 

ventre, mais il travaille ses tablettes au Gymnase 

Club. Je viens d’Italie, un pays où l’apparence 

©
 P

id
z

©
 K

oe
n 

Br
oo

s

©
 é

ric
 L

eg
ra

nd

est très importante, et ce qui m’intéresse, c’est 

de savoir ce qu’elle cache. Pour 29 degrés à 

l’ombre, j’ai envie de représenter des bour-

geois très à l’aise, frimeurs, et complètement 

coincés dans leurs peurs. Mais il me semble 

plus intéressant de les ridiculiser par le jeu que 

par le costume ou par le décor. Je chercherai 

donc à tirer les stéréotypes contemporains vers 

une stylisation. Les espaces seront épurés et 

pas du tout connotés xixe. Mon passé dans le 

travail des masques me conduit à préférer un 

jeu investi physiquement où c’est le corps de 

l’acteur qui dessine l’espace.

Comme dans Les Amoureux de Goldoni ?

G. P.  : Effectivement. Chez Labiche et Gol-

doni, il y a du Molière. Et chez Molière, il y a 

beaucoup de commedia dell’arte. Même si je 

n’en uti l ise pas sur scène, le masque fonc-

tionne toujours pour moi comme une loupe  : 

i l  pousse les caractères à l’extrême. J’aime 

regarder les personnages avec cette loupe. 

C’est un bon moyen pour en faire sortir toute 

« L’enfermement  
dans un monde  
étriqué qui ne fait  
que suivre ce qui  
est écrit » Gloria Paris

la violence et la cruauté.

Ces comédies ont donc pour vous une 

certaine noirceur ?

G. P. : La noirceur, c’est l’enfermement dans 

un monde étriqué qui ne fait que suivre ce qui 

est écrit. Les personnages sont enfermés dans 

leur vide, soumis à des valeurs et des modè-

les de réussite proches de ceux qu’on nous 

propose. Comme au cinéma, dans la comé-

die italienne des années 60, j’aime cet endroit 

difficile à saisir, profondément humain, où la 

comédie tourne au drame et à la tragédie.

Propos recueillis par Eric Demey

C’est pas pour me vanter ; La Grammaire et  

29 degrés à l’ombre d’Eugène Labiche, mis en scène 

par Gloria Paris, du 20 novembre au 3 décembre 

2009. Et aussi au Théâtre de Rungis : les 11 et  

12 décembre 2009 ; à l’Avant-Seine de Colombes :  

le 18 décembre ; au Théâtre de Saint Germain en 

Laye : le 12 janvier 2010 ; au Centre Culturel d’Or-

messon : le 23 janvier 2010 ; au Théâtre de Dourdan : 

le 30 janvier 2010 et au Théâtre de Vienne : les 4 et 

5 février 2010. Les Amoureux, de Goldoni, mis en 

scène par Gloria Paris : à Tarbes, le Parvis, le 25 et 

26 mars 2010 ; à Cahors, les 6 et 7 avril ; à Macon, 

scène nationale : le 29 avril ; au Théâtre du jeu de 

Paume : du 4 au 8 mai et à Laval : le 18 mai.

entretien / Laurent Hatat

La place de l’autre
Reprise de Nathan le sage de Lessing, création du Barbier de Séville 
de Beaumarchais et des Oranges d’Aziz Chouaki : Laurent Hatat, 
metteur en scène associé au Théâtre du Nord, continue de mettre 
en perspective les questions de l’émancipation et de l’altérité.

Existe-t-il, pour vous, des points de rencontre 

entre Nathan le sage et Le Barbier de Séville ?

Laurent Hatat : Tout d’abord, il faut savoir que 

Lessing et Beaumarchais partagent tous deux une 

véritable passion pour le drame. L’un comme l’autre 

se reconnaissent en Diderot et sa révolution du genre 

sérieux. Et puis, d’une certaine façon, leurs deux 

pièces traversent des questions identiques : celles 

de l’inégalité, du rapport à l’autre, de l’émancipation. 

Qu’il s’agisse de Rosine ou de Figaro, Le Barbier de 

Séville est le récit de deux émancipations ratées.

Ne considérez-vous pas cette pièce comme 

une comédie ?

L. H. : Si, mais comme une « comédie authentique 

et sans tendresse ». Comme dans la vie, les choses 

ne sont ni tout à fait roses, ni tout à fait noires, ce 

qui rappelle beaucoup l’univers de Lessing. Je sou-

haite raconter le parcours de chaque personnage 

en mettant en perspective les enjeux réels de son 

existence. Cela afin que les spectateurs soient libres 

d’interpréter cette pièce comme ils l’entendent.

La question de la « place de l’autre » semble 

une préoccupation essentielle pour vous. 

S’agit-il de l’un des prismes de lecture de 

votre mise en scène ?

L. H. : Absolument. Le choix d’Azeddine Benamara 

pour interpréter Figaro n’est, de ce point de vue, 

pas un hasard. Ce choix nous situe devant une 

double problématique : celle de la place que l’on 

fait à l’étranger dans la société et celle de la place 

que l’on fait à la femme. Quant à l’espace scénique, 

j’ai cherché à abandonner toutes les dimensions 

pittoresques de la pièce, tout le décorum, pour ne 

montrer que la quintessence et la cruauté des rap-

ports entre les personnages.

Quelles sont les implications de ce parti pris 

en terme de direction d’acteur ?

L. H.  : Nous avons travaillé sur le principe de 

l’incarnation légitime. J’entends par là un travail 

qui consiste à poser comme enjeu essentiel une 

prise en charge du texte qui le rende totalement 

légitime et jamais conventionnel pour une oreille 

d’aujourd’hui. Pour cela, il faut avoir une vigilance 

de chaque instant. Au théâtre, parfois, des choses 

sont dites sans que l’on sache d’où elles viennent, 

où elles vont et donc à quoi elles servent. En cher-

chant cette légitimité, je souhaite investir toute la 

©
 é

ric
 L

eg
ra

nd

vivacité de l’écriture de Beaumarchais.

Est-ce, pour vous, l’un des moyens qui per-

met de «  rendre au plateau la modernité du 

Barbier » ?

L. H. : Oui, car par le biais de cette vivacité, je 

tiens à m’emparer des questionnements contem-

porains qui traversent cette pièce : la façon dont 

notre société se comporte avec les enfants des 

colonisés venus vivre ici, le rapport à la différence, la 

question de la tolérance… La modernité du Barbier 

passe par l’instinct de vie qui se dégage de tous 

ses personnages, par la force vitale qui les pousse 

à agir dans un monde pourtant organisé autour 

d’inégalités. Je crois que l’on a trop vite tourné la 

page de la colonisation. Nous sommes en train de 

comprendre qu’il est grand temps que la société 

post-coloniale dans laquelle nous vivons se mette 

à regarder son passé en face.

C’est ce qui vous a incité à mettre en scène 

Les Oranges ?

L. H. : Oui. C’est Azeddine Benamara qui m’a proposé 

de mettre en scène ce texte d’Aziz Chouaki. Il inter-

prète, aux côtés de Mounya Boudiaf, un personnage 

« Je crois que l’on  
a tourné trop vite  
la page de la  
colonisation. » Laurent Hatat

qui nous raconte sa vie, depuis le début de la colonisa-

tion française en Algérie jusqu’à nos jours. Les Oranges 

illustrent parfaitement ce que je viens de dire à propos 

du voile que l’on a posé sur notre passé colonial. Il suffit 

de traverser la Méditerranée pour se rendre compte 

que rien n’a jamais vraiment été résolu.

Entretien réalisé par Manuel Piolat Soleymat

Nathan le sage, de Gotthold Ephraïm Lessing ;  

mise en scène de Laurent Hatat. Du 6 au 9 octobre 

2009, et aussi au Théâtre de la Commune : du 14 

au 24 octobre 2009 ; à Creil, la Faiencerie : les 5 

et 6 novembre 2009 ; à Draguignan, Théâtres en 

Dracénie : le 24 novembre 2009 ; à Istres, Théâtre de 

l’Olivier : le 28 novembre 2009 et à Marseille, Théâtre 

National de la Criée : du 3 au 5 décembre 2009.

La Précaution inutile ou Le Barbier de Séville,  

de Beaumarchais ; mise en scène de Laurent 

Hatat. Du 20 janvier au 5 février 2010 , et aussi à 

Ribeauvillé, Théâtre alsacien : le 27 février 2010 ; à 

Rungis : le 12 mars 2010 ; à Clamart, Théâtre Jean 

Arp: du 16 au 27 mars 2010 ; à Oullins, Théâtre de 

la Renaissance : du 30 mars au 2 avril 2010 et à 

Dunkerque, Le Bateau feu : du 20 au 22 avril 2010.

Et aussi : Les Oranges, d’Aziz Chouaki ;  

mise en scène de Laurent Hatat.  

Du 7 avril au 5 juin 2010, au Lucernaire à Paris.

Eva Vallejo.
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LES SIRÈNES DE BAGDAD Khadra / Chéneaux

A LA GUERRE COMME A Apert / Hocquenghem

MONSIEUR SALOMON Collin / Le Petit Théâtre

JOURNÉES EURO-MÉDITERRANÉENNES de la dramaturgie Évry / Vitry

LE PARTAGE DES EAUX * Astor / Hocquenghem

HIROSHIMA MON AMOUR * Duras / Bouffier

L’AFFAIRE DE LA RUE DE LOURCINE Labiche / Soma et Jeanneteau

PISTEURS * Cie La Concordance des temps

GIL * Lebeau / Nagananda

L’OGRELET * Lebeau / La Manivelle

CLAIR DE LUNE Georges Momboye

PIÈCE POUR 11 DANSEURS * Lia Rodrigues

CŒURS CROISÉS cabaret strip-tease Philippe Decouflé

DANSER LA 3ème SYMPHONIE * Kader Attou / Cie Accrorap

FRESQUE, FEMMES REGARDANT À GAUCHE Paco Dècina

STABAT MATER Pergolèse / Le Poème Harmonique

CODEX CAIONI XVIII-21 Le Baroque nomade

COSI FAN TUTTE Mozart / Ensemble PhilidOr

LIVING COLOUR + LAST POETS * Festival Sons d’Hiver

LE CARNAVAL DES ANIMAUX * Saint-Saëns / ONDIF / Bruyas

CHÈRE RUSSIE Borodine, Tchaïkovski, Moussorgski / ONDIF

PETER ET LUPUS Prokofiev / Jeanneau et Pandemonium

HENRI DÈS, MICHEL FUGAIN, VALÉRIE LEMERCIER,

ÉLISE CARON, RAPHAËL, PETREK...
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Un double plateau incliné et épuré comme pour 

mieux donner à voir le jeu des comédiens, déployant 

une quête de sincérité du sentiment amoureux 

intense, tumultueuse et risquée. Une quête qui se 

fonde sur un double travestissement : Silvia promise 

à Dorante se déguise avec l’accord de son père 

Orgon en Lisette sa soubrette, afin d’examiner à 

loisir son prétendant, et de son côté Dorante a la 

même idée et paraît sous l’habit de son valet Arle-

se passant de tout décorum, par une direction d’ac-

teurs resserrée et précise, montrant bien le désarroi 

touchant de la jeune Silvia, qui recherche avec lucidité 

chez un homme d’abord « un bon caractère » ! Le jeu 

seul sert le texte. Le traitement des différences de 

classe est comique, et Arlequin apparaît vêtu de blanc 

avec lunettes de soleil et démarche chaloupée. Lisette 

se rêve quant à elle en Marylin ou Carmen d’apparat. 

Ivresse éphémère et désirs frelatés pour une impos-

critique ¶
Le jeu de l’amour  
et du hasard
Une jeune troupe d’acteurs parvient à donner corps à la quête de 
sincérité du sentiment amoureux de Marivaux grâce à une mise en 
scène épurée, resserrée et précise.
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Dans un des textes composant Avec Grotowski* – 

ouvrage consacré au travail du metteur en scène 

polonais – Peter Brook revient sur la question de 

la réalité, et plus précisément de la réalité au théâ-

tre. Envisageant les deux facettes de cette notion 

complexe, ce dernier fait remarquer qu’au delà du 

« côté visible, tangible, sensuel de la réalité », il 

existe un côté invisible « qui englobe, transcende 

et anime cette réalité visible ». « Grotowski tendait 

vers la réalité invisible », explique Peter Brook, « il en 

parlait comme de quelque chose que l’on atteint en 

grimpant verticalement, une véritable ascension. » 

Cette idée d’élévation, d’escalade mystérieuse vers 

l’invisible, revient à soutenir que le théâtre – quel que 

soit le courant esthétique qui le traverse – ne peut 

tendre à une quelconque forme d’aboutissement, 

d’ampleur ou de résonance, s’il se voit cantonné 

à sa seule dimension horizontale. Spectacle de 

conception purement psychologique et naturaliste, 

La Chapelle-en-Brie se révèle l’exemple symptoma-

tique d’un théâtre qui n’a pas su répondre à cette 

exigence de verticalité. 

Théâtre horizontal  
et théâtre vertical
Ne réussissant pas à dépasser le stade des bonnes 

intentions, Alain Gautré signe une création plate et 

fastidieuse. Une création qui voudrait faire se suc-

céder, par petites touches, comique et tragique, 

mais qui n’y parvient pas. Car ni le tragique, ni le 

comique (de caractère, de situation, de mots, de 

geste… : les tentatives sont vastes) ne parviennent à 

s’imposer. Aucun trouble et aucun saisissement ne 

viennent conférer un peu de vie à ces retrouvailles 

familiales ressemblant à tant de retrouvailles fami-

liales déjà entendues au théâtre. Des retrouvailles 

qui, très souvent, ne servent que de prétextes à des 

enfilades de règlements de comptes et de révéla-

tions tapageuses. La Chapelle-en-Brie ne fait pas 

exception à la règle. Ici, quatre frères (Patrick Bon-

nel, Jean-Pierre Darroussin, Pascal Elso, Philippe 

Risler) reviennent inopinément dans la ferme qui les 

a vus grandir, affichant leurs différences et ressas-

sant leurs rancœurs. On est bien loin des comédies 

noires italiennes des années 1950-1960 desquelles 

Alain Gautré avoue vouloir s’inspirer. Car les comé-

diens réunis par le metteur en scène tournent en 

rond, ne réussissant pas à trouver la singularité et 

l’intériorité qui auraient pu faire oublier le manque 

d’inspiration du texte. Et permettre une avancée 

vers un début de verticalité.

Manuel Piolat Soleymat

* Actes Sud – papiers, p 81-82.

La Chapelle-en-Brie, texte et mise en scène d’Alain 

Gautré (publié aux éditions Théâtrales). Du 15 sep-

tembre au 31 octobre 2009. Du mardi au samedi à 

21h00, le dimanche à 15h30. Théâtre du Rond-Point, 

2 bis, avenue Franklin D. Roosevelt, 75008 Paris. 

Réservations au 01 44 95 98 21. 

critique ¶
La Chapelle-en-Brie
Le Théâtre du Rond-Point présente La Chapelle-en-Brie, une tragi-
comédie familiale écrite et mise en scène par Alain Gautré. Un 
spectacle sans mystère et sans inspiration.

©
 B

rig
itt

e 
En

gu
er

an
d

sible ascension sociale. Chez Marivaux, l’ordre établi 

n’est jamais véritablement mis en question, et les maî-

tres se reconnaissent d’instinct. On craint un moment 

que ce traitement comique ne parasite l’essentiel, 

c’est-à-dire les tourments amoureux et une jeunesse 

en quête d’épanouissement, mais grâce au talent des 

acteurs, ce jeu de l’amour garde ses nuances et ses 

subtilités. Silvia a parié avec témérité… et elle gagne. 

« J’avais grand besoin que ce fût là Dorante… » sou-

pire-t-elle. Les multiples parades amoureuses laissent 

place au triomphe de l’amour.

Agnès Santi

Le jeu de l’amour et du hasard, de Marivaux, mise en 

scène Erika Vandelet, du 17 septembre au 18 octobre, 

les jeudis, vendredis et samedis à 20h30, dimanche 

à 15h30, au Théâtre Douze, 6 avenue Maurice Ravel, 

75012 Paris. Tél. 01 44 75 60 31. 

quin, qui se délecte d’emprunter l’identité de son 

maître. Les valets se plaisent illico, et angoissent à 

l’idée de dévoiler la vérité, et les maîtres, bien qu’atti-

rés fortement l’un par l’autre, sont horrifiés par l’idée 

d’aimer, ou pire encore, d’épouser quelqu’un qui 

n’est pas de leur rang (surtout Silvia, qui refuse caté-

goriquement de valider son amour pour un simple 

valet). Le déguisement sert donc de révélateur, et 

oblige à se dénuder dangereusement. La langue est 

un masque, mais les corps et les cœurs parlent tout 

autant et ne disent pas la même chose. Pas si facile 

de gérer sur le plateau cette habile confusion.

Une jeunesse en quête  
d’épanouissement
C’est tout l’enjeu de la mise en scène, et c’est bien 

sûr un bonheur de jeu théâtral. Erika Vandelet exploite 

toutes ces contradictions et ces atermoiements en 

Un travail de troupe et une précision de l’évocation qui laissent pantois.
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On peut gloser à l’envi sur la nature des mots et 

des choses et remarquer que toute révolution, 

dans sa cyclicité, entérine le retour du même et 

fait souvent du neuf avec du vieux : les régicides 

de 93, accusés de despotisme, en firent d’ailleurs 

la sanglante expérience. A cet égard, considérer 

comme révolutionnaire le projet réalisé dans Notre 

Terreur mérite explicitations. Il est évident que le 

Collectif D’ores et déjà n’invente pas la création 

collective, pas plus qu’il n’innove dans le dispositif 

scénique, l’économie des décors et des acces-

soires, la subtilité dialectique entre incarnation et 

distanciation et l’utilisation intelligente et fluide de 

textes mêlant improvisation et matériaux histori-

ques (en l’espèce, les discours des tribuns révo-

lutionnaires, hallucinants et fascinants à redécou-

vrir). On pourra donc discuter l’aspect novateur 

du théâtre fabriqué par ces jeunes gens mais il 

est impossible de ne pas admettre que quelque 

chose d’inédit advient sur scène avec eux, comme 

la réalisation d’espoirs maintes fois évoqués dans 

les débats théâtraux de ces dernières années. La 

vérité d’un travail de troupe d’abord, tant il est 

jusqu’au paroxysme la mise en œuvre de leurs 

vues, de même le Collectif D’ores et déjà met en 

acte, et donc en action, l’idée d’un théâtre total, 

politique (sans doute autant dans ce qu’il interroge 

par la forme de son élaboration que dans le suc-

cès de ses effets) qui rend effective une rénovation 

qu’appelle notre époque, elle aussi contrainte de 

repenser ses modèles et ses modes de fonc-

tionnement. D’une première partie autour de la 

table (celle des prémices du travail théâtral autant 

que celle de la législation laborieuse et féconde 

du Comité de salut public) à la dévastation finale 

d’une scène couverte de sang où un Robespierre 

statufié demeure seul au milieu des décombres de 

critique ¶
Notre Terreur
Le Collectif D’ores et déjà propose une création qui emprunte ses 
matériaux et ses personnages à la Révolution française en une 
forme originale et féconde qui a aussi des allures de révolution.

évident que chacun porte la responsabilité et la 

réalisation de l’œuvre commune. Le souffle et 

l’énergie ensuite : celui d’une jeunesse qui vient 

allègrement dépoussiérer et aérer de son audace 

tout l’espace du plateau. La force du jeu enfin  : 

celle de très jeunes artistes qui se glissent dans la 

peau de leurs personnages avec une précision de 

l’évocation qui laisse pantois.

La course conjointe  
du théâtre et de l’Histoire
Comme dans Les Onze, de Michon, où la littéra-

ture se fait peintre sans qu’il soit besoin de mon-

trer pour voir, c’est ici le théâtre qui fait l’Histoire 

sans que celle-ci doive être expliquée pour être 

comprise. Billaud, Carnot, Lindet, Robespierre, 

Saint-Just, Collot, Barère et les autres apparais-

sent dans la complexité de leurs personnalités et 

de leurs rapports avec une justesse remarquable. 

Si la Révolution française fut la réalisation d’une 

idée, ce spectacle en est la meilleure illustration 

qui soit. En effet, de même que Rousseau et 

Montesquieu ont pensé avant que 93 ne pousse 

la vertu, le spectacle se fait en même temps que 

l’Histoire et dans les deux cas, c’est l’esprit qui 

passe au galop, avec l’écume au mors, la fougue, 

l’énergie, la puissance et le caractère inoubliable 

d’un événement qui fracasse l’ordre établi et les 

habitudes.

Catherine Robert

Notre Terreur, création du Collectif D’ores et déjà ; 

mise en scène de Sylvain Creuzevault.  

Du 16 septembre au 9 octobre 2009. Du mercredi 

au samedi à 21h ; le mardi à 19h et le dimanche à 

16h. La Colline–Théâtre national, 15, rue Malte-Brun, 

75020 Paris. Réservations au 01 44 62 52 52.

Jean-Pierre Darroussin et 

Pascal Elso dans La Chapelle-

en-Brie, d’Alain Gautré.

Travestissements et parades amou-

reuses malmènent une jeunesse 

fort déroutée !
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Théâtre de l’Ouest Parisien :  
UNE SAISON DE CRéATIONS
Pour la dernière saison de son premier mandat à la tête du théâtre de l’Ouest Parisien (TOP), Olivier Meyer a programmé vingt trois 
spectacles, dont six nouvelles créations.
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propos recueillis / Olivier Meyer

La part mystérieuse  
d’un théâtre
Directeur du TOP depuis juin 2005, Olivier Meyer revient sur l’esprit 
d’enthousiasme et de générosité qu’il souhaite impulser à son théâtre.

de jeunesse, les élans d’enthousiasme, l’envie 

de faire, la générosité… : toutes ces choses me 

touchent énormément. Et, je suis persuadé que 

s’il existe un endroit au monde où l’on peut se 

rendre compte que la joie, la lumière et la beauté 

existent, c’est bien au sein d’un théâtre. Voilà la 

direction que j’essaie de donner, depuis quatre 

ans, au TOP. Une direction qui, pour cette sai-

son 2009/2010, sera largement consacrée au 

rire. Un rire utile, un rire nourrissant, un rire qui 

mène quelque part. Un rire qui ne se contente 

pas de divertir, mais qui offre également l’oppor-

tunité de mieux comprendre le monde, de mieux 

se connaître, qui propose à chacun d’envisager 

la vie à travers un regard à la fois profond et 

lumineux.»

//////////////////////////////////////////////////////////////////////////////////////////////////////////////////////////////////////////////////////////////

Théâtre de l’Ouest Parisien, 1, place Bernard-Palissy, 92100 Boulogne-Billancourt.  

Représentations du mardi au samedi à 20h30, le dimanche à 16h00.  

Réservations et renseignements au 01 46 03 60 44 ou sur www.top-bb.fr

//////////////////////////////////////////////////////////////////////////////////////////////////////////////////////////////////////////////////////////////

«Je crois que le rayonnement d’un théâtre ne 

s’explique pas seulement par ce qui est immé-

diatement identifiable, comme, par exemple, la 

programmation. Il y a aussi une part mystérieuse, 

qui tient à son élan, aux relations tissées au fil 

du temps avec les artistes, avec les spectateurs, 

tout simplement avec la ville… C’est l’une des 

raisons pour lesquelles je n’ai jamais souhaité 

programmer le TOP à partir de concepts. Cette 

maison de théâtre – car il s’agit pour moi d’une 

véritable maison de théâtre – vit et se construit 

à travers toutes les rencontres et tous les désirs 

qu’elle suscite. J’aime écouter. J’aime échan-

ger. Je suis très sensible à l’humain, à tout ce 

qui peut se dégager de la personnalité de mes 

interlocuteurs, notamment des artistes. L’esprit 

• focus
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entretien / Frédéric Maragnani

Les « belles trahisons »
Après Howard Barker, Noëlle Renaude, Philippe Minyana…, Frédéric 
Maragnani quitte le champ du théâtre contemporain pour mettre 
en scène La Parisienne d’Henry Becque.

Quelle est cette «  tentation du vaudeville  » 

qui vous a amené à mettre en scène La 

Parisienne ?

Frédéric Maragnani  : J’ai abordé plusieurs 

textes qui comportaient des aspects comiques, 

mais jamais vraiment de comédie en tant que telle. 

J’avais ainsi eu envie de me diriger vers cet ailleurs, 

de me livrer à une nouvelle expérience de mise en 

scène. Cela en poursuivant la relation de fidélité 

qui me lie à Marie-Armelle Deguy, comédienne qui 

a déjà participé à deux de mes précédents spec-

tacles et qui interprète, aujourd’hui, le rôle-titre de 

La Parisienne. C’est aussi pour elle que j’ai choisi 

de créer cette pièce d’Henry Becque.

De quelle façon avez-vous abordé cette 

œuvre ?

F. M. : J’ai tenu à l’aborder avec toute l’audace 

et toute l’inventivité dont on peut faire preuve à 

l’égard d’une pièce contemporaine, c’est-à-dire en 

m’autorisant certaines coupes, certaines modifica-

tions. Je crois davantage aux belles trahisons qu’à 

la vertu de l’absolue fidélité. Pour moi, mettre en 

scène, c’est avant tout retranscrire sur scène un 

esprit contenu dans le texte, c’est traduire toute 

la complexité d’une œuvre.

Quel regard portez-vous sur l’écriture d’Hen-

ry Becque ?

F. M.  : Il s’agit d’une écriture sans gras, sans 

emphase, composée de phrases courtes, tran-

chantes, rapides, une écriture qui correspond 

Le Legs /  
Les Acteurs 
de bonne foi
////// David Géry //////////////////////////////////////////////////////////

Le metteur en scène David Géry 
place face à face deux pièces en un 
acte de Marivaux. Une immersion 
dans un théâtre conçu comme un 
« laboratoire de notre humanité ».
Qu’est-ce que jouer la comédie ? Quelle est la fron-

tière entre le jeu et la réalité ? Jusqu’où jouer la comé-

die peut-il nous emmener ? Regardant à la loupe l’art 

du théâtre et les précipices de « l’être au monde », 

Marivaux a composé une œuvre à la fois concrète 

et métaphysique, une œuvre qui offre des perspec-

tives vertigineuses sur la vie. « Ce qui m’attire dans 

le théâtre de Marivaux, explique David Géry, c’est 

ce que son écriture provoque chez l’acteur dans sa 

relation à l’autre. C’est cette notion de dépassement, 

cet endroit où il se perd, comme s’il franchissait un 

mur du son. » Pour faire l’expérience de ce fran-

chissement, le metteur en scène a notamment réuni 

Philippe Fretun, Marie Matheron, Donatien Guillot, 

Julie-Anne Roth et Geoffrey Carey.

Le Legs / Les Acteurs de bonne foi, de Marivaux ; 

mise en scène de David Géry. Du 9 au 21 février 2010.

Le Banquet
////// Jacques Vincey ///////////////////////////////////////////////////

Avant d’être présenté au Studio-
Théâtre de la Comédie-Française, Le 
Banquet de Platon s’installe pour 5 
jours à Boulogne-Billancourt.
Portrait dramatique élevé à la mémoire de Socrate, 

Le banquet est l’un des monuments littéraires de 

l’Antiquité philosophique. Sous la direction du met-

teur en scène Jacques Vincey, trois Comédiens-

Français s’emparent sur scène de cette série de 

discours sur la nature de l’amour. Se proposant de 

faire sonner la langue de Platon et de jouer avec 

les outils théâtraux qu’elle propose, ces interprètes 

s’inscrivent dans une mise en jeu visant « la sim-

plicité, l’humilité et la sincérité d’un lecteur du XXIe 

Yves Hunstad dans La Tragédie comique.

gros plan ¶
La Fabrique imaginaire
La Tragédie comique, Du Vent… des fantômes, Au bord de l’eau et Voyage 
1er épisode. Fidèles du TOP, Eve Bonfanti et Yves Hunstad présentent 
une intégrale de leurs spectacles au public boulonnais.

et comédiens, les deux complices parcourent 

ensemble les scènes depuis plus de vingt 

ans, donnant corps à un théâtre consacré à 

la beauté de l’incertitude qui compose la vie. 

Un personnage complexe et fabuleux qui nous 

entraîne jusqu’au cœur d’un grand mystère (La 

Tragédie comique). Une échappée au sein des 

fils de l’illusion et des ficelles de la scène (Du 

Vent… des fantômes). Un après-midi au bord 

de l’eau, ou au bord du public, miroir énigma-

tique, «  remous tranquil le de quelque chose 

qui semble toujours avoir été là » (Au bord de 

l’eau). Un groupe de personnages qui déam-

bulent dans les couloirs du temps (Voyage 1er 

épisode). Durant près d’un mois, le TOP offre 

l’opportunité de vivre au gré des fulgurances 

de ces deux «  inimitables philosophes de l’il-

lusion ».

La Fabrique Imaginaire (La Tragédie comique,  

Du Vent… des fantômes, Au bord de l’eau, Voyage 

1er épisode), créations d’Eve Bonfanti et Yves 

Hunstad. Du 14 janvier au 7 février 2010

I l y a, dans l’univers d’Eve Bonfanti et Yves 

Hunstad, quelque chose de l’ordre de l’ im-

palpable et de l’indicible. Une forme de poé-

sie profondément singulière qui, entre fiction 

et réalité, jeu et hors-jeu, humour et gravité, 

s’élève comme une invitation à explorer les ter-

res exaltantes de l’imaginaire. A la fois auteurs 

siècle qui se demande en quoi ce texte mythique 

va aujourd’hui le concerner, l’interroger, le déplacer, 

l’émouvoir et peut-être le “souffler” ».

Le Banquet, de Platon ; mise en scène de Jacques 

Vincey. Du 10 au 14 mars 2010.

Portrait 
d’une femme
////// Anne-Marie Lazarini ////////////////////////////////////////////

Pour la première fois représentée 
en Ile-de-France, Portrait d’une 
Femme de Michel Vinaver revient 
sur un fait-divers tragique des 
années 1950. Anne-Marie Lazarini 
signe la mise en scène de ce portrait 
en forme de kaléidoscope.

Écrite en 1984, plus de trente ans après l’assassinat 

de Félix Bailly par Pauline Dubuisson, Portrait d’un 

Femme croise deux fils narratifs : le quotidien de 

cette personnalité énigmatique et l’avancée du pro-

cessus judiciaire à l’issue duquel elle se vit condam-

née aux travaux forcés à perpétuité. Faisant surgir 

les multiples visages de cette femme qu’il rebaptise 

Sophie Auzanneau, Michel Vinaver pose un regard 

ironique sur le déroulement de ce procès qui ne vou-

lut voir en elle qu’un assassin froid et intéressé. Il 

nous révèle ainsi les multiples fragments de vie qui, 

comme des grains de sable, auraient pu enrayer la 

marche de cette mécanique impitoyable.

Portrait de femme, de Michel Vinaver ; mise en scène 

d’Anne-Marie Lazarini. Du 23 au 1er avril 2010.

Focus réalisé par Manuel Piolat Soleymat

davantage à un « vaudeville de paroles » qu’aux 

« vaudevilles de situations » écrits par Feydeau ou 

Labiche. Cette histoire de ménage à trois n’est 

en effet pas un comédie comme une autre : sa 

finesse et sa modernité annoncent les nouvelles 

écritures qui verront le jour au tournant du xixe et 

du xxe siècle.

La Parisienne, d’Henry Becque ; mise en scène de 

Frédéric Maragnani. Du 2 au 18 octobre 2009.
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propos recueillis / Bernard Mathonnat

Du théâtre partout,  
du théâtre pour tous
Pour sa 27e édition, le Festival Théâtral du Val d’Oise change de 
directeur. Bernard Mathonnat prend cette année la succession 
d’Alain Léonard, avec pour ambition de faire fructifier l’héritage d’un 
événement conçu pour « amener le théâtre contemporain jusqu’au 
pas de porte des gens ».

«Le Festival Théâtral du Val d’Oise a été fondé 

en 1983, à une époque où ce département souf-

frait d’un déficit fort de structures et d’équipe-

ments culturels. Dirigé jusqu’à l’année dernière 

par Alain Léonard, ce rendez-vous annuel – l’un 

des seuls festivals à être dédié uniquement au 

théâtre, au théâtre dans ses différentes formes, 

appel à projets lancé en 2007 visant à encourager 

le compagnonnage entre auteurs et metteurs en 

scène, appel qui est venu nourrir le travail autour 

de l’émergence de nouveaux créateurs que le fes-

tival accomplit depuis sa création. En prenant la 

succession d’Alain Léonard, je souhaite poursuivre 

l’action militante en laquelle je crois depuis toujours : 

celle de l’éducation populaire, de l’exigence et de la 

qualité accessibles à tous. A la tête de ce festival, je 

veux continuer à me battre contre la culture à deux 

vitesses, continuer à ne jamais confondre le théâtre 

populaire et le théâtre populiste.»
Propos recueillis par Manuel Piolat Soleymat

27e Festival Théâtral du Val d’Oise. Du 16 octobre  

au 22 novembre 2009. Renseignements  

et réservations au 01 34 17 99 00.  

Programme complet sur www.thea-valdoise.org

mais au théâtre uniquement – s’est inscrit, dès 

sa création, dans une démarche ambitieuse de 

décentralisation. En effet, cette manifestation est 

née de l’envie de ses fondateurs d’amener le théâ-

tre contemporain jusqu’au pas de porte des gens. 

Chaque ville partenaire – elles étaient dix-huit en 

1983, elles sont quarante-quatre aujourd’hui – se 

voit proposer une programmation en adéquation 

avec ses équipements, ses publics, ses priorités. 

Le réseau qui s’est ainsi constitué entre les munici-

palités, les structures culturelles, les élus, les artis-

tes, les habitants, les professionnels…, a permis à 

un climat très stimulant de voir le jour, un climat de 

profonde et de chaleureuse coopération.

Une édition 2009  
centrée sur le théâtre  
d’objets et de marionnette
Cette édition 2009 est centrée autour du théâtre 

d’objets et de marionnette. De nombreuses proposi-

tions appartenant à ces deux disciplines seront ainsi 

présentées aux publics val-d’oisiens. Notamment 

Est-ce que les insectes qui volent se cognent entre 

eux parfois ou est-ce qu’ils s’évitent toujours ?, un 

spectacle conçu et mis en scène par Pierre Blaise 

du Théâtre sans Toit, d’après des textes de Thierry 

Lenain. Ces deux artistes sont les lauréats d’un 

sant aussi aspect fictionnel et documentaire. 

C’est là qu’intervient de remarquable façon la 

puissance symbolique et poétique du théâtre. 

Avec une économie de moyens étonnamment 

expressive, La Rosa Blanca mise en scène par 

Adel Hakim parvient à restituer toute la force 

dramatique de l’œuvre, grâce aux lumières et 

à la scénographie à la fois naïve et percutante 

d’Yves Collet et à l’interprétation sans faille de 

Maryse Aubert. Des objets miniatures configurent 

et symbolisent le réel dans toute son implacabi-

lité, et la comédienne, tel un maître de cérémonie 

de cabaret affranchi des paillettes et de la gloire 

pour dévoiler une sordide humanité, donne voix 

au narrateur et aux personnages avec finesse 

et pertinence, faisant vivre une impression-

nante galerie de portraits. Évoquant l’univers du 

music-hall, évoquant aussi le cinéma des polars, 

la pièce met ainsi à jour un monde perverti abîmé 

par la course au profit, un monde sans horizon, 

bouleversé par le “progrès”, où la vie même ne 

critique / Reprise

La Rosa 
Blanca
Coup de projecteur sur l’histoire 
d’une hacienda convoitée par 
une compagnie pétrolière 
américaine : Adel Hakim prouve 
ici la pertinence dramatique 
et la force symbolique du 
théâtre.

Inspirée du roman de B. Traven, mort à Mexico 

en 1969, dont la véritable identité reste un mys-

tère, La Rosa Blanca met en lumière un duel 

tragique à l’intensité digne d’un film de John 

Huston, au fil d’une intrigue à rebondissements 

ancrée dans l’histoire mexicaine. Deux mondes 

opposés s’affrontent. D’un côté, la vie “douce 

et paisible” d’une hacienda régie par l’indien 

Yacinto Yanez, où depuis des générations vivent 

soixante-dix familles. Ce sont des usages ances-

traux et non l’argent qui déterminent un mode 

de vie immuable, fondé sur la culture du maïs. 

De l’autre, l’appétit insatiable d’une compagnie 

pétrolière américaine, la Condor Oil de Chaney 

Collins, déterminée à acquérir cette terre par 

tous les moyens, y compris les plus brutaux et 

les plus véreux. En ce début du vingtième siè-

cle, les champs pétrolifères à gros rendement 

investissent une partie du sol mexicain, y com-

pris pendant le chaos insurrectionnel qui éclate 

en 1910. 

Une économie de moyens 
étonnamment expressive
Les convoitises d’un capitalisme sans limites 

contre l’héritage quasi sacré de la terre et des 

coutumes : un face-à-face à l’issue prévisible. 

Comment mettre en scène un tel foisonnement, 

croisant de multiples personnages et lieux, croi-

Maryse Aubert, remarquable maître de cérémonie d’une tragédie moderne.
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vaut rien face au Dieu Dollar. Sur le plateau, 

l’hacienda, représentée par ses animaux et un 

tranquille rocking-chair, côté jardin, et côté cour 

l’immeuble de la compagnie à San Francisco, 

où le PDG gère non seulement l’entreprise mais 

aussi une vie privée dissolue où il doit entretenir 

des maîtresses au train de vie élevé. C’est à ce 

tarif que la déesse Betty et autres filles réservent 

leurs charmes à Collins. Sur scène aussi, un bou-

quet de roses blanches fragile, éphémère malgré 

la qualité d’éternité que Yacinto lui attribue. C’est 

avec une précision d’entomologiste que la mise 

en scène dissèque le processus tragique, sans 

sentimentalisme, mais avec un regard lucide et 

incisif, et une parfaite maîtrise.

Agnès Santi

La Rosa Blanca, d’après B. Traven, mise en scène 

Adel Hakim, du 6 au 18 octobre, au Théâtre Aleph,  

30 rue Christophe Colomb 94200 Ivry.  

Rens. 01 43 90 11 11.

01 46 97 98 10 
www.theatre-suresnes.fr
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18 oct. à 17h 

Romane 
Django Forever 

16 oct. à 21h  

Marivaux 
Le Jour de l’italienne
suivi de L’Epreuve 
Sophie Lecarpentier

 

22 et 23 oct. à 21h  

Ionesco 
La Lacune 
Leçons de français 
aux étudiants 
américains 
Isabelle Aboulker 
Aimée-Sara Bernard 
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 l’Onde / espace culturel / 8 bis, avenue Louis-Breguet 78140 Vélizy-Villacoublay
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THEATRE GESTUEL / CREATION

PAR LA COMPAGNIE DOS A DEUX – AUTEURS, METTEURS 
EN SCENE ET CHOREGRAPHES ARTUR RIBEIRO / ANDRE CURTI
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Cet automne à découvrir d’urgence!
Héroïnes féminines / Encres d’outremer

Thérèse en mille morceaux 
13 au 24 octobre
Lyonel Trouillot / adapté et mis en scène par Pascale Henry
L’héroïne, fille de propriétaire terrien dans l’Haïti des années 60, épouse,
sœur, enfant, Thérèse est toujours là où on l’attend. Jusqu’au jour où…

Vénus, il était une fois signifie maintenant 
13 au 26 novembre
Lolita Monga / Frédéric Maragnani
L’écrivaine réunionnaise s’empare du destin de la Vénus Hottentote, symbole
de la barbarie colonialiste. Au-delà, la poésie et l’humour évoquent l’exil.

Théâtre de l’Est parisien
159, avenue Gambetta, 20e

01 43 64 80 80
www.theatre-estparisien.net
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L’Est parisien
Un théâtre du présent

entretien / Eric Vigner

Sextett : Jusqu’à que  
la mort nous sépare,  
la suite
Éric Vigner poursuit sa collaboration avec l’auteur Rémi De Vos et le 
comédien Micha Lescot. Il met en scène Sextett, la suite de Jusqu’à que 
la mort nous sépare : une « comédie érotique, déjantée et musicale 
où le rire, le sexe et les larmes font bon ménage ».

Jusqu’à ce que la mort nous sépare ?

E. V. : Non, il a évolué. Dans Jusqu’à ce que la 

mort…, Simon revenait dans la maison de sa mère 

après le décès de sa grand-mère. Il s’agissait 

alors, d’un adolescent qui avait à résoudre une 

problématique maternelle. Dans Sextett, il s’agit 

d’un jeune homme qui va devenir adulte à la suite 

de la mort de sa mère. Après les obsèques de 

celle-ci, il revient chez elle, pensant que cette dis-

parition va le libérer de quelque chose. C’est alors 

qu’il est assailli par un certain nombre de créatures 

féminines qui le questionnent sur ses désirs, sur 

son identité, sur son avenir…

Vous vous êtes approprié ce texte pour en 

faire une «  comédie érotique, déjantée et 

musicale où le rire, le sexe et les larmes font 

bon ménage »…

E. V. : Oui. De la même façon que je n’avais pas 

souhaité donner à Jusqu’à ce que la mort nous 

Pourquoi avez-vous décidé, avec Rémi De 

Vos, de donner une suite à Jusqu’à ce que la 

mort nous sépare ?

Éric Vigner : Car nous avions envie de poursui-

vre notre collaboration avec Micha Lescot, d’aller 

plus loin avec lui dans l’exploration de Simon, le 

personnage qu’il interprétait dans Jusqu’à ce que 

la mort nous sépare. Sextett est construit comme 

une étape supplémentaire du parcours de ce 

personnage dans son rapport avec les femmes, 

dans sa confrontation avec leurs désirs. Et puis, à 

cela s’est greffée mon envie de travailler avec cinq 

comédiennes : Anne-Marie Cadieux, Marie-France 

Lambert, Maria de Medeiros, Johanna Nizard et 

Jutta Johanna Weiss. Cette pièce a vraiment été 

écrite pour ces six acteurs, à partir d’eux, de leur 

corps, de leur personnalité…

Dans Sextett, retrouve-t-on Simon au même 

endroit où Rémi De Vos l’avait laissé dans 

sépare une couleur réaliste, j’ai cherché à por-

ter Sextett vers un univers fantasmagorique, un 

univers de l’inconscient, de l’intime… Je me suis 

inspiré de films de David Lynch ou de Stanley 

Kubrick, spécialement d’Eyes wide shut. Sextett 

est une fantaisie parfois délirante, une série de 

variations sur la complexité des désirs, des rap-

ports entre le masculin et le féminin.

Quel regard portez-vous sur l’écriture de 

Rémi De Vos ?

E. V. : Il s’agit d’une écriture qui peut avoir l’air 

assez légère au premier abord, mais qui se révèle 

beaucoup plus profonde lorsqu’on l’étudie de 

plus près. Rémi De Vos n’élabore pas un théâ-

tre de sens, de vérités, mais un théâtre de l’in-

time qui parle très fort de l’inconscient. C’est un 

auteur qui, d’une certaine façon, écrit pour se 

sauver. Dans ses pièces, la vie est un exutoire 

à la folie. Si ses personnages ne riaient pas, 

ils finiraient tous par mourir ou par devenir fou. 

De ce point de vue, Rémi De Vos rend compte 

du temps présent de façon extrêmement juste, 

extrêmement aiguë.

Entretien réalisé par Manuel Piolat Soleymat

Sextett, de Rémi De Vos ; mise en scène d’Eric Vigner. 

Du 15 octobre au 14 novembre 2009.  

Du mardi au samedi à 21h00, le dimanche à 15h00. 

Relâche les lundis, le 18 octobre et le 11 novembre. 

Théâtre du Rond-Point, 2 bis, avenue Franklin  

D. Roosevelt, 75008 Paris. Réservations au  

01 44 95 98 21.

Tournée : du 17 au 19 novembre 2009 à la Comédie 

de Reims ; du 26 au 28 novembre au CDN d’Orléans ; 

les 1er et 2 décembre à la Comédie de Picardie ;  

le 4 décembre à la Scène nationale de Quimper,  

du 12 janvier au 6 février 2010 à l’Espace GO  

de Montréal.

« J’ai cherché à porter 
Sextett vers un univers 
fantasmagorique,  
un univers de  
l’inconscient,  
de l’intime… » Eric Vigner
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critique / reprise / Région

Roberto Zucco
Vingt ans après la mort de Bernard-Marie Koltès, le directeur de la 
Comédie de Valence signe une nouvelle version de Roberto Zucco. Une 
version qui peine à porter la figure du tueur en série à la hauteur 
de sa complexité.

Tout est là, dans une phrase lâchée par une 

prostituée à Roberto Zucco : « T’es de la race 

de ceux qui donnent envie de pleurer rien qu’à 

les regarder ». De la race de ceux qui suscitent 

ce mouvement, cette émotion-là, en un ins-

tant, un seul regard perdu, posé, qui donnent 

Roberto Zucco n’est-ce pas, avant tout, se 

poser la question de cette race-là, de cette 

pointe d’humanité chimérique, rêvée, sans 

doute désirée, à laquelle pourrait appartenir 

cette figure extraordinaire. 

La race de ceux qui donnent 
envie de pleurer
N’est-ce pas, en conséquence, faire le choix 

d’un comédien, acteur condamné à renvoyer 

sur scène toute la puissance, toute la grâce, 

l’extrême complexité, l’esprit de solitude de 

Roberto Zucco, interprète condamné à « donner 

envie de pleurer rien qu’à le regarder ». Dans la 

mise en scène que signe aujourd’hui Christo-

phe Perton, c’est Olivier Werner qui porte sur 

ses épaules cette folle responsabilité. Mais, il 

ne donne pas envie de pleurer. Sa performance, 

quoique d’une grande honnêteté, ne parvient 

jamais vraiment à dépasser le cadre du sim-

ple personnage de fait divers. Pas réellement 

de grâce, chez ce Roberto Zucco-là, pas de 

faille lumineuse et pas de grand mystère. Res-

sortent pourtant de ce spectacle, et ce n’est 

pas rien, quelques grands éclats de texte et la 

présence des formidables Pierre Baillot, Chris-

tiane Cohendy, Christine Gagnieux, Agathe Le 

Bourdonnec… Ainsi, c’est essentiellement pour 

eux, et pour la réussite avec laquelle Christophe 

Perton parvient à offrir en partage la langue de 

Bernard-Marie Koltès, que l’on assistera à cette 

nouvelle création du directeur de la Comédie 

de Valence.

Manuel Piolat Soleymat

Roberto Zucco, de Bernard-Marie Koltès ; mise  

en scène de Christophe Perton. Reprise à Metz le 

24 octobre 2009 (dans le cadre des manifestations 

Koltès 2009), à la Comédie de Genève du  

28 octobre au 7 novembre, au Théâtre des Treize 

Vents, à Montpellier, du 24 au 28 novembre. 

Spectacle vu à la Comédie de Valence.

envie de pleurer rien qu’à les regarder. Tenter 

d’exprimer, d’appréhender, la race à laquelle 

appartient Roberto Zucco est sans conteste 

une chose ardue, difficile à faire. Difficile, tant 

la nature de ce personnage est dense, trouble 

et ample, tant elle convoque d’idées et d’ins-

pirations mêlées, voire contradictoires. Roberto 

Zucco : un petit souffle de mort, un ange terri-

ble, un assassin flamboyant, une étoile filante, 

un homme encore presque un enfant, un héros 

solaire, un fou au regard triste… Ou simplement 

la projection personnelle, fantasmatique, d’un 

auteur qui se sait condamné à une mort pro-

chaine et décide de lier sa dernière œuvre de 

théâtre à la figure sublimée d’un tueur, à une 

photographie aperçue sur une affiche, dans le 

métro  : une belle gueule surprise sur un avis 

de recherche placardé sur le mur d’une sta-

tion ou d’un couloir de métro. Mettre en scène ©
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critique / Reprise

L’Affiche

« Ce n’est pas la guerre, Sarah, c’est l’occupation, 

explique Itzhak à son épouse. On ne peut pas s’at-

tendre à ce qu’ils ne fassent rien. (…) Un jour, on 

va devoir vivre avec eux. » « Ils », « eux », ce sont 

les Palestiniens, hommes et femmes que ce jeune 

israélien en cours de service militaire a de plus en 

plus de mal à combattre. Car, il a tué Salem et cette 

mort agit en lui comme une déflagration. Une défla-

gration qui, bien sûr, retentit également du côté de la 

famille du disparu. Le père de ce dernier, imprimeur, 

va lui-même confectionner les affiches représentant 

le visage de ce fils tombé en martyr de la cause 

palestinienne. Les portraits ainsi imprimés iront tapis-

ser les murs d’une terre qui, à l’image de ce foyer 

amputé, ne cesse de s’enfoncer dans la souffrance 

et la colère. Le conflit israélo-palestinien est un sujet 

dont assez peu d’auteurs dramatiques occidentaux 

se sont emparés. Un sujet périlleux, éminemment 

sensible, qui peut entraîner bien des dérives et bien 

des schématismes. Ces pièges, le jeune auteur qué-

bécois Philippe Ducros a su les éviter en plongeant 

dans la profondeur et la vérité de l’humain, en choi-

sissant de composer une fresque de l’ordinaire, de la 

quotidienneté, plutôt qu’une pièce à thèse.

Une terre à partager
Cette fresque – segmentée en vingt-cinq « affiches » 

– tisse un maillage extrêmement dense de lieux et 

de situations, de révoltes, d’engagements, de rêves 

et de renoncements. Comme autant de parenthèses 

ouvrant sur des trajectoires personnelles hautement 

complexes, L’Affiche pose les jalons de réalités qui 

échappent aux réductions manichéennes. Car, ce 

sont des êtres et non simplement de beaux concepts 

qui se situent au centre de ce projet théâtral. Des 

êtres déchirés, torturés par leurs blessures intimes, 

que Guy Delamotte a eu la bonne idée de placer 

dans un univers totalement déréalisé. En effet, la 

scénographie conçue par Jean Haas ne se réfère en 

rien aux multiples points géographiques définis par le 

texte. Elle trace le cadre d’une salle de réunion dans 

laquelle paraissent devoir se tenir des négociations 

de paix entre Américains, Palestiniens, Israéliens et 

Européens. En s’écartant de manière radicale d’un 

réalisme illustratif, le metteur en scène construit une 

représentation aux effets parfois volontaristes, mais 

qui démontre une belle hauteur de vue. Une repré-

sentation pleine d’exigence qui offre la possibilité de 

réflexions dégagées de toutes perspectives senti-

mentales ou misérabilistes.

Manuel Piolat Soleymat

L’Affiche, de Philippe Ducros ; mise en scène de  

Guy Delamotte du 6 au 31 octobre, du mardi au 

vendredi à 20h00, samedi à 16h00 au TARMAC de la 

Villette. Rens. www.letarmac.fr ou 01 40 03 93 90.  

Spectacle vu au Théâtre des Deux Rives lors de sa 

création à Rouen.

Poursuivant son travail sur les 
écritures contemporaines, le 
Panta Théâtre présente L’Affiche, 
pièce du jeune auteur québécois 

Philippe Ducros. Un spectacle qui, entre Israël et Palestine, traverse les 
déchirements d’êtres humains happés par la mort et la violence.

L’auteur québécois Philippe Ducros porte son regard sur le conflit israélo-palestinien.

Bernard-Marie Koltès.

THÉÂTRE ALEPH  -  M° PIERRE ET MARIE CURIE           01 43 90 11 11

B. TRAVEN – MARYSE AUBERT – ADEL HAKIM
La Rosa Blanca

QUE NOUS IMPORTE 

L’HOMME ?
SEUL LE PÉTROLE

EST INTÉRESSANT !

tragédie mexicaine

www.theatre-quartiers-ivry.com
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scénographie et lumière Yves Collet 
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texte et interprétation Maryse Aubert 
d’après le roman de B.Traven



focus • comédie de béthune / saison 2009-2010
34�  / N°171 / octobre 2009 / la terrasse

Comédie de Béthune :  
Une saison de surprises ardentes 
et de propositions généreuses
Dynamique et attentive à ses missions de popularisation et d’accessibilité, la Comédie de Béthune allie exigence artistique et souci 
démocratique. Du théâtre pour tous sans sombrer dans les écueils de la démagogie, des artistes talentueux invités à jouer comme à œuvrer 
sur place pour installer l’art dans tous les recoins du territoire, des salles du CDN à Béthune à d’autres lieux alentour, dans un bassin 
devenu véritable biotope créatif ! Thierry Roisin et les siens, pariant sur l’audace et cimentant la confiance, participent à faire du Pas-de-
Calais une région où bouillonne le désir du sens et du beau.

///////////////////////////////////////////////////////////////////////////

La Comédie de Béthune.  

138, rue du 11 novembre, BP 631 Béthune cedex. 

Réservations au 03 21 63 29 19  

et www.comediedebethune.org

///////////////////////////////////////////////////////////////////////////

entretien / Thierry Roisin

Enracinement et succès
Thierry Roisin entame sa sixième saison à la tête de la Comédie 
de Béthune. Il présente à un public toujours plus nombreux des 
créations de qualité et des invités de talent.

Quel bilan depuis votre installation à la tête 

de cette maison ?

Thierry Roisin : J’entame ma sixième saison. Ça 

passe vite ! Il y a une reconnaissance évidente et 

indéniable de la part du public. Les spectateurs 

connaissent la démarche de curiosité et de décou-

verte qui leur est proposée. Notre public a rajeuni. 

Et il y a plus de deux mille abonnés, ce qui est 

une bonne nouvelle ! Auprès des professionnels 

de la région, le projet est désormais reconnu et 

identifié de façon claire. La saison passée a été 

assez chargée. On a inauguré La Voix est libre, 

carrefour de jaillissements entre musique et théâtre 

et espace de rencontres entre poètes, musiciens 

et acteurs sur des formes courtes et improvisées. 

On espère davantage de public pour la deuxième 

édition : il est important qu’un CDN rende visibles 

des choses nouvelles et fasse se rencontrer des 

gens qui n’en ont pas l’habitude.

Cette année, vous créez un spectacle dans 

le cadre d’Itinéraire bis.

T. R.  : Itinéraire bis continue à développer des 

projets de création à partir d’une grande forme 

déclinée sur le territoire. Itinéraire bis est un 

outil qui nous permet d’être dans la filiation de 

la décentralisation et de rencontrer les gens en 

les impliquant dans le projet d’une manière ou 

d’une autre. Itinéraire bis investit des territoires 

où la démarche théâtrale n’est pas spontanée. Sa 

forme est sans cesse en renouvellement car selon 

les propositions artistiques, les réseaux, les relais, 

les collaborations sont modifiées.

Ce spectacle s’intitule Deux Mots.

T. R. : C’est un texte commandé à Philippe Dorin, 

dont l’écriture m’intéresse beaucoup. Dorin écrit 

pour les acteurs : c’est essentiel. Il fait parler des 

gens qui ont des mondes intérieurs touffus et 

ardents mais qui n’ont que peu de mots pour le 

dire. Son écriture est à la fois très métaphysique 

et très concrète. Il y a en elle quelque chose de 

désarmant mais d’une très grande profondeur. Il 

a écrit ce texte pour une actrice, Catherine Pavet, 

avec laquelle j’aime bien travailler. On trouve dans 

ce texte une première veine narrative, presque poli-

cière : une femme sort des objets de son sac et se 

raconte. Parmi ces objets, un pistolet, une liasse de 

billets : il y a un côté Bonnie chez elle. Mais aussi 

un côté Winnie et c’est là la deuxième veine. Il y a 

un aspect beckettien dans cette écriture, autant 

dans l’économie des mots que dans l’absurdité du 

monde. Le monde de Dorin est très désenchanté. 

Tout sauf mièvre ! Et puis c’est un texte dans lequel 

il n’y a pas de gras ! Tout y est essentiel et le trivial 

y rejoint constamment l’existentiel.

Quel est l’esprit de votre programmation ?

T. R. : On essaie de poursuivre notre politique de 

propositions et de formes diversifiées avec des pro-

jets où la convention choisie est menée jusqu’au 

bout. Nous choisissons des artistes qui ont le désir 

ardent d’aller au bout d’un code théâtral. Nous 

n’oublions pas non plus que nous avons une mission 

de théâtre généraliste. Le CDN est le seul endroit 

sur le territoire où les gens peuvent redécouvrir les 

classiques et découvrir la création contemporaine.

Vos deux dernières créations sont reprises à 

Béthune et en tournées. Comment expliquer 

ce succès ?

T. R. : La tournée de Montaigne compte une cin-

quantaine de dates. La pièce tourne aussi bien 

dans des grosses institutions que dans des petits 

théâtres et rencontre des publics très différents. 

La force de ce spectacle tient sans doute au fait 

qu’il plaît autant à ceux qui découvrent Montaigne 

qu’à ceux, plus érudits, qui y retrouvent un homme 
©
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qui leur est proche. La Grenouille et l’architecte 

est un spectacle qui a reçu un formidable accueil 

« Des artistes qui ont 
le désir ardent d’aller 
au bout d’un code 
théâtral. » Thierry Roisin

entretien / Eva Vallejo

La polyphonie du temps 
présent
Ils sont ensevelis sous le manque d’argent, confrontés au 
surendettement. Dans Dehors peste le chiffre noir, l’autrichienne 
Kathrin Röggla tisse leurs témoignages. Eva Vallejo, metteur en 
scène, et Bruno Soulier, compositeur, font entendre leurs paroles.

Comment Kathrin Röggla aborde-t-elle la 

réalité économique et sociale du surendet-

tement ?

Eva Vallejo  : Elle a travaillé à partir d’enquê-

tes menées auprès de toutes les couches de la 

société touchées par le surendettement. Elle ne 

compose pas un théâtre purement documen-

taire car l’écriture transcende la juxtaposition de 

témoignages pour construire une parole chorale. 

Au souci d’analyse d’un phénomène contemporain 

E. V. : Son propos, sa choralité, sa créativité, son 

cynisme, son empathie, sa distance, son absence 

de didactisme et de tout misérabilisme, son jeu 

entre onirisme et absurde… Le texte propose un 

matériau riche et très construit, sorte de rubik’s 

cube débridé qu’il nous est loisible de décompo-

ser, démonter et réassembler, pourvu qu’on évite 

la leçon de morale ou la victimisation.

Comment traitez-vous cette «  polyphonie  » 

scéniquement ?

E. V.  : La choralité traduit à la fois l’interpéné-

répond celui de sa traduction formelle dans une 

langue très construite, à la fois reflet des milieux 

sociaux observés et produit artificiel.

Qu’est-ce qui vous a séduit dans cette écri-

ture ?

tration entre espace individuel et collectif, sphère 

publique et sphère privée, et le questionnement 

porté sur la marge de liberté de l’individu dans sa 

relation avec l’autre. Il s’agit donc là de déployer 

une chorégraphie organisant le corps et la parole 

des uns et des autres au sein d’une scénographie 

entre salon intime et univers de bureaux.

Comment travaillez-vous cette partition avec 

les acteurs ?

E. V. : L’interprète doit aborder une multiplicité 
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entretien / Nicolas Ducron

L’aspiration au beau
Nicolas Ducron met en scène Des Couteaux dans les poules de 
l’auteur britannique David Harrower. Un « huis clos campagnard et 
philosophique » qui exalte la poésie et le beau.

Comment pourriez-vous caractériser l’écri-

ture de David Harrower ?

Nicolas Ducron : La découverte de cette pièce a 

été, pour moi, un véritable choc. Je n’avais jamais 

rien lu de pareil auparavant. L’écriture de David 

Harrower m’a littéralement sauté à la figure. Elle 

repose sur une langue déstructurée, syncopée, 

elliptique, une sorte de langage parlé auquel il 

manquerait des mots pour construire de jolies 

phrases. Ce sont tous ces vides, tous ces trous 

qui lui donnent son incroyable force. David Har-

rower parvient à dire énormément de choses avec 

peu de mots. Il construit une écriture faite de creux 

et de pleins, une écriture très musicale. Et finale-

ment, je crois que c’est tout ce qui n’est pas for-

mellement dit qui est peut-être le plus important. 

D’ailleurs, ce qui m’intéresse le plus dans cette 

pièce, ce n’est pas son histoire en tant que telle, 

mais ce qui se cache derrière, son sens profond.

Quel est ce sens profond ?	

N. D.  : Des Couteaux dans les poules défend 

l’idée qu’un être humain n’est pas simplement 

quelqu’un qui mange, qui boit et qui respire, mais 

aussi quelqu’un qui aspire au beau. La société 

dans laquelle nous vivons voudrait nous faire croire 

que si l’on n’a pas de diplôme, on n’est qu’une 

brute épaisse, qu’un consommateur aveugle et 

primitif. Ce que nous dit David Harrower, c’est 

qu’en chacun d’entre nous, il existe une aspira-

tion supérieure, une envie de poésie, d’élévation, 

de beauté… En posant le langage comme valeur 

civilisatrice, il lie l’apprentissage de l’écriture à la 

liberté, à l’échange, à l’ouverture au monde…

Pour interpréter cette pièce, vous déclarez 

avoir fait le choix de « comédiens terriens ». 

Qu’entendez-vous par là ?

N. D. : Par « comédiens terriens », j’entends des 

comédiens concrets, physiques, qui incarnent leur 

personnage de façon directe, sans commenter ce 

qu’ils jouent, sans basculer dans une vision intel-

lectuelle de leur personnage. Pour moi, l’acteur 

ne doit pas réfléchir sur scène. Il doit se contenter 

d’être pleinement dans l’acte et la parole. Ce qui 

m’intéresse, ce n’est pas de voir des comédiens 

illustrer ou expliquer le texte qu’ils sont en train de 

jouer, mais de trouver le souffle de la théâtralité 

qui peut prendre corps à côté des mots. C’est 

précisément cette théâtralité qui est en mesure de 

faire ressortir toute la profondeur, toute l’amplitude 

de la pièce.

Propos recueillis par Manuel Piolat Soleymat

Des Couteaux dans les poules, de David Harrower ; 

mise en scène de Nicolas Ducron.  

Du 17 au 21 mai 2010 au Studio-théâtre.
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propos recueillis / Mathieu Bauer

Attractions d’attraction
A l’occasion de la présentation de Tristan et… à la Comédie de 
Béthune, Mathieu Bauer part à la découverte de l’agglomération 
artésienne. Il signe un « spectacle de territoire » autour des notions 
d’attraction et de répulsion.

« L’idée d’Attractions d’attraction est de relier 

Tristan et…, notre dernier spectacle, à un projet 

de résidence de plusieurs mois sur le territoire de 

Béthune et des communes environnantes. Nous 

allons donc partir à la découverte de cette région, 

rencontrer ses habitants pour tenter de les entraîner 

dans des aventures interrogeant les divers aspects 

de l’attraction et de la répulsion : aspects physiques, 

botaniques, culinaires… Une troupe de comédiens 

amateurs, Les Artisans, nous accompagnera dans 

cette démarche. Au terme de cette période d’immer-

sion, de découverte et d’interactions, un spectacle 

itinérant verra le jour, spectacle qui prendra la forme 

d’un repas-cabaret construit à partir des expériences 

et des anecdotes issues de ce travail de résidence. 

Un repas-cabaret joyeux, festif, mais qui donnera 

également un écho à la gravité avec laquelle flirte en 

permanence l’histoire de Tristan et Isolde.»
Propos recueillis par Manuel Piolat Soleymat

Attractions d’attraction (spectacle de territoire) ; 

mise en scène de Mathieu Bauer. Tristan et…, 

d’après Tristan et Isolde de Richard Wagner ; mise 

en scène de Mathieu Bauer / Compagnie Sentimental 

Bourreau. Du 4 au 7 mai 2010 au Palace.

propos recueillis / Pascal Kirsch

Musique et théâtre
Dans Et hommes et pas, roman d’Elio Vittorini, deux êtres tentent 
de s’aimer dans une Italie déchirée entre fascistes et partisans. En 
adaptant ce récit pour la scène, la compagnie mancelle pEqUOd 
approfondit un travail d’expérimentation théâtrale qui questionne 
la notion d’humanité.

«Pour notre première pièce, nous avions recueilli 

des paroles anonymes dans un service de gériatrie. 

Une manière de se pencher sur l’homme au moment 

même où il disparaît. Dans ce roman, c’est par l’his-

toire intime qu’on perçoit ce qu’est une guerre civile, 

et réciproquement les tourments de l’Histoire éclai-

rent la vie d’un couple. Vittorini écrit ce récit dans 

la dernière année de la guerre. Il a donc choisi de 

penser l’humain quand l’homme fait preuve d’une 

grande inhumanité. Les questions qu’il soulève nous 

paraissaient importantes, surtout dans une période 

de désengagement politique. Les dialogues du 

roman adoptent une forme de ritournelle. Nous pro-

posons donc un spectacle musical et théâtral, avec 

une distribution importante où se mélangent musi-

ciens et acteurs. Nous explorons ainsi les frontières 

entre musique et théâtre : l’endroit où la parole n’est 

pas encore un chant, et où le chant porte encore une 

parole, un sens. Il s’agit aussi pour nous de travailler 

sur la sensation car même si notre recherche aborde 

des questionnements graves, elle ne perd jamais de 

vue la vie, le vivant et la joie.»
Propos recueillis par Eric Demey

Et hommes et pas, d’après Elio Vittorini ;  

adaptation, conception de Pascal Kirsch et Bénédicte  

Le Lamer ; mise en scène de Pascal Kirsch.  

Du 12 au 15 janvier 2010 au Palace.

propos recueillis / Jean-Michel Rabeux

Il était une fois…
Jean-Michel Rabeux, esprit libre et pétillant, se frotte à La Barbe 
Bleue de Perrault, dans le miroitement éblouissant des jeux 
d’enfance, entre cruauté et merveilleux.

«J’ai écrit la pièce pour tous publics à partir de 

huit ans, les collégiens, les étudiants, les adultes. 

Le conte est mixé avec La Belle et la bête de Jean 

Cocteau. La jeune fille aime la Barbe Bleue mal-

gré sa monstruosité, une tête de fauve d’un bleu 

Klein. Peut-être même l’aime-t-elle à cause de cette 

animalité. Puis s’impose le thème de la curiosité à 

laquelle ne peut résister la jeune fille. La curiosité 

est un vilain défaut, surtout chez les femmes : voilà 

la morale de Perrault. Le constat est extraordinaire 

quand on sait que Barbe Bleue a tué sept femmes ! 

Mais la parole universelle du conte n’est pas didac-

tique, elle laisse à chacun son libre-arbitre. L’essen-

tiel pour les enfants est de ressentir les délices et 

les vertiges de la peur en respectant le crescendo 

de la crainte et de la terreur, du doute et de l’in-

certitude. La Barbe Bleue doit tuer la jeune fille, et 

puisqu’elle l’aime, il l’aime. J’ai poussé un peu plus 

loin cette idée de la séduction en faisant le couple 

amoureux. L’homme doit pourtant tuer la femme ; 

elle a vu ce qu’elle ne devait pas voir. S’il ne la tue 

pas, le monstre sera davantage violent, transformé 

en fauve. Elle accepte de mourir et le meurtrier est 

fou de douleur. Mais la souffrance amoureuse le 

métamorphose en jeune et beau prince. Un baiser 

sur les lèvres de la belle : elle renaît à la vie. Tous 

mes spectacles sont des rêveries frayant avec l’in-

conscient. La Barbe Bleue relève de cette même 

griffe imaginaire et onirique, l’âme de la vie. »

Propos recueillis par Véronique Hotte

La Barbe Bleue, d’après Charles Perrault ;  

adaptation et mise en scène de Jean-Michel Rabeux. 

Du 23 au 27 février 2010 au Studio-Théâtre.

Ciels
////// Wajdi Mouawad ///////////////////////////////////////////////////

Wajdi Mouawad clôt avec Ciels son 
odyssée exploratoire et poétique, 
quatuor intitulé Le Sang des 
promesses et initié par Littoral, 
Incendies et Forêts.
Artiste associé de l’édition 2009 du Festival 

d’Avignon, où de nombreuses mises en scène 

ont réfléchi et questionné les formes de violence 

faites à l’humanité, l’auteur et metteur en scène 

Wajdi Mouawad, à la fois oriental et occiden-

tal, par son histoire personnelle de Beyrouth à 

Montréal et par son écriture, construit avec ses 

comédiens une aventure théâtrale passionnée, 

sensible et foisonnante à l’écoute du monde et 

de sa folie, fouillant dans les plis des âmes et 

les délires des hommes. Ciels raconte l’histoire 

de six personnages enfermés dans un lieu pour 

tenter de résoudre une énigme liée à un attentat 

terroriste, grâce à des écoutes réalisées dans 

plusieurs pays du monde. La solution se trouve 

dans un tableau du Tintoret, L’Annonciation. 

Wajdi Mouawad dépeint cette fresque poly-

phonique à suspense, mêlant textes, images et 

sons, comme un “contrepoint” aux trois eee  

eee autres pièces, un Tintoret Code question-

nant de façon lyrique, innovante, ironique et 

radicale « l’importance de la mémoire, la recher-

che de sens et la quête d’infini ». � A. Santi

Ciels, texte et mise en scène de Wajdi Mouawad,  

du 15 au 22 octobre jeudi, lundi et mardi à 19h30, 

vendredi, samedi et mercredi à 20h30 dans une  

friche industrielle à Bruay-la-Buissière.

La petite 
Pièce en haut 
de l’escalier
////// Blandine Savetier ////////////////////////////////////////////////

Pourquoi transgresser les limites ? 
Un même désir d’enfance a conduit 
Blandine Savetier à monter la 
petite Pièce en haut de l’escalier de 
Carole Fréchette, une réécriture de 
Barbe Bleue.
Cette inclination plutôt féminine à fouiller dans 

les tréfonds de l’âme et de la douleur humaine 

ne s’épuise jamais. La femme ne cesse d’ouvrir 

Eva Vallejo Bruno Soulier

« L’écriture transcende 
la juxtaposition de 
témoignages pour 
construire une parole 
chorale. » Eva Vallejo

©
 D

. R
.

« L’idée qu’un être 
humain n’est pas  
simplement quelqu’un 
qui mange, qui boit  
et qui respire, mais 
aussi quelqu’un qui 
aspire au beau… » 

Nicolas Ducron

public. On a décidé de le reprendre au Palace l’an 

prochain, en le réadaptant pour cette salle plus 

grande. Ce qui fait son succès, c’est le regard 

contradictoire qu’il porte sur la politique : à la fois 

satire (attribut précieux de la démocratie que de se 

moquer du pouvoir) et démonstration que loin des 

stars de la politique, sa pratique est portée sur le 

terrain par des gens vraiment exemplaires dont on 

parle peu. Cela permet de redonner du crédit à la 

politique et de reposer la question fondamentale 

de l’exercice de la démocratie.

Propos recueillis par Catherine Robert

Deux Mots, de Philippe Dorin, mise en scène de 

Thierry Roisin. Du 9 au 13 novembre 2009 dans le 

cadre de la programmation d’Itinéraire bis.  

La Grenouille et l’architecte, spectacle conçu et mis 

en scène par Thierry Roisin. Du 27 au 30 avril 2010 

au Palace et en tournée en France pendant la saison 

2009-2010. Montaigne, d’après Les Essais, spectacle 

conçu et mis en scène par Thierry Roisin. En tournée 

en France pendant la saison 2009-2010.

de personnages et construire en même temps 

son parcours au cœur d’une mise en scène 

chorale qui le convoque en permanence sur le 

plateau, glissant d’une parole individuelle à une 

parole collective, d’un code de jeu à un autre, du 

dedans au dehors dans la plus grande fluidité. 

Une très grande importance est donnée au tra-

vail rythmique, en relation directe avec l’écriture 

musicale.

Propos recueillis par Gwénola David

Dehors peste le chiffre noir, de Kathrin Röggla,  

mise en scène d’Eva Vallejo, musique de Bruno 

Soulier. Du 17 au 20 novembre 2009 au Palace.

en rêve les portes interdites pour voir ce qui doit 

demeurer caché. Ce sont des restes et des tra-

ces d’enfance qui flirtent avec l’attrait du mystère 

et de l’énigme. Le richissime Henry a le coup de 

foudre pour Grâce, une jeune et belle femme. Il 

l’épouse et la couvre de cadeaux. La seule condi-

tion : elle ne doit jamais pénétrer dans la chambre 

interdite. Carole Fréchette a revisité Barbe Bleue 

de Perrault, un véritable conte de fées à la façon 

du bonheur qu’Henry croit faire entrevoir à sa 

femme. Mais on ne saurait se satisfaire de ce qui 

demeure accessible. Aller encore plus loin, telle 

est la tendance de l’être humain en péril pour la 

seule beauté du geste.� V. Hotte

La petite Pièce en haut de l’escalier, de Carole 

Fréchette ; mise en scène de Blandine Savetier.  

Du 23 au 26 février 2010 au Palace.

Et aussi… La compagnie XY revient au Palace du 6 au 9 octobre avec Le grand 

C. Cendre Chassanne célèbre Le Triomphe de l’amour, de Marivaux, du 30 novembre au 4 décem-

bre au Palace. Joël Pommerat présente son Pinocchio du 14 au 17 décembre au Palace. Anne-

Laure Liégeois met en scène L’Augmentation, de Georges Perec, du 26 au 29 janvier au Palace. 

Julia Vidit présente Fantasio du 11 au 17 mars au Palace. Ilka Schönbein est au Palace du 30 mars 

au 1er avril avec La Vieille et la bête. Enfin, Traces, en tournée dans le monde entier, fait escale au 

Parc d’Olhain du 27 mai au 6 juin.� C. Robert
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//// pour recevoir la terrasse par internet, envoyez un mail à : la.terrasse@wanadoo.fr   en objet : recevoir la terrasse  ////

Denis Chabroullet est un curieux pessimiste qui sait 

toujours émailler de tendresse et d’humour ses impré-

cations et ses colères, comme s’il ne parvenait pas 

tout à fait à désespérer de l’humain. Amoureux des 

matières et des objets, cet amateur d’improbable et 

d’imprévu chine dans ses souvenirs, dans ses fantas-

mes et dans ses cauchemars les hétéroclites éléments 

qui composent le monde qu’il crée et qui, à l’instar 

d’un paysage inconscient, se fabrique par déplace-

ments et condensations, laissant au spectateur une 

liberté d’analyse fondée sur ses propres angoisses. 

Dans l’installation de son nouveau spectacle, qu’il a 

scénographiée avec Michel Lagarde, une haute palis-

sade de bois percée de meurtrières 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 

pétaradant prêt à pourfendre l’ennemi invisible contre 

lequel la clôture autistique se protège en vain : les 

critique / Reprise

Côte d’Azur

La Mezzanine dresse un portrait au vitriol des folies contemporaines.
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objets sont comme les habitants de ce lieu délirant, 

déglingués et sordides. Pourtant, à l’instar d’un Ponge 

ou d’un Chardin dévoilant l’inattendue beauté des 

choses trop souvent regardées, Chabroullet sait mon-

trer l’émotion des objets et des hommes trop usés.

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

rain, 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 sympathiques et poignants 

dont les borborygmes laissent parfois échapper des 

mélodies déchirantes de beauté et dont la violence 

laisse parfois percer le souvenir d’archaïques cares-

ses. 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 

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. Tournée Côte d’Azur 2009 (réservations  

indispensables en raison des places disponibles). 

Du 15 au 17 octobre à 20h30 : “La Serre” Lieusaint 

(77-Ile-de-France) 01 60 60 51 06.

Les 9 & 10 novembre à 20h00 : Théâtre de Esch  

s/Alzette (Luxembourg) 54 03 87 - 54 09 16.  

Du 19 au 21 novembre & du 24 au 28 novembre à 

20h00 et le 22 novembre à 18h00. Friche “Belle de 

Mai” - Théâtre Massalia - Marseille (13-Bouches  

du Rhône) 04 95 04 95 70) Renseignements sur 

www.theatredelamezzanine.com

et Jean Marais qui incarna 
l’artiste pour la scène (1983) est 
portée aujourd’hui avec tact par 
l’acteur solaire Jacques Sereys.

Écouter Jacques Sereys dire Cocteau sous l’œil 

céleste de Jean Marais, disciple et amant du poète 

disparu, relève pour le spectateur d’un cours vivant 

d’Histoire du vingtième siècle autant que d’Histoire 

de l’art. Le pari est audacieux en forme de mono-

logue biographique, un collage construit à partir de 

critique ¶
Cocteau-
Marais
La biographie poétique de 
Cocteau par Jean-Luc Tardieu 

Cocteau (Jacques Sereys) dans la gloire rouge sang  

des poètes.
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textes et d’aphorismes issus des correspondances 

et des romans, pièces, ballets, films et poèmes du 

génie éclectique Cocteau. On n’oublie pas non plus 

l’œuvre graphique représentée sur le plateau, un 

jeté de masques et de miroirs entre le mensonge 

et la vérité dans la vie comme sur la page blan-

che traversée de traits efficaces. En échange, les 

frontières entre le réel et le surréel s’estompent et 

l’image mythique de la pénétration de la silhouette 

humaine à travers la glace lumineuse est emblé-

matique. Cocteau fait retour sur le siècle dernier au 

ralenti et à l’envers, à la façon d’un film personnel 

qu’il voudrait révéler. L’artiste a l’âge de la Tour Eif-

fel ; il contracte très jeune le mal du « rouge et or », 

la passion du théâtre, surtout quand il regarde sa 

mère se préparer le soir pour sa sortie au spectacle, 

une femme à « la noblesse de vierge espagnole » 

avec fourrures, dentelles, plumes et perles.

Les morts voisinent  
avec les vivants  
qui les portent en eux
Défilent les rencontres sentimentales, platoniques ou 

pas, comme ce collégien inaugural, « une figure de 

bandit en herbe, une beauté de chevreuil d’automne 

dure et impudique. » Plus tard, Raymond Radiguet 

trop tôt emporté symbolise la passion amoureuse 

de l’artiste, « un beau visage d’albâtre éclairé de 

l’intérieur » : il savait, il devinait, il comprenait. La mort 

de l’amant provoque chez l’esseulé l’usage et l’abus 

d’opium qui insensibilise la douleur et ramène l’être 

à l’état végétal. Déterminantes auparavant auront 

été la rencontre avec les ballets russes de Diaghi-

lev et la création du Sacre du Printemps (1913) de 

Stravinski. Le danseur Nijinski, le musicien Satie, le 

peintre Picasso, le poète Max Jacob, les créateurs 

impressionnèrent durablement Cocteau. Ce furent 

des combattants de la Difficulté d’être (1947), sensi-

bles aux battements de cœur universels, enregistrés 

dans Le Sang d’un Poète (1930). Les morts voisinent 

avec les vivants qui les portent en eux. Marais est le 

lumineux Tristan qu’aimait le Roi Marc dans Tristan 

et Yseut, la légende éternelle. Cocteau ne s’est pas 

départi de l’enfance qui cherche à s’échapper vers 

la beauté. Il a milité pour la véracité de ce mystère à 

travers l’écriture poétique et en accord secret avec 

la vie intérieure. Un tour de force que ne renie pas 

Jacques Sereys qui joue Marais qui joue Cocteau. 

Admiration et nostalgie.

Véronique Hotte

Cocteau-Marais, conception et réalisation de  

Jean Marais et Jean-Luc Tardieu d’après l’œuvre 

de Jean Cocteau, du 24 septembre au 8 novembre 

2009, du mercredi au dimanche à 18h30, relâche 

le 1er novembre au Studio-Théâtre de la Comédie 

Française, Galerie du Carrousel du Louvre, 99 rue  

de Rivoli 75001 Paris. Tél. 01 44 58 98 58.  

comédiens, remarquables d’intensité, de sensualité, 

de brutalité, bouleversants de fragilité et sidérants 

dans leur capacité à signifier au-delà des mots la dou-

leur et l’espoir, interprètent la partition inventée par 

Denis Chabroullet avec une pudeur toujours aux limi-

tes 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 meurtrières composent 

autant de tableaux que le mouvement 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

Cartoucherie
75012 Paris
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de Alexis Ragougneau 

mise en scène
Frédéric Ozier / acte 6




Du 2 au 11 octobre 

La ballade de Simone
Beauvoir amoureuse
Michelle Brûlé, Odja Lorca

Vendredi 2 octobre 20h45

Simone Weil
Le parcours atypique d’une grande humaniste
Danielle Netter, Denis Daniel, Dominique Scheer

Dimanche 4 octobre 15h30

Serial Plaideur
De et par Jacques Vergès

Samedi 10 à 21h et dimanche11 octobre à 15h30

Sublim’ interim 
Comédie en chansons de Louise Doutreligne
Mise en scène de Jean-Luc Paliès

Mercredi 14 octobre à 20h30

I Muvrini

Du 16 au 18 octobre

Le bonheur de la tomate de Bernard Da Costa

Avec Marie Pagès et Karim Hammiche

Samedi 17 octobre à 21h

Les chaises
Avec les comédiens du français

Mercredi 21 octobre à 20h30

Un Pedigree
Patrick Modiano, Edouard Baer

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.
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Les Gémeaux à Sceaux,  
au fil des compagnonnages
Fidèle à l’exigence artistique qui chaque saison conforte le rayonnement culturel de la scène du Théâtre des Gémeaux en Ile-de-France, 
Françoise Letellier poursuit son action de soutien à la création et d’accueil de spectacles encore inédits en France. Cette saison 2009/2010 
recèle des joyaux et invite à partager un art de la scène propice aux émotions esthétiques, aux questionnements philosophiques et aux 
expressions pluri-disciplinaires. Les artistes ont la parole pour sortir l’homme de sa routine !
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propos recueillis / Jean-François Sivadier

Le vertige de la légèreté
Jean-François Sivadier met en scène La Dame de chez Maxim comme 
une tempête métaphysique où la liberté théâtrale fait exploser les 
cadres de la langue et l’enfermement des rapports humains.

«Feydeau construit une machine à plaquer du 

mécanique sur de l’humain tellement sophistiquée 

que l’acteur a davantage à recevoir qu’à donner 

en l’interprétant : l’état d’électrochoc permanent le 

met dans un état de grâce, d’enfance, d’émerveille-

ment, d’étonnement au monde. Les personnages 

ne reconnaissent plus le monde qui les entoure. 

Ils sont agis et dépassés par l’écriture. Comme 

Chaplin dérapant et tombant, Feydeau ne cesse 

de décrire des corps en chute. Il persécute ses 

personnages jusqu’à trouver sur leurs visages l’in-

nocence et la bêtise. Feydeau rend la bêtise poéti-

que. C’est une bêtise métaphysique, on peut s’en 

moquer mais elle nous concerne tous. Dès qu’on 

plaque dans notre comportement quelque chose 

qui n’est pas nous, on retrouve Feydeau, dans tout 

ce qui en nous peut devenir une mécanique contrai-

gnant le naturel.

Un appel à la liberté
J’essaie de rendre la pièce universelle et intem-

porelle, avec le souci de trouver comment le texte 

ne maîtrise le pouvoir : chez Feydeau, on ne peut 

pas prendre le pouvoir. Les personnages subissent 

énormément et sont pris dans le mécanisme social. 

Mais Feydeau ne se livre pas à une critique de la 

bourgeoisie et ne fait pas du théâtre politique. A 

l’intérieur de cadres très forts qui ont leurs lois et 

leurs psychoses, il crée du chaos. Dans La Dame 

de chez Maxim, le chaos arrive par une femme libre 

qui n’appartient à aucun cadre. Tous les grands tex-

tes de théâtre sont des appels à la liberté. Le souffle 

dionysiaque et libérateur de la Môme Crevette est 

exactement celui du théâtre. La Môme Crevette, 

c’est l’intuition de Feydeau : elle gêne et fascine, 

exactement comme l’inspiration l’écrivain.»
Propos recueillis par Catherine Robert

La Dame de chez Maxim, de Georges Feydeau ;  

mise en scène de Jean-François Sivadier. Du 6 au  

10 octobre 2009. Du mardi au samedi à 20h.

parle du théâtre et donc comment il parle du 

monde. Chez Feydeau, le couple est le cadre de 

départ du jeu et peu à peu, tous les cadres explo-

sent. Tout le monde joue la comédie mais personne 

théâtre

entretien / éric Lacascade

Questionner  
le sens de l’avenir
Trois ans après Les Barbares, éric Lacascade revient à Gorki et met en 
scène Les Estivants. L’été semblait devoir couler tranquillement, au 
creux tiède des habitudes de la campagne russe. Les petit-bourgeois 
avaient gagné leur datcha et retrouvaient le doux ennui de la 
villégiature. Jusqu’à l’arrivée de l’écrivain Chalimov…

En quoi Chalimov perturbe-t-il les esti-

vants ?

Éric Lacascade : Il agit comme révélateur plus 

que perturbateur. Réservé, il observe ce petit 

monde. Il ne fait pas exploser le groupe social 

mais en descelle les failles. En fait, la perturbation 

vient d’une confrontation avec la femme médecin 

Maria Lvovna, voisine de ses hôtes. Tous deux 

débattent de « comment vivre ». Leur conversa-

tion devient un pôle d’attraction et de répulsion 

pour les autres estivants, qui tantôt s’en mêlent, 

tantôt s’en s’échappent. Elle va modifier les 

comportements, provoquer des rencontres, des 

confessions, des conflits, des déceptions, de pro-

fondes remises en cause. Ces questions ravivent 

soudain de profonds problèmes qui rongent cette 

communauté. Certains, en particulier Barbara, la 

maîtresse de maison, vont se frayer un chemin 

d’émancipation, c’est-à-dire arrêter de se sou-

mettre au consensus, se défaire des contraintes 

imposées par le milieu social et trouver leur parole, 

leur propre façon d’être, leur liberté.

Gorki montre aussi la tension entre l’affirma-

tion de la singularité des individus et l’impos-

sibilité d’une identité collective de classe.

é. L.  : Cette classe de petit-bourgeois, fi ls 

d’ouvriers, se constitue dans une époque obscure, 

où, même si le groupe existe, l’individu, l’utilita-

risme et le corporatisme prennent le pas sur le 

collectif et les forces combatives. A défaut d’idéal 

commun, les êtres se trouvent parcellisés et se 

replient sur eux-mêmes. Cette situation évoque à 

bien des égards notre condition actuelle, marquée 

par l’atomisation des luttes sociales et l’impossi-

bilité d’une action collective.

On sent malgré tout chez Gorki une vitalité 

nouée de désarroi.

é. L. : Cette pièce est cruelle, drôle, pessimiste et 

pourtant… le désarroi ne conduit pas forcément à 

l’impuissance et au cynisme. On perçoit en effet 

les prémisses d’une possible liberté, d’une voie 

de résistance. Gorki ne donne pas de solutions, 

mais pose des questions justes, sème des graines 

d’avenir. Il travaille justement à questionner la place 

de l’humain dans ce macrocosme où triomphent 

le profit, l’égoïsme bas et les peurs. Il essaie de 

formuler les soubassements qui pourraient donner 

sens à l’existence et faire progresser la société 

d’un point de vue spirituel et humaniste.

Comment Gorki traduit-il cette violence dans 

l’écriture ?

é. L. : La parole est crue, directe, sans sous-texte. 

Le sens passe par les conversations plus que par 

la situation, qui n’évolue guerre. La pièce ne s’ar-

chitecture pas autour d’un héros mais fourmille 

d’histoires qui s’entrecroisent, à la façon d’un 

feuilleton. Les personnages ressemblent plus à 

des gens en fait, et, comme souvent dans la vie, 

ils ne tiennent pas leurs promesses. J’aime cette 

écriture rude, cette narrativité éclatée, excentrée.

Vous retrouvez votre troupe d’acteurs. 

Quelles sont les lignes de travail ?

é. L.  : Nous essayons d’explorer le concret du 

plateau, l’échange entre humains, nous cherchons 

un langage commun tout en creusant le parcours 

de chacun. Le théâtre est l’une des rares scènes 

du réel dans un monde de plus en plus virtuel. Ça, 

c’est intéressant !

Entretien réalisé par Gwénola David

Les Estivants, de Maxime Gorki, adaptation et mise 

en scène d’éric Lacascade, du 9 au 21 mars 2010.

« Il n’y a de théâtre 
que poétique » Laurent Terzieff

entretien / Laurent Terzieff

L’art du dévoilement
Pour la première fois depuis 1991, Laurent Terzieff ne sera pas son 
propre metteur en scène. Dirigé par Christian Schiaretti dans une 
version inédite du Philoctète de Sophocle, adapté par Jean-Pierre 
Siméon, il incarne le rôle-titre de la tragédie.
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tComment ce projet est-il né ?

Laurent Terzieff : Je ne monte que du théâtre 

contemporain et j’avais envie de renouer avec 

du théâtre lyrique. Il y a deux ans, Jean-Pierre 

Siméon m’a envoyé ce qu’il appelle « une varia-

tion sur Philoctète ». Et il m’a dit qu’il avait pensé 

à moi en écrivant ce texte. Ce texte était une 

commande de Christian Schiaretti, dont j’avais vu 

tous les derniers spectacles. A chaque fois j’avais 

été ébloui. C’est le meilleur metteur en scène que 

je connaisse dans l’Hexagone. Je me suis donc 

associé au projet, que je coproduis très modeste-

ment avec ma compagnie.

Que pensez-vous de l’adaptation de Jean-

Pierre Siméon ?

L. T.  : C’est un très beau texte. Jean-Pierre a 

traduit Sophocle dans sa poésie à lui. C’est une 

véritable mise en poésie personnelle du texte de 

Sophocle. Je l’avais déjà lu dans la traduction 

de Grosjean mais la version de Jean-Pierre est 

plus simple, très concentrée, avec une pluralité 

de sens. Elle a des résonances à la Péguy – ce 

qui n’est pas pour me déplaire – et relève égale-

ment d’une poésie claudélienne, très rugueuse 

et concrète. Il n’y a que la poésie pour exprimer 

ce qu’est au fond cette pièce : le mystère d’une 

culpabilité de l’innocence qui ne peut se dire qu’à 

l’extérieur de la raison. Ce texte est à la fois simple 

et ambigu, ce qui serait une définition du théâtre 

que je souhaite.

Comment abordez-vous ce personnage de 

Philoctète ?

L. T.  : Comme Oedipe, Philoctète est le sujet 

d’une véritable escroquerie céleste. Il appartient à 

la bande des Atrides partis pour conquérir Troie. Il 

hérite de l’arc d’Héraclès mais commet une petite 

faute : il révèle où le héros est enterré. Les dieux le 

punissent : un serpent le mord, et il en garde une 

plaie immonde, qui pue. Philoctète est un héros 

qui pue ! Lâchement, Ulysse l’abandonne donc 

sur l’île déserte de Lemnos. Mais après dix ans de 

siège, un oracle annonce : « Jamais vous ne pren-

drez Troie si vous n’avez pas avec vous Philoctète 

et son arc ». Ulysse envoie alors Néoptolème à 

Lemnos pour tenter de ramener Philoctète et son 

arc… Mais pendant ce temps, seul sur son île, 

Philoctète s’est interrogé : « comment respecter 

des dieux qui se font les complices du mal ? ». Et 

il s’est révolté en basculant dans le dolorisme. La 

raison lui recommanderait maintenant de rejoin-

dre Ulysse et de se plier à l’oracle. Seulement, 

son identité est devenue celle de sa souffrance et 

de son ressentiment. S’il refuse l’injonction, c’est 

parce qu’inconsciemment il a peur de perdre son 

identité.

Pourquoi ce désir de revenir vers un théâtre 

lyrique ?

L. T. : Pour moi, il n’y a de théâtre que poétique, 

même s’il n’y a pas de lyrisme dans le texte. Il y 

a du poétique dans Feydeau, dans Ionesco, où 

c’est un langage volontairement plat et neutre qui 

est utilisé. Mais plus l’expression est lyrique, et 

plus le dévoilement de l’homme va loin. Car la 

poésie seule permet d’exprimer le dévoilement 

de l’homme dans cette expérience collective-

ment vécue que constitue le théâtre. La poésie 

seule, parce qu’elle s’affranchit de la rationalité, 

peut exprimer ces mystères antérieurs à toute 

religion : le malheur sans raison et la culpabilité 

sans crime.

Entretien réalisé par Eric Demey

Philoctète, de Sophocle, adapté par Jean-Pierre 

Siméon. Mise en scène de Christian Schiaretti.  

Les 14, 15, 16 et 18 janvier à 20h45, le 17 à 17h00.

« Gorki essaie de formuler les soubassements 
qui pourraient donner sens à l’existence et 
faire progresser la société d’un point de vue 
spirituel et humaniste. » Éric Lacascade
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« Nous imaginons 
que nous effectuons 
un voyage en enfer. 
Non pas “Pourrais-je 
jamais faire une chose 
aussi terrible ?” mais 
“Que se passerait-il si 
j’avais fait une chose 
aussi terrible ?” » 

Declan Donnellan

entretien / Declan Donnellan

“Le théâtre  
nous apprend l’empathie”
Un long compagnonnage unit le metteur en scène Declan Donnellan 
et le théâtre des Gémeaux. Grâce à une théâtralité et une direction 
d’acteurs limpides, à la fois audacieuses et rigoureuses, cette 
complicité nourrie enchante le public depuis les spectacles russes, 
Shakespeare bien sûr et plus récemment Racine avec Andromaque. 
Retour à Shakespeare avec l’un des sommets de son art, Macbeth, 
où le crime du vieux roi par le fidèle Macbeth et son épouse laisse 
place aux affres de la culpabilité. “Ma pièce préférée” confie le 
metteur en scène.
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Pourquoi avoir choisi de mettre en scène cette 

fameuse «  pièce écossaise  » ? Quelle est sa 

singularité parmi l’œuvre de Shakespeare ?

Declan Donnellan : Dans Macbeth, le canevas 

de l’intrigue est si serré, si précisément ciselé que 

chaque verset compte. Nous sommes impatients 

de nous frotter à ces mots si humains, si brillants, 

jamais habiles ou superficiels. Une telle écriture 

est le summum de la réalisation humaine ! Mac-

beth est ma pièce préférée, c’est un stupéfiant 

concentré d’imagination.

Certains critiques ont défini cette pièce 

comme “une démonstration du mal” (“a sta-

tement of evil”). Qu’en pensez-vous ?

D. D. : Je pense qu’un être humain ne peut pas 

être mauvais. Seul un acte commis par quelqu’un 

peut l’être. Cela fait une énorme différence. Les 

gens mauvais partagent une seule et unique 

caractéristique  : c’est qu’ils sont quelqu’un 

d’autre. C’est très rassurant de penser que les 

gens mauvais existent, et cela permet de gagner 

de l’argent et de consolider le pouvoir. Les 

atrocités et les meurtres vendent beaucoup de 

journaux, confirmant qu’il existe effectivement 

d’autres gens, des gens mauvais commettant des 

actes mauvais. Rien de tel qu’un tueur en série 

pour susciter la frénésie et gagner de l’argent en 

vendant du réconfort. Nous nous écrions alors : 

“Nous ne pourrions jamais faire cela !”  Dans Mac-

beth Shakespeare fait exactement le contraire de 

ce que fait un journal de mauvaise qualité. Il nous 

montre un mari et une femme qui font incontesta-

blement quelque chose de mal. Mais ce n’est pas 

le plus important. Le plus important, c’est de res-

sentir les choses avec eux, plus tard, alors qu’ils 

apprennent, voient, réalisent et comprennent ce 

qu’ils ont fait. Même si les crimes sont horribles, 

nous éprouvons tout de même de la pitié pour 

le pécheur. Cela ne vend pas de journaux, mais 

c’est de l’art explosif.

De l’art qui explore au plus juste les affres de 

la culpabilité…

D. D. : Auparavant je pensais que Macbeth était à 

propos d’un homme et une femme qui conspirent 

pour tuer un vieil homme mais j’ai changé d’avis. 

Je pense maintenant que Macbeth est à propos 

d’un homme et d’une femme qui lentement réali-

sent qu’ils ont tué un vieil homme. Nous ne savons 

pas ce que commettre un tel crime signifie. Mais 

avec les Macbeth nous ressentons ce que cela 

signifierait de réaliser que nous l’avons assassiné. 

Nous prenons part à leur culpabilité, bien que tem-

porairement et au théâtre, à l’intérieur d’un cadre 

collectif fondé sur l’illusion.

Comment prenons-nous part à leur culpa-

bilité ?

D. D. : Nous prenons part à leur culpabilité parce 

que nous prenons part à leur horreur. Et cela 

advient par la qualité de leur imagination. Il est 

difficile de ressentir ce que quelqu’un d’autre res-

sent, mais c’est peut-être la chose la plus impor-

tante que l’on puisse tenter de réaliser. Et nous 

ne pouvons la réaliser qu’à travers notre imagi-

nation. Shakespeare nous aide à imaginer par le 

prisme de l’imagination des Macbeth. Nous ima-

ginons que nous effectuons un voyage en enfer. 

Non pas “Pourrais-je jamais faire une chose aussi 

terrible ?” mais “Que se passerait-il si j’avais fait 

une chose aussi terrible ?” C’est pourquoi dans 

le célèbre verset de Lady Macbeth : “Qui aurait 

pensé que le vieil homme avait en lui autant de 

sang ?” , la partie la plus effarante se trouve non 

pas dans la seconde moitié mais bien dans les 

trois premiers mots : “Qui aurait pensé… ?” C’est 

là que se tapit la véritable horreur.

L’une des fonctions du théâtre est-elle donc 

de connaître la vie des autres… et de soi ?

D.D.  : Je pense que nous allons au théâtre 

pour éprouver une expérience émotionnelle et 

éprouver de l’empathie pour les autres, pour 

avoir une idée de ce que ça pourrait être d’être 

quelqu’un d’autre. Le théâtre nous apprend 

l’empathie.

Propos recueillis et traduits par Agnès Santi

Macbeth, de William Shakespeare, mise en scène 

Declan Donnellan, Du mercredi 3 février au 21 février, 

du mercredi au samedi à 20h45, dimanche à 17h, 

grand Théâtre.

Laurent Terzieff :  

un Philoctète en clair-obscur.

« La Nuit des rois 
avance comme  
pourrait avancer  
un rêve. » Jacques Vincey

entretien / Jacques Vincey

L’instabilité des rêves
Le Belvédère, Mademoiselle Julie, Madame de Sade, La Nuit des rois. 
De spectacle en spectacle, Jacques Vincey explore les fissures nées 
de l’opposition entre la tête et le corps, la volonté et l’instinct. En 
créant pour la première fois une œuvre de William Shakespeare, le 
metteur en scène continue d’avancer sur cette ligne de fracture.
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Qu’est-ce qui a été déterminant dans votre 

envie de mettre aujourd’hui en scène une 

pièce de Shakespeare ?

Jacques Vincey : Ce qui m’intéresse particuliè-

rement dans l’œuvre de cet auteur, c’est qu’elle 

entremêle des codes théâtraux très divers. Elle 

passe en permanence du romantisme à la trivialité, 

du lyrisme au quotidien, du banal à l’étrange, du 

tragique au burlesque… Chez Shakespeare, les 

ruptures interviennent à chaque instant, on ne se 

trouve jamais enfermé dans une stabilité de forme. 

Cette diversité est, pour moi, un terrain privilégié 

pour continuer de creuser des questions qui me 

tiennent spécialement à cœur : celles de l’identité, 

du trouble et du désir.

Pour quelles raisons ces questions vous 

intéressent-elles particulièrement ?

J. V.  : Evidemment, je crois qu’elles doivent 

interroger quelque chose d’intime en moi. Mais, 

ces questions se situent également au centre du 

théâtre. Le divorce entre l’apparence des choses 

et leur essence véritable est l’une des dimensions 

du théâtre qui me passionnent le plus, non seule-

ment en tant que metteur en scène, mais aussi en 

tant que spectateur. Le monde dans lequel nous 

vivons nous pousse toujours à nous rassurer, à 

correspondre à des formats, à nous enfermer 

dans des cases, dans des catégories. J’ai envie 

d’aller à rebours de cette tendance en favorisant 

l’idée d’aventure, en essayant de découvrir ce 

qu’il y a d’inattendu et d’inconnu, en ouvrant la 

vie à toutes sortes de possibilités, toutes sortes 

de désirs.

Cet esprit d’aventure et d’ouverture est-il à 

l’œuvre dans votre mise en scène de La Nuit 

des rois ?

J. V. : Je l’espère. Comme le dit le personnage 

de Feste  : « Rien n’est de ce qui est ». Cette 

phrase ouvre des champs de réflexion très vas-

tes. Dans La Nuit des rois, il faut affirmer « ce 

qui est » tout en laissant la place à « ce qui n’est 

pas » mais qui pourrait finalement se révéler plus 

important que « ce qui est ». J’ai donc veillé à 

laisser un maximum de signes ouverts. Cette 

histoire qui tourne autour de la séduction, de 

l’amour, du deuil, de la gémellité prend place 

en Illyrie, un pays entre réel et imaginaire. Un 

pays qui renvoie, par assonance, à la notion de 

paradis. Mais, il s’agit d’un paradis dans lequel 

les choses ne vont pas aussi bien que l’on pour-

rait l’espérer.

Quelle vision de l’Illyrie avez-vous souhaité 

donner au spectateur ?

J. V.  : J’ai voulu être très précis, tout en me 

gardant d’être définitif ou exhaustif. La Nuit des 

rois fait s’entrecroiser plusieurs intrigues. J’ai 

souhaité retranscrire, sur scène, cette richesse, 

ce foisonnement-là. Cette pièce avance comme 

pourrait avancer un rêve. Elle révèle des cho-

ses très fragiles, qu’il ne faut pas illustrer. J’ai 

donc fait en sorte de me donner les moyens de 

l’instabilité propre aux rêves. Ceci, en privilé-

giant l’émotionnel au rationnel, en travaillant sur 

les chocs dus à la confrontation des différents 
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Le Ballet  
de l’opéra  
de Perm
Dans le cadre de l’année croisée 
France / Russie 2010, c’est la 
première venue dans l’hexagone 
du Ballet de l’opéra national 
Tchaïkovski de Perm.
Cette compagnie, porteuse de la tradition russe 

depuis 1926, est l’une des trois maîtresses du ballet 

en Russie, après le Bolchoï et le Kirov. La région 

les fondements de son art, et, malgré la musique, 

un adieu non dissimulé au romantisme.� N. Yokel

Programme Balanchine, par le Ballet de l’opéra 

National Tchaïkovski de Perm, du 7 au 10 janvier 

2010 à 20h45, le dimanche à 17h.

Flamenco  
se escribe 
con Jota
Alors que le flamenco vit 
actuellement ses grandes heures 
avec les Galvan, Marin, et autres 
Ruiz, le danseur Miguel Angel 
Berna fait figure d’exception en 
privilégiant la Jota.
 Miguel Angel Berna est l’un des rares artistes de 

nos scènes internationales à montrer une autre 

facette de la danse populaire espagnole, sur-re-

présentée par le flamenco. La Jota possède éga-

lement de profondes racines, que l’on retrouve dès 

le xviie siècle, et se répand sur toute l’Espagne, 

avec quelques particularités selon les régions. 

Berna est un virtuose de la Jota, danse énergi-

que et sautillée, souvent accompagnée par les 

fameuses castagnettes. Ce spectacle pour trois 

danseurs et huit musiciens tente le rapprochement 

entre ces deux formes d’expressions cousines, 

l’une terrienne, l’autre plus enlevée et aérienne. 

Non pour la comparaison, mais pour retrouver 

dans le geste une histoire commune à l’Espagne, 

du temps où la danse faisait partie des grands 

mouvements de la vie.� N. Yokel

Flamenco se escribe con Jota, de Miguel Angel 

Berna, Ursula Lopez et Rafael Campallo,  

du 20 au 22 novembre à 20h45, le dimanche à 17h.

L’Intran- 
quillité  
de Pessoa
Une lecture voix-batterie de textes 
choisis dans Le Livre de 
l’Intranquillité de Pessoa. Une 
introspection tumultueuse, 
enchevêtrée dans un flot de pensées 
et de musique disloquées. par frédéric 
pierrot et christophe marguet.

De cette « autobiographie sans événement » écrite par 

Bernardo Soares, l’un des hétéronymes de Fernando 

Pessoa, l’acteur Frédéric Pierrot et le batteur Christophe 

Marguet ont extrait quelques morceaux choisis, dont la 

batterie devient la caisse de résonance. Les sonorités 

percussives soutiennent le narrateur, font vibrer les sen-

sations au-delà des mots. Cet accord scénique entre 

textes et ambiance sonore place le spectateur tout 

au bord d’un gouffre de désespoir lucide. Si ce livre 

est l’expression d’un mal-être sagace, d’une solitude 

malade du monde, le duo acteur-musicien joue sur une 

ambiguïté, un jeu de miroirs entre les mots et les sons 

qui n’est pas sans rappeler la dissociation schizophré-

nique propre à Pessoa / Soares.� V. Fara

Les mercredi 27, jeudi 28 et vendredi 29 janvier  

à 20h45 au Petit Théâtre.

Prévert 
Blues
Depuis pas loin de quatre décennies, 
Henri Texier parcourt un peu tous 
les mondes du jazz : meneur de jeu 
autant que musicien, Texier a l’art 
de créer des synergies humaines et 
artistiques.

Prévert Blues embringue le Red Route Quartet, com-

posé du clarinettiste à l’air de famille Sébastien Texier, 

du guitariste Manu Codjia et du batteur Christophe 

Marguet pour une mise en musique de Prévert, autour 

bien sûr de la contrebasse de Texier père. Guère sur-

prenant de trouver Henri Texier sur ce registre : le poète 

et le musicien ont comme terreau commun la simplicité 

pertinente, l’art juste et engagé. C’est l’acteur Frédéric 

Pierrot (Antoine dans Parlez-moi de la Pluie d’Agnès 

Jaoui) que l’on retrouve dans l’exercice vocal et ryth-

mique du conteur, exercice où les mots prennent part 

à la création musicale sans chanter.� Vanessa Fara

Les jeudi 22 et vendredi 23 octobre à 20h45 au Grand 

Théâtre.

Rencontre 
exceptionnelle : 
L’avenir  
de la culture
Avec Luc Ferry et Jacques Julliard.
Les intervenants explorent diverses contradic-

tions et problématiques ayant trait à la ques-

tion de l’art à notre époque moderne. L’art 

et la vision romantique de l’artiste. L’art et la 

création subventionnée. L’art et la recherche 

du Beau. L’art et l’avant-garde. L’art et la mon-

dialisation. Etc. De multiples et passionnants 

champs d’investigation intellectuelle.� A. Santi

Le dimanche 8 novembre à 17h. Grand Théâtre.
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entretien / Abou Lagraa

Combler l’irrémédiable 
vide en soi
Chez Abou Lagraa, la danse ondule entre sensualité et assauts 
libérateurs, croisant tout en fluidité gestuelle contemporaine, 
élégance classique, couleur orientale et complexité de l’écriture 
chorégraphique. Dans Un monde en soi, pièce pour sept danseurs 
créée en résidence aux Gémeaux, il explore le vide originel qui fonde 
la condition humaine.

«  Au commencement était le vide  » dites-

vous… Pourquoi ce désir de partir de « là » ?

Abou Lagraa  : Nous sommes bâtis sur une 

absence… L’homme naît avec un vide à combler. 

Il épuise sa vie en quête d’une âme sœur, essaie 

de combler ce désert par l’intermédiaire d’une 

personne, d’une entité, ou d’un Dieu. Pour se 

construire, l’être humain a besoin de cette force 

qui rassure. Le vide forme paradoxalement le socle 

même de notre évolution personnelle.

Quel est le chemin que vous tracez pour 

faire émerger ce « monde en soi  » avec les 

danseurs ?

A. L. : La matrice du travail puise dans l’évolution 

de l’homme depuis le « big bang », qui va vers une 

complexité croissante et une organisation sociale 

fondée sur la spécialisation. Pourtant, malgré le 

cloisonnement de la société actuelle, une force 

commune nous traverse, qui est l’âme, la vie, la 

conscience collective. Un monde en soi dessine 

un ballet inspiré du mouvement permanent de l’uni-

vers. L’écriture chorégraphique, le positionnement 

et les trajectoires des sept danseurs sur le plateau 

se feront échos de l’architecture des planètes.

Quelles sont les qualités de mouvement que 

vous cherchez ?

A. L. : Elles suivent la dynamique d’évolution de 

l’homme : elles passent d’une danse intérieure, 

introspective, organique, qui rappelle l’état de bac-

téries, à une corporéité animale, puis à la ges-

tuelle « raisonnée » de l’homo sapiens, structurée 

et composée de mouvements codifiés empruntés 

« L’écriture chorégraphique, le positionnement 
et les trajectoires des sept danseurs sur  
le plateau se feront échos de l’architecture  
des planètes. » Abou Lagraa

est le principe, découvert par Albert Einstein, de 

toute forme de vie dans le cosmos. La vie vibre 

en chacun de nous. Le quatuor génère ainsi les 

changements de direction spatiale du travail scé-

nique et chorégraphique.

Entretien réalisé par Gwénola David

Un monde en soi, chorégraphie d’Abou Lagraa,  

le 23 janvier 2010 à 20h45 et le 24 janvier à 17h.

au classique et à la danse contemporaine, base 

de ma recherche.

Comment appréhendez-vous la relation 

entre la danse et la musique, jouée par le 

Quatuor Debussy ?

A. L. : Les instruments à cordes conviennent par-

faitement à ce thème créatif. La musique constitue 

l’enjeu de la pièce : elle donne la vibration, qui 

codes théâtraux utilisés par Shakespeare. Ce 

monde - où tout semble parfait sans pourtant 

l’être - pose la question d’un désir qui parfois 

s’émousse, un désir qui f init par se raviver 

lorsqu’il est troublé par des choses inavouables. 

C’est ce trouble qui vient réenchanter ce paradis 

dans lequel les personnages s’ennuient. A tra-

vers le mensonge, les oppositions entre le vrai 

et le faux, il mène jusqu’à une vérité beaucoup 

plus forte, beaucoup plus profonde que la vérité 

communément admise.

Entretien réalisé par Manuel Piolat Soleymat

La Nuit des rois ou ce que vous voudrez,  

de William Shakespeare ; mise en scène  

de Jacques Vincey. Du 26 novembre  

au 6 décembre 2009.

gros plan ¶
Les Rendez-Vous 
Chorégraphiques  
de Sceaux
Le temps fort de la danse aux Gémeaux aura lieu cette saison du 6 au 29 
mai : venus d’Espagne, d’Angleterre et de France, quatre chorégraphes 
nous invitent à plonger dans des styles très différents.
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El Canto de Despedida de Maryse Delente.

Cette année, c’est Andrés Marin qui, du 6 au 8 

mai, ouvre la danse à Sceaux, avec une création 

pour deux danseurs et cinq musiciens. Il poursuit 

son exploration de la culture flamenca, tout en 

revendiquant, pour ce nouveau spectacle, le fait 

de se recentrer sur son intimité : la pièce s’intitu-

lera Hermético. Un hermétisme qui ne serait pas 

fermeture ni repli, mais recherche d’une intériorité 

susceptible d’être partagée, à l’image du flamenco 

que Marin nourrit de ses innovations. La semaine 

suivante (11 et 12 mai), c’est le Londonien Russel 

Maliphant qui présentera une soirée composée 

de trois courtes pièces. D’abord le trio After Light, 

inspiré de la figure de Nijinski (on célèbre en 2009 

le centième anniversaire des Ballets Russes). Puis 

A Holding Space, qui explore de façon troublante 

la relation de deux hommes, frères ou amis, à 

la fois unis et emportés. Enfin, le chorégraphe 

reprendra Broken Fall : créée en 2003 pour trois 

interprètes dont l’étoile Sylvie Guillem, cette pièce 

sera revisitée, avec de nouveaux danseurs, pour 

la première fois.

Inspirations libres
C’est un autre regard sur le flamenco que propo-

sera Maryse Delente, programmée du 19 au 21 

mai. Avec El Canto de Despedida, pour sept dan-

seurs, elle rend hommage aux femmes yougosla-

ves, aux “Folles de Mai” et à toutes les femmes 

meurtries. La soirée se poursuivra avec Mariana, 

une pièce de 1998 inspirée d’un ouvrage du xviie 

siècle  : les Lettres de la Religieuse portugaise. 

Enfin, du 27 au 29 mai, Frédéric Flamand présen-

tera, en collaboration avec l’architecte-plasticien 

chinois Ai Weiwei, sa création 2010, inspirée du 

Baron Perché d’Italo Calvino.

Marie Chavanieux

Les Rendez-Vous Chorégraphiques, séries de repré-

sentations à 20h45 entre le 6 et le 29 mai.

gros plan ¶
Tragic / Love
Le CCN - Ballet de Lorraine a commandé au chorégraphe new-yorkais 
Stephen Petronio une pièce pour les trente danseurs du ballet.
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Le duo amoureux revisité.

Connaissez-vous le Juliet Club ? Il s’agit d’une 

association, sise à Vérone, qui répond à toutes les 

lettres – elles sont innombrables – adressées cha-

que année à l’héroïne de Shakespeare. Un florilège 

de ces missives a été publié en 2006 par Lise et 

Ceil Friedman : des réflexions philosophiques, des 

anecdotes et des désespoirs anonymes y côtoient 

les mythes de Roméo et Juliette, Maria et Tony, ou 

encore Vénus et Mars… Ces lettres, lues à voix 

haute et mêlées à une composition électronique 

rendant hommage au Roméo et Juliette de Proko-

fiev, fournissent la matière sonore et imaginaire de 

la dernière création de Stephen Petronio.

L’attirance et  
le sentiment amoureux
Car cette nouvelle pièce, présentée pour la pre-

mière fois en juin 2009 lors du festival Montpellier 

Danse, explore l’amour et l’attirance. Un véritable 

défi, tant il semble que la danse ait sempiternel-

lement évoqué et ré-évoqué cette thématique… 

On a en tête, notamment, les grands duos de la 

«  jeune danse » des années 1980, qui disaient 

la passion, l’accord des corps en même temps 

que le heurt. Or Petronio prend le contrepied de 

la figure du duo : c’est avec les trente danseurs 

du Ballet de Lorraine qu’il entend nous parler du 

couple et du sentiment amoureux. De quoi troubler 

et complexifier une question éternelle.

Marie Chavanieux

Tragic / Love, chorégraphie de Stephen Petronio, 

du 16 au 18 octobre, vendredi et samedi à 20h45, 

dimanche à 17h.

de Perm, berceau de Diaghilev et de Tchaïkovski, 

est également célèbre pour avoir hébergé, durant la 

seconde guerre mondiale, le Kirov. C’est ainsi que 

le ballet de Perm, pris entre l’histoire de la danse 

classique russe et les croisements avec la modernité, 

fait revenir l’esprit de Balanchine pour ce programme 

spécial de trois pièces de 1934 et 1941. Concerto 

Barroco exploite de façon épurée les jeux de jambes 

du classique, parfois jusqu’au décalage de hanches, 

quand la même année, Ballet Impérial met l’accent 

sur la géométrie pure et sur la transposition de la 

musique en danse. Première œuvre de Balanchine 

après son exil aux états-Unis, on découvre dans 

Sérénade, la troisième pièce du programme, tous 

danse

jazz

classique

gros plan ¶
La musique au pluriel  
des subjectifs
Jazz et musiques du monde s’entrecroisent dans une programmation 
qui choisit le pari d’une riche et féconde diversité.
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C’est autour des bonnes Paroles de Jacques Pré-

vert et à la tête d’un quintet inédit (son solide trio 

augmenté d’un comédien) qu’Henri Texier, contre-

bassiste totémique de la scène française, lancera 

le 23 octobre la saison du jazz et des musiques 

actuelles à Sceaux. Nul doute que ce choix pluri-

disciplinaire prend tout son sens sur cette scène 

ouverte à toutes les expressions artistiques. C’est 

d’ailleurs dans de mêmes perspectives qu’il faut 

entendre le duo qui associe l’acteur Frédéric Pier-

rot à Christophe Marguet, batteur d’Henri Texier, 

dans une relecture jazz de L’Intranquilité de Fer-

nando Pessoa. Du 27 au 29 janvier 2010, ce dia-

logue devrait faire raisonner la fécondité rythmique 

qui anime l’écriture du poète lisboète (voir brèves 

pour ces deux spectacles). Du jazz en versions 

latines, il aura été aussi question le 13 novembre 

avec l’ensemble d’un autre contrebassiste, Patrice 

Caratini, qui relie quelques grands musiciens sud-

américains (Horacio Salgan, Gustavo Beytelmann, 

Chano Pozo) au monde du jazz contemporain. A 

la clef, un formidable métissage de sons et de 

rythmes surgis du continent musical qu’est l’ar-

chipel caribéen. 

De Saïgon à Dallas
Quelques jours plus tard (du 20 au 22 novembre), 

l’univers latino sera de nouveau à l’honneur à tra-

vers les fulgurances du spectaculaire Flamenco 

se escribe con jota, tout un programme ponctué 

de chants entêtants qui invitent à la danse. Tout 

comme l’Ensemble contraste qui, entre les lignes 

d’une partition ambitieuse, invite à réinventer l’in-

démodable tango les 26 et 27 mars 2010. S’il a 

lui aussi mené plusieurs projets à forte conso-

nance latine, le saxophoniste Julien Lourau est 

néanmoins de retour (le 8 décembre) avec un 

nouveau quartet et un nouvel album, Saïgon, où 

il délivre son point de vue sur le jazz actuel. Tout 

à la fois superbement composé et subtilement 

improvisé, sur le mode du jeu collectif et au fil de 

belles échappées solitaires. En un mot essentiel. 

Dix jours plus tard, le 18 décembre, l’improvisation 

sera au centre des enjeux du dialogue instruit entre 

les deux pianistes Antoine Hervé et Jean-François 

Zygel dans un mano a mano qui invoquera les 

pères fondateurs. En la manière, le père spirituel 

du guitariste Angelo Debarre et de l’accordéoniste 

Ludovic Beyer n’est autre que Django Reinhardt. 

A l’occasion du centenaire de sa naissance, ils lui 

rendent hommage le 26 mars avec Le Manoir de 

mes rêves, un spectacle où ils convient d’autres 

cordes sensibles à la fibre manouche (Thomas 

Dutronc, Stochelo Rosenberg…). Quant à André 

Manoukian, il viendra saluer en quartet jazz ses 

racines arméniennes (les 11, 12 et 13 février). 

Native des quartiers défavorisés de Dallas, la 

chanteuse Demi Evans n’oublie pas elle aussi ses 

origines, qui s’immiscent à chacune de ses pres-

tations, fortement irriguées de rhythm and blues, 

de funk et de pop (le 14 avril).

Jacques Denis

Haydn  
et Mozart
Le chef flamand Philippe 
Herreweghe dirige un programme 
consacré aux deux grandes figures 
du classicisme Mozart et Haydn.

Philippe Herreweghe.

C’est l’un des plus beaux exemples d’amitié entre 

deux compositeurs dans l’histoire de la musique. 

Mozart et Haydn se sont rencontrés à plusieurs 

reprises et ont toujours eu une grande estime 

l’un envers l’autre – le premier a même dédié au 

second une série de quatuors à cordes. Le chef 

flamand Philippe Herreweghe les réunit lors de ce 

concert donné à Sceaux avec son orchestre des 

Champs-Elysées, jouant sur instruments anciens. 

De Haydn, on entendra deux symphonies « Pari-

siennes »  : la n°83 en sol mineur, surnommée 

« La Poule », en raison de son solo caquetant 

de hautbois, et la n°87 en la majeur, à l’élégance 

souveraine. De Mozart sera interprété le Concerto 

n° 19 KV 459, dans lequel on pourra apprécier le 

jeu du pianoforte de Kristian Bezuidenhout. Ce 

jeune musicien sud-africain, né en 1979, a déjà 

joué avec les plus grands, du violoniste Giuliano 

Carmignola au violoncelliste Pieter Wispelwey en 

passant par le chef d’orchestre Frans Brüggen. 

Mais surtout, on se réjouit de réentendre Her-

reweghe dans un répertoire qu’il dirige finalement 

assez peu, privilégiant d’un côté Bach et de l’autre 

la musique post-romantique. Il va sans dire que Christophe Marguet.

Henri Texier.

le sens toujours expressif du phrasé et l’intelli-

gence de la construction propres au chef flamand 

conviennent parfaitement à la rhétorique musicale 

des Lumières.� Antoine Pecqueur

Vendredi 11 et samedi 12 décembre à 20h45 et 

dimanche 13 décembre à 17h au Grand Théâtre.

Haydn par 
Les Folies 
françoises
Avec son orchestre Les Folies 
françoises, Patrick Cohën-Akénine 
retrouve l’esprit du Sturm und 
Drang dans deux œuvres de Joseph 
Haydn.

L’orchestre Les Folies françoises.

La saison musicale des Gémeaux s’est ouverte fin 

septembre 2009 avec l’une des plus célèbres mises 

en musique de la Passion du Christ, la Passion selon 

Saint Matthieu de Bach. Les deux œuvres de Haydn 

réunies pour ce concert des Folies françoises répon-

dent de manière plus ou moins directe à la même 

thématique. En 1768, date probable de l’achève-

ment de sa 49e Symphonie, Joseph Haydn, alors 

âgé de 36 ans, a mené à un certain degré d’aboutis-

sement son propre style symphonique. Cependant, 

en plein mouvement “Sturm und Drang” (“tempête et 

élan”), prémices du romantisme en Allemagne, son 

langage se charge d’une plus grande sensibilité, qui 

s’exprime en particulier dans le mouvement lent qui 

ouvre la symphonie et dans le quasi-silence qui la 

conclut. Ce caractère grave, sombre même, a valu 

à l’œuvre, qui fut peut-être composée à l’occasion 

du Vendredi saint, son sous-titre « La Passion ». Le 

propos est plus évident en ce qui concerne le Sta-

bat Mater, composé en 1767. Le texte, un poème 

franciscain du xiiie siècle, évoque la souffrance de 

Marie devant la Croix. Sa mise en musique s’ap-

puie sur les mêmes techniques expressives que la 

symphonie (alternance de mouvements sombres et 

de parties rapides, presque dansantes) et y ajoute 

l’émotion des mélodies confiées aux quatre solistes 

vocaux et au chœur – pour lequel Patrick Cohën-

Akénine a fait le choix judicieux de la Maîtrise de 

Paris.� Jean-Guillaume Lebrun

Vendredi 9 et samedi 10 avril à 20h45,  

dimanche 11 avril à 17h.
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La Rotonde  I  Moissy-Cramayel

Le chant des balles I Paï Saï I Jongle d’Oc

du 20 au 24 octobre
les 8 et 9 décembre

Vincent de Lavenère
Cie Chant de balles
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UN ARTISTE TROIS SPECTACLES

Jeunes  
Zé Jolie
////// Festival //////////////////////////////////////////////////////////////

« Jeunes » parce qu’indépendantes, 
émergentes ou alternatives, « Jolie » 
parce que mantaises le temps d’une 
création ou d’une représentation : 
les compagnies font leur festival à 
Mantes-la-Jolie !
La particularité et la fierté du festival Jeunes 

Zé Jolie est d’être un festival de résidences. 

Des résidences de quinze jours à trois semai-

nes avant création dans le cadre du festival  : 

«  i l  ne s’agit pas pour ce festival de seule-

ment faire son marché  » remarque Frédéric 

Fachena, codirecteur artistique du Collectif 12, 

organisateur de la manifestation, « mais d’ac-

compagner les compagnies, de leur apporter 

des moyens techniques et pas seulement un 

espace de visibil ité, et aussi d’y ajouter des 

espaces de débat.  » La situation des com-

pagnies émergentes est rendue d’autant plus 

difficile aujourd’hui que « quatre générations 

d’artistes sont sur le plateau » et qu’il est ardu 

de trouver sa place et les moyens de créer. 

Pendant trois jours, les compagnies associées 

au Collectif 12 (le T.O.C, la ktha et Klein/Léo-

narte) invitent le publ ic, lors d’un parcours 

artistique, à découvrir des créations spécia-

lement pensées et créées hors-les-murs, afin 

d’interroger concrètement l’ idée de la créa-

tion et d’une forme sur un territoire. Durant 

le festival, des moments de rencontre et de 

réf lex ion sont prévus entre professionnels 

de la culture ( institutions, programmateurs, 

artistes) autour d’ateliers-discussion. Pour à 

la fois, et de manière féconde et dialectique, 

réfléchir et agir, penser et créer.� C. Robert

Jeunes Zé Jolie. Des jeunes compagnies à  

Mantes-la-Jolie, résidences et festival. Troisième  

édition, du 22 au 24 octobre 2009. Collectif 12 / 

Friche A. Malraux, 174, boulevard du Maréchal Juin, 

78200 Mantes-la-Jolie. Informations et réservations 

au 01 30 33 22 65. Site : www.collectif12.org

Tristan et…
////// Mathieu Bauer ////////////////////////////////////////////////////

La Compagnie Sentimental Bourreau 
invente un « opéra d’action », 
librement inspiré de Tristan 
et Isolde revisité par Lancelot 
Hamelin et retravaillant les 
leitmotivs obsessionnels de son 
lyrisme.

Tristan et… : Wagner devenu matériau. 

Adeptes de l’idée de «  spectacle total  », les 

membres de la Compagnie Sentimental Bour-

reau trouvent en Wagner un matériau idéal et 

ce même désir de mêler les apports du jeu, 

de la musique, du récit, des images et de la 

scénographie de manière équilibrée et inven-

tive. La musique devient ici moteur de la pièce 

et la dramaturgie se fait musicale, attentive 

aux le i tmotivs et au rythme de la part i t ion 

wagnérienne. « Tristan et Isolde n’ont pas le 

droit de s’aimer, et malgré cette interdiction, 

i ls décident de v ivre cet amour  »,  résume 

Mathieu Bauer qui a choisi d’organiser l’ar-

chitecture du spectacle autour de cette ten-

sion, confiant à Lancelot Hamelin le soin de 

produire un texte revisitant le mythe et le livret 

et précisant ses effets à l’épreuve de la scène. 

Comédiens, musiciens, inventeurs vidéo et 

sonore travaillent de concert et d’harmonie à 

ce que tous, artistes et spectateurs, puissent 

ensemble, à l’instar des deux amants bienheu-

reux et maudits, « se noyer, s’engloutir, perdre 

conscience, volupté suprême »…� C. Robert

Tristan et…, libre adaptation d’après le livret de 

Richard Wagner et des textes de Lancelot Hamelin ; 

mise en scène de Mathieu Bauer. Du 1er au  

13 octobre 2009. Lundi, mercredi, vendredi et samedi 

à 20h30 ; mardi et jeudi à 19h30 ; dimanche à 17h. 

Relâche les 4, 6 et 10 octobre. Nouveau Théâtre  

de Montreuil, salle Jean-Pierre Vernant,  

10, place Jean-Jaurès, 93100 Montreuil.  

Réservations au 01 48 70 48 90.

La Corde 
sensible
////// Vincent Ozanon et Jérôme Robart /////////////////////////

Vincent Ozanon et Jérôme Robart 
mêlent théâtre et musique en 
un conte relatant l’initiation au 
monde tzigane, suivi d’un bœuf 
pour continuer la découverte et le 
partage de ses secrets.

La Corde sensible, un spectacle pour l’amour d’une 

guitare.

Récit d’apprentissage, l’histoire inventée par 

Vincent Ozanon et Jérôme Robart est celle de 

Nélu qui entre dans l’univers de la musique par 

amour pour une guitare manouche. Il rencon-

tre Zano, « marchand de rêves et expert en 

commerce de guitares », Domba, « un pasteur 

suisse, un maître de musique et de pensée » 

et d’autres personnages haut en couleurs et 

riches en enseignements. « L’envie de partager 

ou d’initier à cette musique » fait partie de la 

démarche des auteurs de ce projet et est née 

de la passion de Vincent Ozanon pour la liberté 

et la beauté de l’univers manouche et de ses 

guitares virtuoses et audacieuses. En deuxième 

partie de soirée, sous le chapiteau du cirque 

Romanès, les musiciens qui accompagnent 

cette aventure, qu’interprète Vincent Ozanon 

et que met en scène Jérôme Robart, retrouvent 

les spectateurs pour un concert de musique 

tzigane.� C. Robert

La Corde sensible, de Vincent Ozanon et  

Jérôme Robart. Du 1er au 24 octobre 2009.  

Du mardi au vendredi à 20h ; le samedi à 

16h. Chapiteau du cirque tzigane Romanès. 

Renseignements et réservations au 01 40 30 32 84. 

Pour information : la famille Romanès revient  

à Paris avec son nouveau spectacle,  

Paradis tzigane, du 24 octobre 2009 au  

31 janvier 2010 (le 14 novembre, spectacle au 

Carrousel du Louvre). Le 31 décembre à 21h,  

grand réveillon tzigane avec la famille Romanès  

au grand complet et tous ses Ratapuces.  

Chapiteau du cirque tzigane Romanès, au niveau  

du 42-44, boulevard de Reims (à l’angle de la rue  

de Courcelles), 75017 Paris. Renseignements  

et réservations au 01 40 09 24 20 / 06 88 09 22 67 / 

06 99 19 49 59.

www.2r2c.coop - 01 46 22 33 71
Magasins FNAC - 0892 683 622 (0,34€/mn) - www.fnac.com  

Du 1er oct au 1er nov 2009
Paris 12e - Pelouse de Reuilly

VILLAGE  
de
CIRQUE

1 MOIS DE SPECTACLES POUR TOUS

TAM TAM
Les dessous de la marionnette
Du 14 au 18 octobre 2009
Un événement unique  
dans toute la France !
Des programmations,  
des expositions, des stages,  
des bals, des nuits entières  
de marionnette, il y en aura  
PARTOUT et pour TOUS.
TAM TAM, c’est 180 lieux,  
225 compagnies et  
18 régions impliqués.  
C’est près de chez vous!

Programmation complète  
sur  
www.saisonsdelamarionnette.fr

100 manifestations  
en Ile-de-France :  
spectacles, expositions,  
rencontres… 

75 PARIS
	 Théâtre de la Marionnette à Paris – Figuren Focus 
	 à La Folie Théâtre
	 Aktéon Théâtre
	 Atelier de la Bonne Graine
	 Le Local
	 Théâtre du Temps
	 Théâtre Dunois
	 Atelier Théâtre de Montmartre
	 Espace Périphérique
	 Théâtre Paris-Villette
	 Théâtre aux mains nues – Again Festival

77 Seine et Marne
	 Maison Pour Tous Victor Jara / Champs-sur-Marne

78 Yvelines
	 Service Culturel Ville de Houilles
	 Espace Albert Camus / Maurepas	
	 La Nacelle / Aubergenville	
	 Chalet de Denouval - Cie Pipa Sol / Andresy
	 Espace Alphonse Daudet / Coignières	

91 EssonNe
	 Les champs de la Marionnette / La Norville	
	� Daru-Thèmpô Pôle départemental de la marionnette  

en Essonne / Ollainville	
	 Espace culturel Boris Vian / Les Ulis

92 Hauts-de-Seine
	 Théâtre Jean Arp / Clamart  
	 co-organisateur du Festival MAR.T.O. 
	� avec le Théâtre 71–Scène nationale  

de Malakoff, le Théâtre des Sources à Fontenay-aux- 
Roses, le Théâtre le Vanves, le Théâtre Firmin Gémier- 
La Piscine à Antony / Chatenay-Malabry  
et le Théâtre Victor Hugo à Bagneux 

	 Service Culturel Ville de Nanterre
	 Clastic Théâtre / Ville de Clichy
	 Théâtre du Petit Miroir / Issy-les-Moulineaux

93 Seine-St-Denis	
	� Service Enfance / Montreuil
	 Théâtre de la Girandole / Montreuil
	 Théâtre des Roches / Montreuil
	� Théâtre des Bergeries / Noisy-le-Sec
	 Médiathèque Roger Gouhier / Noisy-le-Sec
	 La Nef / Pantin 
	� Direction du Développement Culturel (Ciné 104 ;  

Théâtre du Fil de l’eau) / Pantin
	� L’Espace Jacques Prévert / Théâtre d’Aulnay-sous-Bois

94 Val-de-Marne
	 Maison des Arts de Créteil
	 Conseil Général du Val-de-Marne
	 Théâtre de Cachan
	� Hôpital National de Saint-Maurice / Communauté  

de communes / Charenton-le-Pont / St Maurice
	 Théâtre Antoine Vitez / Ivry-sur-Seine
	 Espace Jean Vilar / Arcueil

95 Val d’Oise
	 Festival théâtral du Val d’Oise
	 Espace Lino Ventura / Garges-les-Gonesse
	 Cie Théâtre sans Toit / Argenteuil
	 Le Figuier Blanc / Argenteuil	
	 Théâtre de l’Aventure / Ermont
	 Espace Saint-Exupéry / Franconville
	 Bibliothèque municipale / Deuil-la-Barre	
	 L’orange Bleue / Eaubonne	
	 Centre culturel ART'M / Montmagny	
	 MJC / Persan	
	� Salle des fêtes Charles Aznavour / Arnouville-lès-Gonesse 

Service Culturel Ville de Gonesse / Arnouville-lès-Gonesse
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//// pour recevoir la terrasse par internet, envoyez un mail à : la.terrasse@wanadoo.fr   en objet : recevoir la terrasse  ////

V.
////// Claude Guerre /////////////////////////////////////////////////////

La Maison de la Poésie reprend 
V. de Tony Harrison, mis en scène 
par Claude Guerre et traduit en 
français par Jacques Darras qui 
dynamite l’alexandrin en un grand 
attentat poético-politique.

Guillaume Durieux et Jean-Philippe Dary dans V. 

Tony Harrison publia V. en 1985, à l’époque 

où le Royaume-Uni, entré dans sa période de 

révolution conservatrice, commençait à cre-

ver sous les effets du thatchérisme libéral et 

que le pays vivait au rythme des grèves des 

mineurs menées par Arthur Scargil l, à qui le 

poème est dédié. Dans le cimetière de Leeds 

où sont enterrés ses parents, Tony Harrison 

imagine un dialogue fai t  de v iolence et de 

courroux avec un jeune hooligan venu taguer 

les tombes. Un « poème à dire à voix haute, 

en musique, à très haute voix  » dit Claude 

Guerre qui a confié à Jacques Darras le soin 

de traduire les pentamètres angla is r imés 

en alexandrins français. Guil laume Durieux, 

accompagné par le musicien Jean-Phi l ippe 

Dary, s’empare de ce verbe en crise à l’instar 

de la société qu’il décrit. Une poésie engagée 

et un engagement du côté du peuple dans 

une langue qui se met à nu pour mieux dévoi-

ler les horreurs du monde.� C. Robert

V., de Tony Harrison, texte français de Jacques 

Darras ; mise en scène de Claude Guerre.  

Du 14 octobre au 22 novembre 2009. Du mercredi au 

samedi à 20h, sauf le vendredi 13 novembre à 21h ; 

le dimanche à 16h ; relâche le lundi et le mardi et du 

28 octobre au 1er novembre. Maison de la Poésie, 

Passage Molière, 157, rue Saint-Martin, 75003 Paris. 

Réservations au 01 44 54 53 00.

Eugène O’Neill 
– Triptyque
////// Guy Freixe //////////////////////////////////////////////////////////

Regroupant trois pièces en un acte 
du dramaturge américain Eugène 
O’Neill, Guy Freixe révèle, entre 
unité et variations, la puissance 
poétique de cet explorateur des 
âmes et de leurs tourments.

Trois étapes d’un voyage dans le brouillard de la folie. 

« La force d’O’Neill est de créer avec vigueur 

des êtres d’une profonde vérité humaine dans 

un style poétique nouveau que l’on peut quali-

fier de réalisme symbolique, cherchant à rendre 

sensible au public l’invisible toujours tapi der-

rière le visible », dit Guy Freixe du grand auteur 

américain, Prix Nobel de Littérature en 1936. 

Les trois courtes pièces réunies par le metteur 

en scène sont des œuvres de jeunesse, mar-

quées par l’urgence, la souffrance et le mystère 

et fortement empreintes des origines irlandai-

ses de leur auteur. La Corde, premier tableau 

du triptyque, révèle la malédiction d’un père 

et la terrible épreuve à laquelle il soumet son 

fils. L’Endroit marqué d’une croix, le troisième 

tableau, reprend en écho les relations entre un 

père et un fils pris dans la spirale de la folie. 

Entre les deux, Soif raconte la noyade dans la 

folie de trois naufragés qui échappent à la mer 

mais pas à leurs propres errements. Ne pouvant 

se résoudre à laisser « de telles joyaux » dans 

l’ombre, Guy Freixe a confié au poète Jean-

Pierre Siméon le soin de traduire en français la 

langue admirable et puissante d’O’Neill et les 

met en scène avec ses compagnons du Théâtre 

du Frêne.� C. Robert

Eugène O’Neill – Triptyque (La Corde / Soif / 

L’Endroit marqué d’une croix) ; mise en scène de 

Guy Freixe. Les 6 et 7 novembre 2009 à 20h30. 

Pôle Culturel – Parvis des Arts – 94140 Alfortville. 

Réservations au 01 58 73 29 18.

Festival Les 
Translatines
////// Festival //////////////////////////////////////////////////////////////

Pour sa 29e édition, le 
festival de théâtre franco-
ibérique et latino-américain 
Les Translatines centre 
sa programmation autour 
d’artistes venant d’Argentine, et 
plus particulièrement de Buenos 
Aires.

Todos los gobiernos han evitado el teatro intimo : Daniel 

Veronese revisite Hedda Gabler. 

Créé en 1981, le fest iva l  Les Translat ines 

s’aff irme comme «  la tête de pont du théâ-

tre latino-américain et ibérique en France  ». 

Se transformant cette année en biennale, ce 

rendez-vous théâtral basque (qui se partage 

entre Bayonne, Anglet, Boucau et Biarritz) fait 

le pari, depuis près de trente ans, du dialo-

gue et des rencontres entre professionnels 

de part et d’autres de l’Atlantique. Pour cette 

édition 2009, le directeur artistique du festival, 

Jean-Marie Broucaret, a choisi de mettre à 

l’honneur le théâtre argentin. Daniel Veronese 

(qui, après Anton Tchekhov, mène une recher-

che sur l’œuvre d’Henrik Ibsen en s’appro-

priant Maison de poupée et Hedda Gabler ), 

Emil io Garcia Webhi (qui crée Dolor Exqui-

sito, d’après l’œuvre de Sophie Calle), Rafael 

Spregelburd (qui signe la mise en scène de 

sa pièce Buenos Aires ) ,  Claudio Tolcachir, 

Sergio Mercurio, Eduardo Pavlovski… Paral-

lèlement à des débats, des apéritifs critiques, 

des expositions urbaines et des lectures, ce 

sont ainsi quelques-uns des artistes les plus 

emblématiques du paysage théâtral argentin 

qui présenteront cette année leurs créations 

aux Translat ines.  Des art istes élaborant un 

théâtre « intime et universel, étranger et fami-

lier », un théâtre « mêlant le rire à l’inquiétude 

des êtres du monde ».� M. Piolat Soleymat

Festival Les Translatines. Du 15 au 24 octobre 2009. 

A Bayonne, Anglet, Boucau et Biarritz. 

Renseignements au 05 59 25 70 60 et  

sur www.theatre-des-chimeres.com

… Dans la
proximité fas-

cinante qu'offre cette production,
Roberto Zucco apparaît comme
une grande pièce solaire, puis-
sante, sauvage, optimiste. Et sou-
vent drôle. (…) C'est vraiment
splendide et c'est ce que met
magnifiquement en lumière le
travail si intelligent et sensible de
Christophe Perton…
Armelle Héliot - le 24 avril 2009

… J’en reviens
au texte, que

Perton et les interprètes font
entendre haut et clair, sans jamais
écorner la part d’énigme qu’il
recèle. L’enjeu est capital. Les
stances de la prose poétique de
Koltès, là-dedans, semblent
découpées au chalumeau dans
une plaque de métal en fusion.
(…) Perton n’explique rien mais
donne à entendre. Mission
accomplie… 
Jean-Pierre Léonardini - le 29 avril 2009

… Dans un
décor de théâ-

tre-cinéma, avec fauteuils et
rideau rouges, il signe une mise
en scène embrassant les deux
extrêmes de la vie que sont l'en-
fance et la mort. (…) La mise en
scène conduit sans à-coups d'un
bout à l'autre de ce chemin de la
passion en 15 stations. Grave, tra-
gique, déroutant, effrayant, drôle
parfois, le plus souvent d'un
lyrisme à la poésie pure, le texte
est porté par 18 comédiens mus
par une même force de vie… 
Didier Méreuze - le 27 avril 2009

… Les scènes
sont d'un grand
éclat sombre. (…)

Olivier Werner est un Zucco puis-
sant dont on aime le jeu vif et
libératoire…
Gilles Costaz - le 7 mai 2009

… Quoi de plus
beau qu'un théâ-
tre pour dire

adieu au théâtre ? Olivier Werner
donne au personnage la force
toute intérieure d'un homme qui
sait que ses jours sont comptés et
veut finir, comme on dit, en
beauté…
Jean-Pierre Thibaudat - le 27 avril 2009

…Courez voir Roberto Zucco, ce
mélange de soufre et de poésie ! 
Laurent Delauney - Le 24 avril 2009

ROBERTO ZUCCO 
BERNARD-MARIE-KOLTÈS—CHRISTOPHE PERTON
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Des Signes des temps
déambulation théâtrale  
dans la pensée de giordano bruno
Fervent physicien, habile mathématicien, insolent théologien, commentateur iconoclaste d’Aristote, apôtre de la vérité et pourfendeur 
des préjugés, Giordano Bruno mena une vie de pèlerin poétique et rationnel qui se termina au bûcher romain de l’Inquisition, le 17 février 
1600. Laurent Vacher a choisi des extraits de ses œuvres agencés en un spectacle passionnant qui déambule dans la pensée de cet arpenteur 
de l’infini. En cette fin d’année Mondiale de l’Astronomie, l’Observatoire de Paris accueille Des Signes des temps : occasion de découvrir ce 
lieu de science et d’histoire autant que la vie et le génie d’un des plus grands martyrs de l’esprit.
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entretien / Laurent Vacher

Parcours sensible  
entre concret et infini
Laurent Vacher, directeur de la Compagnie du Bredin, a créé Des 
Signes des temps en 2002. Il reprend aujourd’hui ce spectacle avec 
une équipe de comédiens en partie renouvelée.

métaphore de cette errance, m’a parue très vite 

assez juste, d’autant plus que ce spectacle se 

destinait à des lieux non théâtraux qui offraient 

le cadre et l’opportunité de cette déambulation. 

J’ai ensuite eu l’idée que le texte de Bruno pou-

vait se réincarner dans une mouche agaçant les 

puissants : de là est né le jeu de la mouche dont 

se saisissent les comédiens chacun leur tour et le 

jeu du changement de rôles.

Pourquoi avoir choisi trois comédiens pour 

jouer ce spectacle ?

L. V. : Au départ, j’ai proposé l’aventure à Benoit 

Di Marco et à Laurent Lévy que je savais passion-

nés d’astronomie et de philosophie. J’ai fait appel 

à un troisième comédien : Martin Selze à la créa-

tion et aujourd’hui Pierre Hiessler. Avec la reprise, 

des choses ont encore changé mais je conserve 

un trio qui correspond aux trois mouvements du 

spectacle : la construction de l’homme qui se bâtit 

et constitue sa pensée de Naples à Londres, la 

///////////////////////////////////////////////////////////////////////////

Giordano Bruno – Des Signes des temps,  

spectacle conçu et mis en scène par Laurent 

Vacher. Du 14 au 16 octobre 2009 au Théâtre de la 

Méridienne à Lunéville. Les 22 et 23 octobre 2009  

au Centre d’Art et de Culture de Meudon.  

Du 7 novembre au 12 décembre 2009 (du lundi au 

samedi à 20h30 ; le jeudi à 19h30) à l’Observatoire 

de Paris, 61, avenue de l’Observatoire, 75014 Paris. 

Renseignements et réservations au 01 44 84 72 20  

et sur www.compagniedubredin.com

///////////////////////////////////////////////////////////////////////////

Comment vous est venue l’idée d’adapter les 

textes de Bruno à la scène ?

Laurent Vacher : L’idée est venue de Paul Felen-

bok, le père de l’administratrice de la Compagnie 

du Bredin, astrophysicien, à l’occasion de l’an-

niversaire, en l’an 2000, de l’exécution de Bruno 

sur le Campo dei Fiori, à Rome. Le spectacle a 

été créé en mai 2002 à l’Observatoire de Nice. 

Avant d’en arriver là, il a d’abord fallu que je lise 

les œuvres de Bruno. Le montage des textes 

a été réalisé en complicité avec Ariane Gardel. 

Bruno a écrit des textes aux formes diverses. 

Petit à petit, j’ai cherché à faire du théâtre avec 

ce matériau.

Comment la forme du spectacle est-elle 

née ?

L. V. : La première piste qui s’est imposée est celle 

de l’errance européenne de Bruno, systématique-

ment pourchassé non pas parce qu’il commet des 

crimes mais parce qu’il pense. La déambulation, 

« Regarder au plus 
loin pour se connaître 
au plus près. » Laurent Vacher

deuxième partie à Londres et la troisième partie, 

celle de l’obstination et du combat à mort. L’enjeu 

était de confier une partie à chaque comédien en 

évitant l’incarnation unique.

Cette pensée incomprise en son temps est-

elle accessible à tous ?

L. V. : Oui, je crois que c’est un spectacle pour 

tout le monde, même si c’est selon des modali-

tés différentes. L’accessibilité est d’ailleurs une 

des grandes leçons de Bruno. C’est un homme 

qui réfléchit sur l’infini, sur la magie mais qui, en 

même temps, est toujours puissamment enraciné 

dans le charnel et le concret. C’est un homme qui 

aime la vie et la chair : il en est souvent question 

dans sa poésie. Il disserte sur le nombre infini des 

mondes en gardant les deux pieds sur terre et 

en ramenant toujours tout à des choses simples 

et évidentes. Sa devise était qu’il faut regarder 

au plus loin pour se connaître au plus près : j’ai 

voulu garder le mouvement de cette devise dans 

la mise en scène.

En quoi Giordano Bruno demeure-t-il un 

homme exemplaire ?

L. V.  : Sa pensée est toujours à défendre dans 

son actualité. Non seulement quant à l’hypothèse 

de la multiplicité des mondes et à celle de l’infini 

mais aussi quant à l’idée qu’il ne faut pas se fier 

uniquement à ses sens, qu’il faut apprendre à 

regarder plus loin que loin. Géographiquement 

né au pied d’un volcan, Bruno en a le caractère 

turbulent. Le bonhomme devait être assez aga-

çant, mais ce personnage rebelle est un remar-

quable exemple de résistance. Bruno reste entier 

jusqu’à la fin, refusant le compromis, empêchant 

les imbéciles de régner tranquil lement. Que 

retenir de Bruno ? Qu’il ne faut pas lâcher ses 

convictions, quitte à en mourir. De toute façon, 

on finira par mourir… Donc pourquoi continuer 

à vivre si vivre c’est renoncer à tout ce pourquoi 

on a vécu ?

• focus
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Laurent Lévy, Benoit Di Marco et Pierre Hiessler : trois facettes d’une pensée et d’une vie en mouvement.

propos croisés / Laurent Lévy, Benoit Di Marco, Pierre Hiessler

Un Bruno protéiforme

Pourquoi avoir accepté d’incarner Bruno ?

Benoit Di Marco : De la physique quantique au 

ciel étoilé, ces sujets, ces thèmes nous intéressent 

autant que l’espace poétique qu’ils dégagent. Par 

ailleurs, la volonté de défendre ses convictions 

qui est celle de Bruno est primordiale à rappeler 

de nos jours où la liberté d’expression perd de 

son évidence et où la pensée peine à mettre en 

question le pouvoir.

Laurent Lévy : Les dogmes d’aujourd’hui ne sont 

plus les mêmes que ceux qu’affronte Bruno mais 

ils sont aussi puissants. Bruno est à son époque 

une figure émergente, la preuve que les coutu-

res du monde dans lequel il vit sont en train de 

craquer. A cet égard, il touche une envie contem-

poraine que ça craque ! Même si ce spectacle 

est une pièce historique, ce n’est pas un son et 

lumières. De même que le Galilée de Brecht est 

une métaphore, de même cette pièce parle essen-

tiellement de la recherche de la vérité et de l’exi-

gence éthique contre l’obscurantisme rampant. 

Cette pièce nous parle de nous, de ce que nous 

sommes prêts à accepter, de ce pour quoi nous 

pouvons mourir.

Vous êtes trois pour un seul homme. Qui est 

vraiment Giordano Bruno ?

Pierre Hiessler : Il faut que chacun trouve son 

Giordano Bruno comme nous-mêmes l’avons fait 

Laurent Lévy et Benoit Di Marco avaient participé à la création de la 
version initiale de ce spectacle. Ils le reprennent aujourd’hui avec 
Pierre Hiessler, toujours avec le même enthousiasme !

pendant les répétitions. Il n’y a rien qui nous relie 

physiquement si ce n’est le costume. Notre per-

sonnage commun varie comme varient nos phy-

siques et nos natures d’acteurs. Celui de Benoit 

est dans les étoiles et veut encore convaincre. 

Il a l’intuition de posséder la vérité et pourtant 

il n’est pas compris  : en cela, il est peut-être 

le plus touchant. Le mien est plus provocateur : 

il affronte ses contradicteurs et a un côté sale 

gosse assez amusant ! Celui de Laurent est un 

jusqu’au-boutiste suicidaire : s’il faut aller jusqu’à 

la mort pour affirmer ses convictions, il est prêt 

et résolu à le faire.

La complexité de la pensée de Bruno a-t-elle 

constitué un obstacle à son incarnation ?

B. D. M. : A l’époque de Bruno, la science comme 

on l’entend aujourd’hui n’est pas encore inventée. 

Ses discours sont de l’ordre du poétique et de la 

sensation. Son écriture très belle, très imagée, est 

l’occasion d’un voyage à l’intérieur de la matière et 

dégage un espace de l’intuition, de l’imagination 

pure dont il est formidable de s’emparer.

L. L. : On trouve chez lui une sorte de rêverie du 

promeneur solitaire mais un rêve mâtiné de réel, 

pas fumeux du tout. Jouer Bruno, c’est défendre 

quelque chose de soi-même en tant qu’humain, 

parler de l’intérieur de soi à l’intérieur de l’autre, 

parler à l’autre de la part résistante en lui.

B. D. M. : Bruno nous rappelle que le rêve est 

notre seule échappatoire possible.

L. L. : Une échappatoire qui n’a pas pour but de 

nous éloigner du monde mais qui doit nous per-

mettre de ne pas nous faire avoir par les représen-

tations et les discours imposés.

Vous semblez tous heureux de participer à 

ce spectacle…

P. H.  : Avant ce spectacle, je connaissais mal 

Bruno. Aujourd’hui, je le découvre encore et je 

crois que cet apprentissage est sans fin. C’est 

ce qu’i l y a de beau et que j’aime dans ce 

métier : finir un spectacle moins bête que je ne 

l’ai commencé !

B. D. M.  : Ce spectacle rend heureux car 

c’est important de faire des spectacles d’où 

la pensée se dégage. Ce spectacle n’est pas 

une conférence scientifique  : il comporte une 

part ludique, grivoise parfois, qui permet de 

comprendre que la pensée est une forme de 

jouissance. C’est un bonheur peu courant de 

participer à ça !

Page réalisée par Catherine Robert

Texte publié aux Editions Gilletta.
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La Nuit de la marionnette
Dans le cadre des « Saisons de la marionnette 2007-2010 » et de la 
semaine « TAM TAM : les dessous de la marionnette », le Théâtre Jean Arp 
présente une nuit entière consacrée aux spectacles de marionnettes 
et de théâtre d’objets. Rendez-vous à Clamart le 17 octobre.

C’est à l’initiative de l’association nationale des 

Théâtres de Marionnettes et des Arts Associés 

(THEMAA) que les principaux acteurs de ce sec-

teur du spectacle se sont réunis autour d’un pro-

jet intitulé « Les saisons de la marionnette 2007-

2010 ». Temps forts de ce projet, « TAM TAM : 

les dessous de la marionnette » est une semaine 

visant à promouvoir au niveau national les arts de 

la marionnette contemporaine. Spectacles, ate-

liers, stages, rencontres… Du 14 au 18 octobre, 

de nombreuses actions seront ainsi menées pour 

« montrer la richesse de la création contempo-

raine de la marionnette », « rappeler sa place par-

ticulière dans le spectacle vivant », « obtenir une 

meilleure reconnaissance de cet art ». Prenant 

part à cette semaine, le Théâtre Jean Arp et le 

festival MAR.T.O. (dans le cadre de la célébration 

de ses 10 ans) présentent, le 17 octobre, une nuit 

blanche entièrement dédiée à des spectacles de 

marionnettes et de théâtre d’objets.

Une nuit de déambulation 
dans le Théâtre Jean Arp
Ainsi, pas moins de dix-huit créations prendront 

place dans tous les lieux possibles et imaginables 

du Théâtre Jean Arp : Les Enervés de la nuit (des 

Pantins du Clastic Théâtre de Clichy) ; Hamlet en 

sac (de la Compagnie Garin Troussebeuf) ; Peti-

tes Ames et Des Nouvelles des Vieilles (de Là 

où Théâtre) ; Le Rat et le serpent (de Jean-Pierre 

Laroche) ; L’Herbe folle (de Bérangère Vantusso) ; 

Voix dans le noir (de la Compagnie Extramuros) ; 

Madame rêve et La Mastication des morts (de 

spectacles en spectacles, cette nuit entière de 

déambulations artistiques s’achèvera par une col-

lation vers 6h00 du matin.

Manuel Piolat Soleymat

La Nuit des la marionnette. Le 17 octobre 2009,  

de 20h00 à l’aube. Théâtre Jean Arp,  

22, rue Paul Vaillant Couturier, 92140 Clamart. 

Réservations au 01 41 90 17 02.

Hamlet en sac, par la compagnie Garin Troussebeuf.

1
Compagnie

3
Théâtres

9
Productions

mises en scène
Quentin Defalt - Antoine Herbez - Daniel Leduc

Sylvain Lemarié - Alexandra Royan - Daniel Thuann

Théâtres
Comédia - Gymnase - Porte Saint-Martin

Réservation et Abonnements

01 42 72 00 33
www.ecla-theatre.com

Saison 2009-2010

oct. - nov. - déc.

PIERRE ET LE LOUP
et LE CARNAVAL DES ANIMAUX

Prokofiev - Saint-Saëns

oct. - nov. - déc.

CASSE-NOISETTE
Hoffmann - Tchaïkovsky

oct. - nov. - déc.

LE MÉDECIN MALGRÉ LUI
Molière

déc. - janv. - fév.

CONTES
Andersen - Grimm

déc. - janv. - fév.

LE BOURGEOIS GENTILHOMME
Molière

fév. - mars

BAROUFE A CHIOGGIA
Goldoni

mars - mai

RUE DES FABLES
spectacle La Fontaine

mars - avril

LE MALADE IMAGINAIRE
Molière

avril - mai - juin

LES FOURBERIES DE SCAPIN
Molière

Saison 2009-2010
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Maud Hufnagel) ; Petits pains oubliés (de la com-

pagnie Créatures) ; L’Innommable épopée du Père 

Ubu, Shineleu Puppett Show et Le Gant de Toi-

nette (de la compagnie Punchisnotdead) ; Chienne 

de vie courte (d’Alexandre Picard) ; Les Poinçon-

neurs et Les Marteaux (de la compagnie Le Grand 

manipule) ; Ze patrecathodics (de Scopitone). De 

La Chance  
de ma vie
////// Valérie Grail ////////////////////////////////////////////////////////

Un joli spectacle de Valérie Grail 
sur les cris et chuchotements des 
auditions de théâtre.
Une idée pertinente, donner à voir au public ano-

nyme les affres de ces séances brutes d’audition, 

tant courues par les élèves des cours et écoles de 

théâtre en vrac, tendus par le seul but de réus-

sir, celui d’être choisi et repéré, d’obtenir un rôle 

dans un spectacle à venir encore inconnu, mais 

peu importe. Une candidate est lycéenne, litté-

raire, sensible et pleine de charme, elle n’ose pas 

expressément, mais elle voudrait bien, elle aussi, 

déclamer sur les planches les grands auteurs dont 

elle apprécie l’écriture. Une autre jeune fille ne sem-

ble pas être passée par les fourches caudines de 

l’enseignement des lettres, mais elle aimerait qu’on 

la repère sans qu’on ne lui inflige ni questions ni 

examens probatoires ; la colère et l’insulte amères 

à la bouche, elle exprime la révolte de l’adolescence 

incomprise par une société hypocrite. Une femme 

encore, la quarantaine, quatre enfants à la maison, 

n’a pas poursuivi sa carrière lyrique ; elle chante 

merveilleusement malgré ses maladresses de dépla-

cement et l’incertitude de ses gestes. Une autre 

aussi, sûre de son accomplissement intérieur, danse 

ingénument sur une scène admirative. Une dernière 

confie au public un amour irréductible du théâtre 

comme un sentiment douloureux de solitude. Un 

comédien « débarque » un peu trop familièrement 

en ami et collaborateur professionnel, il discute avec 

le metteur en scène plutôt calme et compréhensif.  

Les acteurs utilisent les mêmes mots, mais tous 

n’y mettent pas le même cœur. Là est la différence 

que dénonce cet art difficile où l’on reconnaît plutôt 

facilement les faiseurs. Un monde d’intuitions et de 

rencontres qui se font à l’instant ou jamais, avec les 

textes de Valérie Grail, Fabrice Melquiot, François 

Monnié, Jean Gabriel Nordmann et Rémi de Vos, 

et de vrais bons comédiens.� V. Hotte

La Chance de ma vie, mise en scène de Valérie Grail, 

les 16 et 17 octobre à l’Espace Georges Simenon, place 

Carnot, 933110, Rosny-sous-Bois. Tél. 01 48 12 27 80.

Cirque

Sur la route
////// Antoine Rigot //////////////////////////////////////////////////////

Antoine Rigot, cofondateur des 
Colporteurs, suit le cheminement 
intérieur d’Œdipe… Une poignante 
allégorie de la force de l’être sur 
le destin.

Antoine Rigot et Sanja Kosonen.

« Ce ne sont pas des larmes noires qui coulent sur 

mes joues comme étaient celles de sang d’Œdipe, 

mes larmes sont salées et transparentes mais elles 

viennent aussi d’une effroyable blessure », écrit Henry 

Bauchau dans son Oedipe sur la route. La blessure 

d’Antoine Rigot s’est ouverte, béante, ce mauvais 

jour où lui, le funambule d’exception, chuta, resta 

cloué au sol. Suivant les traces du poète, il retrace 

son patient voyage intérieur pour affronter ses ténè-

bres, apprivoiser un corps brisé et passer les rugueux 

cailloux sur le chemin escarpé de l’existence. Sur la 

piste, il avance aujourd’hui en duo avec la lumineuse 

fildefériste Sanja Kosonen. Père et fille ou bien frère 

et sœur, ces deux êtres cheminent en chœur, elle 

en haut, lui en bas, ensemble reliés par les secrètes 

épreuves de leur destin. Franchissant les labyrinthes 

accidentés, les entrelacs de câbles et tubes métalli-

ques. Franchissant les peurs et les hontes. Jusqu’à 

pouvoir être soi, pour l’autre.� Gw. David

Sur la route, d’Antoine Rigot, du 15 au  

24 octobre 2009, jeudi à 19h30, vendredi  

et samedi à 20h30, Académie Fratellini, rue des 

Cheminots 93200 Saint-Denis La Plaine.  

Rens. 0825 250 735 et  

www.academie-fratellini.com

Le Loup  
et la chèvre
////// Manuela Capece et David Doro /////////////////////////////

Deux rebelles inconscients et donc 
une utopie : Manuela Capece et David 
Doro ont inventé, avec et pour des 
enfants, l’histoire d’une chèvre et 
d’un loup renonçant à leur instinct.

Le Loup et la chèvre : histoire de deux rebelles  

inconscients…

Le loup mange la chèvre : ainsi le veulent la nature, 

l’imaginaire collectif et la littérature. Mais si le loup et la 

chèvre se rencontrent un soir de nuit sans lune et ne 

se reconnaissent pas mutuellement comme prédateur 

et comme festin ? Peut-être s’apprivoisent-ils, devien-

nent-ils amis et peut-être défient-ils la logique impla-

cable qui veut que le monde continue tel qu’il est… 

Partant de cette idée et de cette possibilité offerte aux 

enfants de concevoir une autre fin à cette histoire que 

celle que l’on sert depuis toujours à leur appétit de 

frayeur, Manuela Capece et David Doro ont travaillé 

avec des maternelles et des primaires de Parme et 

réalisé un parcours de laboratoire théâtral pendant 

l’année scolaire 2005-2006. Pour raconter les aven-

tures de ces deux animaux utopistes, l’espace scéni-

que dessine un triangle avec trois arbres en fer à ses 

sommets. Du blanc et du noir, du froid et du chaud, 

de la lumière et de l’obscurité : le contraste règne en 

maître dans un spectacle où, selon ses concepteurs, 

« ce que l’on imagine est une conquête ».� C. Robert

Le Loup et la chèvre, de et par Manuela Capece  

et David Doro, librement inspiré d’Une Nuit d’orage, 

de Y. Kimura. Spectacle pour enfants de 4 à 7 ans.  

Le 21 octobre 2009 à 15h et le 24 à 16h. Séances 

scolaires du 20 au 23 octobre – renseignements au 

01 49 33 66 53. Théâtre Gérard-Philipe – Centre  

dramatique national de Saint-Denis, 59, boulevard 

Jules-Guesde, 93207 Saint-Denis cedex.  

Réservations au 01 48 13 70 00.

Le Jeu de 
l’amour et 
du hasard
////// Philippe Calvario /////////////////////////////////////////////////

Philippe Calvario ouvre la saison du 
Théâtre 95 avec une mise en scène 
du Jeu de l’amour et du hasard de 
Marivaux.
Promis l’un à l’autre sans avoir été présentés, Silvia 

et Dorante décident d’échanger leur place avec l’un 

de leur domestique pour mieux observer leur pré-

tendant. Ne se doutant pas qu’ils se sont livrés au 

même subterfuge, ils tombent sous le charme l’un 

DU VENDREDI 6 AU VENDREDI 27 
NOVEMBRE 2009

AVEC HÉLÈNE SURGÈRE 
ET HERVÉ VAN DER MEULEN
 

AU STUDIOTHÉÂTRE
3, RUE EDMONDFANTIN

92600 ASNIÈRESSURSEINE
RÉSERVATIONS AU 01 47 90 95 33

SCÈNES DE MÉMOIRE, DE SONGES ET DE VIE
DE DANIEL BESNEHARD

MISE EN SCÈNE, CHRISTOPHE LEMAÎTRE
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la main : tantôt les voilà qui manient, entassent, 

découpent, scotchent des cartons en tas, tantôt 

les voici qui éprouvent l’art de la chute ou testent le 

principe de causes à effets au fil d’un gigantesque 

fatras d’objets. Et plus les trois compères tentent 

de mettre un peu l’ordre dans le chaos ambiant, 

plus le désordre gagne, désespérément. N’empê-

che, ils continuent de rafistoler le monde… il y a du 

boulot !� Gw. David

Raté Rattrapé Raté, de Nikolaus, mise en scène  

de Christian Lucas, le 17 octobre 2009, 20h30,  

au Théâtre de Cachan, 21 rue Louis Georgeon  

94230 Cachan. Rens. 01 45 47 72 41 et  

www.theatredecachan.fr. Durée : 1h20

disait Oscar Wilde. Clouant l’aphorisme en exergue, 

le jongleur Nikolaus, l’équilibriste Mika Kaski et le 

funambule Pierre Déaux ne mégotent pas leur peine 

et passent à l’examen tout ce qui leur tombe sous 

avec l’occident, le patrimoine avec la découverte. 

Le spectacle invite tout un univers sonore réalisé 

à partir d’enregistrements captés au Laos, et la 

musicalité pénètre alors le mouvement des balles. 

Vincent de Lavenère danse plus qu’il ne jongle, 

les huit balles volent plus qu’elles ne se lancent, 

et l’artiste invite au rêve. C’est aussi l’occasion de 

découvrir un univers très singulier, qu’il explique au 

travers d’une conférence le 24 octobre.� N. Yokel

Paï Saï, de Vincent de Lavenère, les 23  

et 24 octobre à 20h30, à la scène nationale  

de Sénart, La Rotonde, place du 14 juillet,  

77550 Moissy-Cramayel. Tél. 01 60 34 53 60.

Julius  
Caesar
////// Arthur Nauzyciel /////////////////////////////////////////////////

Créée en février 2008, à l’American 
Repertory Theatre de Boston, la 
mise en scène de Julius Caesar 
signée par Arthur Nauzyciel est 
aujourd’hui présentée à la Maison 
des Arts de Créteil.

Julius Caesar : un spectacle qui mêle références  

au Pop Art, aux comédies musicales et aux danses  

élisabéthaines. 

Après Black Battles with dogs en 2001, Roberto 

Zucco en 2004 et Abigail’s Party en 2007, Julius 

Caesar est le quatrième spectacle qu’Arthur 

Nauzyciel crée aux Etats-Unis. Rapprochant cette 

pièce d’un « manuel politique et sensible, qui nous 

relie aux Romains et à Shakespeare comme un 

long ruban ADN », le metteur en scène a élaboré 

ce spectacle en faisant se répondre et se croiser 

différentes époques de l’histoire sociopolitique : 

les années 1960 et l’avènement des cultures de 

masse ; ce début de xxie siècle qui voit le storytel-

ling s’imposer comme stratégie de communication 

politique. Références au Pop Art et aux comédies 

musicales, citations aux danses élisabéthaines… 

Arthur Nauzyciel a transformé « le forum romain en 

une vaste toile historique rougie par les meurtres ». 

Une toile sur laquelle se dessinent « l’insurrection 

de Brutus contre le crépuscule de la démocratie », 

« l’anesthésie des consciences et l’asservissement 

consenti des peuples ».� M. Piolat Soleymat

Julius Caesar, de William Shakespeare (spectacle  

en anglais surtitre en français) ; mise en scène  

d’Arthur Nauzyciel. Festival d’Automne à Paris.  

Du 21 au 24 octobre 2009, à 20h30. Maison  

des Arts de Créteil, place Salvador Alliende,  

94000 Créteil. Réservations au 01 45 13 19 19  

ou au 01 53 45 17 17.

de l’autre en pensant être séduit, elle par un valet, lui 

par une femme de chambre. Quant aux deux servi-

teurs, ils profitent de leur pouvoir de séduction sur 

celui ou celle qu’ils prennent pour un maître ou une 

maîtresse… « Si cette pièce nous joue la comédie, 

explique Philippe Calvario, c’est toujours au prix de 

la souffrance des quatre personnages principaux. Il 

se débattent dans un monde où leurs propres sen-

timents leur échappe peu à peu. » Écartelés entre 

le bonheur et la crainte de découvrir une émotion 

jusque-là inconnue, les protagonistes du Jeu de 

l’amour et du hasard se surprennent à aimer comme 

ils se surprennent à vivre, rejoignant cet « être mari-

vaudien » que Georges Poulet a présenté comme un 

être qui « surgit de l’inexistence dans un étonnement 

indescriptible ».� M. Piolat Soleymat

Le Jeu de l’amour et du hasard, de Marivaux ; mise 

en scène de Philippe Calvario. Du 8 au 24 octobre 

2009. Représentations à 14h30, 19h30 et 21h00 

(calendrier sur www.theatre95.fr). Théâtre 95,  

allée du Théâtre, 95000 Cergy-Pontoise.  

Réservations au 01 30 38 11 99.

Cirque

Paï Saï
////// Vincent de Lavenère ////////////////////////////////////////////

Alors que Vincent de Lavenère 
développait, dans Le Chant des 
Balles, l’idée de jonglerie musicale, 
Paï Saï frayait son chemin du côté 
de l’ethnomusicologie.
Très attaché à sa terre béarnaise, Vincent de 

Lavenère n’en est pas moins un explorateur de 

contrées lointaines. Huit ans de recherches au 

Laos, à la rencontre de peuples et de leurs musi-

ques. Paï Saï, qui signifie en laotien « Ou vas-tu ? », 

renvoie également à l’expression béarnaise « saï », 

autrement dit « viens ». Là encore avec le jon-

gleur, la tradition rejoint la création, l’orient flirte 
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Automne en Normandie
Le festival croise danse, musique et théâtre sur tous les tons 
de la création contemporaine. Une programmation originale et 
exigeante.

Alors que les jours un peu partout roussissent sous 

le soleil oblique et s’effeuillent lentement vers l’hi-

ver, l’Automne en Normandie fait pétiller les cou-

leurs à vif : bleu théâtre, jaune musique et rouge 

danse jouent la mélodie des correspondances et 

mêlent leurs nuances pour décliner la vaste palette 

de la création contemporaine. Au programme de 

cette copieuse édition qui s’étend sur plus d’un 

mois, quelques 90 représentations pour 50 spec-

tacles, dont 23 créations, qui vont essaimer sur 

le territoire de la région Haute-Normandie au gré 

d’une trentaine de lieux. En prélude, Bartabas 

donnera une Liturgie équestre au cœur même de 

l’Abbatiale de Saint-Ouen. Suivra ensuite une tra-

versée du paysage chorégraphique allemand, dont 

Pina Bausch devait être l’invitée d’honneur. Sa 

soudaine disparition en juin dernier donne évidem-

ment une résonance particulière à cet hommage. 

Plus que des héritiers, celle qu’on nommait «  la 

grande dame de Wupperthal » laisse un héritage 

et son influence féconde déjà depuis longtemps 

tous les champs artistiques. Ce panorama sera 

l’occasion de montrer les chemins tracés par les 

pionniers, Pina Bausch bien-sûr, mais également 

Susanne Linke ou Gerhard Bohner - eux-mêmes 

héritiers de grandes figures telles que Kurt Joos ou 

Mary Wigman. En échos, le « Week-end Création 

Danse » présentera la jeune génération. Quant à 

La Batsheva Dance Company, elle vient d’Israël 

avec deux productions, Deca Danse 09 et Max.

Classiques et découvertes
Avec le « Cycle Shakespeare », différentes metteurs 

en scène croiseront leurs regards sur cette œuvre 

inépuisable : Arthur Nauzyciel sur Julius Caesar, 

Jacques Vincey sur La nuit des rois, Lilo Baur 

sur Le conte d’hiver, et le Contemporary Legend 

Theatre chinois sur Le Roi Lear. Autre focus d’im-

portance : Philip Glass qui se voit tirer le portrait à 

Fatou Traoré dans Vibrations, de Raphael Navarro.

Cartoucherie
75012 Paris
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09création collective d’après Joseph Conrad 

adaptation et mise en scène Philippe Adrien

danse

Joyaux
////// George Balanchine //////////////////////////////////////////////

George Balanchine fait briller la 
danse de tous ses éclats.

Émeraudes, hommage à la France, berceau du ballet 

romantique. 

« Émeraudes », « Rubis », « Diamants »… C’est 

en flânant au gré des bijouteries de la Cinquième 

Avenue de New York que George Balanchine aurait 

trouvé l’inspiration de Jewels (Joyaux), pièce créée 

en 1967 par le New York City Ballet. Esthète voya-

geur, épris de beauté et des femmes, le chorégra-

phe a composé un ballet en trois actes qui chacun 

brille de l’éclat d’une pierre précieuse. Inspiré des 

mélodies de Gabriel Fauré, Emeraudes évoque avec 

poésie le ballet romantique né en France. Rubis 

ravive les comédies musicales de Broadway sur les 

rythmes syncopés de Stravinski, tandis que Dia-

mants fait scintiller, sur des airs de Tchaikovski, le 

style impérial russe et de son maître, Marius Petipa. 

Sertis par les costumes signés Christian Lacroix, les 

danseurs de l’Opéra de Paris donnent à la danse de 

Balanchine toutes ses subtiles nuances.� Gw. David

Joyaux, de George Balanchine, du 21 octobre au  

18 novembre 2009, à l’Opéra national de Paris,  

Palais Garnier, place de l’Opéra, 75 009 Paris.  

Tél. 08 92 89 90 90 (0,337 e la minute)  

et www.operadeparis.fr

Aujourd’hui 
à deux mains
////// Pascale Houbin ///////////////////////////////////////////////////

Une scénographie de gestes de 
métiers : l’installation de la 
chorégraphe Pascale Houbin nous 
invite à une promenade dans les 
gestes qui fabriquent, qui produisent, 
classent ou soignent. Une danse à la 
fois énigmatique et très familière.

Des gestes de métiers aux gestes de danse. 

Pascale Houbin est connue pour son attention aux ges-

tes, à tous les gestes. Ceux de la danse mais aussi ceux 

qui « se joignent à la parole » (elle a notamment travaillé 

avec le conteur Abbi Patrix ou avec Georges Appaix, 

chorégraphe du corps et de la voix), et ceux qui signi-

fient par eux-mêmes : dans ses premières pièces, un 

comédien sourd, Joël Liennel, l’a amenée à travailler sur 

la langue des signes. Avec Aujourd’hui à deux mains, 

elle propose une immersion d’un genre nouveau dans 

l’univers du geste : c’est ici le geste du travail, avec tout 

ce qu’il raconte de savoir-faire, d’histoires personnelles 

et collectives, voire de petites danses, qui devient une 

matière poétique.� M. Chavanieux

Aujourd’hui à deux mains, installation de Pascale 

Houbin, du 17 octobre au 7 novembre au Centre 

National de la Danse, 1 rue Victor-Hugo, 93507 Pantin. 

Entrée libre. Rens. 01 41 83 98 98 et www.cnd.fr
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Cirque

Festival  
de Lavenère
////// Vincent de Lavenère ////////////////////////////////////////////

Un jongleur-auteur : c’est ainsi 
que se définit Vincent de Lavenère, 
depuis Le Chant des Balles, 
spectacle qui l’avait révélé au 
public, et jusqu’à sa nouvelle pièce, 
Jongle d’Oc.

Le Chant des Balles, manifeste fondateur du travail de 

Vincent de Lavenère. 

Le Chant des Balles était alors un OVNI dans le 

paysage de la jonglerie : dans un espace circu-

laire rappelant celui de la piste, le jongleur raconte 

l’histoire d’une rencontre étonnante entre son art 

et la lutherie. Une réminiscence du passé, en 

hommage aux saltimbanques du Moyen-Âge. 

Mais la comparaison s’arrête là. L’échange entre 

Vincent de Lavenère et Eric Bellocq joue sur le fil 

de la poésie, donnant à chaque objet (la balle, la 

chistera, les cloches, le luth…) une visibilité nou-

velle. Un petit tour sur ses origines béarnaises, qui 

se lit également dans sa nouvelle création, Jongle 

d’Oc. Se mouvoir, se vêtir, jongler, tout concourt 

à mettre en valeur sa culture, au milieu d’objets 

hérités de son pays, et au rythme de la musique 

médiévale.� N. Yokel

Le Chant des Balles, de Vincent de Lavanère,  

le 20 octobre à 20h30 et le 21 à 19h30,  

et Jongle d’Oc, du 7 au 10 décembre en séances 

scolaires, et le 8 décembre à 19h et le 9 à 15h,  

à la scène nationale de Sénart, La Rotonde,  

place du 14 juillet, 77550 Moissy-Cramayel.  

Tél. 01 60 34 53 60.

Cirque

Raté  
Rattrapé Raté
////// Nikolaus / Mika Kaski / Pierre Déaux ////////////////////

Trois chercheurs fous défient 
l’ordre du monde.
Le monde décidément est bien étrange… Veut-on 

l’approcher pour en sonder la matière qu’aussitôt il 

se dérobe et vire ailleurs. Essaie-t-on d’en observer 

les lois qu’il tourneboule illico tous les repères et file 

dare dare sous les auspices de la relativité. Défiant 

la gravité sur tous les tons, trois chercheurs éber-

lués s’adonnent à d’improbables expérimentations, 

croisant questions hautement physiques et méta-

physiques. « On appelle expérience ce qui a raté » 

travers plusieurs concerts. Moment festif et insolite, 

la Grande Veillée mélangera les genres et formats 

dans une même nuit. Mathilde Monnier y jouera 

Pavlova 3’23’’, sa dernière création. De même, « A 

bon port » s’embarque pour une curieuse virée 

hors-normes avec, entre autres, Flux par le Théâtre 

du Centaure et Mobile de Jörg Müller. Embléma-

tique de cette créative rencontre des arts, Vibra-

tions, conçu par Raphaël Navarro, inventeur d’une 

« magie nouvelle »… A suivre donc.

Gwénola David

Festival Automne en Normandie, du 20 octobre  

au 26 novembre 2009. Rens. 02 32 10 87 07  

et www.automne-en-normandie.com

Trois circassiens jouent avec la gravité sur tous les tons. 
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L’Onde : un éclectisme exigeant 
pour le plaisir de la découverte
La saison éclectique et haute en couleurs du Théâtre de l’Onde, lieu de découvertes, de plaisir et de convivialité, convoque des artistes 
originaux et croise les horizons géographiques et esthétiques. De plus en plus nombreux, les spectateurs apprécient cet éclectisme exigeant 
où foisonnent œuvres de théâtre, danse, cirque, jazz, musiques actuelles et musique classique.

///////////////////////////////////////////////////////////////////////////

L’Onde - Espace culturel,  

8 bis avenue Breguet, 78140 Vélizy-Villacoublay.  

Tél. 01 34 58 03 35. Site : www.londe.fr

///////////////////////////////////////////////////////////////////////////

entretien / Artur Ribeiro

Fragments du désir :  
onirisme et théâtralité
Fragments du désir est la toute nouvelle création de la compagnie 
Dos à Deux. Écrite à deux voix par les complices André Curti et Artur 
Ribeiro, elle mêle théâtre gestuel, théâtre d’objets et danse autour 
d’un univers singulier, en prise directe avec les grandes réflexions 
d’une société en mouvement.

Comment situez-vous cette nouvelle pièce 

par rapport à votre travail ?

Artur Ribeiro : Nous avons évolué par rapport 

aux précédents spectacles. Jusqu’à Saudade, 

on restait dans la même forme de dramaturgie. 

Mais ici, c’est une autre forme de récit, avec des 

fragments, sans narration linéaire. Même si nous 

empruntons une autre route, nous restons cepen-

dant dans l’onirisme qui caractérise notre travail, 

tout en accentuant sa théâtralité. Ce qui nous inté-

resse le plus, ce sont le minimalisme de la ges-

tuelle et la force du récit, sans pour autant s’ap-

puyer sur la virtuosité. Cela nous emporte dans 

une certaine retenue, dans une densité qui est 

aussi une forme de danse. La frontière peut être 

infime entre les disciplines. Aujourd’hui, nos corps 

sont prêts, dans le sens où nous avons acquis une 

maturité dans le travail. Nous collaborons pour 

cette pièce avec des comédiens qui sont de la 

même génération qu’André Curti et moi-même, 

qui ont eux aussi passé un cap, et peuvent assu-

mer la concentration et la retenue.

Comment traitez-vous de la différence, la 

thématique principale qui se dégage de 

Fragments du désir ?

A. R. : Les histoires s’entrecroisent, et différents per-

sonnages s’en dégagent. Ce qui nous fait bouger, 

c’est vraiment le désir de raconter une histoire. Les 

personnages évoluent tout au long du spectacle, on 
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les emmène tous quelque part malgré la fragmenta-

tion du récit. Il y a par exemple un noyau familial avec 

un père, son fils, et une gouvernante. On suit l’évo-

lution du père qui devient handicapé, et on assiste à 

la difficulté d’accepter les différences de chacun. Il y 

a également un personnage aveugle qui vit son han-

dicap de manière naturelle. Et puis il y a cette autre 

créature singulière, un peu comme un ange…

La différence passe-t-elle uniquement par la 

notion de handicap ?

« Ce qui nous intéresse 
le plus, ce sont le  
minimalisme de  
la gestuelle et la force 
du récit. » Artur Ribeiro

A. R. : Non, pas du tout. Nous abordons aussi 

d’autres thématiques telles que l’homosexualité, 

ou le travestissement. C’est l’un des gros conflits 

qui habitent le personnage d’André, qui veut deve-

nir une femme, et connaît avec son père des non-

dits, des silences pesants. Ce qui compte, c’est 

d’abord d’être accepté dans son noyau familial. 

Car le plus important, c’est ce lien familial qui nous 

construit. Le rapport à la société vient après. Nous 

traitons ce sujet avec distance, et sans réalisme. 

Nous mettons un voile, teinté d’onirisme et de 

beauté, pour que cela puisse être digéré d’une 

autre manière. C’est notre façon de toucher le 

public, de le faire réfléchir sur des choses qui nous 

tiennent à cœur.

Propos recueillis par Nathalie Yokel

Fragments du désir, d’André Curti et Artur Ribeiro, 

les 12, 13 et 14 novembre à 21h. www.dosadeux.com

théâtre

Deux personnages issus de Fragments du désir, nou-

velle création de la compagnie Dos à Deux.

gros plan / Nikolaï Kolyada

Les troubles de l’âme 
humaine des rires  
aux larmes
L’auteur et metteur en scène russe Nikolaï Kolyada a fait le voyage 
depuis son théâtre d’Ekaterinbourg pour nous présenter Hamlet et 
Le Révizor : deux classiques transfigurés par sa vision du monde et 
du théâtre.

« Ici, il n’y a pas d’atelier, pas d’argent, on travaille 

avec ce qu’on trouve, déclare Nicolaï Kolyada au 

sujet du théâtre qu’il dirige à Ekaterinbourg. J’aime 

bien mettre sur scène ce qu’on trouve dans les 

poubelles. Tous les matins, dans la rue, on voit des 

crottes de chien, des journaux maculés de restes 

de bouffe, des bouteilles vides. Si c’est Nabokov qui 

regarde cela, il peut en dire la beauté. C’est ce que 
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j’essaie de faire. Dire la beauté des poubelles. »

Une société russe bigarrée, à la saleté persis-

tante ; un bazar shakespearien fait d’os de bœuf, 

de boîtes vides de Kitekat, de seaux remplis de 

bouchons en liège… De Gogol à Shakespeare, la 

troupe du Théâtre Kolyada investit les troubles de 

l’âme humaine et invente un théâtre puissant, sau-

vage, visionnaire. Un théâtre qui a pour ambition 

de transporter le public des rires aux larmes. « On 

ne peut pas commencer par pleurer, explique le 

metteur en scène. Au début, le spectateur doit se 

croire très libre et à la fin il faut l’abattre. Tous mes 

spectacles disent cela. »

M. Piolat Soleymat

Hamlet, de William Shakespeare (spectacle en russe 

surtitré) ; mise en scène de Nikolaï Kolyada.  

Le 11 février à 20h30.

Le Révizor, de Nikolaï Gogol (spectacle en russe  

surtitré) ; mise en scène de Nikolaï Kolyada.  

Le 12 février à 20h30.

Hamlet vu par le metteur en scène russe Nikolaï 

Kolyada.

entretien / Pierre Rigal

Coup de projecteur de 
2003 à aujourd’hui
En février 2010, l’Onde propose de (re)découvrir le travail du 
chorégraphe Pierre Rigal, singulier et universel à la fois, à travers 
trois de ses pièces, erection, Press et Asphalte.

Un théâtre qui invite un jeune chorégraphe à 

présenter une « rétrospective », c’est rare !

Pierre Rigal : C’est un plaisir et un honneur ! Cela 

représente une occasion sans précédent de ques-

tionner l’évolution du travail de la compagnie… Ce 

type de proposition permet en outre de faire vivre 

des pièces relativement anciennes, ce qui est rare 

aujourd’hui : ma première pièce aura plus de six 

ans lorsqu’elle sera présentée à l’Onde. 

Le parcours commencera avec Erection 

(2003), dont la radicalité et la puissance ima-

ginaire semblent éclairer tout le travail que 

vous avez fait par la suite…

P. R. : Erection repose sur une proposition très 

simple : passer de la position couchée à la position 

debout. C’est tellement « basique » que lorsque 

j’ai commencé à travailler sur cette idée, je me 

disais que cela ne fournirait jamais la matière suf-

fisante pour un spectacle ! Mais cette contrainte 

très stricte, presque minimaliste, offrait en fait une 

infinité de possibilités. Entre la position couchée et 

la station debout, il y a une multitude d’étages et 

d’états, que j’ai explorés avec le metteur en scène 

Aurélien Bory. Aujourd’hui je suis particulièrement 

heureux de présenter cette pièce, qui a tourné 

dans le monde entier mais qui a été peu vue en 

région parisienne.

Quant à votre dernière pièce, elle est née 

de la proposition que vous a faite le festival 

Suresnes Cités Danse de travailler avec des 

danseurs hip-hop…

P. R. : Venant du sport, je me sentais des affi-

nités avec ces danseurs familiers de la perfor-

mance, de la compétition… Mais c’était aussi 

un défi : les cinq danseurs, dont quatre étaient 

très jeunes et encore amateurs, devaient par-

« Erection repose  
sur une proposition 
très simple : passer  
de la position couchée 
à la position debout. »

Pierre Rigal

venir à dépasser la virtuosité technique, pour 

entrer dans l’expérience que j’avais à leur pro-

poser. Le résultat a dépassé mes espérances. Il 

s’est rapidement avéré que le projet allait nous 

emmener plus loin que prévu : après avoir créé 

une version courte d’Asphalte en janvier dernier 

pour Suresnes Cités Danse, nous nous sommes 

lancés dans la production d’une véritable pièce, 

qui verra le jour en novembre à la Maison de la 

Danse de Lyon.

Propos recueillis par Marie Chavanieux

Erection, le 2 février ; Press, les 4 et 5 février ; 

Asphalte, le 6 février.

danse

gros plan ¶
de la chanson au jazz
Des musiques actuelles au jazz, les concerts de l’Onde ne ronronnent 
pas en territoires ordinaires, et ne se perdent pas dans l’incongru.

Quels furent les chemins de la rencontre 

avec Hédi Thabet ?

Mathurin Bolze : Depuis longtemps, nous nous 

regardions, de loin, amicalement, grandir dans 

nos devenirs de circassiens. Son opération nous 

a rapprochés. Est né le désir d’une rencontre phy-

sique, d’une confrontation, en actes, à la réalité de 

nos différences, de nos ressemblances. J’avais 

la curiosité de son corps étrange. Hédi est une 

question ambulante, de par son centre de gravité, 

sa manière de se déplacer, de penser une intégrité 

du corps. Ali, c’est aussi une histoire d’amitié.

Du goudron et des plumes : le titre de votre 

nouvelle création pose déjà une énigme…

M. B. : Ce titre est venu par des sensations de 

matières, de lumières, d’états - « noir », « blanc », 

«  lourd », «  léger », «  lent »… Par son mystère, 

sa poésie, il me paraissait ouvrir un champ d’ex-

périmentation et offrir plusieurs pistes de travail 
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que nous pourrions explorer à même le plateau. 

La scénographie, constituée essentiellement d’un 

plancher mobile, évoque un îlot ou un monde sus-

pendu, tantôt stable, bien ancré, tantôt flottant, 

oscillant à tout vent. Dans cet espace en méta-

« Ali, c’est aussi une 
histoire d’amitié. »

Mathurin Bolze

morphoses, se trouvent cinq personnes qui, peut-

être, ont en commun d’être déracinées, ou exilées, 

avec l’espoir d’une nouvelle aventure humaine.

Comment travaillez-vous le cirque dans cet 

espace-là ?

M. B.  : Le décor ne comprend pas d’agrès de 

cirque classique mais dessine la dramaturgie par 

ses transformations. Le spectacle s’écrit à travers 

l’expérience de ce lieu et ses potentialités. Les 

techniques de cirque sont utilisées comme moyen 

d’une physicalité expressive, d’une exploration de 

la verticalité, de la gravité, du vertige, de l’instabi-

lité, d’une grande présence au monde.

Entretien réalisé par Gwénola David

Ali, les 16 et 17 octobre à 21h et Du goudron  

et des plumes, les 28 et 29 mai à 21h.

jazz/musiques actuelles

Mathurin Bolze et Hédi Thabet réinventent le langage de 

la rencontre.
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entretien / Emmanuel Lagarrigue

Créer un paysage  
d’événements
Plasticien et compositeur, Emmanuel Lagarrigue est invité par l’Onde 
à créer Things moving, une forme scénique convoquant danse, théâtre 
et vidéo, guidée par le fil rouge de l’écriture de Julien Thèves.

Comment le projet de Things moving est-il né ?

Emmanuel Lagarrigue  : J’avais été invité en 

2007 à exposer dans le centre d’art de l’Onde. 

Lionel Massétat, le directeur de l’Onde, m’a offert 

la possibilité de ce passage au plateau. Mon tra-

vail accorde depuis longtemps une part impor-

tante à la gestion de l’espace, à l’ambiance, au 

déroulement du temps et à la participation des 

spectateurs. Le projet est l’occasion de travailler 

de manière différente, en élargissant mes registres 

et en mêlant la danse, le jeu, la vidéo, le texte et la 

composition sonore.

Comment passez-vous de l’installation à la 

mise en scène ?

E. L. : J’ai l’habitude de compter sur la participa-

tion et le déplacement du public. Ici, le public est 

immobile, ce qui m’oblige à travailler en faisant en 

sorte que sa participation soit plus intellectuelle 

et autrement sensible. Il s’agit de développer un 

vocabulaire scénique plastique et musical pour 

solliciter la réaction des sens sans déplacement, le 

tout dans le cadre d’une scénographie classique. 

La scène devient un laboratoire qui s’ouvre pour 

constituer un paysage mouvant. 

Que raconte Things moving ?

E. L. : Ce n’est pas une création narrative au sens 

conventionnel du terme. L’idée d’ensemble est de 

créer un paysage d’événements, fondé sur l’idée 

« Rien n’existe hors 
des chocs et des  
rencontres. » Emmanuel Lagarrigue

que rien n’existe hors des chocs et des rencon-

tres. Sur scène, les différents éléments mis en pré-

sence interagissent pour provoquer des réactions 

dans les têtes des spectateurs. L’idée de base est 

de réaliser le portrait d’un personnage imaginaire 

qui n’existe pas en tant que tel sur scène mais 

existe seulement par ses rencontres, un person-

nage sans intériorité dont la place peut être prise 

par n’importe quel spectateur.

Propos recueillis par Catherine Robert

Things moving, spectacle conçu par  

Emmanuel Lagarrigue. Textes de Julien Thèves ;  

travail sonore Emmanuel Lagarrigue.   

Les 12 et 13 mars 2010 à 21h.
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Pierre Rigal dans Press.

Côté chanson, trois têtes d’affiche, trois per-

sonnalités affûtées aux univers très personnels : 

Emily Loizeau (samedi 17 avril), dont l’inspiration 

pop folk révélée il y a trois ans se patine de blues 

et de sérénité ; l’éminent Dominique A (jeudi 10 

décembre), rockeur de la douceur sombre, qui 

présentera son nouvel album « la Musique » ; et 

le dandy poulbot de Cergy, Anis (mardi 13 octo-

bre), au débit scatt et au timbre toujours ouaté. 

Pour parfaire le tour d’horizon de cette chanson 

française haut de gamme et hors formatage 

radio, «  les Etrangers familiers » alias la Cam-

pagnie des Musiques à Ouïr, Loïc Lantoine, Eric 

Lareine et Joseph Doherty, rendent un hommage 

furieusement décalé à Brassens. Autre hommage 

étonnant, celui du chanteur italien Mario Gioia au 

compositeur des films de Fellini, Nino Rota, avec 

comme invitées de marque Catherine Ringer et 

Maria de Medeiros.

Côté jazz
Côté jazz, et pour la deuxième année, le pia-

niste Pierre de Bethman devient maître de céré-

monie de trois concerts commentés pour com-

prendre et écouter autrement la musique de 

jazzmen et musiciens cultes : Miles Davis (mardi 

26 janvier, invité Eric Le Lann), Jaco Pastorius 

(mardi 9 mars) et Art Blakey (mardi 25 mai, 

invité Stéphane Huchard). Jean-Jacques Mil-

teau fera vibrer sa blue soul en quartet le ven-

dredi 2 octobre. Après l’influence américaine, 

celle d’Europe  : les géniaux Caravan Palace 

électrisent leur répertoire manouche (jeudi 8 

octobre) pour un concert bien remuant ; et, ren-

contre exceptionnelle le mardi 24 novembre, 

le clarinettiste David Krakauer et le jeune pia-

niste David Greilsammer fusionnent leurs sons 

et leurs visions musicales pour un concert entre 

klezmer, classique et jazz sur fond de répertoire 

du xxe siècle, de Messiaen à Janacek.

Vanessa Fara

entretien / Mathurin Bolze

Suspendre le vertige  
du monde
Mathurin Bolze est acrobate voltigeur, Hedi Thabet, unijambiste 
acrobate. Avec Ali, « Pièce pour quatre béquilles, trois jambes, deux têtes 
et une chaise », ils réinventent le vocabulaire de la rencontre, Avec Du 
goudron et des plumes, pièce pour cinq circassiens en cours de création, 
Mathurin Bolze explore l’espace mouvant d’un rêve en suspension.

cirque

gros plan ¶
entre sonates de Mozart 
et opéra de Monteverdi
L’Onde propose une riche programmation musicale, faisant la part 
belle au répertoire baroque.

musique classique

Les aficionados de musique classique ne manque-

ront pas les différents programmes, tous promet-

teurs, inscrits dans le cadre de la saison 2009/10 

de L’Onde. Le premier concert est confié au duo 

formé par le violoniste Ilya Gringolts et la pianiste 

Vanessa Wagner. Le premier est un jeune virtuose, 

formé notamment par Itzhak Perlman. Lauréat du 

Concours Paganini en 1998, il séduit par sa sono-

rité riche et brillante. Quant à la seconde, elle est 

l’une des pianistes françaises les plus attachantes 

du moment, alliant un toucher sensible à un digi-

talisme sans faille. Ils interprètent ensemble des 

sonates de Mozart, Mendelssohn et Beethoven (la 

fameuse « A Kreutzer », chère à Tolstoï).

esthétique baroque
Changement complet de répertoire avec Le Couron-

nement de Poppée programmé fin janvier. Le dernier 

opéra de Monteverdi est dirigé par Jérôme Correas 

et mis en scène par Christophe Rauck. Cette pro-

duction de la compagnie Arcal fait appel à une belle 

brochette de chanteurs (Françoise Masset, Jean-

François Lombard…), tous rompus à l’esthétique 

baroque. De la musique ancienne toujours, avec un 

récital du pianiste David Bismuth consacré à Bach. 

Différentes pièces du Kantor de Leipzig sont don-

nées dans des transcriptions réalisées aussi bien 

par des compositeurs (Franck, Busoni…) que par 

des pianistes (Kempff). Ce programme a fait l’objet 

d’un enregistrement (Ameson) largement salué. Le 

dernier concert de musique classique est égale-

ment dédié à Bach, avec les Suites n°1 et n°3 pour 

violoncelle et la Sonate n°2 pour violon (transcrite 

pour violoncelle) interprétées par Marc Coppey. Ce 

violoncelliste, professeur au Conservatoire Supérieur 

de Paris, possède un jeu d’une émouvante sobriété. 

Fin chambriste, il fait montre d’une musicalité tou-

jours subtile.

Antoine Pecqueur

Mardi 6 octobre à 21h (Wagner et Gringolts).  

Samedi 23 janvier à 21h (Le Couronnement  

de Poppée).   Mardi 16 mars à 21h (Bismuth).

Et aussi… Le 20 octobre à 20h, Nathalie Soussana met en scène Comptines du jardin d’Eden, un conte musical à 

partir de six ans qui chemine dans la mémoire des communautés juives d’hier et d’aujourd’hui. Le 28 novembre à 21h, Kader Attou et les 

siens chorégraphient Petites histoires.com, entre le break-danse, la danse contemporaine et l’acrobatie. Le 4 décembre à 21h, invitation 

à La Noce, de Brecht, mis en scène par Patrick Pineau. Les 17 et 18 décembre, le Cirque National de Chine propose Casse-Noisette, à 

vivre en famille. Le 7 janvier 2010 à 21h, le cirque Eloize avec Nebbia. Stéphane Guillon installe son impertinence sur la grande scène le 

9 janvier à 21h. Les 14 et 15 janvier, Brigitte Jaques-Wajeman met à table les protagonistes du Tartuffe de Molière. Molière encore, Les 

Fourberies de Scapin mises en scène par Omar Porras les 28 et 29 janvier à 21h. Jonglerie musicale le 16 février à 20h avec Le Chant 

des balles, d’Eric Bellocq et Vincent de Lavenère qu’on retrouve le 19 février à 20h avec Jongle d’Oc. Les 25 et 26 mars, humour décalé 

avec L’Augmentation, de Georges Perec, mise en scène d’Anne-Laure Liégeois. Humour aussi les 1er et 2 avril à 21h avec la troupe des 

260 couverts et leur tordant Jacques et Mylène. L’Onde accueille L’Amour conjugal de Moravia, du 13 au 15 avril à 21h dans l’originale 

mise en scène de Matthieu Roy. Le 8 avril, Catherine Germain et Thierry Thieû Niang jouent Un Amour. Les 6 et 7 mai, rencontre explosive 

entre les danseurs sud-africains de Via Katlehong et le groupe musical réunionnais Lindigo. Et le 21 mai à 20h, les marionnettes de La 

petite Odyssée enchanteront petits et grands.� Catherine Robert
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//// pour recevoir la terrasse par internet, envoyez un mail à : la.terrasse@wanadoo.fr   en objet : recevoir la terrasse  ////

La cinquième 
position
////// Andrea Sitter //////////////////////////////////////////////////////

Andrea Sitter a conçu ce solo 
comme un regard en arrière vers 
son propre parcours de danseuse, 
entre souvenirs et anecdotes.
La cinquième position, c’est le talon droit devant les 

orteils du pied gauche, et le talon gauche derrière 

les orteils du pied droit : Andrea Sitter nous assène 

avec malice ce BA-ba de la danseuse, ancré dans les 

corps de chaque petit rat en herbe, et qui résonne 

encore dans la tête de cette danseuse aguerrie. De 

son parcours, elle nous raconte les rencontres, les 

petites histoires qui se croisent avec la grande His-

toire, les personnalités qui l’ont marquée et sortie de 

cette image de « danseuse allemande ». Si touchant 

que puisse apparaître ce solo, on ne peut que regret-

ter de se perdre dans des références et des clins d’œil 

qui ne parlent qu’au monde de la danse. Un solo pour 

les amateurs, donc, complété dans la soirée au Cen-

tre culturel Aragon-Triolet d’Orly par un Bal avec le 

public, orchestré par Christine Corday.� N. Yokel

La Cinquième position, une chronique dansée,  

d’Andrea Sitter, suivi du Bal de Christine Corday,  

le 16 octobre à 20h, au Centre culturel Aragon-Triolet, 

1 place du fer à cheval, 94310 Orly. Tél. 01 48 52 40 85.
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entretien / Emmanuelle Huynh

Le Japon à Paris
Dans le cadre du Festival d’Automne, Emmanuelle Huynh présente 
Monster Project, en collaboration avec le chorégraphe Kosei 
Sakamoto, et Shinbaï, le vol de l’âme, où elle partage la scène avec 
Madame Seiho Okudaira, maître Ikebana.

Les deux projets que vous vous apprêtez à pré-

senter sont liés à votre rencontre avec la culture 

japonaise. Quels sont vos liens avec ce pays ?

Emmanuelle Huynh : En 2001, j’ai été accueillie 

en résidence à la villa Kujoyama : je voulais obser-

cuteraient tour à tour un solo que j’aurais choré-

graphié, également sur le thème du « monstre ». 

Plutôt qu’un solo interprété deux fois, j’ai proposé 

un solo à l’unisson. Je me disais que ce qui était 

monstrueux, c’était peut-être précisément la multi-
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Et si le monstre était le double ?

« Depuis longtemps, 
je souhaitais travailler 
avec un maître 
Ikebana : l’art floral 
japonais, un art du 
choix et de la  
composition, comme 
la danse. » Emmanuelle Huynh

plication, le fait d’avoir « le même » deux fois… Les 

danseuses – qui finissent, étonnamment, par se 

ressembler ! – deviennent des sortes de jumelles, 

voire de siamoises, comme un animal rampant.

Deux mois après Monster Project, vous présen-

terez une création : Shinbaï, le vol de l’âme.

E. H. : Depuis longtemps, je souhaitais travailler 

avec un maître Ikebana : l’art floral japonais, un art 

du choix et de la composition, comme la danse. 

Ce projet a enfin été possible lorsque l’on m’a 

mise en contact avec Madame Seiho Okudaira. 

Elle est l’héritière d’une école d’Ikebana qui consi-

dère que le geste qui fait naître le bouquet est 

aussi important que le bouquet lui-même. Je lui 

ai proposé d’imaginer à deux la réalisation d’un 

Ikebana géant, à l’échelle d’un plateau. C’est une 

sorte de jeu, qui permet à la fois à nos pratiques 

respectives de s’épanouir et de « se déplacer », 

par l’investissement de postures et de gestes 

nouveaux. Quant au spectateur, il s’agit de le 

mettre en position de travail face aux images qui 

se constitueront sous ses yeux, faites de fleurs, 

d’objets et de gestes.

Propos recueillis par Marie Chavanieux

Monster project, chorégraphies d’Emmanuelle Huynh 

et Kosei Sakamoto, du 7 au 9 octobre à 20h à la 

Maison de la culture du Japon à Paris,  

101 bis, quai Branly, 75015 Paris.  

Shinbaï, le vol de l’âme, chorégraphie d’Emmanuelle 

Huynh, le 5 décembre à 17H et 20H à la rotonde de 

l’Orangerie du Château de Versailles et du 10 au  

13 décembre (horaires variables) à la Maison de  

l’architecture, 148, rue du Faubourg Saint-Martin, 

75010 Paris. Renseignements et réservations :  

01 53 45 17 17 et www.festival-automne.com

ver l’art des cuisiniers japonais, et également les 

modes de travail dans le secteur du bâtiment. J’y 

ai aussi rencontré des artistes et depuis, j’y suis 

régulièrement invitée pour enseigner. Quand j’ai 

pris la direction du CNDC d’Angers, en 2004, j’ai 

souhaité faire fructifier mon attraction pour ce pays 

et les rencontres que j’y avais faites : le CNDC 

invite régulièrement des artistes japonais à venir 

enseigner, et chaque année, un échange a lieu 

entre des étudiants du CNDC et ceux d’une for-

mation en danse de Kyoto.

Le directeur de cette formation est Kosei 

Sakamoto, avec lequel vous co-signez 

Monster Project…

E. H. : En 2007, Kosei Sakamoto a transmis un 

solo intitulé Kaibutsu (« monstre ») à Aline Landreau, 

l’une des étudiantes du CNDC accueillies à Kyoto. Il 

m’a proposé de composer un spectacle commun : 

l’interprète « originelle » du solo, Masako Sugimoto, 

présenterait le solo, dont Aline Landreau montrerait 

également son interprétation ; ensuite, elles exé-

du 1er au 23 octobre
samedi 10 octobre à 17h30 
rencontre avec Alban Richard et Rosita Boisseau,  
journaliste et critique spécialiste de la danse.

  navettes aller-retour  
de la place de la Nation (Paris 12e). Réservation indispensable.

Réservations 
01 48 14 22 00 
billetterie@leforumbm.fr
Le Forum | 1/5 place de la Libération | 93150 Blanc-Mesnil | www.leforumbm.fr

Nacera Belaza,  
Christian Bourigault,  
Christophe Haleb,  
Serge Ricci,  
Alban Richard
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entretien / �Thomas Ferrand  
et Bernardo Montet

Switch me off : une écriture 
spatiale et visuelle
Bernardo Montet, chorégraphe depuis plus de trente ans, et Thomas 
Ferrand, jeune metteur en scène, s’apprêtent à créer Switch me off 
au Théâtre national de Chaillot.

D’où vient le projet de co-signer un spectacle ?

Thomas Ferrand : Après avoir vu l’une de mes piè-

ces, Bernardo est venu me parler. La conversation 

B. M. : Bien que le contexte ait changé, ces tex-

tes correspondent aux combats de fond auxquels 

nous sommes confrontés aujourd’hui. Je pense à 

Martin Luther King qui voit la non-violence comme 

une résistance, à Malcolm X pour lequel il n’y a 

pas de révolution sans violence…

T. F. : Ces questions constituent la matière de la 

pièce, mais elles ne seront pas abordées frontale-

ment. Il y aura en fait très peu de texte : le travail 
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Switch me off, ou la visibilité à soi.

« On est toujours  
l’invisible de 
quelqu’un. Au point, 
parfois, de vouloir 
tout éteindre. » Bernardo Montet

porte surtout sur l’ambiance, sur l’écriture spatiale 

et visuelle. Switch me off sera plutôt un paysage, 

ou un poème scénique.

Bernardo Montet, vous serez seul sur le pla-

teau. En quoi cette pièce est-elle différente 

des autres soli que vous avez interprétés ?

B. M. : En fait, je ne suis pas seul : le son et tous les 

éléments scéniques ont une présence que je n’avais 

jamais expérimentée. C’est tout particulièrement vrai 

de la lumière, qui n’est pas là « pour m’éclairer », 

mais joue son propre rôle d’acteur sur le plateau.

T. F. : Le rôle de la lumière est d’autant plus impor-

tant que nous avons pensé à l’homme noir, décrit 

par Ellison, qui devient invisible à lui-même à force 

de ne pas exister aux yeux de la société.

B. M. : On est toujours l’invisible de quelqu’un. Au 

point, parfois, de vouloir tout éteindre (Switch me 

off signifie littéralement « éteignez-moi »). Étein-

dre est la condition nécessaire pour que, peut-

être, une luciole apparaisse… Mais il est rare que 

quelqu’un nous écoute assez pour que la luciole 

brille. Que reste-t-il, alors, de l’homme invisible ?

Propos recueillis par Marie Chavanieux

Switch me off, de Bernardo Montet et Thomas 

Ferrand, du 7 au 10 octobre à 20H30 au Théâtre 

National de Chaillot, 1 place du Trocadéro, 75116 

Paris. Réservations : 01 53 65 30 00  

et www.theatre-chaillot.fr

s’est engagée – et elle ne s’est pas arrêtée. Suite 

à cette rencontre amicale, Bernardo a proposé que 

nous écrivions quelque chose ensemble.

Bernardo Montet : L’un des grands plaisirs de 

cet échange, c’est d’être confronté à un point de 

vue différent sur des préoccupations qui sont les 

miennes depuis une éternité. J’ai invité Thomas 

à lire plusieurs textes : il porte sur eux un regard 

formé par sa culture, par son expérience théâtrale, 

par la génération à laquelle il appartient.

De quels textes s’agit-il ?

T. F.  : Principalement de textes américains des 

années 1960, traitant de la question noire : Mal-

colm X, Ralph Ellison, Martin Luther King…

City  
Maquette
////// Mathilde Monnier ////////////////////////////////////////////////

Née à Berlin, cette création de 
Mathilde Monnier a la particularité 
d’impliquer des amateurs de chaque 
ville traversée.

La ville rêvée selon Mathilde Monnier, avec des dan-

seurs de tous horizons. 

Inventer la ville et la danser… tel est le chal-

lenge que relèvent à chaque fois une soixan-

taine de personnes de tous âges venus tra-

vailler avec Mathilde Monnier. Le projet est une 

commande de Simon Ratt le, de l’orchestre 

philharmonique de Berlin, à la chorégraphe, 

dans l’ idée de mettre en scène des pièces 

musicales – ic i ,  Surrogate Cit ies  d’Heiner 

Goebbels. Mathilde Monnier entend ici la ville 

comme un organisme vivant, et fait le parallèle 

avec le plateau de danse. Le groupe de dan-

seurs projette l’imaginaire d’une ville à inven-

ter, à rêver, tandis que la chorégraphe s’ap-

puie sur la musique de Goebbels tout en se 

détachant de ses sources d’inspiration et de 

ses références. La ville humaine se construit 

lentement de solitudes urbaines en dualités 

fédératrices, passées par l’imaginaire enfantin 

ou la construction de communautés.� N. Yokel

City Maquette de Mathilde Monnier, les 23  

et 24 octobre à 21h, au Théâtre de la Cité 

Internationale, 17 boulevard Jourdan, 75004 Paris. 

Tél. 01 43 13 50 50.
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//// 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  ////

15 et 16 octobre à 20h 
17 octobre à 15h

7, 8 et 9 octobre à 20h

 本当のこと

Emmanuelle Huynh & Kosei Sakamoto

monster
project

true

MAISON DE LA CULTURE DU JAPON À PARIS  
101bis, quai Branly 75015 Paris 
M° Bir-Hakeim / RER Champ de Mars
www.mcjp.asso.fr  

Réservation  01 44 37 95 95

Avec le Festival d’Automne à Paris / www.festival-automne.com

Avec le soutien de l’Association pour la MCJP
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Saison 2009-2010

 
8, rue des Anciennes-Mairies  92000 Nanterre  Tél. 39 92
La brochure de la saison de la Maison de la musique est disponible sur demande 
par téléphone au 39 92 ou par courriel : billetterie@mairie-nanterre.fr

Voix du désert
Hasna el Becharia / Malouma

Blues d’Afrique – Blues d’Amérique
Jean Chartron 
Roland Tchakounté – Amar Sundy 
Pura Fe’ – Eric Bibb

L’homme dans la ville
Georges Aperghis – Ictus 
Steve Reich – Ensemble orchestral 
contemporain 
Erik Truffaz & Sly Johnson

Autour de Thierry de Mey 
Films, rencontre, concert-spectacle

Chants et danses d’Afrique du Sud
Robyn Orlin 
Tumi and the Volume

Planètes Musiques 
Festival de musiques traditionnelles

TM+ / Alwin Nikolais / Ballet de Lorraine / Amadou et Mariam / Yom / 
Shani Diluka / Salon de musique indienne / Andy Emler et son MegaOc-
tet / Jean-François Zygel / Antoine Hervé / Luc Petton / Les Siècles / 
Claudio Monteverdi / Myriam Gourfink / Nacera Belaza / Gaâda Diwane 
de Béchar / Emanuel Gat / Paco Dècina / Mahmoud Ahmed & Ale-
mayehu Eshete / Peter & Lupus / Hiroaki Umeda / Jeanne Roth / Abel …

Passez donc 
à la Maison…

conversation / �Dominique Rebaud et Dominique Boivin

Zoopsie Comedi :  
« le maître mot est l’état d’esprit »
En 1986 naissait Zoospie Comedi, œuvre phare d’une époque, portée par 
les collectifs Beau Geste et Lolita, et dont les costumes étaient signés 
par le jeune… Christian Lacroix. Sous l’impulsion du couturier et du 
directeur du Théâtre de Suresnes Olivier Meyer, Dominique Rebaud et 
Dominique Boivin se replongent dans l’aventure avec notamment des 
danseurs hip hop. Idée saugrenue ? Les deux chorégraphes reviennent 
ici sur cette revue fantaisiste, plus de vingt ans après.

prit. Il me semble qu’on avait alors vraiment envie 

d’une œuvre légère, de donner un coup de pied 

dans ce qui nous paraissait un peu trop « sérieux » 

dans la danse contemporaine. A l’époque l’hu-

mour ne fonctionnait pas vraiment avec la danse. 

La danse nous sert de support fondamental, mais 

c’est pour qu’il y ait du jeu, de la fantaisie, de l’es-

prit. A l’époque, il existait un krach entre la danse 

contemporaine, la danse classique, néoclassique, 

et nous voulions court-circuiter le fait de remplacer 

un académisme par un autre académisme.

D’où ce mélange avec le hip hop aujourd’hui ?

©
 C

hr
is

tia
n 

La
cr

oi
x

Dominique Boivin et Dominique Rebaud  

retrouvent les costumes de Lacroix pour la recréation  

de Zoopsie Comedi.

« Nous défendions 
l’idée de toutes les 
danses, alors que 
subsistait l’idée  
d’une danse  
contemporaine au-
dessus des autres. »

Dominique Rebaud

D. B.  : Cela ne m’intéressait pas de reprendre 

texto le rôle de magicien que j’avais à l’époque. 

Par contre, cela m’intéressait de recréer avec le 

hip hop, car pour moi il a la capacité de raconter 

des histoires, il a beaucoup à voir avec le sens, le 

théâtre, le cirque, le mime…

D. R. : Nous étions déjà très liés en 86 par cette 

attention à toutes les formes populaires de la 

danse. Nous travaillions sur les danses de salon, 

les bals. C’était très sérieux, on allait apprendre, le 

tango, le flamenco… On était friand de toutes ces 

danses. Peut-être que ce l’on a opéré affirmait la 

possibilité que ces choses là coexistent ensemble. 

Nous défendions l’idée de toutes les danses, alors 

que subsistait l’idée d’une danse contemporaine 

Qu’étaient ces collectifs Beau Geste et Lolita, au 

moment de la création de Zoopsie Comedi ?

Dominique Boivin : Je crois que beaucoup de 

choses découlent de l’enseignement et aussi de 

l’état d’esprit d’Alwin Nikolaïs à l’école de danse 

d’Angers. Dans son enseignement, on retrouve 

la notion de décentralisation. Je pense que cela 

nous a profondément touchés en tant qu’élèves 

au point de vouloir créer des collectifs. L’idée de la 

revue était un thème formidable pour développer 

les personnalités à l’intérieur des collectifs, tout 

en ayant une conduite, un scénario tout dessiné, 

des tableaux. Cela a mis du temps parce que l’on 

voulait faire rentrer dans cette idée de revue des 

choses que l’on n’était pas forcément capables de 

faire, comme les claquettes, les palmas, les bolas… 

Et, cerise sur le gâteau, Christian Lacroix a accepté 

de jouer le jeu, lui qui était alors un créateur en 

devenir.

Dominique Rebaud : Beau Geste est né en 81, 

et Lolita en 82. Il y avait certes le rôle de Niko-

lais, mais aussi tout ce que l’on a appelé après la 

nouvelle danse française. Et à la fin des années 

70, tout le monde fonctionnait comme ça ! Nous 

encore plus en tant qu’héritiers de Nikolais, parce 

que nous avions appris des méthodes de travail 

qui nous ont menés à ça. Il y avait d’autres grou-

pes comme le groupe Ma, le Four Solaire… la 

danse est partie de ce terreau-là. Lolita et Beau 

Geste ont été les plus longs collectifs de cette 

histoire.

Mais aujourd’hui ce qui est remarquable, 

c’est qu’il y a très peu d’exemples de ça. Une 

page s’est définitivement tournée quant à ces 

modes de fonctionnement.

D. R. : Dans ce contexte, la question est : com-

ment ce spectacle passe-t-il vingt-cinq années ? 

Au-delà de la forme, car comme le dit Dominique, 

on ne porte pas de jugement sur ce spectacle. Ce 

qui est intéressant, est ce qui transparaît de cet 

état d’esprit-là. Aujourd’hui on raconte comment 

s’est construite cette danse à un moment donné, 

et comment les gens ont laissé circuler cette chose 

entre eux.

En même temps, comment retranscrire cet 

état d’esprit qui est fondamental, avec un seul 

Dominique Boivin et une seule Dominique 

Rebaud, et des danseurs très jeunes qui ne 

possèdent pas cette histoire ?

D. R. : Il y a avant tout une fidélité à ce qu’est cette 

pièce, d’abord parce que l’on a eu la chance de 

retrouver une vidéo. Et nous y sommes accrochés 

tous les jours ! Après ça, on laisse la vie rentrer là-

dedans, la vie que nous apportent ces danseurs 

hip hop.

D. B. : Encore une fois, le maître mot est l’état d’es-

au-dessus des autres. La revue a permis que tou-

tes ces choses s’interpénètrent sans jugement de 

valeur. C’est parti aussi d’une colère, car on en avait 

marre d’entendre tout cela. Cette revue a été une 

réponse.

D. B.  : Oui, c’était politique, comme un mani-

feste.

Propos recueillis par Nathalie Yokel

Zoopsie Comedi, de Dominique Boivin et Dominique 

Rebaud, les 8, 9, et 10 octobre à 21h, le 11 à 17h et 

le 13 à 21h, au Théâtre de Suresnes Jean Vilar, 16 

place Stalingrad 92150 Suresnes. Tel : 01 46 97 98 

10. et en tournée : le 15 octobre au Centre des Bords 

de Marne du Perreux, le 16 octobre au Théâtre de 

l’Agora d’Evry, le 17 octobre au Théâtre de Brétigny-

sur-Orge, le 28 novembre au Pôle culturel d’Alfor-

tville, le 8 décembre au Centre d’Art et de Culture 

de Meudon, le 11 décembre au Prisme d’Elancourt, 

le 23 janvier au Théâtre Louis Aragon de Tremblay-

en-France, le 13 février à l’Espace Michel Simon de 

Noisy-le-Grand, le 16 février au Théâtre de Cachan.

gros plan ¶
Anne Teresa De Keersmaeker
La grande chorégraphe flamande présente, au Théâtre de la Ville, 
une pièce récente (Zeitung, 2008) et une œuvre fondatrice : Rosas 
danst Rosas, autour de laquelle elle a créé sa compagnie en 1983.

En 1983, une toute jeune chorégraphe défraie la 

chronique. Un an après s’être révélée avec Fase, 

au vocabulaire répétitif et envoûtant, Anne Teresa 

De Keersmaeker témoigne avec Rosas danst 

Rosas d’une force de composition qui lui vaudra 

un immense succès international. Le public reste 

le souffle coupé devant les quatre danseuses – 

il s’agit alors d’Anne Teresa De Keersmaeker, 

Michèle Anne De Mey, Fumiyo Ikeda et Nadine 

Ganase – qui, clouées à leurs chaises, se laissent 

emporter dans une chorégraphie tranchante, voire 

diabolique. Elles croisent et décroisent les jambes, 

chavirent et se redressent, enserrées par des ges-

tes compulsifs. Un unisson toujours travaillé par 

danseuses se sont formées en l’apprenant. En 

octobre, Anne Teresa De Keersmaeker elle-même 

sera l’une des quatre interprètes, partageant le 

plateau avec des danseuses de la « nouvelle géné-

ration », Cynthia Loemij, Sarah Ludi et Samantha 

Van Wissen. Mais l’intérêt de cette reprise réside 

également dans sa mise en relation avec une pièce 

récente : Zeitung, créée en janvier 2008 au Théâtre 

de la Ville, est également présentée en octobre. 

Dans cette pièce pour neuf interprètes, on retrouve 

les tensions qui n’ont pas quitté la chorégraphe. 

C’est aussi l’occasion pour elle de poursuivre, 

avec le pianiste Alain Franco, son questionnement 

du rythme et de la musique : elle voyage de Bach 
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La compagnie Rosas en répétition.

à Schönberg, en passant par Webern. Mais vingt-

cinq après Rosas danst Rosas, ces constructions 

musicales complexes et les structures rationnel-

les à la limite du vertige se laissent pénétrer par 

un rapport plus distancié à l’écriture : la gestuelle 

des danseurs fait cette fois la part belle à l’im-

provisation, dans une spirale fluide et toujours 

renouvelée.

Marie Chavanieux

Zeitung, du 19 au 21 octobre, et Rosas danst Rosas, 

du 23 au 29 octobre à 20H30 au Théâtre de la Ville,  

2 place du Châtelet, Paris 4e. Tél. 01 42 74 22 77.

le contrepoint, une uniformité presque coercitive 

d’où jaillissent, avec d’autant plus de puissance, 

l’émotion et l’énergie propres à chacune d’elles. 

C’est de leurs corps que provient la musique : 

souffle, frottements, claquements, rejoints dans 

la seconde partie par une composition de Thierry 

De Mey et Peter Vermeersch.

Anne Teresa De Keersmaeker 
à nouveau sur scène
Rosas danst Rosas n’a pas quitté le répertoire de 

la compagnie Rosas, dont le nom même est lié à 

cette pièce fondatrice. Plusieurs générations de 

entretien / Saburo Teshigawara

En quête d’harmonie
Dessinateur, calligraphe, performer, formé à la sculpture et à la 
danse classique, Saburo Teshigawara relie perceptions intérieures 
des éléments et traductions physiques dans un solo lumineux d’une 
épure radicale.

Le titre évoque le Bouddha qui apparaîtra lors-

que le monde aura atteint l’harmonie. Comment 

cette spiritualité nourrit-elle votre art ?

Saburo Teshigawara : Je ne conçois pas l’har-

monie comme un état fixé et stable, mais plutôt 

comme un équilibre perpétuellement mouvant. 

L’harmonie n’est jamais complète, elle est une 

quête aux prises avec une lutte pleine de dou-

tes. Elle ne se confond pas avec le concept de 

paradis. De même que, dans la vie biologique, de 

nouvelles cellules vivantes naissent de la mort des 

anciennes, des conflits adviennent à l’intérieur et 

à l’extérieur de notre corps, que nous essayons 

d’harmoniser chacun de façon singulière. Ce com-

bat est toujours positif. Je me sens très attiré par 

l’équilibre créé entre l’immensité et l’infime. Cette 

idée n’est pas fondée sur une quelconque religion, 

mais existe dans l’inconscient et le conscient, en 

lutte permanente, même dans les moindres ins-

tants de la vie quotidienne.

D’où est parti le geste de création pour 

Miroku ?

vitesse dans ces changements. Le corps est 

très influencé par la rapidité de transformation 

de l’environnement physique et lumineux. Il s’agit 

plus d’un changement qualitatif de temps que de 

lieu. La vitesse des mouvements dépend de la 

gravité et de la poussée. Cela influe également 

sur le corps intérieur du danseur, parce que son 

corps existe dans l’espace comme des particules 

de vapeur.

Votre formation initiale de sculpteur a-t-elle 

une influence sur la façon dont vous appré-

hendez l’espace ?

S. T.  : L’espace n’existe jamais hors de confi-

guration concrètes. Il est créé par une relation 

causée par une certaine énergie. La qualité de 
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Saburo Teshigawara dans un solo fascinant.

« L’harmonie n’est 
jamais complète, elle 
est une quête aux 
prises avec une lutte 
pleine de doutes. » 

Saburo Teshigawara

l’espace n’est pas fixe, mais est étroitement liée 

aux éléments qui l’influencent, comme les per-

sonnes qui y apparaissent, ou une lumière qui 

entre ou encore une ombre qui surgit. La relation 

entre un élément et les autres induit une certaine 

énergie, si bien que «  l’espace entre » devient 

aussi important pour sculpter des changements 

significatifs.

Entretien réalisé et traduit par Gwénola David

Miroku, chorégraphie de Saburo Teshigawara,  

dans le cadre du Festival d’Automne à Paris,  

du 7 au 10 octobre 2009, à 20h30, au Théâtre  

national de Chaillot, place du Trocadéro, 75016 Paris. 

Rens. www.festival-automne et 01 53 65 30 00 et 

www.theatre-chaillot.fr.

S. T.  : Il existe à Kyoto une statue nommée 

« Miroku Bosatsu », c’est-à-dire « réincarnation de 

Bouddha », que je trouve très belle. Ce fut l’origine 

de la création de cette pièce.

Quels liens établissez-vous entre le corps, 

le mouvement et les lumières, les effets 

visuels ?

S. T. : La lumière constitue l’élément primordial 

de cette pièce. Elle n’est pas stable, mais bouge 

au contraire sans cesse, c’est-à-dire qu’elle 

varie d’intensité, de luminosité, de couleur, de 

danse
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ger. Une gageure pour ce solo très emprunt de 

féminité, mais qui, selon les principes du kabuki 

chers à Carolyn Carlson, peut permettre à l’acteur 

masculin d’incarner les rôles féminins.� N. Yokel

Blue Lady (revisited) de Carolyn Carlson,  

le 23 octobre à 20h30, à l’Espace Jacques Prévert, 

134 rue Anatole France, 93600 Aulnay-sous-Bois.  

Tél. 01 48 66 49 90.

True
////// Tsuyoshi Shirai et Takayuki Fujimoto ////////////////////

Pas de vérité dans ce spectacle, 
qui use et abuse des artifices et 
de l’illusion pour mieux perdre le 
spectateur dans un univers sensoriel.

Lumières, son, design et nouvelles technologies au 

service de True.

La collaboration de la Maison de la Culture du Japon 

se poursuit avec le Festival d’Automne autour du 

deuxième spectacle danse de la saison. Lumières, 

Blue Lady 
(revisited)
////// Carolyn Carlson ///////////////////////////////////////////////////

Un solo à l’histoire mouvementée, 
qui fit les grandes heures de 
Carolyn Carlson, et appelé 
aujourd’hui à vivre, autrement.

Carolyn Carlson transmet Blue Lady. 

Certaines images de Blue Lady subsistent encore 

dans notre imaginaire : celles d’un tournoiement, 

de volutes colorées, de rayons de lumière tra-

versant des stores vénitiens… Créée en 1983 à 

Venise sur la musique de René Aubry, la pièce 

a fait pendant dix ans le tour des plus grandes 

scènes internationales. Blue Lady semblait inexo-

rablement rattaché au nom de Carolyn Carlson 

quand la chorégraphe a décidé de prendre le 

contre-pied de cette idée convenue. Blue Lady 

se devait d’être « revisité », en la personne de deux 

danseurs choisis sans doute pour leur complicité 

avec la chorégraphe : Tero Saarinen et Jacky Ber-

emprunts d’une certaine noirceur, sont projetés 

tandis que luttent les danseurs dans un corps à 

corps quasi acrobatique. L’encre et le mouve-

ment s’unissent dans la tentative de plonger le 

spectateur aux frontières du rêve et de la réalité, 

dans des profondeurs abyssales comme autant 

de reflets d’un univers mental perturbé par une 

troublante gémellité.� N. Yokel

Holeulone de Karine Pontiès, les 5 et 6 novembre  

à 20h30, au Centre des Bords de Marne,  

2 rue de la prairie, 94170 Le Perreux-sur-Marne.  

Tél. 01 43 24 54 28.

Les 39e  
Rencontres 
de Danse de 
la Toussaint
////// Festival //////////////////////////////////////////////////////////////

Aucun risque de se perdre dans 
cette formule tout compris : stages 
et spectacles pendant cinq jours à 
la MJC-Théâtre de Colombes.
En ouverture de ce grand moment réunissant un 

public de danseurs avertis, Alain Gruttadauria pré-

sente Loup, es-tu là ?, une fantaisie pour six dan-

seurs dont le maître-mot est le délire et l’humour. A 

l’inverse de Corinne Lanselle, qui, avec ses Corps 

anonymes, préfère miser sur la noirceur d’un sen-

timent tel que la peur, tout en la démystifiant. La 

soirée phare reste cependant le programme com-

posé de deux pièces : d’abord le duo formé par la 

magnifique danseuse Laurence Levasseur et son 

complice Pedro Pauwels, autour de l’éphémère. 

Deux belles solitudes, mais une seule génération 

qui témoigne de la fugacité de la danse. Ensuite 

la variation de Patrice Valéro autour de l’amour, et 

de l’ambivalence des sentiments.� N. Yokel

Loup, es-tu là ? d’Alain Gruttadauria, le 25 octobre  

à 20h30, Corps anonymes de Corinne Lanselle  

le 26 octobre à 20h30, L’Ephémère de Laurence 

Levasseur et Pedro Pauwels, et Fugit amor de  

Patrice Valéro, le 28 octobre à 19h30, à la MJC-

Théâtre de Colombes, 96/98 rue Saint-Denis, 92700 

Colombes. Tél. 01 56 83 81 81.

Michael 
Clark,  
nouvelle 
création
////// Michael Clark //////////////////////////////////////////////////////

Le trublion anglais de la danse 
offre à la Maison des Arts de 
Créteil sa nouvelle création.
Michael Clark est un chorégraphe à part dans la 

sphère contemporaine. De formation classique et 

après des débuts au Ballet Rambert, il danse avec 

Karole Armitage. C’est sans doute là qu’il prend son 

envol, empruntant à la chorégraphe son esprit libre 

et un brin rock’n roll. Le danseur s’impose ensuite 

comme une sorte d’icône de la culture punk rappor-

tée à la danse, dotant ses spectacles d’une énergie 

rock débordante, frôlant le kitsch avec humour. Sa 

nouvelle création reprend à son compte tout un uni-

vers issu du monde de la musique : David Bowie, 

Lou Reed et Iggy Pop sont les invités spéciaux de 

ce spectacle qui n’utilise pas moins tous les res-

sorts virtuoses de la danse. Une nouvelle folie signée 

Michael Clark, après l’étonnant travail mené précé-

demment autour de Stravinsky.� N. Yokel

Création 2009 de Michael Clark, du 15 au 17 octo-

bre à 20h30, à la Maison des Arts de Créteil, place 

Salvador Allende, 94000 Créteil. Tél. 01 45 13 19 19.

Holeulone
////// Karine Pontiès et Thierry Van Hasselt ////////////////////

Holeulone, ou all alone, est 
une grande pièce visuelle et 
chorégraphique créée par Karine 
Pontiès et Thierry Van Hasselt.
Chorégraphe belge, Karine Pontiès développe 

dans ses pièces des univers très à part, chargés 

d’images, au propre comme au figuré. Ici, c’est 

sa collaboration avec l’éditeur Thierry Van Has-

selt, également illustrateur et graphiste, qui est 

au centre du projet d’Holeulone. Basée sur un 

roman de science fiction, Fleurs pour Algernon de 

Daniel Keyes, la pièce développe le point de vue 

d’un personnage et de son double, baignés dans 

une atmosphère étrange. Les dessins animés, 

entretien / Mourad Merzouki

« Inventer des échanges 
et des métissages »
Le chorégraphe Mourad Merzouki est le directeur artistique de 
Käfig, compagnie emblématique du hip hop. Il vient de prendre la 
direction du Centre Chorégraphique National de Créteil et du Val-
de-Marne.

Treize ans après vos premières pièces, vous 

voici à la tête d’un CCN… Quels sont les 

nouveaux horizons qui s’ouvrent à votre 

compagnie ?

Mourad Merzouki : D’abord, cela représente des 

moyens et des conditions de travail totalement neufs ! 

Après tant d’années à s’autofinancer (à hauteur de 

85 % de son budget), la compagnie va enfin pou-

voir sortir la tête de l’eau. C’est aussi un événement 

important pour la culture hip hop : au départ, on 

voyait le hip hop comme une esthétique éphémère, 

un phénomène de mode pour un public restreint… 

S’installer dans un CCN, c’est l’occasion de démon-

trer le contraire, de faire mieux connaître l’histoire et 

les différents aspects de la danse et de la culture hip 

hop. Et, surtout, d’inventer des échanges, des métis-

sages : le projet que j’ai proposé pour le CCN repose 

sur l’ouverture et le croisement des genres. Ce lieu 

sera donc également ouvert (notamment dans le 

cadre de l’accueil-studio) à des compagnies dont 

l’esthétique est a priori éloignée du hip hop.

Vous avez par ailleurs une intense activité au 

niveau international…

M. M. : C’est un pan important du projet du CCN. Je 

viens de terminer un spectacle pour le Cirque Eloize, 

au Québec, avec des danseurs et circassiens du 

monde entier ; j’ai également créé avec des danseurs 

brésiliens une pièce qui va être accueillie à la Maison 

des Arts de Créteil ; je m’apprête à commencer une 

création franco-taïwanaise avec des danseurs de 

ces deux pays et à reprendre Terrain vague pour le 

donne, et nous sommes en train de réfléchir à la 

façon dont d’autres artistes vont pouvoir profiter 

de ce nouvel outil.

Propos recueillis par Marie Chavanieux

Festival Karavel, du 17 au 24 octobre à Pôle Pik,  

2 rue Paul Pic, 69500 Bron.  

Renseignements : 04 72 14 69 60.
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La compagnie Next Zone, présentée au festival Karavel.

« Le projet que  
j’ai proposé pour 
le CCN repose sur 
l’ouverture et le  
croisement des  
genres. » Mourad Merzouki

du festival Karavel, près de Lyon, dont la 

troisième édition aura lieu en octobre.

M. M. : Karavel est emblématique de mon projet 

pour le hip hop : de nombreuses compagnies pré-

sentent leur travail devant un public divers, fait de 

jeunes et de moins jeunes ; on peut y voir ce qui 

se passe aujourd’hui dans le hip hop, mais aussi 

découvrir d’autres chorégraphes, comme Pierre 

Rigal ou Joëlle Bouvier… Cette troisième édition est 

aussi l’occasion d’inaugurer Pôle Pik, un nouveau 

centre chorégraphique. La compagnie Käfig devait 

s’y installer : ma nomination à Créteil change la 

La danse
39e Rencontres de Danses de la Toussaint
Cie Alain Gruttadauria Loup, es-tu là ?
Cie Corinne Lanselle Corps Anonymes
Laurence Levasseur/Pédro Pauwels L’Ephémère
Cie Patrice Valéro Fugit Amor
Stage : Alain Gruttadauria - Corinne Lanselle
Serge Ricci - Bruce Taylor - Patrice Valéro

Rouge Carmin Festival Rumeurs Urbaines
Grégory Maqoma Beautiful me - Arcadi
Non Stop de la Jeune Danse

Le théâtre
Quichotte Cie Star Théâtre
Le prince tigre Cie Théâtre de l’Ombrelle
Scrooge Cie Star Théâtre
Confidences à Allah Cie Théâtre du Chêne Noir 
Phèdre de Racine Cie du Conte Amer
L’enfant des rêves La Cité des Ménestrels

La musique et les contes
Les racines dans les jambes, le coeur
sur la route Festival Rumeurs Urbaines

La musique du monde
Lalo Zanelli & Ombù Buenos Aires sur Scène

Les chorus des Hts-de-Seine

96/98 RUE ST-DENIS 92700 COLOMBES - tél. 01 56 83 81 81 - mjctheatre.com
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présenter en Inde. Avec tous ces pays, nous allons 

mettre en place des passerelles : des rencontres, 

des « échanges d’artistes », des master classes…

Par ailleurs, vous êtes le directeur artistique 

critique ¶
Questcequetudeviens ?
Sous cette question, la forme solo d’une danseuse de flamenco mise 
en scène par un artiste touche-à-tout. Une rencontre au sommet 
entre les deux enfants de Toulouse, Aurélien Bory et Stéphanie 
Fuster.

C’est à Séville pendant huit ans que Stéphanie 

Fuster est devenue danseuse flamenca. Une 

échappée belle qui lui vaudra d’être interprète 

auprès de grands artistes, tels Israel Galvan. 

Un parcours étonnant pour une jeune française, 

qu’Aurélien Bory a pris à bras-le-corps pour écrire 

ce spectacle, taillé sur-mesure pour la danseuse, 

et broyant bien des attentes sur ce que doit être 

une deuxième séquence, confinée dans l’espace 

d’une petite pièce reconstituée sur le plateau : un 

studio de danse, peut-être, où danseuse et musi-

ciens viennent répéter leurs morceaux. 

Intimité vs effusion
C’est bien là une danseuse flamenca à l’entraîne-

ment que l’on découvre, travaillant la naissance 

une danseuse de flamenco. Une scénographie tout 

en cubes morcelle l’espace en trois parties bien 

distinctes. La danseuse, toute de rouge et de frou-

frous vêtue – comme il se doit ? – s’avance d’abord 

timidement vers le plateau central. Elle prend la 

scène en toute simplicité, esquissant quelques 

pas, prenant la pause comme une petite fille qui 

jouerait grossièrement au flamenco. Pas de frap-

pes de mains ou de pieds, mais une ritournelle, un 

chant qu’elle donne en lieu et place des rythmes 

habituels. Ce premier tableau a le goût de l’en-

fance, de la magie, comme lorsque la robe prend 

vie, dégouline du corps de Stéphanie, le cache ou 

se dérobe avec facétie. Le spectacle enchaîne sur 

de son geste et son adéquation avec la musique. 

Belle idée que cette parenthèse dans les coulis-

ses de la création, prétexte également à quelques 

surprises scénographiques. Stéphanie, dans un 

zapateado acharné, montre toutefois la solitude 

de la danseuse face à son miroir. Elle nous raconte 

le prix de la sueur, qui vient petit à petit embuer 

la vitre qui nous sépare de son intimité. Plus elle 

travaille son geste, moins on la voit. La danseuse 

s’efface enfin derrière l’opacité, ne laissant que la 

trace de son corps comme geste ultime. Le spec-

tacle, bien que sobre, présente une montée en 

puissance des effets scénographiques, jusqu’à la 

mise en eau de la scène centrale. Là, le flamenco 

prend un corps plus spectaculaire, plus recherché, 

donnant à chaque frappe de pieds un son, et une 

résonance particulière : les gouttes fusent dans 

tous les sens, les traversées sont raides, le corps 

incisif, l’eau devient miroir, la danseuse se noie 

dans son martèlement… Cette effusion montre 

pourtant vite ses limites : bien que la plus visuelle 

et la plus insolite, cette séquence reste la moins 

aboutie du point de vue du sens, et l’on préférera 

la face plus intime que nous présentait Stéphanie 

par ailleurs.

Nathalie Yokel

Questcequetudeviens ? d’Aurélien Bory jusqu’au  

24 octobre, du mercredi au samedi à 20h30,  

le dimanche à 15h30 (relâche lundi et mardi),  

au Théâtre Nanterre-Amandiers, 7 avenue Pablo 

Picasso, 92022 Nanterre. Tél. 01 46 14 70 00.
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Stéphanie Fuster en pleine effusion sous la direction 

d’Aurélien Bory.
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classique

//// pour recevoir la terrasse par internet, envoyez un mail à : la.terrasse@wanadoo.fr   en objet : recevoir la terrasse  ////
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//// VOUS CHERCHEZ UN JOB éTUDIANT, éCRIVEZ-NOUS SUR la.terrasse@wanadoo.fr  ////

Chorégraphié par Jean Coralli et Jules Perrot sur 

une partition d’Adolphe Adam, Giselle allait deve-

nir la quintessence du ballet romantique. Peut-être 

parce que cette Giselle est le rêve d’un poète. C’est 

en feuilletant un livre sur l’Allemagne, en se perdant 

dans les forêts imaginaires et la légende des willis, 

que Théophile Gautier écrivit le livret de ce ballet en 

deux actes, avec la complicité du dramaturge Jules-

Henri Vernoy de Saint-Georges. Il y brode alors tous 

les thèmes du romantisme : pastorale amoureuse qui 

s’achève en tragédie, inversion des identités sociales, 

irruption d’un monde fantastique peuplé de créatures 

immatérielles, rédemption par la force de l’amour. 

Une nouvelle fois, le ballet de l’Opéra de Paris exhale 

toute la virtuosité, le mystère et la douceur mélanco-

lique de ce chef-d’œuvre. � Gw. David

Giselle, de Jean Coralli et Jules Perrot,  

du 24 septembre au 12 octobre 2009 (en alternance), 

à l’Opéra national de Paris, Palais Garnier, place de 

l’Opéra, 75 009 Paris. Rens. : 08 92 89 90 90  

(0,337 e la minute) et www.operadeparis.fr.

Le nouveau 
festival  
du Centre 
Pompidou
////// Festival //////////////////////////////////////////////////////////////

Joliment nommé « Le nouveau 
festival », le nouvel événement 
imaginé par le Centre Pompidou se 
veut effervescent et ouvert à tous.

Sophie Perez et Xavier Boussiron, La danse de la belle 

mère. 

Il est parfois arrivé que l’on se demande où était la 

pluridisciplinarité au Centre Pompidou : ce lieu hors 

du commun réunit musée, espaces d’exposition, 

cinémas, bibliothèques, théâtre… Mais cela ne suffit 

pas toujours à faire circuler les publics et les artis-

tes entre ces différents espaces et médias. Avec ce 

nouveau festival, l’ensemble du Centre sera rythmé 

par une programmation quotidienne : expositions, 

performances, danse, spectacle vivant, rencontres, 

vidéodanse. Des espaces scéniques et scénographi-

ques inédits accueilleront des artistes et des œuvres 

différents chaque jour : ainsi les danseurs Boris Char-

matz, Marco Berrettini et Julie Nioche, entre autres, 

inventent une façon « d’exposer » des corps vivants. 

Le nouveau festival investit aussi la Conciergerie avec 

une grande exposition de sculpture questionnant le 

corps et ses représentations contemporaines, confiée 

au chorégraphe Christian Rizzo. � M. Chavanieux

Le nouveau festival, du 21 octobre au 23 novembre 

au Centre Pompidou, place Georges Pompidou,  

Paris 4e. Tél. 01 44 78 12 33, et du 21 octobre au  

13 décembre à la Conciergerie, 2 bd du Palais,  

Paris 1er. Tél. 01 53 40 60 80.

son, design et technologies numériques sont les 

ingrédients incontournables de ce spectacle qui 

met en transe la perception au service de l’image 

d’un corps transformé par toutes ses multiples inte-

ractions. Tsuyoshi Shirai, qui signe la chorégraphie, 

était déjà à bonne école lorsqu’il travaillait avec Kim 

Itoh. Aujourd’hui, avec Takayuki Fujimoto, du collec-

tif Dumb Type, la danse va bon train, en prise avec 

un univers visuel et sonore extrêmement prégnant. 

Équipés de capteurs, les deux danseurs entrent 

en jeu, menant la performance autour d’une table 

et de divers objets issus du quotidien. Mais dans 

cette interactivité à outrance, dans ce croisement 

des langages et des effets, la fiction ébranle nos 

certitudes et notre vision de toute réalité. Une expé-

rience sensorielle digne d’un grand voyage au pays 

des merveilles.� N. Yokel

True, de Tsuyoshi Shirai et Takayuki Fujimoto,  

les 15 et 16 octobre à 20h, et le 17 à 15h, à la Maison 

de la Culture du Japon, 101 bis quai Branly, 75015 

Paris. Tél. 01 44 37 95 01.

Do you 
remember  
no I don’t
////// François Verret ///////////////////////////////////////////////////

Plongé dans un texte d’Heiner 
Müller, François Verret continue sa 
quête, entre littérature et corps.

La nouvelle création de François Verret explore l’univers 

d’Heiner Müller. 

La création de Do you remember no I don’t n’est 

sans doute pas une surprise  : le chorégraphe 

reprend le travail initié dans Cabaret quelques mois 

plus tôt avec Heiner Müller, et ne s’éloigne pas des 

mécanismes qui le meuvent depuis longtemps du 

texte jusqu’au corps. Du texte, justement, Fran-

çois Verret en use sans pour autant tomber dans 

la théâtralité, misant sur la richesse des corps et 

de ses interprètes pour porter la parole du dra-

maturge allemand, mais surtout pour décrire un 

monde en mutations et parfois même en déses-

pérance. Le plateau est encombré, et abreuve 

d’images le spectateur, happé par le déversoir des 

reflets du monde portés par les écrans. Archives, 

scènes violentes, corps distordus (belle présence 

d’Angela Laurier et d’une Grace Jones au mas-

culin), le monde de François Verret s’enfonce vers 

la folie, les ombres fantomatiques et les spectres 

d’un univers entre fiction et réalité.� N. Yokel

Do you remember no I don’t, de François Verret,  

du 13 au 16 octobre à 20h30 au Théâtre de la Ville,  

2 place du Châtelet, 75004 Paris.  

Tél. 01 42 74 22 77.

Giselle
////// Jean Coralli et Jules Perrot ////////////////////////////////

La Ballet de l’Opéra national de 
Paris reprend ce chef-d’œuvre, 
quintessence du ballet romantique.
Lorsque, dans la chaleur naissante de l’été, un soir 

de juin 1841, Carlotta Grisi glissa pour la première 

fois sur la scène de l’Opéra de Paris, que sa sil-

houette vaporeuse se mêla aux willis virginales… 

sans doute alors qu’un étrange frisson parcourut 

le public. Jamais avait-on senti semblable émotion. 

La Flûte 
enchantée
Impempe 
Yomlingo

Sud
Africain

Venue d’Afrique 
du Sud, la troupe 
de musiciens, 
danseurs, chanteurs 
présente le chef 
d’œuvre de Mozart 
dans une version 
émouvante 
et exubérante.

Production
Eric Abraham – Isango Portobello

Adapté et mis en scène par 
Mark Dornford-May 

Direction musicale 
Mandisi Dyantyis

Spectacle en anglais,
en xhosa, surtitré en français

8-18 octobre 2009
T. 01 40 28 28 40
chatelet-theatre.com

 Mozart

Quatuor 
Aron et  
Trio Cérès
////// Musique de chambre ///////////////////////////////////////////

Les deux formations jouent des 
œuvres rares de Korngold à 
l’amphithéâtre de l’Opéra Bastille.
En contrepoint à la production de La ville morte 

de Korngold, l’Opéra de Paris propose de redé-

couvrir la musique de chambre de ce compositeur 

dans le cadre de l’Amphithéâtre de Bastille. Au 

cours de trois concerts, le Quatuor Aron confronte 

habilement Korngold à ses contemporains : tout 

d’abord à Kurt Weill (le 6 octobre) puis à Hanns 

Eisler (le 8 octobre) et enfin à Richard Strauss 

(dont sera joué le célèbre Sextuor de Capriccio). 

Quant au Trio Cérès, il donne le 26 octobre un 

concert intégralement consacré à Korngold, avec 

des sonates et un trio. De belles plongées au 

cœur de l’expressionnisme germanique en pers-

pective.� A. Pecqueur

Les 6, 8 et 26 octobre et 5 novembre à 20h.  

Tél. 0 892 89 90 90. Places : 25 e.

Grandes 
journées 
Grétry
////// Musique baroque /////////////////////////////////////////////////

Le Centre de musique baroque 
de Versailles remet à l’honneur 
ce compositeur belge naturalisé 
français.

Hervé Niquet dirige Andromaque de Grétry.

Qui connaît André Ernest Modeste Grétry ? Né à 

Liège en 1741, ce compositeur est allé étudier en 

Italie puis a très vite conquis le public français. 

Ses œuvres ont été ensuite jouées à travers l’Eu-

rope tout entière, avant de tomber dans l’oubli. A 

la faveur des « Grandes journées », le Centre de 

musique baroque de Versailles réhabilite ce com-

positeur au don mélodique remarquable. Ce sera 

notamment l’occasion de (re)découvrir ses opéras. 

L’amant jaloux sera ainsi donné dans le splendide 

Opéra royal de Versailles, qui vient juste d’être 

réouvert. La mise en scène est signée Pierre-Em-

manuel Rousseau, un complice de Jérôme Des-

champs, et la direction musicale, assurée par le 

théâtral Jérémie Rhorer. On pourra aussi entendre 

La Belle et la bête, un spectacle pantomime avec 

danseurs et mimes ou encore une représentation 

en concert de la tragédie lyrique d’Andromaque 

sous la baguette d’Hervé Niquet, qui connaît par 

cœur les rouages de la musique française du 

XVIIIème siècle. Ne manquez pas non plus le ballet 

héroïque Céphale et Pocris, donné par Guy van 

Waas et ses musiciens belges. La musique de 

chambre n’est pas en reste avec notamment des 

concerts du Quatuor Cambini ou du pianiste Alain 

Planès. Dernier conseil : en venant à Versailles, 

profitez-en pour voir l’exposition de sculptures 

de Xavier Veilhan, moins provocatrice que celle 

de Jeff Koons mais parfaitement intégrée dans le 

cadre historique du Château.� A. Pecqueur

Du 4 octobre au 21 novembre au Centre de musique 

baroque de Versailles. Tél. 01 39 20 78 10.

Giselle, chef-d’œuvre du ballet romantique. 

Vanessa  
Wagner / Sasha  
Rozdestvensky
////// Musique de chambre ///////////////////////////////////////////

La rencontre de la pianiste 
française Vanessa Wagner avec un 
des plus brillants archets russes 
du moment.

Sasha Rozdestvensky accordera sa virtuosité au jeu 

intense de Vanessa Wagner.

Vanessa Wagner est une musicienne complexe, 

multiple et toujours convaincante. A l’écoute de la 

musique de son temps, elle aborde le répertoire avec 

fraîcheur et nouveauté sans jamais trahir le com-

positeur qu’elle interprète. Pour ce concert au salon 

musical de L’Onde, elle sera épaulée par le violon de 

Sasha Rozdestvensky. Les deux musiciens ont en 

commun un parcours particulièrement explosif et une 

grande exigence musicale. Le programme illustrera 

le passage du classicisme au romantisme, allant de 

Mozart à Mendelssohn, en passant par la célèbre 

“Sonate à Kreutzer” de Beethoven dans laquelle le 

jeune prodige russe pourra une fois de plus prouver 

l’étendue de son talent.� Sébastien Llinares

Mardi 6 octobre à 21h à l’Onde de Vélizy.  

Tél. 01 34 58 03 35. Places : 13 à 16 e.

Festival  
de musique 
baroque  
de Sézanne
////// Musique baroque /////////////////////////////////////////////////

Le festival de musique baroque 
de Sézanne présente sa onzième 
édition.

Le guitariste Vincent Dumestre investira la superbe 

Chapelle des récollets de la ville de Sézanne.

Depuis 1998, le festival de musique baroque de 

Sézanne s’attache à faire vivre la petite ville et son 

patrimoine architectural en proposant une pro-

grammation des plus intéressantes. Mais ici, il ne 

s’agit pas seulement de programmer de la belle 

musique dans de jolies pierres. Grâce aux déco-

rateurs Jean-Pierre Fontana et Bernard Muller, 

qui ont beaucoup contribué à l’esprit du festival, 

musique et patrimoine dialoguent avec cohérence. 

Au programme, de très beaux concerts avec 

notamment Vincent Dumestre et Claire Lefilliâtre 

qui chanteront l’expression de la foi au xviie siè-

cle, ou l’ensemble de Manuel de Grange qui nous 

invite plutôt aux plaisirs de l’ivresse. En outre, on 

pourra découvrir une conférence et un documen-

taire ayant pour thème commun le Pérou. Enfin, la 

musique ibérique de l’ensemble Suonare et Can-

tare offrira une invitation au voyage sur la route des 

épices.� S. Llinares

Du vendredi 9 au dimanche 11 octobre à Sézanne 

(51). Tél. 03 26 80 51 43. Places : 12 à 18 e.

Stravinsky / 
Xenakis
////// Symphonique //////////////////////////////////////////////////////

Parcours croisé entre deux 
compositeurs majeurs du xxe siècle, 
avec entre autres la Symphonie  
de psaumes du premier, Metastasis, 
Aïs ou Eonta du second.
La Cité de la musique s’est fait une spécialité du 

rapprochement judicieux des esthétiques. Pour ren-

dre hommage à Iannis Xenakis, disparu en 2001, 

on ne pouvait trouver mieux que de lui faire côtoyer 

l’œuvre de Stravinsky. D’évidence, les deux com-

positeurs partagent une conception révolutionnaire 

de la composition, ainsi qu’une attention toute par-

ticulière accordée au rythme. Mais c’est peut-être 

surtout leur grande liberté de style qui les réunit et 

ces cinq concerts sont l’occasion de s’en rendre 

compte. À côté de pages emblématiques comme 

Jonchaies (1977) de Xenakis ou L’Oiseau de feu 

(version de 1945) de Stravinsky, interprétées par 

Pascal Rophé et l’Orchestre philharmonique de 

Radio France (9 octobre), d’autres sont moins 

connues comme leur musique de chambre (Ensem-

ble intercontemporain, 11 octobre) ou les œuvres 

inspirées de l’Antiquité grecque que dirige Michel 

Tabachnik (21 octobre) : le mélodrame Perséphone 

Spécial voix / Voix en quête de découvertes
entretien / Sébastien Guèze

Une histoire d’amour  
avec la musique française
Le jeune chanteur français, révélé par son récent succès lors du 
Concours Placido Domingo – Opéralia (prix du Public et second 
prix), est un ténor très prometteur. Cet interprète intense et 
charismatique est l’un des protagonistes vocaux de la première 
mondiale d’Andromaque, tragédie lyrique d’André Ernest Modeste 
Grétry, composée en 1780 (sur un livret de Racine) et oubliée depuis. 
Hervé Niquet dirige cette redécouverte importante marquant 
l’élan pré-romantique de la musique française à l’aube de 1789, 
à l’occasion d’un concert exceptionnel au TCE, dans le cadre de la 
saison du Centre de musique baroque de Versailles.

Quelle est, d’une manière générale, la nature 

de votre lien avec la musique française ?

Sébastien Guèze : Une histoire d’amour certaine ! 

Car en parallèle de la scène et de l’étude des 

rôles traditionnels, je passe des heures à la BNF 

ou dans des librairies musicales pour trouver des 

airs d’opéra français inconnus ou oubliés ! C’est 

S. G.  : Il y a deux grandes phases, l’une très 

ingrate où l’on déchiffre tout simplement, l’autre 

complètement exaltante où l’on cherche les cou-

leurs, les effets, le jeu, la construction de son per-

sonnage ! A présent j’ai hâte de découvrir toutes 

les couleurs de l’orchestre, les propositions des 

autres partenaires, voir ce que cet opéra a dans le 

« Après les promesses 
sur papier, j’ai hâte 
de voir ce que  
cet opéra a dans  
le ventre ! » Sébastien Guèze

une vraie passion ! De manière plus générale, c’est 

la musique dans laquelle je me sens le mieux, avec 

une pleine légitimité pour jouer sur tous les mots ! 

Ce qui est parfois moins évident quand il ne s’agit 

pas de sa première langue…

Andromaque  : comment sont nées cette 

aventure et cette rencontre avec cet opéra 

oublié ?

S. G.  : Ayant ce goût du répertoire inconnu, le 

projet m’a immédiatement emballé mais quand 

j’ai vu la partition, je suis resté interdit ! Ma pre-

mière réaction fut de dire : c’est inchantable ! Car 

sur le papier, l’écriture du rôle de Pyrrhus est 

infernale ! C’est ce qui me fascine dans le génie 

des compositeurs  : il n’y a jamais de hasard ! 

Ensuite, j’ai rencontré Hervé Niquet dont la vision 

et la lecture m’ont finalement convaincu de rele-

ver le défi.

Quelle émotion ressentez-vous dans cette 

phase qui précède la révélation d’une telle 

œuvre oubliée ?

ventre ! En tous cas, j’y vais bien décidé à contri-

buer  à l’œuvre!

Parlez-nous de cette musique… En quoi est-

elle particulière et attachante selon vous ?

S. G.  : En ce qui concerne la musique, je suis 

plus habitué au répertoire romantique, et je fus 

agréablement séduit par cet autre souffle et une 

si grande richesse harmonique ! Je ne pense pas 

qu’il y ait des cloisons entre les styles, seule-

ment des passerelles ! Elles doivent permettre 

de s’enrichir l’une et l’autre, c’est pourquoi je 

travaille mon rôle comme tous les autres ! La 

différence est que pour une fois le ténor n’est 

pas forcément le jeune gentil héros comme on 

a l’habitude de le voir, c’est ce qui m’a plu chez 

Pyrrhus. J’ai plutôt tendance à mettre en valeur 

les côtés positifs de mes personnages, mais 

ici c’est plus fort que lui, même s’il est sincère 

par moments, cela ne peut pas dépasser deux 

mesures… Il a tout, sauf ce qu’il désire le plus : 

l’amour d’une femme. Son amertume est telle 

qu’elle l’emporte à chaque fois !

Propos recueillis par Jean Lukas

En version de concert. Un enregistrement de  

l’œuvre aura lieu prochainement.

Dimanche 18 octobre à 17h au Théâtre des Champs-

Elysées. Tél. 01 49 52 50 50. Places : 23 à 82 e.
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que Christophe Bredeloup, le génial percussionniste 

de l’ensemble L’Itinéraire, propose un parcours en 

quatre œuvres. Les deux classiques – Rebonds de 

Xenakis et le quatrième cahier du Livre des claviers 

de Philippe Manoury, deux œuvres de 1988 – se pen-

chent sur deux aspects de l’écriture pour les percus-

sions : l’impact et la résonance. Les deux créations 

(Etching 1 de Christopher Culpo et June 6th de Michèle 

Foison) accompagnent la percussion respectivement 

d’une contrebasse (Yann Dubost) et d’un récitant (le 

poète, également peintre Alain Brugnot).� J-G. Lebrun

Mardi 13 octobre à 19h30 à l’Auditorium Saint-

Germain. Tél. 01 45 89 56 93. Places : 10 e.

L’Itinéraire
////// Percussions ////////////////////////////////////////////////////////

Concert en deux parties : à la 
musique traditionnelle indienne 
pour tablas jouée par Prabhu 
Edouard succède un récital 
contemporain de Christophe 
Bredeloup.
La percussion est dans la musique savante occiden-

tale une invention du xxe siècle. Depuis Ionisation de 

Varèse en 1931, le champ des possibles instrumen-

taux s’est ouvert des horizons que les compositeurs 

jusqu’à aujourd’hui n’ont pas fini d’explorer. C’est ainsi 

John Eliot 
Gardiner
////// Instruments anciens ////////////////////////////////////////////

Le chef anglais dirige Les Saisons 
de Haydn avec le Monteverdi Choir 
et l’Orchestre révolutionnaire et 
romantique.

John Eliot Gardiner s’attelle aux Saisons de Haydn.

C’est l’une des propositions les plus alléchantes 

des commémorations saluant les 200 ans de la 

mort de Haydn. John Eliot Gardiner, l’un des pion-

niers de la révolution baroque Outre Manche, s’at-

telle aux Saisons, oratorio monumental particuliè-

rement descriptif (de la fête des vendanges aux 

chants des chasseurs !). Il s’entoure de ses deux 

formations « maison » : l’Orchestre révolutionnaire 

et romantique (que l’on connaît surtout dans des 

musiques plus tardives) et le Monteverdi Choir, 

dont on ne saluera jamais assez l’exceptionnelle 

homogénéité. En solistes figurent des fidèles de 

Gardiner, que l’on a pu apprécier au disque dans 

l’intégrale (Soli Deo Gloria) des cantates de Bach : 

Lucy Crowe (soprano), James Gilchrist (ténor) et 

Matthew Rose (Basse).� A. Pecqueur

Lundi 12 octobre à 20h à la Salle Pleyel.  

Tél. 01 42 56 13 13. Places : 10 à 85 e.

Heinrich 
Schiff
////// Symphonique //////////////////////////////////////////////////////

Le violoncelliste et chef 
d’orchestre interprète Haydn, 
Bacri et Beethoven au Théâtre des 
Champs-Elysées.

Heinrich Schiff dirige l’Ensemble orchestral de Paris.

On connaît bien les pianistes chefs d’orches-

tre, comme Daniel Barenboim ou Christ ian 

Zacharias, qui dirigent les phalanges depuis le 

clavier. L’autrichien Heinrich Schiff, lui, réunit 

violoncelle et direction, comme dans ce concert 

avec l’Ensemble orchestral de Paris (EOP). Avec 

l’archet, cet ancien élève d’André Navarra joue 

le Concerto pour violoncelle n° 1 de Haydn. A 

la baguette, il dirige la célèbre Symphonie n°3 

« Eroica  » de Beethoven. En contrepoint, on 

entendra, du compositeur néo-tonal Nicolas 

Bacri, artiste associé de l’EOP, une Méditation 

d’après un thème de Beethoven pour ensemble 

de violoncelles. Il faut saluer cette belle alliance 

entre musique classique et contemporaine, 

même sage comme c’est le cas ici, qui pourrait 

devenir une marque de fabrique de l’Ensemble 

orchestral de Paris, toujours à la recherche de 

son identité.� A. Pecqueur

Mardi 13 octobre à 20h au Théâtre des Champs-

Elysées. Tél. 01 49 52 50 50. Places : 8 à 50 e.

la_terrasse_final.indd   1 3/09/09   16:07:34

Symphonie 1, 2, 3 et 4 & Lieder

LES 29 OCTOBRE, 17 DÉCEMBRE 2009  
4 FÉVRIER, 29 AVRIL, 17 JUIN 2010.

RENSEIGNEMENT ET RÉSERVATION
01 56 40 15 16 / 01 40 28 28 00

concerts@radiofrance.com / concerts.radiofrance.fr

de Stravinsky et Antikhton de Xenakis, d’après 

Pythagore. Yoel Levi, avec l’Orchestre national d’Ile 

de France (16 octobre), et François-Xavier Roth, 

avec l’Ensemble intercontemporain (23 octobre) 

participent également.� J-G. Lebrun

Les 9, 16, 21 et 23 octobre à 20h, le 11 octobre à 

16h30 à la Cité de la musique. Tél. 01 44 84 44 84. 

Places : 18 à 30 e.

Ion Marin
////// Symphonique //////////////////////////////////////////////////////

Le chef roumain dirige l’Orchestre 
National d’Ile-de-France dans 
un programme de musique 
romantique.
Il fait partie de ces chefs de l’ombre. Peu connu du 

grand public, rarement à l’affiche des nouveautés 

discographiques, Ion Marin poursuit pourtant une 

carrière importante, qui l’a récemment amené à diri-

ger le Philharmonique de Berlin. Ce mois-ci, il est à 

la tête de l’Orchestre National d’Ile-de-France pour 

une soirée sous les auspices du romantisme. Après 

l’Ouverture d’Euryanthe de Weber, le Concerto pour 

piano n°2 de Chopin donnera l’occasion d’appré-

cier le toucher toujours profond et sincère de Bri-

gitte Engerer. Place ensuite aux choses sérieuses 

avec la Symphonie n°9 « La Grande » de Schubert. 

Il sera intéressant de voir comment ce spécialiste 

du répertoire lyrique – Ion Marin a longtemps été 

chef à l’Opéra de Vienne – interprète cette musique 

« sans programme ».� A. Pecqueur

Dimanche 11 octobre à 16h à la Salle Pleyel.  

Tél. 01 42 56 13 13. Places : 10 à 30 e.

Maurizio  
Pollini
////// Piano, voix, percussions et électronique ///////////////

Le cycle « Pollini Perspectives » se 
poursuit à la Salle Pleyel avec des 
pièces de Chopin et de Luigi Nono 
et la participation de la soprano 
Barbara Hannigan.

Maurizio Pollini dans Chopin et Luigi Nono. 

Une longue amitié a lié le compositeur Luigi Nono 

(1924-1990) au pianiste Maurizio Pollini, qui fut le 

premier interprète de …sofferte onde serene…, 

œuvre étonnante de près d’un quart d’heure, qui 

joue en funambule entre les clusters joués en direct 

et leur double enregistré : curieux miroir où le Pol-

lini d’aujourd’hui dialogue avec celui de 1976. On 

retrouve de tels « blocs harmoniques » dans les 

Canti di vita e d’amore (1962), dont est tiré Djamila 

Boupacha, poignante monodie a capella chantée 

ici par l’excellente Barbara Hannigan. La soprano 

sera également l’interprète, aux côtés du pianiste, 

de A floresta é jovem e cheja de vida (1966), fres-

que sonore, avec récitants, bande magnétique et 

percussions métalliques, illustrant des moments 

de la « lutte anti-impérialiste ». Le propos de Cho-

pin est naturellement bien moins politique, mais 

il n’est pas interdit de voir dans les Prélude op. 

45, Ballade n° 2, Scherzo n° 1 et Sonate n° 2 

interprétées ici la liberté émancipatrice de l’artiste 

telle que la rêvait Nono.� J-G. Lebrun

Mardi 13 octobre à 20h à la Salle Pleyel.  

Tél. 01 42 56 13 13. Places : 10 à 60 e.

Spécial voix / voix montantes
entretien / Stéphane Degout

Un baryton en pleine 
ascension
On n’est pas prêt d’oublier son interprétation de Papageno dans 
La Flûte enchantée de Mozart donnée en 1999 au Festival d’Aix-
en-Provence. Intelligence musicale, présence scénique… Stéphane 
Degout nous offrait une vraie leçon de chant lyrique. Depuis, ce jeune 
baryton français est allé se produire sur les plus grandes scènes, 
du Metropolitan de New York au Covent Garden de Londres. Il est ce 
mois-ci à Paris pour La ville morte de Korngold à l’Opéra Bastille.

Comment se passent les répétitions de La 

ville morte ?

Stéphane Degout : Il s’agit d’une reprise de la 

production de Willy Decker, avec une distribution 

complètement nouvelle. C’est la première fois que 

je chante cet opéra. J’y incarne deux rôles, ceux 

de Frank et de Fritz, qui, d’une certaine façon, 

obstinée sur la notion de souffrance. Pour lui, une 

personne qui ne souffre pas ne doit pas se pro-

duire sur une scène théâtrale. Je ne suis pas for-

cément d’accord, mais cette optique radicale est 

souvent touchante. Je suis donc très satisfait des 

cinq années de Gérard Mortier à la tête de l’Opéra 

de Paris, qui a eu le courage de mettre un coup de 

« J’attends du metteur 
en scène qu’il me 
guide, m’encadre en 
me donnant des  
éléments concrets.  
à l’intérieur de cela, 
je développe une  
certaine liberté. » 

Stéphane Degout

peuvent se concevoir comme un seul et même 

personnage. La musique de Korngold est toujours 

ciselée, très bien écrite vocalement et particuliè-

rement riche au niveau orchestral. Je suis plus 

habitué à la taille des formations Mozart ! Dans la 

construction de l’opéra, La ville morte me rappelle 

beaucoup Ariane à Naxos de Richard Strauss. On 

pense aussi souvent à Wagner ou à Berg… Tout 

l’opéra est imprégné de l’ambiance Vienne 1900. 

Par ailleurs, le contact avec le chef Pinchas Stein-

berg, qui est particulièrement sévère et rigoureux, 

se passe très bien.

Qu’attendez-vous du travail d’un metteur en 

scène à l’opéra ? Êtes-vous plutôt adepte 

des réactualisations ou des lectures tradi-

tionnelles ?

S. D. : J’ai une grande faculté d’adaptation. Je n’ar-

rive jamais à la première répétition avec une idée 

préconçue de mon rôle ou avec la volonté de faire 

passer un message. J’aime me laisser imprégner 

par l’atmosphère. J’attends du metteur en scène 

qu’il me guide, m’encadre en me donnant des 

éléments concrets. A l’intérieur de cela, je déve-

loppe une certaine liberté. Je garde de très bons 

souvenirs du travail avec Stéphane Braunschweig 

sur La Flûte enchantée de Mozart ou avec Patrice 

Chéreau sur Cosi fan tutte. Le contact a été trou-

blant mais passionnant avec Krzysztof Warlikowski. 

C’est quelqu’un de névrosé, qui travaille de manière 

pied salutaire dans la fourmilière en faisant venir des 

metteurs en scène de théâtre.

Vous chantez régulièrement la musique 

baroque et classique. Que vous ont apporté 

les spécialistes de l’interprétation histori-

que ?

S. D. : J’ai eu la chance de travailler notamment 

avec William Christie, René Jacobs, Emmanuelle 

Haïm… Aucun ne m’a demandé de changer tech-

niquement ma voix. Ils ont tous accepté que je 

sois d’une autre « école ». Par contre, ils sont très 

pointilleux sur la partition : il y a un style particulier 

à avoir et il faut être très clair dans la pratique de 

l’ornementation. Avec eux, on revient vers quelque 

chose d’essentiel. Je ressens la même chose dans 

le cadre du récital avec piano.

Vers quel type de rôle comptez-vous aller ?

S. D. : Pour moi, il y a eu un avant et un après Pel-

léas. Cela a été un passage obligé pour aller dans 

l’avenir vers des rôles plus lourds, comme Wolfram 

dans Tannhaüser de Wagner ou Posa dans Don 

Carlos de Verdi. Avec Korngold, j’ai d’ailleurs mis 

le doigt dans l’engrenage !

Propos recueillis par Antoine Pecqueur

Les 3, 9, 13, 16, 19, 22, 24, 27 octobre à 19h30  

à l’Opéra Bastille. Tél. 0 892 89 90 90.  

Places : 5 à 138 e. 
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32, avenue Matignon › 75008 Paris › France
tél +33 (0)1 42 66 66 80 › fax +33 (0)1 42 66 06 43
courriel information@long-thibaud.com 
site www.concours-long-thibaud.org 
joignez le Concours Long-Thibaud sur facebook

  crr  15, 16 octobre 
  crr  17, 18 octobre       

Salle Gaveau  19 octobre
Radio France  22 octobre

Radio France  24 octobre  
Répétition Générale à 11 h, ouverte au public. 
Concert à 19 h 30. Avec l’Orchestre National de France 
(directeur musical Daniele Gatti) direction : Didier Benetti

tél +33 (0)1 42 66 65 45
amis.long-thibaud@orange.fr

Soutenez le Concours en 
adhérant  l'Association 

“Les Amis du Concours”

concours-long-thibaud-terrasse_090918-01.indd   1 18.09.2009   15:16:37 Uhr
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Coproduction 
Centre de Musique Baroque de Versailles 

Palais des Beaux Arts de Bruxelles 
Palazetto Bru-Zane - Centre de Musique romantique française

Concert Spirituel

Coréalisation CMBV / Théâtre des Champs-Élysées

recréation mondiale de l’unique tragédie 
en musique de Grétry 
dimanche 18 octobre 2009 à 17h
Théâtre des Champs-Élysées 
15, avenue Montaigne - 75008 Paris 
JUDITH VAN WANROIJ / MARIA RICCARDA WESSELING
SÉBASTIEN GUÈZE / TASSIS CHRISTOYANNIS

Les Chantres du CMBV - OLIVIER SCHNEEBELI
Chœur et Orchestre du Concert Spirituel
direction : HERVÉ NIQUET

Spécial voix / 
gros plan ¶
Les Grandes Voix
La saison 2009/2010 de ce prestigieux cycle de concerts de la Salle 
Pleyel et du Théâtre des Champs-Elysées s’ouvre avec une belle 
brochette de chanteurs.

Les amateurs de récitals vocaux connaissent tous 

les « Grandes Voix ». Ce cycle de concerts don-

nés à la Salle Pleyel et au Théâtre des Champs-

Elysées convoque chaque année les plus beaux 

gosiers du moment. En ce début de saison, on 

retrouve ainsi la splendide Anna Netrebko, au 

legato de velours, dans un récital en duo avec le 

ténor Massimo Giordano. Au programme : des 

œuvres de Gounod, Donizetti, Tchaïkovski ou 

encore Puccini avec l’Orchestre National d’Ile-

de-France, sous la houlette de Keri-Lynn Wilson. 

Une semaine plus tard, changement complet de 

registre avec un récital du contre-ténor américain 

David Daniels. Si son timbre n’a pas forcément 

la rondeur de celui d’un Andreas Scholl, sa vir-

tuosité laisse pantois. Au Théâtre des Champs-

Elysées, il interprétera, avec son pianiste Martin 

Katz, de la musique baroque bien sûr, mais aussi 

du Brahms, du Reynaldo Hahn et du Elgar. Sa 

démarche n’est pas sans rappeler celle d’un 

Philippe Jaroussky, qui a récemment enregistré 

un album de mélodie française intitulé « Opium » 

(Virgin Classics). Preuve que les contre-ténors 

ne se limitent plus aux répertoires des XVIIème et 

XVIIIème siècles. Wagnérienne d’exception, Wal-

traud Meier propose quant à elle un récital de 

musique romantique germanique à la Salle Pleyel. 

Avec le pianiste Joseph Breinl, la diva s’attelle à 

Schumann, Pfitzner et Richard Strauss. Le mois 

de novembre se conclut avec un duo vocal pro-

metteur, formé par deux tempéraments a priori 

opposés. D’un côté, la diaphane Sandrine Piau, 

et de l’autre, le bouillonnant Ildebrando D’Arcan-

gelo, qui vient de signer un contrat chez Deuts-

che Grammophon. Au menu de ce récital Avenue 

Montaigne : Haendel et Mozart, avec l’ensemble 

sur instruments anciens Modo Antiquo de Fede-

rico Sardelli.

Antoine Pecqueur

Netrebko et Giordano : jeudi 1er octobre à 20h  

à la Salle Pleyel. Tél. 01 42 56 13 13.  

Places : 10 à 145 e.

David Daniels : Mercredi 7 octobre au Théâtre  

des Champs-Elysées. Tél. 01 49 52 50 50.  

Places : 5 à 95 e.

Waltraud Meier : Lundi 23 novembre à 20h à la  

Salle Pleyel. Tél. 01 42 56 13 13. Places : 10 à 60 e.

Piau et D’Arcangelo : Lundi 30 novembre à 20h  

au Théâtre des Champs-Elysées.  

Tél. 01 49 52 50 50. Places : 5 à 95 e. 
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Ildebrando D’Arcangelo chante en récital dans le cadre 

des « Grandes voix ».

Spécial voix / Voix avec orchestre
gros plan ¶
Das klagende Lied,  
les voix de Mahler
Daniele Gatti débute son cycle Mahler avec trois œuvres de 
jeunesse, dont la cantate Das klagende Lied, entouré de quatre 
brillants solistes, du Chœur de Radio France et de l’Orchestre 
national de France.

Dès sa deuxième saison en tant que directeur 

musical de l’Orchestre national de France, Daniele 

Gatti propose une intégrale des symphonies de 

Mahler, qui se poursuivra tout au long des deux 

prochaines saisons. Il n’y a à cela rien d’éton-

nant puisque c’est en grande partie grâce à 

ses interprétations du compositeur viennois que 

le chef italien s’est fait connaître internationale-

ment. C’est du reste avec la Sixième Symphonie, 

enregistrée en concert en décembre 2007, que 

l’Orchestre national de France et celui qui était 

alors son directeur musical désigné ont fait leur 

entrée dans le catalogue de « disques virtuels » 

Decca Concerts. Sans doute parce qu’il est aussi 

un grand chef lyrique, Daniele Gatti sait révéler 

les fondements dramatiques de l’écriture mahlé-

rienne. Pour ce premier concert qui, respectant la 

chronologie, s’intéresse à la jeunesse du compo-

siteur, la dimension lyrique et dramatique est bien 

affirmée avec, outre Blumine – interlude destiné 

à la version initiale de la Première Symphonie – 

les Lieder eines fahrenden Gesellen (Chants d’un 

compagnon errant), chantés ici par Markus Werba 

et surtout le monumental Das klagende Lied où 

le baryton est rejoint par la soprano Melanie Die-

ner, la mezzo Christianne Stotjin et le ténor Nikolai 

Schukoff. Œuvre révolutionnaire – elle sera rejetée 

par un jury présidé par Brahms – cette cantate 

en trois amples mouvements inspirée d’un conte 

de fée adapté par Mahler lui-même est un chef-

d’œuvre vocal, choral et symphonique.

J-G. Lebrun

Jeudi 29 octobre à 20h au Théâtre du Châtelet.  

Tél. 01 56 40 15 16. Places : 8 à 65 e.
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Daniele Gatti lance le cycle Mahler de l’Orchestre 

national de France avec un programme très vocal et 

notamment Das klagende Lied, le 29 octobre au Théâtre 

du Châtelet.
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pour violoncelle de Schumann (avec Philippe Mul-

ler en soliste) et de la Symphonie « écossaise » de 

Mendelssohn.� J-G. Lebrun

Jeudi 15 octobre à 20h à la Salle Gaveau.  

Tél. 01 42 33 72 89. Places : 10 à 30 e.

Chœur  
Vittoria d’Ile-
de-France
////// Chœur a capella //////////////////////////////////////////////////

Michel Piquemal dirige un 
programme partagé entre 
romantisme allemand et 
répertoire français au tournant 
des xixe et xxe siècles.

Michel Piquemal et le Choeur Vittoria d’Ile-de-France 

interprètent des œuvres pour chœur et piano de 

Mendelssohn à Henk Badings, les 15 et 16 octobre.

Le programme concocté par Michel Piquemal 

apporte, comme d’habitude, son lot de raretés 

chorales. Au côté d’une œuvre emblématique 

comme les Geistliche Lieder de Mendelssohn (avec 

la mezzo Clémence Laveggi), le chef a programmé 

les Trois chœurs op. 6 de Max Reger, dont l’œuvre 

s’inscrit dans une tradition remontant à Bach et à 

Schütz. L’autre versant de ce réjouissant panorama 

offre un regard sur le répertoire français avec des 

œuvres de Fauré (Madrigal op. 35, Les Djinns) et le 

Nocturne de Joseph-Guy Ropartz, à découvrir de 

même que les Trois chansons bretonnes du Néer-

landais Henk Badings sur des poèmes de Théodore 

Botrel. Également au programme : Haydn (Die Har-

monie in der Ehe, Der Greis, Die Beredsamkeit) et 

Rossini (I Gondolieri, La Passegiata).� J-G. Lebrun

Jeudi 15 octobre à 20h45 en l’église Sainte-Marie 

des Batignolles (Paris 17e), vendredi 16 octobre à 21h 

en l’église de Châteaufort (78). Tél. 01 42 65 08 02. 

Places : 15 e et 12 e.

François-
Frédéric Guy
////// Piano et orchestre ///////////////////////////////////////////////

Poursuite du cycle Beethoven/
Bartók entamé la saison dernière 
par François-Frédéric Guy, 
Philippe Jordan et l’Orchestre 
philharmonique de Radio France.

François-Frédéric Guy prolonge son exploration de l’œu-

vre concertante de Beethoven. 

Désormais disponible en disque, l’intégrale des 

concertos pour piano de Beethoven par François-

Frédéric Guy et Philippe Jordan se poursuit au 

concert à la Salle Pleyel. Comme pour les enre-

gistrements, c’est l’Orchestre philharmonique de 

Pianoscope
////// Festival //////////////////////////////////////////////////////////////

Quatrième édition du festival de 
piano de Beauvais

La pianiste Brigitte Engerer, directrice artistique de 

Pianoscope.

La pianiste Brigitte Engerer, directrice artistique 

de Pianoscope, a conçu une fois encore sa pro-

grammation comme une véritable fête du piano 

et de l’amitié. Quelques-uns de ses plus proches 

complices musicaux seront présents à ses côtés 

dans différents lieux de concerts de la cité dont 

la Maladrerie St Lazare, ensemble hospitalier 

médiéval : la pianiste Hélène Mercier, les russes (si 

chers à son cœur) Boris Berezovsky (piano), Dmitri 

Makhtin (violon) ou Alexander Kniazev (violoncelle) 

ou encore le violoniste Ivry Gitlis à l’honneur le 18 

octobre à 17h30 pour une Carte blanche propo-

sant une œuvre nouvelle pour 2 pianos de Bruno 

Mantovani. A l’affiche aussi : le comédien Daniel 

Mesguich « à quatre mains » avec Brigitte Engerer, 

l’Orchestre de Chambre de Stuttgart (direction : 

Michael Hofstetter) avec Mikhaïl Rudy au piano et 

Reinhold Friedrich à la trompette dans des œuvres 

de Qigang Chen, Mozart, Stravinsky et Chos-

takovitch (Concerto n° 1 pour piano, trompette et 

orchestre à cordes), le duo piano-percussions entre 

jazz et classique de Thomas Enhco et Vassilena 

Serafimova, la famille Lethiec guidée par Michel à la 

clarinette pour une soirée chambriste de Schumann 

à Bartok, ou encore les jeunes pianistes français 

François-Frédéric Guy dans Beethoven et Cédric 

Tiberghien dans Chopin et Debussy.� J. Lukas

Du mardi 13 au dimanche 18 octobre à Beauvais (60). 

Tél. 03 44 45 49 72

Orchestre 
Colonne
////// Violoncelle et orchestre symphonique ///////////////////

Laurent Petitgirard dirige Élina 
de Marcel Landowski, ainsi que 
le Concerto pour violoncelle 
de Schumann et la Symphonie 
« écossaise » de Mendelssohn.

Laurent Petitgirard rend hommage à Marcel Landowski 

et dirige Schumann et Mendelssohn à la Salle Gaveau. 

Fidèle à la ligne de conduite établie dès son arrivée 

à la tête de l’Orchestre Colonne, Laurent Petitgi-

rard donne le premier concert de sa saison régu-

lière – après un passage au festival Présences fin 

septembre – dans un format désormais habituel, 

mêlant une pièce contemporaine au grand réper-

toire. Ce n’est sans doute pas sans émotion que 

Laurent Petitgirard dirige Edina, poème sympho-

nique de son ami Marcel Landowski (1915-1999) 

à qui il succéda en 2000 à l’Académie des Beaux-

Arts. L’œuvre, créée en 1946 par l’Orchestre 

Colonne, prélude ici au romantisme du Concerto 
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exceptionnelle, mises au service du répertoire 

romantique – Grieg ou Mendelssohn notam-

ment. Mais c’est en concert que le ta lent 

de cette jeune art iste d’origine sri- lankaise 

s’ impose avec le plus d’évidence – et l ’on 

comprend la fascination qu’elle peut exercer 

lorsqu’elle fait découvrir la musique de Schu-

bert aux populations de l’Inde ou du Sri Lanka, 

à l’occasion de tournées régulières. C’est un 

florilège schubertien qu’elle propose pour ce 

récital au Musée d’Orsay (Impromptus, Mélodie 

hongroise, Sonate en la majeur D. 664 et lieder 

transcrits par Liszt).� J-G. Lebrun

Mardi 20 octobre à 12h30 au Musée d’Orsay.  

Tél. 01 40 49 47 50 Places : 12 e.

David Grimal
////// Violon seul //////////////////////////////////////////////////////////

Le grand violoniste français 
interprète l’intégrale des sonates 
et partitas de J.S. Bach.

David Grimal joue un stradivarius de 1710.

Envisager  l’interprétation comme métaphore du 

questionnement spirituel, interroger sa néces-

sité intér ieure de musicien, voici comment 

le violoniste David Grimal déclare envisager 

son travail d‘artiste. I l  y a certes beaucoup 

d’intériorité et de profondeur dans le jeu de 

ce soliste, mais on entend aussi une fluidité, 

un son naturel et instinctif qui frappe dès les 

premières notes. Toutes ces qualités réson-

nent parfaitement dans la musique de Bach. A 

Antony, il interprète l’intégrale des partitas et 

gung (Mouvement) pour orchestre de Berio et Vio-

lin and Orchestra, ultime « concerto » de Feldman 

avec Carolin Widmann en soliste et sous la direction 

experte d’Emilio Pomarico.� J-G. Lebrun

Lundi 19 octobre à 20h au Théâtre du Châtelet.  

Tél. 01 53 45 17 17. Places : 10 à 24 e.

Shani Diluka
////// Piano //////////////////////////////////////////////////////////////////

La pianiste d’origine sri-lankaise 
interprète des pages de Schubert 
dans le cadre des « concerts de midi 
trente » au Musée d’Orsay.

Étoile montante du piano, Shani Diluka interprète 

Schubert au Musée d’Orsay.

Shani Diluka est une pianiste que l’on apprend 

à découvrir depuis quelques années. Ses pre-

miers enregistrements témoignent d’une per-

sonnalité forte et d’une intelligence musicale 

aujourd’hui encore comme base de la « musique 

contemporaine  ». Dirigé par l’une des figures 

emblématiques de cette génération, Pierre Bou-

lez, ce concert remet en situation les œuvres de ce 

moment fondateur – Kreuzspiel et Kontra-Punkte 

de Stockhausen (1928-2007) datent de 1952 et 

1953 – et en suit l’évolution, avec Fünf weitere 

Sternzeichen du même (en création française) mais 

aussi le Concerto de chambre (1970) et Aventu-

res et Nouvelles Aventures (1965) de Ligeti (1923-

2006), autant de portes ouvertes sur de nouveaux 

mondes sonores.� J-G. Lebrun

Samedi 17 octobre à 20h à la Salle Pleyel.  

Tél. 01 42 56 13 13. Places : 10 à 45 e.

Amandine 
Beyer /  
Gli incogniti
////// Musique ancienne ///////////////////////////////////////////////

Amandine Beyer et son ensemble Gli 
Incogniti présentent un programme 
confrontant Bach et Vivaldi.

L’ensemble Gli Incogniti visite la musique baroque avec 

dextérité et souplesse.

La musique ancienne souffre peut-être encore d’un 

clivage : d’un côté, les partisans d’une approche 

savante et musicologique ; de l’autre, ceux qui 

défendent une approche instinctive et cherchent 

à inventer d’autres manières de jouer. La position 

artistique de l’ensemble Gli Incogniti, dirigé par 

Amandine Meyer, consiste à ne pas choisir afin de 

ne renoncer à rien ! Ainsi, ils jouent sur instruments 

anciens en cherchant de nouvelles sonorités et 

s’intéressent autant à revisiter avec panache les 

« tubes » du répertoire baroque qu’à réhabiliter les 

compositeurs tombés dans l’oubli. A la scène natio-

nale de Sénart, ils nous donneront à entendre leur 

vision des concertos de Bach et de Vivaldi. Avis aux 

connaisseurs comme aux néophytes…� S. Llinares

Dimanche 18 octobre à 20h à la scène nationale de 

Sénart. Tél. 01 60 34 53 60. Places : 15 à 26 e.

Orchestre 
symphonique 
de la Radio 
de Francfort
////// Violon et orchestre //////////////////////////////////////////////

Confié à un spécialiste, Emilio 
Pomarico, l’orchestre interprète 
des œuvres de Morton Feldman et 
Luciano Berio.
Le Festival d’automne a de la mémoire. En 1997, 

rendant un hommage appuyé à Morton Feldman 

à l’occasion des dix ans de sa disparition, un pro-

gramme réunissait le compositeur américain (Coptic 

Light, Chorus and Orchestra II) et Luciano Berio 

(Alternatim), rapprochement étrange à première vue 

entre le temps étale de Morton Feldman et celui 

beaucoup plus agité du compositeur de la Sinfonia. 

Pourtant, la proximité des deux œuvres mettaient 

en avant des similarités de textures, une certaine 

façon d’agréger les sons. Le Festival d’automne 

tente donc de nouveau l’expérience avec Bewe-

rismes et longs développements. Cette interprète 

remarquée de Liszt – son enregistrement des 

Années de pèlerinage chez Lyrinx vaut que l’on 

s’y arrête – place évidemment en conclusion de 

son récital la Fantasia quasi sonata « Après une 

lecture de Dante », œuvre foisonnante, étonnante 

où la structure formelle se laisse oublier sous les 

flots de l’inspiration romantique puis resurgit. En 

regard, elle place la Sonata quasi una fantasia 

op. 27 n° 2 dite « Clair de lune » de Beethoven 

ou la Deuxième Sonate «  funèbre » de Chopin. 

Entre virtuosité romantique et formes classiques 

sans cesse réinventées, de la Fantaisie K. 457 de 

Mozart à la Cinquième Sonate en un mouvement 

de Scriabine, le récital de Mûza Rubackyté s’ap-

parente à un voyage dans l’imaginaire créatif des 

compositeurs.� J-G. Lebrun

Vendredi 16 octobre à 20h30 à la Salle Gaveau. Tél. 

01 45 62 69 71. Places : 16 à 32 e.

Orchestre 
de Massy
////// Orchestre symphonique ///////////////////////////////////////

L’orchestre fondé et dirigé par 
Dominique Rouits fête ses vingt ans.
Depuis vingt ans, l’Orchestre de Massy occupe 

une place singulière dans la vie symphonique 

francilienne, au croisement de la diffusion, de la 

sensibilisation et de la formation professionnelle. 

Animé depuis ses débuts par Dominique Rouits, 

l’orchestre est amené à se confronter à tous les 

répertoires, aussi bien symphoniques que lyriques, 

devenant le « cœur battant » de l’Opéra de Massy. 

Il y a quelques années, le slogan de l’orchestre était 

« la meilleure qualité au plus grand nombre ». Ce 

week-end d’ouverture de la saison du vingtième 

anniversaire est symbolique des principes fonda-

teurs de l’orchestre. Donné deux fois (les 16 et 17 

octobre à 20h à l’Opéra), le programme célèbre la 

musique française, mettant à l’honneur au passage 

les solistes de l’orchestre : le Poème pour violon 

de Chausson (avec Guillaume Plays), la Rhapso-

die pour clarinette et orchestre (avec Marie-Cécile 

Courcier) et Fêtes de Debussy, la Symphonie fan-

tastique de Berlioz et une création de Bruno Gous-

set, Éclats de fête. Il est précédé de répétitions 

publiques ouvertes au public scolaire et de concerts 

itinérants en différents lieux de la ville.� J-G. Lebrun

Les 16 et 17 octobre à l’Opéra de Massy (91).  

Tél. 01 60 13 13 13. Places (concerts de 20h) :  

19 à 23 e.

Pierre  
Boulez
////// Musique contemporaine ///////////////////////////////////////

Pierre Boulez dirige l’Ensemble 
intercontemporain dans des 
œuvres de Karlheinz Stockhausen 
et György Ligeti, maîtres disparus 
de la musique contemporaine.

Pierre Boulez rend hommage à Stockhausen et Ligeti. 

Dans les années d’après-guerre, la « génération 

de Darmstadt », celle de ces jeunes composi-

teurs qui se retrouvaient chaque année dans la 

cité allemande pour les Cours d’été sur la musique 

nouvelle, a tracé des voies nouvelles, identifiées 

Au programme :

Alberto Ginastera Estancia, quatre danses

Mauricio Carrilho Suite pour guitare à sept cordes

Astor Piazzolla Concerto pour bandonéon

Silvestre Revueltas La noche de los Mayas, suite

Réservations :01 40 28 28 40
www.chatelet-theatre.com

Tarifs : 65€, 50€, 24€, 8€

27 octobre 2009
Théâtre du Châtelet - 20h

“La Nuit des Mayas”

Musiques sud-américaines
avec Richard Galliano, Yamandu Costa,

et l’Orchestre de Paris
sous la direction de Kristjan Järvi
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Radio France qui accompagne cette intéressante 

aventure dans une œuvre où soliste et chef por-

tent avec enthousiasme leur souci du détail juste. 

Dans la continuité des concerts de l’an dernier, 

les programmes associent chacun un concerto 

– le Quatrième ce 16 octobre – à des pages de 

Bartók. La précision du nouveau directeur musical 

de l’Opéra de Paris devrait faire merveille dans 

la Musique pour cordes, percussion et célesta, 

de même que son sens du lyrisme dans les deux 

Rhapsodies pour violon et orchestre (avec Hélène 

Collerette).� J-G. Lebrun

Vendredi 16 octobre à 20h à la Salle Pleyel.  

Tél. 01 56 40 15 16. Places : 10 à 60 e.

David Fray
////// Piano //////////////////////////////////////////////////////////////////

Schubert et Brahms sont au 
programme du récital du jeune 
pianiste français au Théâtre des 
Champs-Elysées.

David Fray est en récital au « 15 avenue Montaigne ».

Il est rapidement devenu le pianiste français le 

plus connu de la jeune génération. Contrat chez 

Virgin Classics, concerts dans les plus presti-

gieuses salles… La carrière de David Fray est 

menée tambour battant. Se surajoute même 

un côté « people », puisque l’élue de son cœur 

n’est autre que la fille de Riccardo Muti. On en 

oublierait presque de parler de son jeu de piano, 

pourtant remarquable, tant par sa hauteur de vue 

interprétative que par sa technique insolente. 

Pour son récital avenue Montaigne, il n’a peur 

de rien et confronte deux poids lourds du réper-

toire pianistique : Schubert (Allegretto D. 915, 

Moments musicaux D. 780, Sonate D. 894) et 

Brahms (Fantaisies op. 116). Un défi de plus pour 

ce wonder boy du clavier.� A. Pecqueur

Vendredi 16 octobre à 20h au Théâtre des Champs-

Elysées. Tél. 01 49 52 50 50. Places : 5 à 65 e.

Mûza  
Rubackyté
////// Piano //////////////////////////////////////////////////////////////////

La pianiste, peu présente sur les 
scènes françaises, revient avec 
un époustouflant programme 
mêlant Mozart, Beethoven, Chopin, 
Scriabine et Liszt.

La pianiste Mûza Rubackyté revient Salle Gaveau le 

16 octobre avec un programme au titre évocateur : 

« Fantasia quasi sonata ». 

Sous le titre « Fantasia quasi sonata », la pianiste 

franco-lituanienne Mûza Rubackyté propose un 

florilège de pièces aux formes mêlées, entre apho-

Spécial voix / Voix romantiques
gros plan ¶
Quatuor vocal
Un quatuor vocal de rêve - Dorothea Röschmann, Angelika 
Kirchschlager, Ian Bostridge et Thomas Quasthoff - parcourt trois 
cycles de lieder méconnus de Robert Schumann.

Pour tout amateur de lied romantique, ce concert 

ressemble à un rêve. La soprano Dorothea Rös-

chmann, la mezzo Angelika Kirchschlager, le ténor 

Ian Bostridge et le baryton Thomas Quasthoff, 

Dès 1840, le compositeur s’affranchit du modèle 

du lied illustré par Schubert – ou par lui-même, 

comme dans le Liederkreis op. 24 – et partage 

le chant entre plusieurs solistes. Le Minnespiel 

op. 101 de 1849, sur des poèmes de Rückert (un 

auteur sur lequel Mahler reviendra un demi-siècle 

plus tard), est ainsi un condensé d’expressions 

humaines et musicales, faisant alterner les com-

binaisons, du chant soliste (comme expression 

de la solitude romantique), aux duos amoureux et 

jusqu’à des quatuors vocaux enlevés. De la même 

année datent les deux cycles intitulés Spanisches 

Liebeslieder (op. 74 et 138), mise en musique de 

poèmes espagnols adaptés par Emmanuel Geibel. 

Comme dans le Minnespiel, ces deux recueils for-

ment une sorte de ballet vocal étourdissant, dont 

l’étrangeté est encore renforcée, dans l’op. 138, 

par un prélude et un intermezzo instrumentaux 

pour piano à quatre mains, une juste façon de 

mettre en valeur l’art de Julius Drake et Helmut 

Deutsch, grandes figures de l’accompagnement 

vocal.

Jean-Guillaume Lebrun

Dimanche 25 octobre à 16h30 à la Cité de la  

musique. Tél. 01 44 84 44 84. Places : 28 à 39 e.

interprètes d’exception de ce répertoire, ont rare-

ment l’occasion de se retrouver ensemble. Mais 

au-delà de la richesse du plateau vocal, l’intérêt de 

ce concert réside dans les œuvres de Schumann, 

finalement assez méconnues, qu’ils y interprètent. 
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La soprano allemande Dorothea Röschmann.
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












La violoniste Carolin Widmann est la soliste de Violin and 

Orchestra de Morton Feldman avec l’Orchestre sympho-

nique de la Radio de Francfort, le 19 octobre au Théâtre 

du Châtelet. 
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//// 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  ////

sonates pour violon solo mais nous fait aussi 

découvrir des œuvres que le compositeur Brice 

Pauset (né en 1965) a écrit en écho au Cantor 

de Leipzig.� S. Llinares

Jeudi 22 octobre à 20h30 au Théâtre Firmin Gémier 

d’Antony. Tél. 01 41 87 20 84. Places : 10 à 22 e.

Quatuor 
Psophos
////// Musique de chambre ///////////////////////////////////////////

Changement d’équipe au sein de ce 
talentueux quatuor, à l’affiche de 
la Salle Cortot.
C’est la fin d’une époque. Le Quatuor Psophos, 

connu pour être composé uniquement de fem-

mes, a remplacé l’une de ses membres par… un 

homme ! C’est Eric Lacrouts, violon solo de l’Or-

chestre de l’Opéra de Paris, qui succède à Lisa 

Schatzman. Il faut donc se presser à leur concert 

salle Cortot pour voir comment sonne ce Psophos 

« nouvelle mouture ». Au programme : des Quin-

tettes de Schubert et Chostakovitch avec le jeune 

pianiste (né en 1980) Simon Zaoui.� A. Pecqueur

Jeudi 22 octobre à 20h30 à la Salle Cortot.  

Tél. 01 47 63 80 16. Places : 25 e.

Yoel Levi
////// Symphonique //////////////////////////////////////////////////////

Le patron de l’Orchestre national 
d’Ile-de-France dirige Saint-Saëns et 
Ravel à l’Eglise Saint Eustache.

Le pianiste Georges Pludermacher joue le Concerto  

en sol de Ravel.

Dépaysement pour l’Orchestre National d’Ile-de-

France (ONDIF), habitué aux salles de concert de 

la banlieue parisienne et à la Salle Pleyel. La for-

mation dirigée par Yoel Levi se produit dans un 

lieu sacré, au cœur de la capitale : l’église Saint 

Eustache. La raison en est simple : l’orchestre joue 

la Symphonie n°3 de Saint-Saëns, qui fait appel à 

un orgue. L’ONDIF a la bonne idée de privilégier 

un instrument d’église à ces choses portatives 

(et improbables) que l’on trouve parfois dans des 

salles de concert françaises. On déplorera au pas-

sage que la France ne construise jamais d’orgue 

dans ses auditoriums, contrairement à l’Allema-

gne ou au Japon. C’est Vincent Dubois qui tiendra 

la partie d’orgue à Saint Eustache. En première 

partie, place à un autre clavier, celui du piano de 

Georges Pludermacher qui jouera le virtuose et 

jazzy Concerto en sol de Ravel.� A. Pecqueur

Vendredi 23 octobre à 20h à l’Eglise Saint Eustache. 

Places : 15 à 30 e.

Gustavo 
Dudamel
////// Symphonique //////////////////////////////////////////////////////

Le chef vénézuélien dirige 
l’Orchestre Simon Bolivar et 
l’Orchestre Philharmonique de 
Radio France à la Salle Pleyel.
En juin dernier, Gustavo Dudamel nous avait 

offert avec l’Orchestre philharmonique de Radio 

expressionniste de Willy Decker, mais avec un 

casting entièrement nouveau. Dans le rôle de 

Paul figure l’excellent ténor Robert Dean Smith 

et dans ceux de Frank et de Fritz notre baryton 

national Stéphane Degout (lire l’entretien dans 

ce numéro). Dans la fosse, c’est l’exigeant mais 

parfois austère Pinchas Steinberg, un habitué du 

Capitole de Toulouse que dirigeait Nicolas Joël, 

qui officie. Selon nos informations, il sera de 

retour pour l’ouverture de la saison 2010-2011 

de l’Opéra de Paris dans Salomé de Richard 

Strauss.� A. Pecqueur

Les 3, 9, 13, 16, 19, 22, 24, 27 octobre à 19h30 à 

l’Opéra Bastille. Tél. 0 892 89 90 90.  

Places : 5 à 138 e.

Tosca
////// Reprise ///////////////////////////////////////////////////////////////

L’opéra de Puccini est donné dans 
la mise en scène classique de Paul-
Emile Fourny.
Paul-Emile Fourny vient de quitter l’Opéra de 

Nice, dont la programmation art ist ique est 

désormais assurée par Alain Lanceron (qui n’est 

autre que le patron d’EMI – Virgin Classics). 

Mais ses mises en scène perdurent, notam-

ment cette Tosca, témoignage parfait d’une 

esthétique plus que traditionnelle. L’Opéra de 

Massy ne prend pas de risques mais offre à ses 

spectateurs une production efficace, qui a le 

mérite de ne pas dénaturer la musique. Cette 

dernière sera servie par la direction d’Antonello 

Allemandi et par une distribution intéressante 

(Cécile Perrin, Enrique Ferrer, Vassily Gerello…). 

A noter cette belle initiative : la répétition géné-

rale du mercredi 4 novembre à 20h est gratuite 

pour les élèves des lycées d’Île-de-France et 

des collèges de l’Essonne.� A. Pecqueur

Vendredi 6 novembre à 20h et dimanche 8 novem-

bre à 16h à l’Opéra de Massy. Tél. 01 60 13 13 13. 

Places : 65 à 70 e.

est de premier plan, avec notamment Simon 

Keenlyside et Katarina Dalayman. Mais surtout, 

on se réjouit de retrouver le chef finlandais Esa-

Pekka Salonen, l’un des meilleurs connaisseurs 

de ce répertoire qu’il dirige avec une alliance 

toujours subtile de lyrisme et de précision. Il 

est à la tête du Philharmonia Orchestra de Lon-

dres, avec lequel il poursuit un cycle de neuf 

concerts autour de « Vienne, ville des rêves  : 

1900 – 1935 ».� A. Pecqueur

Lundi 12 octobre à 20h au Théâtre des Champs-

Elysées. Tél. 01 49 52 50 50. Places : 5 à 125 e.

La ville 
morte
////// Reprise ///////////////////////////////////////////////////////////////

L’opéra de Korngold est 
programmé ce mois-ci à 
Bastille dans la mise en scène 
expressionniste de Willy Decker.

La ville morte, un opéra qui n’a rien à envier à ceux de 

Richard Strauss. 

Korngold est bien connu de tous les cinéphiles 

pour avoir écrit de nombreuses B.O. de films 

hollywoodiens des années 30. Mais il ne faudrait 

pas limiter ce compositeur, élève de Zemlinsky, 

à ce seul aspect de sa production. La preuve 

avec La ville morte, un opéra qui n’a rien à envier 

à ceux de Richard Strauss. Dans cette copro-

duction du Staatsoper de Vienne et du Festi-

val de Salzbourg, on retrouve la mise en scène 

L’Enterrement 
de Mozart
////// Conte musical /////////////////////////////////////////////////////

L’ensemble Musicatreize présente 
un conte musical mis en musique 
par Bruno Mantovani.
Voici un titre qui éveille d’emblée la curiosité. Il est 

né de l’imagination d’Hubert Nyssen, écrivain et 

fondateur des éditions Actes sud. Cet Enterrement 

de Mozart figure parmi les sept contes musicaux 

initiés par l’ensemble Musicatreize. Cette série 

témoigne d’autant de rencontres entre un auteur 

et un compositeur, chaque confrontation créant 

un univers bien particulier. Mais le but est bel et 

bien de faire une œuvre commune. Réunis dans 

un livre-disque paru chez Actes sud, ces contes 

sont aussi destinés à la scène. Lors des représen-

tations, le public regarde à la fois le livre et le 

spectacle. Le metteur en scène et l’éclairagiste 

viennent donc souligner le travail de l’illustrateur. 

Cet enchevêtrement d’interactions à plusieurs 

niveaux fait la particularité de cet étonnant projet. 

Mais cette complexité formelle est cette fois-ci au 

service de la lisibilité, Bruno Mantovani et Hubert 

Nyssen savent bien qu’un conte doit pouvoir vivre 

dans l’imaginaire de tous.� S. Llinares

Vendredi 6 novembre à 20h30 et samedi 7 novembre 

à 18h, au théâtre de St-Quentin-en-Yvelines.  

Tél. 01 30 96 99 00. Places 6 à 16 e.

David  
Greilsammer
////// Piano et orchestre symphonique ///////////////////////////

Le jeune pianiste interprète une 
rareté de Nadia Boulanger 
aux côtés de l’Orchestre 
philharmonique de Radio France. Le 
reste du programme est américain 
avec Gershwin et Bernstein.
David Greilsammer confirme avec ce programme 

son goût pour les œuvres en marge du grand 

répertoire – même s’il est par ailleurs un remar-

quable mozartien. Le jeune pianiste israélien s’at-

taque en effet ici à deux partitions concertantes 

du xxe siècle, l’une très célèbre – la Rhapsody in 

blue de Gershwin – mais l’autre l’est quasiment 

inconnue. On connaît surtout Nadia Boulanger 

(1887-1979) pour son œuvre de pédagogue au 

Conservatoire franco-américain de Fontainebleau. 

David Greilsammer a choisi d’interpréter sa Rhap-

sodie variée pour piano et orchestre, composée en 

1912. En ouverture, Steven Sloane dirige, à la tête 

de l’Orchestre philharmonique de Radio France, 

le Concerto pour orchestre « Jubilee Games » 

(1989), l’une des dernières œuvres de Leonard 

Bernstein et un bel exemple de l’art syncrétique 

du compositeur-chef d’orchestre auteur de West 

Side Story.� J-G. Lebrun

Vendredi 6 novembre à 20h à la Salle Pleyel.  

Tél. 01 56 40 15 16. Places : 10 à 45 e.

Opéra
Wozzeck
////// Version de concert //////////////////////////////////////////////

Le chef-d'œuvre de Berg est dirigé 
par Esa-Pekka Salonen au Théâtre 
des Champs-Elysées.
Les fans de Wozzeck sont aux anges. Ils peu-

vent ce mois-ci comparer deux interprétations 

de l’œuvre écrite par Berg d’après Büchner. 

L’Opéra Bastille reprend la remarquable produc-

tion mise en scène par Christoph Marthaler (avec 

Vincent Le Texier dans le rôle titre), tandis que 

le Théâtre des Champs-Elysées propose une 

version de concert « de luxe ». Le casting vocal 

France une version d’anthologie de la Première 

Symphonie « Titan » de Mahler. Il avait réussi à 

insuffler à la formation parisienne un dynamisme 

et une puissance hors normes. On le retrouve 

donc avec impatience en cette rentrée, où il est à 

l’affiche de deux concerts salle Pleyel. Le premier 

donne à entendre la Symphonie fantastique de 

Berlioz jouée à… deux orchestres. Les musiciens 

du Philharmonique de Radio France vont se 

mêler aux jeunes instrumentistes de l’Orchestre 

Simon Bolivar, la formation d’excellence du « Sis-

tema », le système d’apprentissage vénézuélien 

de la musique dont est issu Dudamel. Le concert 

s’annonce donc sous les meilleurs auspices, 

d’autant que l’enregistrement (Deutsche Gram-

mophon) de la même Symphonie fantastique par 

Dudamel avec l’Orchestre de Los Angeles nous 

avait fasciné par sa vigueur passionnée. Le len-

demain, l’Orchestre Simon Bolivar interprétera 

la Cinquième symphonie de Chostakovitch et 

le Concerto pour violon de Tchaïkovski (avec en 

soliste l’archet star de Renaud Capuçon). Deux 

occasions à ne pas manquer pour ceux qui 

n’auraient pas encore vu le plus fabuleux prodige 

de la direction d’orchestre.� A. Pecqueur

Vendredi 23 octobre et samedi 24 octobre à 20h à la 

Salle Pleyel. Tél. 01 42 56 13 13. Places : 10 à 85 e.

Semyon 
Bychkov
////// Symphonique //////////////////////////////////////////////////////

A la tête de son Orchestre de la 
Radio de Cologne, le maestro 
confronte Mendelssohn et Strauss.

Semyon Bychkov pour le Concerto pour deux pianos  

de Mendelssohn (avec les sœurs Labèque)  

et Une symphonie alpestre de Strauss.

Son mandat à la tête de l’Orchestre de Paris 

fut marqué par de nombreuses tensions avec 

les musiciens. Mais depuis son départ de la 

phalange parisienne en 1998, Semyon Bychkov 

a fait montre d’authentiques qualités musicales. 

En particulier avec son orchestre de la Radio 

de Cologne avec lequel il vient ce mois-ci au 

Théâtre des Champs-Elysées. Il a choisi d’in-

terpréter le rare Concerto pour deux pianos 

de Mendelssohn (avec les sœurs Labèque) et 

Une symphonie alpestre de Strauss. On garde 

encore en souvenir l ’ interprétation admira-

blement construite et profondément sincère 

de cette même œuvre la saison dernière par 

l’Orchestre de la Suisse Romande et Marek 

Janowski. Un autre chef de formation pari-

sienne parti à l’étranger…� A. Pecqueur

Lundi 26 octobre à 20h au Théâtre des  

Champs-Elysées. Tél. 01 49 52 50 50.  

Places : 5 à 85 e.
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Orchestre Colonne
Directeur musical Laurent Petitgirard

 


 


Abonnez-vous pour 10 € par concert*
Prix en 1re catégorie à partir de 5 concerts. Hors abonnement : places de 10 à 30 €. www.orchestrecolonne.fr

01 42 33 72 89

 


  
   

  
 

 
S º   

«  »

   
     

,   , ,  

Philippe  
Herreweghe
////// Instruments anciens ////////////////////////////////////////////

Le chef flamand dirige un 
programme de musique romantique 
germanique à la Salle Pleyel.

Mendelssohn et Schumann au programme du concert  

de Philippe Herreweghe.

On se souvient du bel enregistrement du Concerto 

pour violoncelle de Schumann gravé il y a quel-

ques années par Christophe Coin, l’Orchestre 

des Champs-Elysées et Philippe Herreweghe. 

Cette saison, le chef flamand retrouve cette 

œuvre avec un autre violoncelliste  : Jean-Gui-

hen Queyras. Cet ancien membre de l’Ensemble 

intercontemporain s’est depuis de nombreuses 

années investi dans le travail sur instruments 

anciens, nous livrant de splendides réussites au 

disque (les Suites de Bach, les Concertos de 

Haydn) – peut-être davantage qu’en concert où 

les problèmes de justesse sont récurrents. Outre 

le Concerto figurent au programme la Troisième 

symphonie « Rhénane » du même Schumann et 

l’Ouverture des Hébrides de Mendelssohn, en 

guise d’amuse-bouche. Un voyage au cœur du 

romantisme germanique, sur l’instrumentarium 

d’époque naturellement.� A. Pecqueur

Mardi 3 novembre à 20h à la Salle Pleyel.  

Tél. 01 42 56 13 13. Places : 10 à 60 e.

Sir Colin 
Davis
////// Symphonique //////////////////////////////////////////////////////

Le maestro anglais défend Berlioz 
avec l’Orchestre National de 
France à l’Opéra Comique.

Sir Colin Davis dirige Berlioz, of course.

Les Anglais sont incontestablement les meilleurs 

thuriféraires de l’œuvre de Berlioz. John Eliot 

Gardiner en fut le pionnier dans la relecture his-

torique, mais c’est surtout à Sir Colin Davis que 

l’on doit l’exhumation de tant de chefs-d’œuvre 

oubliés. Il vient régulièrement diriger les parti-

tions du bouillonnant Hector avec les musiciens 

de l’Orchestre National de France (ONF). On se 

souvient ainsi d’un Requiem monumental donné 

dans la Basilique de Saint Denis. Cette fois-ci, 

il s’attelle à l’Ouverture Waverley, aux intimistes 

Nuits d’été (avec l’excellente Sophie Koch) et 

à Harold en Italie, ersatz de concerto pour alto 

dédié à Paganini, avec ici la soliste de l’ONF, 

Sabine Toutain. On ne pouvait imaginer plus 

belle affiche pour ouvrir la saison de l’Opéra 

Comique.� A. Pecqueur

Jeudi 5 novembre à 20h à l’Opéra Comique.  

Tél. 0 825 01 01 23. Places : 6 à 48 e.

Spécial voix / Voix en formation
critique ¶
Le Médecin malgré lui
Donné dans une mise en scène de Sandrine Anglade, l’opéra-comique 
de Charles Gounod réunit les jeunes chanteurs prometteurs de la 
formation de Royaumont.

De l’Opéra-Studio de Colmar au CNIPAL de 

Marseille, les lieux de formation pour les jeunes 

chanteurs ont le grand mérite d’accompagner 

de Gounod. Saluons d’emblée la bonne santé de 

cette promotion de jeunes chanteurs, tous pro-

metteurs. Leurs voix sont bien placées et dotées 

la transition souvent délicate entre la fin des 

études et l’entrée dans la vie active. Chaque 

année, l’Abbaye de Royaumont propose ainsi 

un stage de perfectionnement axé sur une pro-

duction lyrique donnée dans des conditions 

professionnelles. C’est dans ce cadre que l’on 

a entendu récemment le rare Médecin malgré lui 

©
 F

ad
il 

Be
ris

ha

d’un timbre séduisant, toujours au service d’une 

musicalité juste et expressive. Un vrai travail de 

diction a par ailleurs été accompli. Bien sûr, ils 

manquent parfois de puissance et d’une vraie 

personnalité vocale, mais cela viendra avec le 

temps… Cet ensemble de chanteurs, d’une belle 

homogénéité, recrée un peu l’esprit de troupe 

qui a malheureusement disparu de nos opéras. 

Ce qui est aussi méritoire, c’est la conviction 

avec laquelle ils se sont investis d’un point de 

vue théâtral.

Deux temporalités
La mise en scène de Sandrine Anglade insuffle 

beaucoup de rythme sur le plateau et carac-

térise avec esprit les différents protagonistes. 

Son spectacle joue sur deux temporal i tés, 

celle de Molière et celle de Gounod, distan-

tes de deux siècles. Un parti pris intéressant 

mais qui ne convainc pas esthét iquement. 

On avoue avoir préféré des mises en scène 

plus « osées » de Sandrine Anglade, comme 

sa transposition, à l’Opéra de Tours, de Cosi 

fan tutte dans l’univers de la télé-réalité. Mais 

surtout, l’écueil de la production vient de la 

fosse. L’Orchestre de Picardie sonne mal (pro-

blèmes d’équilibre, justesse approximative) et 

joue sans aucun engagement. Ce n’est pas la 

direction scolaire de Pascal Verrot qui risque 

d’apporter la finesse et la légèreté que requiert 

cette musique. L’œuvre de Gounod mériterait 

enfin d’être réhabil itée avec un authentique 

souci stylistique, et non d’être jouée comme 

une opérette de seconde zone. Cette produc-

tion montre en tout cas les limites de la politi-

que musicale, obligeant, pour des raisons de 

proximité géographique, l’abbaye de Royau-

mont à travailler avec l’Orchestre de Picardie. 

Les frontières administratives ne sont pas for-

cément celles de la musique.

Antoine Pecqueur

Spectacle vu à Creil. Repris les 3 et 4 octobre à  

20h à l’Opéra de Dijon. Tél. 03 80 48 82 82.  

Les 16 et 17 octobre à 20h30 à l’Apostrophe-Scène 

Nationale de Cergy Pontoise. Tél. 01 34 20 14 14.  

Le 13 novembre à 20h, le 15 novembre à 16h,  

le 17 novembre à 14h30 (scolaire) et le 18 novembre 

à 18h à l’Opéra de Lille. Tél. 0820 48 90 00. 

Gustavo Dudamel est à l’affiche de deux concerts  

Salle Pleyel.

Le rare Médecin malgré lui de Gounod.
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//// VOUS CHERCHEZ UN JOB éTUDIANT, éCRIVEZ-NOUS SUR la.terrasse@wanadoo.fr  ////

SERGE TEYSSOT-GAY & Zone Libre 
>
JANE BIRKIN 
>
BOBY LAPOINTE-MACHADO-MINVIELLE 
>
SOIREE BALKANS 
>
AFRICOLOR 
>
RODOLPHE BURGER – YVES DORMOY 
>
BANLIEUES BLEUES 
>

Saison 09/10 
MUSIQUE

 
01 40 11 50 23 

www.espace-1789.com

Spécial voix / voix sud-africaines
gros plan ¶
Soweto Gospel Choir :  
du chœur à l’ouvrage
Béni par Desmond Tutu, ce chœur sud-africain s’est imposé sur les 
scènes internationales.

« Au gré des années, le Soweto Gospel Choir s’est 

aguerri aussi bien professionnellement que spirituel-

lement. La formation a non seulement fait découvrir 

au monde entier les talents que recèle notre pays, 

mais elle a aussi permis à chacun de ses membres 

de grandir et de mûrir. Le chœur est devenu une 

famille soudée qui s’illustre par un altruisme qui lui 

fait honneur… Ils ont tous parfaitement conscience 

de la chance qui est la leur et ont fait du respect 

et du partage des valeurs cardinales. Que Dieu les 

bénisse ! » Prix Nobel de la Paix, l’archevêque Des-

mond Tutu a parrainé en 2004 ce chœur créé deux 

ans plus tôt. Accompagnés ou non par quatre musi-

ciens, les vingt-six membres qui le composent ont 

choisi de représenter la diversité de leur pays, en 

chantant dans six des onze langues officielles mais 

aussi en s’inspirant de la grande variété rythmique 

de ce pays mosaïque. C’est ainsi qu’ils ont su dif-

fuser leur message au-delà de leurs espérances, à 

travers un répertoire qui célèbre les standards du 

gospel et chante les louanges des chants typique-

ment sud-africains. Depuis, tout en s’illustrant sur le 

terrain musical, glanant entre autres deux Grammy 

Awards, ces chanteurs venus du ghetto emblème 

de l’Apartheid ont également multiplié les bonnes 

actions, à commencer par la fondation « Nkoni’s 

Haven Vukani », qui vient en aide à des centaines 

de sud-africains touchés par l’épidémie du Sida.

Jacques Denis

Du 4 au 9 novembre à 20h30 au Théâtre du Châtelet. 

Tel : 01 40 28 28 40. Places : de 10 à 68 e.
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gros plan ¶
Denis Colin
Nouvel album et projet musical 
ambitieux pour le clarinettiste 
francilien.

Maître de la clarinette basse, instrument grave et 

majestueux, Denis Colin aime varier les plaisirs : lea-

der d’un formidable trio avec le joueur de zarb Pablo 

Cueco et le violoncelliste Didier Petit, compositeur 

pour le théâtre et le cinéma, explorateur de la scène 

de Minneapolis (“Something In Common”, 2002). 

Et cette règle ne connaît pas d’exception : trois ans 

après son excitant disque de reprises diverses et 

mariées (de Nina Simone à Jimi Hendrix) avec la 

chanteuse Gwen Matthews, le souffleur revient sur 

le devant de la scène avec un projet mûri depuis près 

de deux années. Le groove y joue les premiers rôles 

tandis que le jazz y fricote avec le rock. Son nom ? 

“Subject to Change”. Et changement, il y a ! Fini l’art 

du trio acoustique que chérit Denis Colin depuis des 

années : retour aux formations plus conséquentes 

où l’électricité de Miles Davis rôde en amie : neuf 

musiciens, plus un invité, gravitent dorénavant autour 

du clarinettiste. Cette association de bienfaiteurs 

sonores à géométrie variable (du trio au nonet), Denis 

Colin l’a baptisée “Société des Arpenteurs” : « Par 

Société, j’évoque le nombre, un contour flou, indéfini 

ou poreux. Les échanges ont lieu, on y entre, on 

en sort, on y revient, le mouvement est constant. 

Je souhaite refléter avec cette « Société » la mal-

léabilité et la perméabilité qui se développent dans 

ma propre vie ! » Subtil alliage de valeurs sûres (le 

batteur Eric Echampard ou le contrebassiste Sté-

phane Kerecki) et de jeunes pousses prêtes à éclore 

(le claviériste Benjamin Moussay ou le trompettiste 

Antoine Berjeaut), ladite société n’a rien du club privé 

et le prouve en accueillant sur disque la sensation du 

saxophone new-yorkais, Tony Malaby. En concert, le 

mariage de leurs sonorités fait merveille tant Denis 

Colin, en maître de cérémonie respectueux, aime 

s’effacer pour laisser ses camarades de jeu s’ex-

primer à l’envi. Mais quand le clarinettiste se lance 

dans ses solos sensiblement fougueux, même les 

mouches n’osent plus voler.

Mathieu Durand

Mercredi 21 octobre à 21h au Sunside.  

Tél. 01 40 26 21 25.

Vendredi 23 octobre à 19h45 au Café de la Danse. 

Tél. 01 47 00 57 59.
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“Subject to Change” paraît le 8 octobre sur Chant du 

Monde.

Ahmad Jamal
////// Grands maîtres ///////////////////////////////////////////////////

A bientôt 70 ans, le pianiste de 
Pittsburgh est entré dans le petit 
club des grands maîtres.

Pour nombre de jeunes pianistes, Ahmad Jamal est une 

influence majuscule.

C’est à 21 ans, en 1951, qu’il va fonder son premier 

trio, ce format classique qui deviendra sa marque 

de fabrique, sa formule magique. Il s’appelle encore 

Frederick Jones, un nom qu’il ne va plus tarder à 

changer par Ahmad Jamal, en conformité avec sa 

conversion à l’islam. Dès lors, il multiplie les enre-

gistrements, se distinguant avec l’album « At the 

Pershing », dont la version de « Poinciana » fera réfé-

rence pour les générations à venir. Lui continue de 

peaufiner son style, tout à la fois virtuose et véloce 

sur le clavier, mais aussi empreint d’une profonde 

spiritualité et d’une certaine sérénité. Celle qui a 

présidé à l’enregistrement de son nouvel album, « A 

Quiet Time », où son trio est augmenté de la pré-

sence du percussionniste Manolo Badrena.�J. Denis

Mardi 6 octobre à l’Avant-Seine théâtre de Colombes 

(92), à 20h30. Places : de 36 à 27 e. Tél. 01 56 05 00 76.

Dgiz
////// “Accidents Sonores” ///////////////////////////////////////////

Quand le slam rencontre le jazz
De Dgiz à jazz, il n’y a qu’un pas, que le Francilien 

franchit à coup de bottes de sept lieues. Artiste aux 

casquettes superposables (slam, contrebasse, théâ-

tre…), Dgiz a déjà fait chanter sa plume et son débit 

de mots tantôt drôles, tantôt acérés, aux côtés de la 

contrebassiste Hélène Labarrière ou du clarinettiste 

Louis Sclavis. Ce mois-ci, ce sera au tour du vibrion-

nant trompettiste Médéric Collignon et du “Mega” 

pianiste Andy Emler de se frotter aux « Accidents 

Sonores » de Dgiz, soit une rencontre placée sous 

le signe de « la poésie de l’instant ».� M. Durand

Samedi 17 octobre au théâtre Victor Hugo de 

Bagneux (92) à 20h30. Tél. 01 46 63 10 54.

Isabelle  
Olivier
////// Mystérieuse et captivante ////////////////////////////////////

La harpiste célèbre la sortie de son 
nouvel album au Châtelet

D’Agnès Varda à Abdellatif Kechiche, sa musique a su 

séduire le 7e Art. 

Avant d’écouter Isabelle Olivier, il vaut mieux laisser de 

côté tous les clichés séculaires circulant sur la harpe. 

Depuis des années, la jeune femme s’amuse à frot-

ter l’instrument des Muses à toutes sortes de milieux 

musicaux : l’ordinateur d’Olivier Sens (duo Island 41) 

ou le saxophone de Sébastien Texier (Quintet Océan). 

Si la harpe tombe de son piédestal pour fricoter avec 

le jazz, les musiques improvisées et électroniques, elle 

n’en sort que plus mystérieuse et captivante. Dans 

son nouvel opus, “My Foolish Harp”, la musicienne 

poursuit sa route en invitant à la fête la voix délicate 

de Youn Sun Nah, la prestigieuse batterie de Peter 

Erskine, l’émouvante clarinette de Louis Sclavis ou 

l’accordéon baladeur de David Venitucci.� M. Durand

Le 18 octobre au foyer du théâtre du Châtelet à 19h 

et 21h. Tél. 01 40 28 28 40

Romane
////// Swing manouche /////////////////////////////////////////////////

A 50 ans, le guitariste parisien 
creuse en toute maturité le sillon 
de la tradition du swing manouche.

Même s’il n’est pas manouche, Romane est considéré 

comme l’un des tout bons héritiers de Django.

C’est sous l’influence de Django Reinhardt que 

ce Gadjo s’est distingué, s’imposant comme l’un 

de ses meilleurs disciples sur une scène pourtant 

fournie en la manière. Mais loin d’être un simple 

épigone du maître, Romane fait depuis plus de 

quinze ans et quasiment autant d’albums résonner 

sa différence de style, en big band ou en formation 

plus resserrée, doigté subtil et phrasés sensibles. 

Comme ce soir avec ce quartet où il est entouré 

de deux guitaristes rythmiques, d’une contrebasse 

et d’un violon.� J. Denis

Dimanche 18 octobre à 17h au Théâtre Jean Vilar de 

Suresnes (92). Places : de 15 à 25 e. Tél. 01 46 97 98 10.

Pascal  
Schumacher
////// Jazz du Plat Pays //////////////////////////////////////////////

Le vibraphoniste luxembourgeois 
sonne le gong en quartette.
Installé depuis des années à Bruxelles, Pascal 

Schumacher participe pleinement à l’essor de la 

scène jazz du Plat Pays. Son duo avec le subtil 

pianiste Jef Neve a d’ailleurs été sacré “meilleur 

disque de l’année” en Belgique il y a deux ans. A 

l’instar du Français Norbert Lucarain, il appartient 

à cette jeune génération de jazzmen qui remettent 

le vibraphone au goût du jour. Créé en 2002, son 

quartette sort ces jours-ci son quatrième opus. 

Intitulé “Here We Gong”, il réunit les Allemands 

Jens Düppe (batterie) et Franz Von Chossy (piano) 

et le Belge Christophe Devisscher (contrebasse). 

Mélodieuse à souhait, sereinement balancée, leur 

musique évoque autant les incursions pop du 

regretté E.S.T. que les mélodies impressionnistes 

d’un Debussy.� M. Durand

Lundi 19 octobre au Duc des Lombards à 20h et 22h. 

Tél. 01 42 33 22 88.

Laurent 
Dehors 
CONCERTO 
GROSSO
////// Border Line /////////////////////////////////////////////////////////

Nouvelle création aux limites de la 
musique contemporaine et du jazz.

Quatuor de saxophones, piano et trio jazz telle est la 

nouvelle formation du multi-souffleur. 

Attention événement. Quand l’un des plus exci-

tants trublions du saxophone français s’embar-

que dans une création autour de son instrument 

fétiche, le résultat ne peut que faire des étincel-

les. Que ce soit avec le MegaOctet d’Andy Emler 

ou avec son propre orchestre (Tous Dehors), Lau-

rent Dehors a toujours eu un très net penchant 

pour les projets hors normes. C’est de nouveau 

le cas avec ce “Concerto Grosso” où, aux côtés 
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//// VOUS CHERCHEZ UN JOB éTUDIANT, éCRIVEZ-NOUS SUR la.terrasse@wanadoo.fr  ////

Présente :

Spécial voix / voix plurielles
gros plan ¶
Les chants  
du CareFusion  
Jazz Festival
Un panorama de t imbres 
marquants.

Si le JVC festival change de nom et laisse place 

cette année au CareFusion Jazz Festival, l’évé-

nement automnal offre toujours une pléiade de 

concerts dans toute la capitale. Hormis les iné-

vitables têtes d’affiche (Branford Marsalis, Chick 

Corea, Monty Alexander), le festival fait la part 

belle aux voix tous azimuts. La soul sera à l’hon-

neur au Baiser Salé avec une jam-session gros 

calibre portée par le percussionniste François 

Constantin et le bassiste-chanteur Guillaume Far-

ley (le 19). Le duo célébrera le demi-siècle d’un 

label de légende, la Tamla Motown. Les festivi-

tés se poursuivront à l’Européen où l’attachante 

Montréalaise Susie Arioli fera résonner son dernier 

opus, “Nights Lights”, consacré aux standards, de 

Can’t We Be Friend immortalisé par Sinatra à Blue 

Skies, le chef-d’œuvre d’Irving Berlin (le 19). Le 

néo-Londonien Anthony Joseph ravira les adeptes 

de métissage et de grooves endiablés : afro-beat, 

jazz, soul, rock, musiques des Caraïbes, poésie, le 

natif de Trinidad n’a pas son pareil pour préparer 

les cocktails détonants (les 20 et 21 à la Maroqui-

nerie). Pour les découvertes, il faudra aller faire un 

tour du côté du Duc des Lombards où une fris-

sonnante diva venue de Philadelphie, Denise King, 

sera accompagnée par le pianiste Olivier Hutman 

(le 21). Quant aux amateurs de bossa nova du 

xxie siècle, ils ne seront pas oubliés puisque la 

jeune sensation brésilienne, CéU viendra remplir 

la Maroquinerie de ses ritournelles mi-acoustiques 

mi-électro (le 23).

Mathieu Durand

Du 16 au 24 octobre dans diverses salles parisiennes. 

Tél. 01 46 21 08 37.
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Anthony Joseph, l’une des plus belles surprises de 

l’année 2009.

Spécial voix / voix de légende
gros plan ¶
L’ONJ tourne autour  
de Robert Wyatt,  
grande voix du rock
L’Orchestre National de Jazz mené par Daniel Yvinec rend hommage 
à Robert Wyatt avec des invités de marque.

Des dix membres de ce nouvel ONJ, impossible 

de faire ressortir une personnalité : du trompettiste 

Guillaume Poncelet à la pianiste Eve Risser en pas-

sant par le batteur Yoann Serra, tous sont à la tête 

de projets excitants hors de l’ONJ. Mais dans l’Or-

chestre, point d’individualité, c’est l’esprit d’équipe 

qui compte avant tout. En un peu plus d’un an, 

l’Orchestre est parvenu à obtenir une cohérence et 

un son d’ensemble prodigieux. Et le jury des Vic-

toires du Jazz ne s’y est pas trompé en récompen-

sant le premier album du collectif, “Around Robert 

Wyatt”, un vivifiant hommage à l’inoubliable auteur 

de “Rock Bottom”. Sur les voix de Wyatt lui-même, 

mais aussi d’autres invités (Camille, Irène Jacob), 

Daniel Yvinec et son orchestre proposent des arran-

gements oniriques et puissants des chansons de 

l’ex-Soft Machine. Pour célébrer l’événement, un 

concert exceptionnel sera donné en compagnie 

d’une partie des chanteurs du disque : Yael Naïm, 

Daniel Darc et Rokia Traoré. Immanquable.

Mathieu Durand

Lundi 26 octobre à 20h30 au Théâtre Marigny.  

Tél. 08 92 22 23 33 ou 01 53 96 70 00.
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Pour former l’ONJ, le contrebassiste et directeur  

artistique a fureté des mois à la recherche de jeunes 

musiciens polyvalents et créatifs.

du batteur Antonin Leymarie et du pianiste folle-

ment free anglais Matthew Bourne, six saxopho-

nistes se confronteront  : d’un côté les solistes 

improvisateurs Laurent Dehors et Gérald Che-

villon, de l’autre le brillant quatuor de musique 

classique Habanera. Soit un mélange d’univers 

qui n’ont pas pour habitude de se frotter les uns 

aux autres. « Le Concerto Grosso sera tel un 

volcan en activité : tantôt calme avec des sons 

bien distincts, tantôt furieux avec des sons qui 

fusionnent, retentissent et s’envolent », annonce 

Laurent Dehors. On n’en doute pas une seule 

seconde.� M. Durand

Vendredi 23 octobre à 20h30 au Triton des Lilas (93). 

Tél. 01 49 72 83 13.

Trio 3
Andrew Cyrille, Oliver Lake 
et  Reggie Workman
////// Trio ////////////////////////////////////////////////////////////////////

Quand trois héros du free jazz sont 
réunis sur scène, il faut s’attendre 
à quelques bonnes surprises.

Un trio aux allures d’all stars du free jazz.

Les trios légendaires sont légion dans le jazz. Nul 

doute que celui composé du saxophoniste Oliver 

Lake, pilier du World Saxophone Quartet, du contre-

bassiste Reggie Workman, bassiste de Coltrane et 

compagnon de Max Roach, et du batteur Andrew 

Cyrille, complice de Cecil Taylor, pourrait bien entrer 

dans l’histoire. Celle qui s’écrit ici et maintenant, 

dans le vif de l’instant, cette urgence qui a depuis 

toujours nourri la créativité de ces trois aventuriers 

de l’improvisation « organique ».� J. Denis

Vendredi 23 octobre à 20h30 à la Scène Watteau, 

théâtre de Nogent/Marne (94). Tél. 01 48 72 94 94. 

Places : de 9 à 20 e.

Laurent  
Larcher Trio
////// Trio ////////////////////////////////////////////////////////////////////

Un contrebassiste méconnu avec 
deux sommités du jazz.
Le trio, Laurent Larcher le définit comme la « for-

mation idéale ». Élève d’un des maîtres du genre, 

Jean-François Jenny Clarke, le contrebassiste 

enchaîne les médailles et les “piges” avant de se 

lancer en “leader”. En 2005, son premier disque 

à trois en compagnie du pianiste Olivier Hutman 

et du batteur Ichiro Onoe, “At The Copy Shop”, 

révèle un compositeur sensible, lyrique et raf-

finé inspiré par Bill Evans. Aujourd’hui l’espoir 

se transforme en valeur sûre et sa collaboration 

avec deux musiciens de renom, le pianiste Mario 

Canonge et le batteur Tony Rabeson, donne l’eau 

à la bouche.� M. Durand

Mardi 27 octobre à 21h au Sunside.  

Tél. 01 40 26 21 25.

Wayne  
Shorter
////// Hommage ///////////////////////////////////////////////////////////

Qui d’autre que Wayne Shorter pour 
honorer la mémoire de Miles ?

Wayne Shorter vient honorer celui qui fut son employeur, 

il y a 45 ans : Miles Davis.

En parallèle de l’exposition « We Want Miles ! » 

proposée par la Cité de la musique, une série 

de concerts réunit nombre de ses anciens par-

tenaires afin de mesurer la phénoménale aura 

dont bénéficie le trompettiste dans l’histoire du 

jazz. Parmi ceux-ci, nul doute que le saxopho-

niste Wayne Shorter tient une place à part, pièce 

maîtresse du second quintet historique de Miles, 

qui révolutionna le langage du jazz au milieu des 

années 60. Pour preuve, le trompettiste écrira : 

« Wayne est un vrai compositeur. (…) Il est tou-

jours curieux de jouer avec les règles musicales. 

Et si elles ne fonctionnent pas, il les brise ! Mais 

toujours avec une musicalité unique. Il a com-

pris que la liberté en musique était l’habilité à 

connaître les règles plutôt que de les plier juste 

pour sa propre satisfaction ». C’est encore de 

tels principes que le saxophoniste met en œuvre 

depuis dix ans avec un trio rythmique au dia-

pason de ses idées, à la fois dans la forme et 

hors de toute norme. Intuition, redistribution des 

rôles, conversation à l’improviste… Le jazz, ce 

quartet-là l’essore par tous les ressorts.�J. Denis

Le jeudi 29 octobre à 20h à la Salle Pleyel.  

Tél. 01 42 56 13 13. Places : de 45 à 60 e.

Ozma
////// Sang neuf ///////////////////////////////////////////////////////////

Du jazz explosif et sans frontières 
venu de l’Est de la France.
Le groupe que composent les intrépides strasbour-

geois David Florsch (saxophones), Mathias Mahler 

(trombone), Adrien Dennefeld (guitare), Edouard 

Sero-Guillaume (basse, chant) et Stéphane Scharlé 

(batterie) navigue avec énergie et appétit aux lisiè-

res du jazz-rock, du free ou du funk. Remarqué 

et médaillé dès 2006 au Concours de jazz de La 

Défense, Ozma est lauréat Jazz Migration 2009 et 

prépare la sortie le 9 novembre de son deuxième 

album « Strange Traffic » (chezJuste une trace/

Anticraft). Du sang neuf !� J.-L. Caradec

Le 29 octobre à 22h au Sunset. Tél. 01 40 26 46 60. 

Places : 20 e.

musiques
Miossec
////// Chanson /////////////////////////////////////////////////////////////

Le retour de l’empêcheur de 
chanter en rond.

Septième album studio pour l’auteur de “Boire”. 

Trois ans que Miossec laissait ses fans assoiffés 

de ses saynètes mélancoliques. Depuis la sortie 

de “L’Etreinte”, le Breton s’était fait discret. Seuls 

un “best of” paru il y a deux ans et une mini-tour-

“GANG PLANK” 2ème album le 27/10/09

EN CONCERT le 17/11
      Point Ephémère – Paris

EN TOURNÉE dans toute la France 
        toutes les dates sur 
myspace.com/broadway6am

EN CONCERT du 16 septembre au 9 octobre 
          à L’Européen - Paris

EN TOURNÉE dans toute la France 
  toutes les dates sur 
myspace.com/themaximonstermusicshow

“ELEMENTS DU DÉCOR” 1er EP disponible !

EN CONCERT le 29/10
  Bataclan – paris

EN TOURNÉE dans toute la France 
 toutes les dates sur 
myspace.com/kaponzspinoza

MORIARTY :  myspace.com/moriartylands
B.ALONE : myspace.com/baloneonmyspace
NARROW TERENCE : myspace.com/narrowterence
FUMUJ : myspace.com/fumuj
THE LOVE BANDITS : myspace.com/thelovebandits
LES BONS, LES BRUTES ET LES TRUANDS : 
myspace.com/compagnietamerantong

PRODUCTION//BOOKING//MANAGEMENT – WWW.DANSLABOITE.FR
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“MY NAME” 1er album disponible !

EN CONCERT les
     05/10 aux trois baudets – Paris
     02/12 à L’Européen – Paris

EN TOURNÉE dans toute la France 
      toutes les dates sur 
myspace.com/melaniepain

MÉLANIE PAIN - sweet frenchy pop

B R OAD  WAY- electropop

LE MAXI MONSTER MUSIC SHOW - cabaret musical

KAPONZ & SPINOZA -  rock-folk-slam

 il y a aussi : ^DANS LA BOITE
MORIARTY : 
B.ALONE :
NARROW TERENCE :
FUMUJ :
THE LOVE BANDITS :
LES BONS, LES BRUTES ET LES TRUANDS :

Jazz vocal / Et aussi / « La limpidité de son phrasé , l’apparente simplicité de ses compositions nous emmènent dans un monde qu’ont 

déjà côtoyé nos rêves, dans l’évidence de la confidence » confie Daniel Yninec au sujet de la chanteuse Karen Lano qui signe un superbe album poétique 

et mélodique chez Bee Jazz (les 14 octobre au Comédy Club et le 4 novembre à La Boule Noire) / Affiche vocale et féminine au New Morning avec ce 

concert « 3 en 1 » présentant en particulier la chanteuse américaine (de Paris) Sara Lazarus et la franco-guinéo-grecque Elisabeth Kontomanou (passée 

par Stockholm et New York) qui signe « Siren Song » chez Plus Loin Music, disque important enregistré avec la complicité de l’Orchestre National de 

Lorraine (le 27 octobre) / Repérée par Didier Lockwood qui l’accueille sur son label Ames, Tangora chante en français un jazz métissé et voyageur, entre 

Afrique, Caraïbes et Afrique, servi par d’excellentes compositions personnelles, et porté par des musiciens parfaits tels Mario Canonge ou Emmanuel Bex 

(le 29 octobre au New Morning) / Les 23es rencontres D’Jazz de Nevers s’ouvrent avec un « Hymne à la nuit » composé par le pianiste Jean-Christophe 

Cholet sur le célèbre recueil de textes du poète romantique Novalis, avec les voix d’Elise Caron en soliste et du Chœur Arsys Bourgogne (le 6 novembre 

à Nevers) / Le festival Factory du Festival d’île-de-France accueille le grand chanteur belge David Linx et Patricia de Assis, invités par le quartet « Saïgon » 

de Julien Lourau (le 7 à 20h à La Cigale) / Matthieu Boré, révélation du jazz vocal français, signe son quatrième album, «  frizzante !!  » (chez Bonsai), 

enregistré avec la complicité du contrebassiste Ferrucio Spinetti de Musica Nuda. Swing vintage et répertoire dominé par les reprises, de Ray Charles à 

Peggy Lee en passant par Caetano Veloso (le 20 au Sunset) / Le groupe Ode Paname (avec Léa Castro au chant) revient aux Dechargeurs pour la reprise 

de son projet L’invitation au voyage : la rencontre du jazz et de grands textes de poésie française (les vendredis à 21h45 jusqu’au 23 octobre).

Spécial voix / voix de Colombes
gros plan ¶
Molly Johnson, Lisa 
Ekdahl et Eliane Elias
Trois grandes voix de jazz à l’Avant-Seine.

L’automne sera vocal ou ne sera pas. C’est en 

tout cas l’adage que s’est donné le théâtre de 

Colombes qui accueille ce mois-ci, coup sur coup, 

trois des plus talentueuses chanteuses jazz du 

moment. Trois femmes, trois générations, trois 

styles de jazz différents. A commencer par la 

Brésilienne Eliane Elias (le 20 octobre). Partenaire 

musicale du grand Vinicius de Moraes, puis figure 

de proue du jazz fusion de Steps Ahead dans les 

années 80, “la grande blonde” (comme dirait Jean 

Echenoz) revient à ses premières amours pour un 

show placé sous le signe de la bossa nova rythmé 

par son mari de bassiste, Marc Johnson. Molly 

Johnson (le 14 octobre) et Lisa Ekdahl (le 23 octo-

bre) ont fait une irruption plus récente sur la scène 

du jazz international. La première faillit même 

mettre un terme à sa carrière dans les années 90 

avant que les ventes de “Molly Johnson” (2000) et 

“Another Day” (2003) ne lui fassent heureusement 

revenir sur sa décision. Depuis, Madame chante le 

jazz de sa voix grave et suave comme en témoigne 

son récent et bel album “Lucky” où les standards 

I Loves Porgy ou It Ain’t Necessarly So retrouvent 

une énième jeunesse. De sa voix plus fragile et 

menue, la Suédoise Lisa Ekdahl remplit à rabord 

les salles de concert du monde entier depuis plus 

de dix ans et la sortie de son premier disque en 

anglais, “Back To Earth” avec le trio du pianiste 

Peter Nordahl. Depuis, Lisa Ekdahl a peu à peu 

délaissé les standards du jazz pour se tourner vers 

des compositions plus folk, sans perdre le parfum 

de candeur qui fait son charme.

Mathieu Durand

A l’Avant-Seine, théâtre de Colombes (92) à 20h30. 

Tél. 01 56 05 00 76. 
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Séance de rattrapage pour ceux qui n’avaient pu  

assister aux derniers concerts parisiens “sold out” de  

la Canadienne Molly Johnson.
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//// 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  ////




  


  


   


  
  

  

1er décembre 2009 à 20 h 30

13 novembre 2009 à 20 h 30

9 novembre 2009 à 20 h 30

23 octobre 2009 à 20 h 30

15 octobre 2009 à 20 h 30





 









 










musiques et d’ambiances des années folles, de 

scat, de swing, de jazz manouche, de be-bop… 

Tapissée d’electro, de jungle échevelée… Molle-

tonnée de poupoupidou, de voix sucrée, d’airs de 

cabaret et de mélodies qui brillent… Leur musi-

que est un cocon douillettement rythmé, électro-

niquement patiné, grassement cuivré. Et tout ça 

se danse, se chante, s’amuse, s’invente, avec un 

style canaille classieux semeur de transe.� V. Fara

Jeudi 8 octobre à 21h à l’Onde de Vélizy.  

Tél. 01 34 58 03 35. Places : 13 et 16 e.

Lundi 12 octobre à 20h30 à l’Olympia.  

Tél. 01 47 42 25 49. Complet.

Lady Elles
////// Chanson /////////////////////////////////////////////////////////////

Voix au voile explicite sur compos 
rock mélodiques, Lady Elles assume 
un style sans fard.

Lady Elles, un pléonasme terriblement féminin.

Les textes, écrits et chantés par Véronique Gillet 

claquent de consonances, de jeux de mots, de 

phrases courtes et de mots bruts. Myriam Hyolle 

compose les mélodies pop rock et trouve l’ar-

rangement juste, piano en tête, flûte en guest 

star. Les deux acolytes de Lady Elles se com-

plètent et s’additionnent. Leur répertoire sent 

les histoires vécues, la connivence artistique et 

les vapeurs noctambules… Un style sans amba-

ges, incontestablement solide, où la chanson 

raconte les états d’âme, les tranches de vie et 

les atmosphères.� V. Fara

Tous les lundis à 21h30 jusqu’au 28 décembre  

à l’Espace La Comedia. Tél. 01 43 67 20 47.  

Places : 12 et 17 e.

Les Sea Girls
////// Spectacle musical ///////////////////////////////////////////////

Clowns charmants et voix à la 
tierce : ces Andrew Sisters en 
technicolor et en autodérision 
donnent le la d’un concert 
théâtral pomponné.

Les Sea Girls, personnages de dessin animé et fées 

chanteuses.

Quatre divas hautes en couleur chantent et 

jouent la comédie. Quatre jolis oiseaux perchés 

sur des talons rouges jacassent et virevoltent 

sur scène. Quatre folles emplumées font rire 

et fantasmer. Les Sea Girls créent un univers 

cocasse et féminin malgré la présence de trois 

musiciens mâles, un plateau d’intimité joyeuse 

et de saynettes aquatiques.� V. Fara

Samedi 17 octobre à 20h30 à la Scène Watteau 

Théâtre de Nogent sur Marne (94).  

Tél. 01 48 72 94 94. Places : 9 à 20 e.

née en début d’année l’avaient remis brièvement 

sous le feu des projecteurs. Rien donc d’extrava-

gant à user du terme “événement” pour parler de 

son retour sur scène et sur disque. Composé et 

arrangé par le même Tiersen et intitulé “Finisté-

riens”, ce nouvel opus du chanteur à la voix et au 

verbe écorchés sonne du Tonnerre de Brest et les 

prestations scéniques du garçon ne laissent jamais 

de marbre.� M. Durand

Vendredi 30 octobre à l’Empreinte de Savigny-le-

Temple (77) à 20h. Tél. 01 64 41 70 25.

La Menuiserie
////// Chanson /////////////////////////////////////////////////////////////

En passe de devenir place forte de 
la musique à textes, la Menuiserie 
est depuis début 2009 le nouveau 
fief permanent de l’équipe du 
festival chanson Ta Parole.

Boeuf, Fabien de son prénom, un nouvel album  

à paraître cet automne, en concert à la Menuiserie.

La Menuiserie, table d’hôte musicale presque 

neuve, fait sa rentrée avec une programmation 

décidément tournée vers les diseurs d’histoires, 

tous styles confondus. On y retrouvera entre 

autres les Vendeurs d’enclume, rockeurs dévorés 

de poésie (samedi 3), les Chambres du Hasard, 

spectacle de l’auteur de théâtre Lazare et du per-

Musique & chants du monde  Le fil d’Ariane • Lutherie urbaine / Tony Chasseur / 

Souad Massi / Mayra Andrade / Du griot au slameur / Salif Keïta / Jamadom   

ARTS DU CIRQUE  Mobile, spectacle de planches • Cie Chabatz d’entrar  DANSE  Deng 

Deng ! • Cie Melting Spot / Roue Cool / Famille Zappapatamo • Cie DK Bel / 3es Rencontres 

Slam’Danse  THÉÂTRE  Amour à mère • Cie Á petit pas / Franchise postale • Pierre Richard  

MUSIQUE CLASSIQUE  Airs d’Opéra  JEUNE PUBLIC  Profession voyageur • Cie Déviation / 

Bottes de prince et bigoudis • Cie Loba / Les yeux du 

loup • Arnika Cie  FESTIVAL BEL’HOPSESSIONS #10 

cultures urbaines / FESTIVAL CirquÉvolution / 

FESTIVAL 1res Rencontres  biennale européenne en 

Val d’Oise Petite enfance, 

éveil artistique et spectacle 

vivant / SCÈNES SLAM / 

FESTIVAL DES ARTS DE LA RUE… 

Renseignements : 01 34 04 13 20
culture@ville-villiers-le-bel.fr 

� www.ville-villiers-le-bel.fr

[Automne Notes’on]

www.lavant-seine.com
01 56 05 00 76 Parvis des Droits de l’Homme 

88 rue Saint-Denis 92700 Colombes

Spécial voix / voix de saison
gros plan ¶
Les Primeurs de Massy
11e édition d’un festival passé maître dans l’art de la révélation de 
nouveaux talents.

Ce festival essonnien fouille et défriche les bacs de 

premiers albums de la débordante scène française 

et internationale, pour y trouver de belles perles 

heureusement pas si rares. A l’ère de l’accès aux 

médias démocratisé et de l’amplification de l’auto-

production, le champ s’élargit… En quatre soirées 

de cinq plateaux, la programmation sera folk, pop, 

electro, soul ou rock, avec une pointe de fusion 

world. On entendra cette année quelques artistes 

déjà médiatisés, tels la Canadienne Pascale Picard 

(jeudi 29), les Naïve New Beaters ou le groupe 

Revolver (samedi 31). Et quelques merveilles plus 

inédites pour le grand public : la magnétique San-

dra Nkaké, la non moins fascinante Hindi Zahra et 

l’étrange Speed Caravan (mercredi 28), le sobre 

Sammy Decoster (jeudi 29) ou les rebonds enthou-

siastes de Lexicon (vendredi 30). Et tant d’autres 

à découvrir.

Vanessa Fara

Du 28 au 31 octobre à 20h au Centre Culturel Paul 

Baillart de Massy (91). Tél. 01 69 75 12 80.  

Places : 13 et 18 e.
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Sandra Nkaké, voix groove et présence électrique aux 

Primeurs de Massy.

Spécial voix / voix métissée
gros plan ¶
Nathalie Soles
Une voix bruissante, étonnamment grave et souple, et la magie 
opère en quelques notes. Cette chanteuse souriante et tranquille 
ne tardera pas à prendre place parmi les prima donna du jazz.

Afro-européenne par ses parents, Nathalie Soles 

a grandi pendant vingt ans Maroc, et a su puiser 

dans ce vivier de cultures, de rencontres et de 

paysages la sève de son chant. « Le Maroc, est un 

étonnant carrefour de gens, d’arts, de culture. On 

y vient comme en pèlerinage… Je m’en échappe 

pour mieux y revenir. » Cet attachement aux origi-

nes donne de solides racines à son chant, racines 

qu’elle choisit et cultive, mais cet enfant du jazz ne 

s’arroge pourtant aucune filiation avec la musique 

orientale. Son jazz est intime, sa voix va à l’essen-

tiel. Celle qui se décrit comme « mère, épouse et 

voyageuse » chante autant pour nous que pour les 

siens. « Un parcours artistique est comme une his-

toire d’amour, il s’entretient, se travaille. » Douée 

d’une voix d’exception, avec ses quatre octaves 

et demie revendiquées comme autant de champs 

de possibles, Soles a des arguments pour se faire 

entendre, en toute simplicité.

Vanessa Fara

Another twenty-four hours, paru chez Milan Music

Du 26 au 28 novembre à 20h30 au Théâtre  

de Ménilmontant. Tél. 01 4636 98 60.  

Places : de 16 à 31 e.
©
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Nathalie Soles : un timbre inouï et une richesse  

artistique toute en métissage.

Spécial voix / voix pop
gros plan ¶
Mélanie Pain
Tout en assurant le show avec 
le collectif Nouvelle Vague, à 
l’affiche ce mois-ci à l’Olympia, 
Mélanie Pain s’aventure en solo 
sur des sentiers old pop.

Glamour sixties, chignon rétro et regard bichonnant : 

Mélanie Pain façonne l’image comme elle peaufine 

sa musique. Son timbre, entre brin de voix enfantin 

et pose mature, accroche et apaise. Petites bom-

bes ou chansons light, les titres s’égrènent avec une 

constance d’une tranquille félicité, avec entre autres 

mélodies amères « Helsinki » en duo avec Julien 

Doré. Ultra stylé, mais point trop sophistiqué, cet 

album a de quoi remuer les âmes insensibles, avec 

ce je-ne-sais-quoi de chaleureusement frissonnant, 

de voluptueux dans la retenue.

Vanessa Fara

Lundi 5 octobre à 20h30 aux Trois Baudets.  

Tél. 01 42 62 33 33. Places : 12 et 15 e.

Mercredi 28 octobre à 20h aux Primeurs de Massy, 

Centre Culturel Paul Baillart (91). Tél. 01 69 75 12 80. 

Places : 13 et 18 e.

« My Name », paru en septembre chez Cinq7/Wagram.
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« My Name », album au nom prosaïque dont Mélanie 

Pain assume la trivialité d’un battement de cil.

cussionniste Benjamin Colin (vendredi 30), ou l’ex-

cellent Boeuf (samedi 31), faussement inoffensif, 

insoupçonnable showman en solo.� V. Fara

Les vendredis et samedis d’octobre à 20h30 à la 

Menuiserie de Pantin (93). Tél. 01 48 40 56 53. 

Places : 6 e.

Odyssée 
Ensemble  
& Cie
Le Concert Interdit
////// Spectacle musical ///////////////////////////////////////////////

Une fable spectacle pour tous 
publics où la musique éveille la 
conscience collective.

« Le Concert Interdit » : une scénographie forte pour  

un spectacle soufflant.

Utopie prospective d’un monde où les instruments 

à vent sont accusés de voler l’oxygène venu à 

manquer, le Concert Interdit met en scène la musi-

que comme résistance à la tyrannie. Cuivres - et 

percussions - prennent le maquis et dénoncent la 

censure de l’art en soufflant funk, jazz et classique 

en cachette.� V. Fara

Mercredi 7 octobre à 14h30 et samedi 10 octobre  

à 17h à l’Apostrophe - Théâtre des Louvrais à 

Pontoise (95). Atelier musical le 10 à 14h30.  

Tél. 01 34 20 14 14. Places : 15 e.

Juliette
////// Chanson /////////////////////////////////////////////////////////////

Juliette Piano solo II (le retour) : 
création au Théâtre d’Ivry avant 
tournée nationale.
En ouverture de saison du Théâtre d’Ivry (qui fête 

son vingtième anniversaire), la chanteuse Juliette 

réserve à la scène de ses débuts parisiens la pri-

meur de son nouveau spectacle en piano solo. 

« Le Théâtre d’Ivry et sa directrice Leïla Cukierman 

sont au départ de ma carrière parisienne… Ma 

première création parisienne c’était là ! En tout, j’ai 

créé trois spectacles ici, dont « Rimes féminines » 

un peu plus tard. Et quand il s’agit aujourd’hui 

de créer un nouveau spectacle en piano solo, je 

viens le faire ici. On continue l’histoire… » confie la 

chanteuse. Un nouveau spectacle en liberté où la 

musicalité, l’intensité et la beauté du répertoire de 

Juliette s’expriment à leur maximum. Un cadeau 

de rentrée !� J.-L. Caradec

Vendredi 9 et samedi 10 octobre à 20h30 au Théâtre 

d’Ivry-Antoine Vitez. Tél. 01 46 70 21 55.  

Le 15 octobre à 20h30 au Théâtre de Poissy, place de 

la République, 78300 Poissy. Tél. 01 39 22 55 92.

Caravan 
Palace
////// Combo swing //////////////////////////////////////////////////////

Un petit bijou de swing contempo 
et d’électro-rococo où tout y est. 
Tout.
Ils ont des arguments pour (ré)concilier les géné-

rations et les genres musicaux. Matelassée de 

www.tous-dehors.com
contact@tous-dehors.com

LES LILAS (93) LE TRITON
Vendredi 23 octobre 2009
21 h 00 
Réservation : 01 49 72 83 13 
11bis, rue du Coq Français / 93260 Les Lilas
Invit. professionnelle : 02 35 70 06 27 
contact@tous-dehors.com

Ensemble musical conventionné par le Ministère de la Culture / Drac Haute-Normandie 
et la Région Haute-Normandie. Soutenu par la Sacem. Membre de l’association Grands Formats.
N° ENTREPRENEUR DE SPECTACLE  : 2-1020272 / 3-1020273
réalisation L’ATELIER de communication / photo : © ewanc - Fotolia.com

concerto 
grosso
laurent dehors trio
invite
matthew bourne
le quatuor habanera

NOUVELLE CRÉATION
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//// VOUS CHERCHEZ UN JOB éTUDIANT, éCRIVEZ-NOUS SUR la.terrasse@wanadoo.fr  ////

Spécial voix / voix en alerte
entretien / Antonio Placer

guerillero
Artiste des mots, chanteur du frémissement, Placer sort un album tout 
en rebonds et en justesse. Un personnage vif, impétueux et humain.

La pochette de votre album est saisissante, 

votre visage masqué par votre main… De 

quoi vous cachez-vous ?

Antonio Placer : Cette image me montre tel que 

je veux bien me montrer. J’invite à venir regarder 

au-delà de cette gueule, à travers moi. Derrière, 

on peut voir la Galice, l’endroit où je suis né. 

Dauphiné, mes Alpes, je suis fidèle au pays 

qui m’a accueil l i  pendant trente ans, où ma 

fille est née, mais ce que j’y vois aujourd’hui 

a une saveur amère, un relent des mentalités 

qu’a subies l’Espagne aux pires moments. Je 

fais ma guerre civile sans mitrailleuse, avec ma 

plume et ma voix. Je suis un animal sauvage, 
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Finalement, ce disque est un autoportrait. Ma 

démarche a une filiation avec Le Gréco, la ren-

contre entre l’ombre et la lumière, entre la voix et 

le silence. Je veux montrer que la vie n’est pas 

que jolie, que la beauté est un fleuve qui coule 

entre deux rives, et que voir le monde demande 

un effort.

Êtes-vous citoyen immergé dans ce monde ?

A. P : On ne peut pas dissocier la part d’homme 

de la part d’artiste. Je suis ancré dans mon 

« Je suis conscient  
de la puissance de 
ma voix. » Antonio Placer

je ne peux pas plaire à l’intelligentsia qui aime 

les animaux en cage. Tout ce que je fais, je le 

fais avec passion.

Dans quelle langue rêvez-vous ?

A. P : Je rêve, j’écris et je parle dans trois lan-

gues  : le Galicien, ma langue maternelle, mais 

qui s’éloigne de moi ; le Castillan par la force des 

choses ; et le Français, si différente des autres… 

Je parle et je chante une langue qui m’est propre, 

le Tamarindola, dont mes entrailles trouvent l’intui-

tion. C’est une langue avec laquelle je m’amuse, 

je règle mes comptes, je peux être sarcastique. 

Elle suscite des réactions surprenantes ! Je suis 

conscient de la puissance de ma voix, et c’est par 

elle que je veux toucher l’autre.

Propos recueillis par Vanessa Fara

Album Atlantiterraneo, paru en novembre 2008 (Alma 

Musiques, Egea Distribution)

Vendredi 6 et samedi 7 novembre au Café de la 

Danse. Tél. 01 47 00 57 59. Places : 19,80 e.

Antonio Placer, guerillero de la bien-pensance et du 

formatage artistique.

(93) à 20h30. Tél. 01 34 18 65 10.

Le samedi 24 octobre au Théâtre La Piscine de 

Châtenay-Malabry (92) à 20h30. Tél. 01 41 87 20 84.

Les Tambours 
de Brazza
////// Musiques du monde / Congo ////////////////////////////////

Entre tradition et modernité, cet 
orchestre invente une alchimie 
rétro-futuriste.

Les Tambours de Brazza, des esprits frappeurs  

qui s’appuient sur les rythmiques congolaises pour  

créer une alchimie inédite.

Irr igué par la diversité musicale que charrie 

le vaste Congo, les Tambours de Brazza ont 

tout autant puisé à d’autres sources musica-

les, celles qu’a pratiquées leur fondateur et 

directeur, Emile Biayenda. Depuis 1991, loin 

de rester ancré dans le registre traditionnel, 

ce batteur a composé un répertoire où les 

rythmes du cru résonnent sur des rythmiques 

plus proches du jazz, voire du funk et du hip-

hop. Pas question pour celui que l’on apprécie 

aussi aux côtés du pianiste Benoît Delbecq 

de servir la même tambouille que les grands 

anciens, aussi bonne soit-elle. Non, i l s’agit 

avant tout de célébrer la richesse de ce patri-

moine séculaire en le confrontant aux nouvel-

les manières de faire, pour le plaisir conjugué 

des corps et des âmes.� J. Denis

Vendredi 23 octobre à 20h30 au théâtre Jean Arp  

de Clamart (92). Tél. 01 41 90 17 02.  

Places : de 10 à 25 e.  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Une école 
différente 
de théâtre 

  

Accéder à la formation 
pré-professionnalisante 

www.crth.org
01 42 74 00 13

Entrée sur audition

Spaghetti 
Western 
Orchestra
////// Musiques de cinéma ////////////////////////////////////////////

Un orchestre hors normes rend 
hommage aux bandes-son du 7e Art.

Le bon, la brute et le truand revu et corrigé par des  

multi-instrumentistes déchaînés. 

Ils sont cinq, viennent d’Australie et s’imposent 

comme la sensation du moment. Leur spectacle, 

acclamé dans le monde entier, fait ce mois-ci le 

tour de l’Ile-de-France. Au menu : les grands thè-

mes des westerns de Sergio Leone mis en musi-

que par le génie d’Ennio Morricone déjoués par 

une bande de joyeux drilles, une mise en scène 

explosive, des costumes poussiéreux plus vrais 

que nature, des bruitages “faits maison”, une 

bonne dose de talent, un grain de folie. Tour à 

tour émouvant et drôle, leur univers emprunte 

autant au jazz qu’au théâtre, à l’art de la comédie 

musicale qu’aux sensations fortes du cinéma. Le 

genre de show à voir dans l’intimité des théâtres 

franciliens avant qu’il n’investisse très vite des 

salles bien plus imposantes.� M. Durand

Le jeudi 15 octobre à l’Espace Prévert de Savigny- 

le-Temple (77) à 20h45. Tél. 01 64 10 55 10.

Le samedi 17 octobre à la Ferme du Bel Ebat de 

Guyancourt (78) à 20h30. Tél. 01 30 48 33 44.

Le mardi 20 octobre au Théâtre de Corbeil-Essonnes 

(91) à 20h45. Tél. 08 10 40 04 78.

Le jeudi 22 octobre à l’Avant-Seine de Colombes (92) 

à 20h30. Tél. 01 56 05 00 76.

Le vendredi 23 octobre au Centre Culturel de Taverny 

poursuit son dialogue avec le guitariste de jazz 

Laurent Colombani, leur invité régulier (le 15), puis 

l’étonnant Gaia Cuatro au croisement de la fou-

gue argentine et du raffinement japonais, avec en 

particulier le pianiste Gerardo Di Giusto et la vio-

loniste  Aska Kaneko (le 16), puis enfin Les Fleurs 

noires, grand orchestre de dix musiciennes piloté 

par Andréa Maesili au piano, avec la chanteuse 

Sandra Rumolino (le 17).

Du 14 au 17 octobre au Triton des Lilas (93).  

Tél. 01 49 72 83 13.

Tango Lilas 
au Triton
////// Musiques du monde / Argentine ///////////////////////////

Cinquième édition du festival de 
tango du club des Lilas.
Quatre soirées, quatre groupes et quatre concerts 

sont à l’affiche pour célébrer une musique unique, 

irremplaçable et inépuisable : Las Malenas, sex-

tette franco-argentin 100 % féminin ouvre le bal (le 

14), suivi par l’impeccable Quatuor Caliente qui 

propos recueillis ¶
Richard  
Galliano  
joue  
Piazzolla
Consécration  : l’Orchestre de 
Paris invite l’accordéoniste de 
jazz pour jouer le Concerto pour 
bandonéon d’Astor Piazzolla à 
la Salle Pleyel. Un compositeur 
qui a changé le destin musical de 
Richard Galliano en le poussant 
à chercher sa musique du côté 
des racines les plus profondes de 
son instrument. Une rencontre 
au sommet.

«J’avais une vingtaine d’années lorsque je suis 

arrivé à Paris. J’ai commencé à travailler avec Nou-

garo, j’ai fait beaucoup de studio… J’ai tout fait 

dans ce métier, jusqu’aux arrangements pour les 

Folies Bergères et le Moulin Rouge. Sans jamais 

vraiment oublier cette flamme que j’avais à l’inté-

rieur de moi et qui était ce rêve de réaliser quelque 

chose de différent avec mon instrument… Mais je 

ne savais pas comment m’y prendre. Quand j’ai 

rencontré Piazzolla, j’étais très préoccupé et c’est 

lui qui m’a dit « Richard, il faut que vous fassiez 

le New Musette, comme moi j’ai inventé le New 

Tango ». Il a senti que je devais rester assez pro-

che des racines de mon instrument et de mes 

origines. Cette rencontre a été décisive pour moi. 

Piazzolla m’a réveillé. Sans lui, je jouerais proba-

blement du « jazz » au premier degré, en cultivant 

ce complexe d’accordéoniste qui veut se guérir de 

l’image de l’accordéon. On peut jouer du Bach ou 

de la musique contemporaine à l’accordéon mais 

je sens davantage la nécessité de rester près de 

mes racines et de mon histoire. Il y a toujours eu 

dans mes disques des valses pseudo-musette, des 

tangos, des choses qui évoquent ce blues de Paris. 

C’est toujours en filigrane. Pour moi, c’est vital. De 

la même façon que malgré les emprunts au jazz ou 

la musique classique, il y a toujours du tango chez 

Piazzolla».

Propos recueillis par Jean-Luc Caradec

Mardi 27 octobre à 20h au Théâtre du Châtelet.  

Tél. 01 40 28 28 40. Places : 8 à 65 e.

Au même programme, trois œuvres rares de  

compositeurs sud-américains dirigées par Kristjan 

Jarvi : Estancia, quatre danses de l’argentin Alberto 

Ginastera, la Suite pour guitare à sept cordes et 

orchestre du brésilien Mauricio Carrilho (né en 

1957) avec Yumandu Costa en soliste, et La noche 

de los Mayas, suite orchestrale (1939) du mexicain 

Silvestre Revueltas.
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Spécial voix / Voix du désert
gros plan ¶
Hasna El Becharia  
et Malouma
Chacune à leur manière singulière, l’Algérienne Hasna El Becharia 
et la Mauritanienne Malouma s’inspirent de la tradition pour créer 
une version originale.

Native de Béchar, la première s’est fait recon-

naître dans tout le sud de l’Algérie, avant de 

conquérir l’Europe. Fille d’un des maîtres du très 

rière qui ne tarde pas à la consacrer sur les scè-

nes internationales, suite à l’enregistrement d’un 

premier album supervisé par le guitariste Camel 

Zekri. Au programme de celle que l’on surnomme 

la rockeuse du désert : une musique de transe, à 

forte consonance gnaoua, rehaussée d’accents 

blues. Pareil qualificatif pourrait définir le champ 

esthétique de la seconde, elle aussi élevée dans 

le giron d’un père griot, elle aussi musicienne 

hors-pair engagée pour défendre la cause des 

femmes. Mieux : tout comme son aînée, la Mau-

ritanienne Malouma a croisé la route de Camel 

Zekri, qui assure en 2002 la direction artistique 

d’un album qui la révèle au plus grand nombre. 

Là encore, celle qui fut longtemps bannie des 

ondes officielles y imprime la différence de son 

style, métissant la puissance onirique de la tradi-

tion orale aux plus urbaines musiques actuelles, 

et s’impose vite comme la voix du renouveau 

pour toute une génération dont elle est le porte-

parole. Autant dire que ces deux concerts sont 

tout indiqués aux oreilles les plus ouvertes, aux 

esprits les moins bouchés.

Jacques Denis

Les 9 et 10 octobre à 20h30 à la Maison de la  

musique de Nanterre (92). Places : de 9 à 22 e.  

Tél. 01 41 37 39 92.
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Hasna El Becharia. Malouma.

Spécial voix / voix barrée
gros plan ¶
André  
Minvielle :  
La fête  
à Boby !
le poète-chanteur André 
Minvielle célèbre le maître du 
calembour dans une nouvelle 
c r é at i o n  d e  J e a n - M a r i e 
Machado.

Une voix singulière et poétique, amoureuse transie 

du rythme de la langue française. Telle pourrait être 

une manière, parmi des dizaines d’autres, de définir 

le Béarnais André Minvielle. Artiste multi-cartes, 

aussi à l’aise avec ses cordes vocales qu’avec des 

percussions, il est également depuis des années 

à la tête d’un grand projet “Suivez l’accent”. Son 

but ? Élaborer « une sonothèque des accents de 

la Francophonie ». Compagnon de route de Ber-

nard Lubat, mais aussi collaborateur régulier de la 

crème de la crème du jazz hexagonal (Louis Sclavis, 

Michel Portal, Daniel Humair…), le voici à l’affiche 

d’une création qui lui va comme un gant : un hom-

mage à l’univers de Boby Lapointe avec un pianiste 

des plus délicats, Jean-Marie Machado. « C’est lui 

qui m’a demandé si j’étais partant pour travailler sur 

les chansons de Boby et d’en écrire de mon côté, 

raconte André Minvielle. J’ai essayé de créer une 

passerelle entre le jazz et la chanson : entre ces 

deux mondes, je ne me sens pas trop perdu. » Et 

le chanteur d’expliquer son admiration pour l’auteur 

d’Aragon et Castille : « C’est quelqu’un de rafraî-

chissant car son œuvre est ouverte, elle laisse la 

place à l’Autre. En plus, il est de Pézenas, je suis 

de Pau, il y a donc l’accent qui ne traîne pas très 

loin ! Et il y a surtout son humour évidemment, l’art 

du calembour. Je me demandais comment traduire 

ce côté poético-démesuré, mais avec les arrange-

ments de Jean-Marie Machado, ça devrait aller tout 

seul. » Le rendez-vous est pris.

Mathieu Durand

Le vendredi 16 octobre à l’Espace 1789 de Saint-

Ouen (93) à 20h30. Tél. 01 40 11 50 23.
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L’artiste a reçu l’an dernier la Victoire du Jazz de la 

“meilleure formation vocale”.

annonces classées

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

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 : 8,82 €/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

LA ZARZUELA
Répertoire lyrique  

populaire


Stage  
conventionné afdas  

du 5 au 30 novembre 2009
pour chanteurs lyriques, acteurs.


Contact : Jocelyn 
06.26.40.47.54 

email : leshysteriades@yahoo.fr

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

Écrire en lettres capitales, merci

	 Nom :	

	 Prénom :

	A dresse : 

	C ode postal : 

	V ille : 	

	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

Je règle aujourd’hui la somme de

Ci-joint mon règlement par
 chèque   CCP    mandat à l’ordre de La Terrasse� LA TERRASSE 171

Bulletin d’abonnement"

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

Anis
////// Chanson /////////////////////////////////////////////////////////////

Le dandy poulbot bourdonne 
blues, jazz et ska avec un bagout de 
bonimenteur de l’asphalte.
Toujours reconnaissable par sa voix, cet incroyable 

timbre nasal et embrumé, Anis raconte son histoire 

et ses histoires, entre contemplation nostalgique 

et chroniques de l’ordinaire. Quelques collabora-

tions bien senties (Oxmo Puccino, Mardi Gras BB) 

pimentent un son old school qui lui va comme un 

gant, toujours bien produit, toujours efficace sur 

scène comme sur disque. Rodéo Boulevard, paru 

chez Virgin.� V. Fara

Mardi 13 octobre à 21h à l’Onde de Vélizy (94).  

Tél. 01 34 58 03 35. Places : 18 et 23 e.

jazz
74�  / N°171 / octobre 2009 / la terrasse 

jazz
 la terrasse / octobre 2009 / N°171 / � 75

codifié diwan, Hasna El Becharia n’a longtemps 

joué que pour les siens, refusant de diffuser sa 

musique au-delà de ses frontières « naturelles ». 

Jusqu’à ce qu’elle débarque à Paris, voici dix 

ans, invitée dans le cadre du festival Femmes 

d’Algérie  : cette épatante chanteuse doublée 

d’une étonnante guitariste séduit d’emblée 

l’audience. C’est le début d’une nouvelle car-
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www.orchestrecolonne.fr
01 42 33 72 89

Dimanche 20 sept. 2009 à 18 h 
Maison de la Radio, Festival 
Présences

LAURENT PETITGIRARD direction 
KRYSTOF MARATKA direction 
ELENA VASSILIEVA soprano 
CHŒUR COLONNE dir. Guillaume Conesson

Sheng � Shanghai Overture
Greif � Le Tombeau de Ravel 
Maratka � Zverohra
Adams � Chairman Dances
Connesson � Sphaera

Jeudi 15 octobre 2009 à 20 h 
Salle Gaveau 

LAURENT PETITGIRARD direction 
PHILIPPE MULLER violoncelle

Landowski � Edina
Schumann � Concerto pour violoncelle
Mendelssohn � Symphonie « Écossaise »

Samedi 7 nov. 2009 à 20 h 30 
Salle Ravel à Levallois

LAURENT PETITGIRARD direction 
DIANE CHIRATBATTELLO hautbois

Ravel � Ma Mère l’Oye
Silvestrini � Aloë
Rimski-Korsakov � Shéhérazade

Mardi 12 janvier 2010 à 20 h 
Salle Pleyel 

MARK GORENSTEIN direction 
JULIAN MILKIS clarinette

Khatchaturian � Mascarade
Kancheli � Night Prayers 
Rachmaninov � Symphonie nº2

Vendredi 12 février 2010 à 20 h 30 
Église de la Trinité 

ALAIN PARIS direction 
MARIEPAULE DOTTI soprano 
PHILIPPE DO ténor 
PHILIPPE KAHN basse 
CHŒUR COLONNE dir. Francis Bardot 

Moss � Meditation und Psalm
Gounod � Messe de Sainte Cécile

Samedi 20 mars 2010 à 20 h 
Salle Pleyel

LAURENT PETITGIRARD direction 
GEORGES PLUDERMACHER piano

Sciortino � Edgar Poe pour orchestre
 à cordes
Prokofiev � Concerto pour piano nº3
Chausson � Symphonie

Mardi 6 avril 2010 à 20 h 
Salle Pleyel 

LAURENT PETITGIRARD direction 
THIERRY PÉCOU piano 
JEANMARC PHILLIPS violon

Pécou � T Concerto-Carnaval  
 pour piano et orchestre
Khatchaturian � Concerto pour violon
Stravinski � Le Sacre du Printemps

Vendredi 7 mai 2010 à 20 h 30 
Église de la Trinité 

VINCENT MONTEIL direction 
KAREN WIERZBA soprano 
DELPHINE HAIDAN mezzo 
STANISLAS DE BARBEYRAC ténor 
CHRISTOPHE FEL basse 

CHŒUR COLONNE dir. Francis Bardot

Dachez � « Paysage d’ombres »
Beethoven � 9e Symphonie

Mardi 8 juin 2010 à 20 h 
Salle Pleyel 

MARCO GUIDARINI direction 
BRIGITTE ENGERER piano

Lemaître � Le Quark et le Papillon
Beethoven � Concerto pour piano nº5
Berlioz � Symphonie Fantastique

5 CONCERTS ÉVEILS DIRIGÉS  
PAR LAURENT PETITGIRARD
Spécialement destinés aux jeunes,  
les Concerts Éveil sont donnés  
le dimanche matin à 10 h 45. 
Les œuvres ne sont pas jouées 
intégralement.

11 oct. 2009 – Cirque d’Hiver

PHILIPPE MULLER violoncelle

Schumann � Concerto pour violoncelle
Mendelssohn � Symphonie « Écossaise »

8 novembre 2009 – Salle Pleyel

PAUL ROUGER violon solo 

Rimski-Korsakov � Shéhérazade

10 janvier 2010 - Salle Pleyel

John Williams � La guerre des étoiles

21 mars 2010 – Cirque d’hiver

GEORGES PLUDERMACHER piano

Prokofiev � Concerto pour piano nº3
Chausson � Symphonie

11 avril 2010 – Salle Pleyel

Stravinski � Le Sacre du Printemps

Abonnez-vous  
pour 10 €  
par concert*

* Prix en 1re catégorie, à partir de 5 concerts.  
 Hors abonnement : places de 10 à 30 €.
 Concerts Éveil : 8 € pour les enfants et 10 €  
 pour les adultes accompagnés d’enfants.

Orchestre Colonne
Directeur musical Laurent Petitgirard


