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classique / selection p. 56-71 / Le metteur en scène 
Christophe Rauck aborde l’opéra avec Le Couronnement de Poppée 
de Monteverdi dirigé par Jérôme Correas. 

jazz / selection p. 74-79 / Yasmin Levy, grande voix du monde 
à la rencontre des chansons traditionnelles juives Ladino. 
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théâtre / selection p. 4-43 / évènement : Le Standard Idéal 
convoque la scène internationale à la MC93 de Bobigny.
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Danse / selection p. 44-55 / Bitter Sugar, la nouvelle création 
de la chorégraphe et danseuse Raphaëlle Delaunay à Suresnes Cités 
Danse et au Festival Artdanthé à Vanves.

focus //// 1. La Fabrique Imaginaire, P. 17 ////  
2 .  F e s t i va l  P é r i p h é r i q u e s ,  P.  2 9  / / / /  3 .  L e 
cosmopolitisme musical de 2E2M, P. 58-59 ////  
4. L’éclectisme militant de Solistes XI, P. 63  
//// 5. escale à la maison de la musique de  
Nanterre, P. 75-76.

Bitter Sugar,  
la nouvelle création  

sucrée-amère  
de Raphaëlle Delaunay.

		         *** parution juillet 2010
www.avignon-en-scenes.fr, voir p. 40

2666, 
du Catalan Alex Rigolá
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27 janv – 20 fév 2010
Ateliers Berthier 17e

d’après La Guerre des Juifs de Flavius Josèphe
mise en scène Amos Gitai
avec Tamar Capsouto, Yahel Doron, Shahar Even Tzur, Amos Gitai, Shredy Jabarin,
Jerome Koenig, Alexeï Kotchetkov, Menachem Lang, Jeanne Moreau, Mireille Perrier

6 – 10 janvier 2010
Théâtre de l’Odéon 6e

de Dimitris Dimitriadis / mise en scène Caterina Gozzi
avec Pierre Banderet, Laurent Charpentier, Samuel Churin, Brice Cousin,
Thierry Frémont, Thomas Matalou, Claude Perron, Faustine Tournan, Maria Verdi
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Direction Olivier Py

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

avec le soutien des Fondations
Edmond et Benjamin de Rothschild
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avec valérie gabail, dorothée lorthiois, 
françoise masset, charlotte plasse, 
hadhoum tunc, maryseult wieczorek, 
virgile ancely, paulin bündgen, 
romain champion, matthieu chapuis, 
jean-françois lombard, vincent pavesi 

les paladins, direction jérôme correas
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Signalétique 
Chers amis, seules sont annotées par le sigle défini ci-contre ee 

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

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

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

critique

entretien / Joël Pommerat

Fictions réelles ?
« Tous les personnages de cette pièce, à l’exception d’un seul, sont 
vrais, authentiques », écrit Joël Pommerat en préambule de Cercles/
Fictions. Peut-être les acteurs ne jouent-ils pas, qu’ils racontent leur 
vécu. Ou peut-être la fiction a-t-elle déjà commencé… L’auteur et 
metteur en scène explore au cœur de l’espace circulaire les lisières 
troubles du réel et de la fiction.

En introduisant ainsi le «  vrai  » au cœur 

du théâtre, espace de la convention, ne 

troublez-vous pas les frontières du réel et 

de la fiction, comme un écho critique à la 

«  fictionnalisation » croissante des faits par 

les médias ?

Joël Pommerat : Ce processus de médiatisation 

produit notre réalité concrète, trouble le discer-

nement. Poser la question du vrai fait partie du 

un espace donné, avec les acteurs, les lumières, 

le son… Elle peut commencer car elle n’isole pas 

les mots des gestes des corps. Jusqu’à présent, 

j’avais toujours créé dans un rapport frontal pour 

pouvoir orienter le regard du spectateur, non pas 

pour imposer un point de vue, mais pour maîtriser 

ce qu’on montre et ce qu’on cache, pour lais-

ser un flou. Le sens naît de cette tension entre le 

visible et l’invisible, qui ouvre un espace d’ambi-

jeu de cette pièce, car un tel préambule influe 

sans doute sur le regard du spectateur. Peut-on 

regarder ce qui se passe sur la scène en ignorant 

cette confession ? J’aimerais que le public entre 

dans Cercles/Fictions sans autre information préa-

lable, sans savoir « de quoi ça parle ». J’ouvre 

un champ d’interrogations, où chaque question 

– sociale, politique, psychologique…. – en amène 

une autre. C’est précisément les relations entre 

elles qui constituent le sujet. Dans mon processus 

d’écriture, le sens se dévoile à mesure du travail, 

dans l’empirisme du faire. Créer, c’est pour moi 

partir à la recherche d’un secret. L’œuvre naît pour 

répondre à une question, qui peu à peu s’impose 

et donne une direction qu’il me faudra explorer 

jusqu’au bout. Même si je suis plutôt rationnel, 

raisonnable, je crois à l’intuition, à l’inspiration, 

comme une réflexion souterraine, non explicitée, 

qui guide la recherche. Peut-être sortons-nous 

de l’époque de la mise en scène, qui décrypte les 

intentions d’un texte et détermine la signification 

avant l’expérience du plateau. Je crois que le point 

de vue échappe au metteur en scène, qu’il revient 

au spectateur de l’élaborer. L’artiste ne délivre pas 

un point de vue, il ne « parle » pas, mais laisse les 

choses parler, nous parler. Je me sens de plus 

en plus conteur, non au sens traditionnel, mais 

dans le désir de raconter une histoire à travers une 

suite de fragments, d’images, de sensations, de 

sonorités, de mots qui créent des liens, du sens. 

Comme un poème.

Vous aviez jusqu’alors toujours créé en dis-

positif frontal, établissant un rapport singu-

lier avec la salle. Comment l’espace influe-

t-il sur l’écriture et que cherchez-vous dans 

le cercle ?

J. P. : L’espace, c’est la page blanche de l’écriture 

théâtrale. J’écris des spectacles, non des textes. 

Les textes sont les traces du théâtre. L’écriture 

ne s’amorce vraiment que lorsque je suis dans 

« Le désir de raconter 
une histoire à travers 
une suite de fragments, 
d’images, de sensations, 
de sonorités, de mots 
qui créent des liens,  
du sens. » Joël Pommerat

guïté donc d’interprétation. J’ai donc longtemps 

résisté à l’espace circulaire. Ma présence comme 

artiste en résidence aux Bouffes du Nord, théâtre 

où la scène s’avance en ellipse vers la salle, tout 

comme les discussions avec Peter Brook sur la 

multiplicité des regards, ont relancé la question 

différemment et m’ont poussé à chercher com-

ment travailler avec et non contre ce lieu. Avec 

Eric Soyer, scénographe et créateur lumières, 

nous avons alors imaginé un cercle complet, qui 

permet une condensation de ce qui se passe au 

centre, une canalisation des énergies, des regards 

et qui rejoint finalement ce que je cherche dans 

l’échange entre le plateau et le public.

Comment le cercle influe-t-il sur la relation 

avec le spectateur ?

J. P. : Ce dispositif permet une grande proximité 

de la scène, un lien très intime avec les acteurs. Il 

intensifie les circulations entre les énergies qui se 

déploient sur scène et les énergies passives des 

spectateurs. D’autant que les gens se sentent, 

même s’ils ne voient pas ceux d’en face, dans 

la pénombre.

L’espace circulaire induit une vision panop-

tique, où rien ne peut être dissimulé. Ce qui 

renvoie évidemment à la problématique de 

l’authentique et de la fiction…

J. P. : C’est pour cela que cet espace m’a trou-

blé… Il offrait une parfaite enceinte pour faire 

résonner différemment cette question.

Entretien réalisé par Gwénola David

Cercles/Fictions, texte et mise en scène de  

Joël Pommerat, du 26 janvier au 6 mars 2010,  

à 20h30, matinées les samedis 6, 20 février  

et 6 mars à 15h30, relâche dimanche et lundi,  

au Théâtre des Bouffes du Nord, 37 bis boulevard de 

la Chapelle, 75010 Paris. Rens. 01 46 07 34 50  

et www.bouffesdunord.com 

Le texte publié chez Actes Sud-Papiers.  

A lire : Joël Pommerat, troubles, de Joëlle Gayot et 

Joël Pommerat, éditions Actes Sud.
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En savoir plus www.theatredelacommune.com

Métro ligne 7, station Aubervilliers-Pantin-4 Chemins

Sous l’œil
d’Œdipe
d’après Sophocle et Euripide
texte et mise en scène Joël Jouanneau
avec
Jacques Bonnaffé
Mélanie Couillaud
Philippe Demarle
Cécile Garcia-Fogel
Sabrina Kouroughli
Bruno Sermonne
Hédi Tillette 
de Clermont-Tonnerre 
Alexandre Zeff

de Marius von Mayenburg mise en scène Bernard Sobel
du 22 janvier au 17 février 2010

de Dea Loher mise en scène Sophie Loucachevsky
du 21 janvier au 20 février 2010

www.colline.fr
01 44 62 52 52
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critique ¶
« Sorry ! »
Le Foostbarn Travelling Theatre s’associe à Pierre Byland et au 
Cirque Werdyn pour un nouveau spectacle délirant, hétéroclite et 
foutraque en forme d’ode à la vie, la fête, la joie et l’optimisme.

Pierre Byland, figure tutélaire du clown moderne, 

a dirigé l’improvisation originelle d’où est né 

le nouveau spectacle qu’il coréalise avec ses 

camarades du Foostbarn et du Cirque Werdyn : 

« une pièce de théâtre pour clowns, croque-

morts, chevaux, poules, tracteur, tziganes, 

enfants, chiens, moutons, violonistes, chanteurs 

lyriques, cadavres, dieux, techniciens zélotes et 

une poignée de piment ». Les trois compagnies, 

trois familles artistiques et trois générations d’ar-

penteurs de la piste mettent leurs idées et leurs 

talents en rond et composent, avec une joie évi-

dente d’être ensemble et de retrouver le public, 

un spectacle qui joue de leurs complémentari-

tés. Le pari est celui d’une synthèse explosive 

de l’ordre social et de ses cérémonies empesées. 

Un grand compositeur vient de mourir et ses amis 

organisent ses funérailles. Le Roi des Aulnes et 

Schubert survolent de leur grand vol triste et 

inquiétant l’enterrement qui va son train solennel 

jusqu’à ce que surgissent un coq, une chèvre, un 

tracteur et toute la troupe débridée d’un mariage 

gai et farfelu, bien décidé à prendre la place du 

mort… La couleur affronte le noir, le champagne, 

l’eau insipide, le rire, les pleurs ; la vie, l’amour et 

la joie tentent de supplanter la tristesse du tré-

pas. Mais les forces obscures résistent et c’est à 

ce combat que se livrent les membres réunis des 

trois compagnies à grands renforts de musique, 

de tours de cheval et de danse. Le spectacle, 

où la vie jaillit des contradictions, des chocs et 

des propositions lancées avec malice en espé-

rant que l’autre la reprendra, la fera sienne et la 

transformera à son tour. 

La scène à la vie  
et à la mort
« Sorry ! », tel est le mot qu’on dit quand la dis-

semblance est flagrante et qu’il faut s’accom-

moder de l’autre, tel est le mot que le clown 

prononce au moment de venir déranger le spec-

tacle et le monde dans lesquels il pénètre et qu’il 

va dynamiter de sa spontanéité brouillonne et 

intempestive. L’intrigue inventée par les trois 

compagnies pour agréer leurs talents repose sur 

cette évidence que là où arrive le clown, souffle la 

liberté, l’anticonformisme, la remise en question 

qui use allègrement du comique de répétition, 

gagnerait certainement à un peu concentrer ses 

effets et à alléger ses redites, mais cela étant, on 

passe néanmoins, et comme toujours lorsque 

l’amour de la scène est à ce point patent qu’il en 

devient communicatif, un chouette et sympathi-

que moment.

Catherine Robert

« Sorry ! », par le Foostbarn Travelling Theatre,  

Pierre Byland (la Compagnie des Fusains) et  

le Cirque Werdyn. Du 17 janvier au 28 février 2010. 

Du mardi au samedi à 21h ; le dimanche à 16h. 

Théâtre de l’Epée de Bois, Cartoucherie de Vincennes, 

route du Champ-de-Manœuvre, 75012 Paris. 

Réservations et renseignements au 01 48 08 39 74. 

Spectacle vu au Théâtre Garonne, à Toulouse.

critique ¶
La Noce
Tapage nocturne, tumulte affectif et vacarme moral pour la 
célébration par Patrick Pineau de La Noce chez les petits-bourgeois. 
Toute l’ironie et la cruauté de la farce brechtienne.

La joie diabolique des gens mariés consisterait 

à assister au mariage des autres. Il en est ainsi 

du couple maléfique invité à La Noce chez les 

petits-bourgeois de Brecht, dite La Noce par 

Patrick Pineau. Amers et vindicatifs, l’Homme 

et la Femme siègent à table près du Marié et 

de la Mariée. Depuis qu’ils sont ensemble, dit la 

Femme ennuyée, l’Homme a renoncé à la guitare. 

avec âme par l’épousé, un début de « distinction », 

selon Bourdieu. Mais la colle économique utilisée 

est peu fiable. Craquements et chutes, le mobilier 

bancal s’effondre sous les regards hilares. Le titre 

générique de La Noce donne paradoxalement à 

ces ripailles festives une dimension bourgeoise 

implicite. Les réjouissances relèvent d’un esprit 

de calcul, de convoitise, de mesquinerie et de 

Vertiges et malaises de La Noce. 

Celui-ci réplique : « Mais elle est comme ça, elle, 

et comme ça elles le sont toutes. À partir du jour 

de tes noces, tu n’es plus une bête qui sert une 

maîtresse mais un homme qui sert une bête, et 

c’est ce qui te tire vers le bas… » La célébra-

tion du mariage tournerait presque à l’appel de 

détresse. Les grossièretés, obscénités et propos 

déplacés se succèdent lors du banquet. Les chan-

sons de mauvais goût font peu de cas de la mariée 

enceinte, comme les histoires basses et vulgaires 

servies par le Père du Marié, entre le cabillaud et 

la crème « loupée ». De plus, le Marié décide d’en-

gager la première danse avec la Femme et non la 

Mariée. Convenances sociales et convenances 

morales ne s’épousent pas forcément.

Un esprit de calcul  
et de convoitise
Les plaisanteries misogynes grivoises traduisent 

la difficulté des mâles à supporter la sexualité 

féminine. Ce rituel met à jour la profonde injus-

tice du mariage pour la femme, objet à la fois de 

la jalousie et de l’inconstance du mari. Bien sûr, 

l’épousée se console avec les meubles fabriqués 

pauvreté culturelle. Les petits-bourgeois – l’im-

mense classe moyenne – aspirent à la reconnais-

sance sans en avoir les moyens, ni l’argent, ni la 

prestance. Voilà nos mariés abandonnés par leurs 

invités, tenus d’accomplir leur devoir conjugal en 

dépit du ridicule. Dans une scénographie design, 

ce faux cortège en costume et melon noir prend 

vie avec la Mariée voilée de blanc. Les acteurs 

sont en forme, Nicolas Bonnefoy, Frédéric Borie, 

Hervé Briaux, David Bursztein, Laurence Cordier, 

Annie Perret, Aline Le Berre, Sylvie Orcier, Régis 

Royer, Laurent Manzoni, Anne Fischer. Sarcasmes 

et jolie frénésie.

Véronique Hotte

La Noce, de Bertolt Brecht, traduction de  

Magali Rigaill, mise en scène de Patrick Pineau,  

du 9 janvier au 2 février 2010, du lundi au samedi  

à 20h30, dimanche 15h30 sauf les 29 et 30 à 19h 

et 31 à 17h30, relâche mercredi et jeudi à la MC93 

Bobigny 1, bd Lénine, 93000 Bobigny.  

Tél. 01 41 60 72 72 et contact@mc93.com 

Texte publié à L’Arche Editeur Spectacle vu  

à L’Onde de Vélizy-Villacoublay.
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critique ¶
Casimir et Caroline
Via la projection sur la scène d’un grand huit magnifique, manège 
forain résonnant des hurlements de plaisir de ses passagers, 
Emmanuel Demarcy-Mota donne le vertige à Casimir et Caroline.

Ödön von Horvath écrit Casimir et Caroline en 1932, 

pièce visionnaire d’un certain état de l’Europe et 

de l’Allemagne, inflation, montée du chômage et 

paupérisation de la population ouvrière. Dans l’ins-

tabilité sociale et la crise économique, les amoureux 

Casimir (Thomas Durand) et Caroline (Sylvie Testud) 

hantent la Fête de la Bière à Munich. Cette Foire 

populaire d’Octobre invite ou plutôt incite les jeunes 

gens à consommer bocks de bière et glaces, tours 

de manège et attractions foraines, spectacle de 

monstres, jeu de force et cinéma ambulant. L’ivresse 

des sens, la provocation des postures érotiques, les 

airs crânes de liberté feinte que l’on joue en face 

de ses pareils composent une nouvelle manière de 

vivre pour la jeunesse frimeuse, que ce soit pour 

le couple fragile – le chômeur Casimir et la petite 

employée Caroline – ou pour la bande de marlous 

et de pin-up déployée sur la scène et adepte des 

gains scabreux issus des mauvais coups et de la 

« bourges » dragueurs ou « vieux cons » portent 

sur eux une arme redoutable, le statut social et sa 

rémunération. D’un côté, on se vend et de l’autre, 

on paie. Le personnage du tailleur, Schürzinger, 

que joue le poétique Hugues Quester se situe à 

la lisière de ces deux mondes ; c’est sur lui que 

s’arrête le rêve d’ascension de Caroline. Après une 

bagarre généralisée, Casimir se console avec la 

copine du truand arrêté (Sarah Karbasnikoff). Le 

vrombissement du zeppelin au-dessus de la fête 

qui fait se lever majestueusement toutes les têtes 

Sylvie Testud (Caroline) et Hugues Quester (Schürzinger) près des toboggans de la vie. 

prostitution. La fureur de vivre se conjugue dange-

reusement avec la violence des désirs et l’avidité 

consommatrice qui prétend satisfaire l’idée de bon-

heur immédiat et la recherche d’identité. Les auda-

ces, les erreurs et l’apprentissage des excès sont 

l’apanage des jeunes, depuis les cités d’aujourd’hui 

jusqu’au Münich de 1932.

On se vend ou on paie
La mise en scène d’Emmanuel Demarcy-Mota 

accorde à ces générations les attraits troublants 

de l’inquiétude, de la vulnérabilité, de l’arrogance 

et de la révolte. Toboggans et montagnes russes, 

rien ne fait peur à qui ose se mesurer à l’aune de 

la reconnaissance, même pas aux « beaux » d’âge 

mûr, Speer et Rauch, de drôles de séducteurs à la 

recherche d’aventures galantes faciles et imméritées 

qui se mêlent sans vergogne à l’énergie authenti-

que des bandes juvéniles et de leurs codes. Ces 

comme aimantées, définit le désir exalté, la force 

existentielle débordée et soumise.

Véronique Hotte

Casimir et Caroline, de Ödön von Horvath, traduction de 

François Regnault, mise en scène d’Emmanuel Demarcy-

Mota, du 19 au 24 janvier 2010, du mardi au samedi 20h30, 

dimanche 15h au Théâtre de la Ville 2, place du Châtelet, 

75004 Paris. Tél. 01 42 74 22 77 et www.theatredela-

ville-paris.com. Texte publié à Actes Sud-Papiers. élodie 

Bouchez remplacera Sylvie Testud dans le rôle de Caroline.
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Le Foostbarn, les Fusains et le Cirque Werdyn associent leurs talents.
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Le Roi Lear
 Richard III 
WILLIAM SHAKESPEARE – JEAN-CLAUDE FALL
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AU MONDE,

NOUS PLEURONS

D’ÊTRE JETÉS 

SUR CETTE GRANDE 

SCÈNE DES FOUS 
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THÉÂTRE D’IVRY ANTOINE VITEZ - M° Mairie d’Ivry - 01 43 90 11 11

mise en scène Jean-Claude Fall 
traduction Richard III Jean-Michel Déprats Editions Gallimard
texte français Le roi Lear Jean-Claude Fall scénographie Gérard Didier
dramaturgie Gérard Lieber costumes Marie Delphin - Gérard Didier
lumières Martine André - Jean-Claude Fall musique Dimitri Chostakovitch 
arrangement vocal dans Richard III Luc Sabot son Serge Monségu
vidéo Laurent Rojol assistants à la mise en scène Marc Baylet - Stéphane Laudier

avec David Ayala - Marc Baylet - Hillal Bendra
Jean-Claude Bonnifait - Ludovic Duplessis
Julien Guill - Vanessa Liautey - Corten Pérez-Houis
Grégory Nardella - Patrick Oton - Alex Selmane 
et Fouad Dekkiche - Jean-Claude Fall 
Isabelle Fürst - Fanny Rudelle 
Luc Sabot - Christel Touret de la troupe 
du Théâtre des Treize Vents

Production : Théâtre des Treize Vents 
Centre Dramatique National de Montpellier 
Languedoc-Roussillon.
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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

01 46 06 11 90

avec Agathe Alexis, Robert Bouvier, Gregory Fernandes, Georges Goubert,
Tatiana Stepantchenko et Hervé Van der Meulen
Du 15 janvier au 15 février 2010 à 20h30 sauf le samedi à 19h00,
le dimanche à 17h00, relâche le jeudi et le vendredi 5 février

et un coup de cœur Les Égarés musiques juives, arabo-andalouses et autres
Le 5 février à 20h30 et le 6 février 2010 à 17h00
Rencontres et lectures autour du spectacle sur le site www.theatre-latalante.com

de Paul Claudel mise en scène Agathe Alexis et Alain Alexis Barsacq
Le Pain dur
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entretien / Arnaud Meunier

Une comédie  
de nos temps en crise
À tire d’aile est l’adaptation japonaise par le dramaturge Oriza 
Hirata de la pièce de Michel Vinaver Par-dessus bord dans la mise 
en scène franco-nipponne d’Arnaud Meunier, familier de ces deux 
écritures sociales. Un chassé-croisé d’audace et de fulgurance.

Comment cette rencontre artistique à trois 

a-t-elle pu avoir lieu ?

Arnaud Meunier  : En 2006, j’ai mis en scène 

La demande d’emploi de Michel Vinaver dans le 

théâtre d’Oriza Hirata à Tokyo tandis que je créais 

Gens de Séoul d’Oriza Hirata à Chaillot. À cette 

occasion, j’ai provoqué à Paris la confrontation 

entre ces deux écritures singulières, ironiques, 

« banales », quotidiennes et dont la précision ryth-

mique ressemble à une partition musicale. Depuis, 

l’entente continue entre Vinaver et Hirata.

de la dramaturgie de Vinaver, tout en restant fidèle 

à la finesse naturelle de sa langue personnelle. On 

obtient un théâtre fusion comme on parle de cuisine 

fusion. Il s’agit d’une recréation puisque Vinaver est 

allé au Japon et a continué l’adaptation en écrivant 

« à la manière de Hirata » : la pièce finale a été modi-

fiée, un work in progress permanent…

Quel est le sujet de la pièce ?

A. M.  : C’est une comédie sur la mondialisa-

tion, en référence à l’histoire du capitalisme et 

C’est la version hyper-brève de Par-dessus 

bord de Vinaver que vous avez choisie, tra-

duite en japonais, puis réécrite par Hirata à la 

manière de Vinaver…

A. M.  : Hirata a été sidéré par l’actualité de la 

pièce au Japon et a proposé pour la « réécriture » 

des principes d’adaptation sur lesquels nous nous 

sommes mis d’accord. Des années 70 de la pièce 

initiale, nous sommes passés aux années 2009 ; à 

la société française produisant du papier toilette 

– un signe essentiel de la comédie - bientôt rache-

tée par les Américains, nous avons substitué une 

entreprise fabriquant les fameux sièges toilettes 

automatisés, une maison familiale japonaise qui se 

fera racheter par un fonds d’investissement dirigé 

par un Français. De plus, le personnage du juif 

est remplacé par un Rwandais ayant échappé au 

génocide car le Japonais, profondément insulaire, 

peut être « choqué » que sa fille se marie avec un 

Noir comme dans la pièce initiale, le représentant 

de commerce français voyait d’un mauvais œil le 

mariage de sa fille avec un juif.

En quoi consiste l’écriture « à la manière de… » ?

A. M. : C’est un exercice de style qui a consisté pour 

Hirata à conserver le morcellement du discours et 

« Ce questionnement 
dramaturgique est 
universel : que  
représente l’entreprise 
pour l’individu en 
temps de crise ? » 

Arnaud Meunier

à la mythologie japonaise via le shintoïsme. Ce 

questionnement dramaturgique est universel : que 

représente l’entreprise pour l’individu en temps 

de crise ? Ce n’est plus un sentiment d’apparte-

nance qui prévaut, mais la peur de se faire éjecter 

du monde professionnel. Au Japon, la crise est 

survenue relativement tard et les conséquences 

sont dramatiques. La pièce interroge le rapport de 

l’individu à l’entreprise, à l’avenir et à sa vie.

Propos recueillis par Véronique Hotte

Tori no tobu takasa, texte original de Michel Vinaver, 

adaptation de Oriza Hirata, mise en scène d’Arnaud 

Meunier, les 13 et 14 janvier 2010 à 19h30 au  

Théâtre d’Hérouville, Comédie de Caen,  

CDN de Normandie, 14200 Hérouville-Saint-Clair.  

Tél. 02 31 46 27 27 et www.comediedecaen.com

Les 19, 20 et 22 janvier 2010 à 20h30, le 21 janvier 

à 19h30 au Théâtre de Saint-Quentin-en-Yvelines 

Scène nationale, place Pompidou Montigny-le-

Bretonneux, 78054 Saint-Quentin-en-Yvelines.  

Tél. 01 30 96 99 00.

Le 28 janvier à 19h et le 29 janvier à 20h30 au  

Forum du Blanc-Mesnil, place de la Libération,  

93150 Le Blanc-Mesnil. Tél. 01 48 14 22 00  

et billeterie@leforumbm.fr

Du 15 au 20 février 2010 à 20h30 au Théâtre de  

la Ville aux Abbesses, 31 rue des Abbesses,  

75018 Paris. Tél. 01 42 74 22 77  

et www.theatredelaville-paris.com
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propos recueillis / Krzysztof Warlikowski

La contradiction  
au cœur du désir
Au bout d’une ligne de tramway, au lointain d’une existence brisée… 
C’est là que Blanche Dubois se heurte à la brutalité du désir et 
qu’elle vacille. Krzysztof Warlikowski guide Isabelle Huppert, 
Andrzej Chyra et Yann Collette sur la route tortueuse d’Un 
Tramway nommé Désir.

«Un Tramway nommé Désir explore le l ien 

trouble, obscur, entre amour et humil iation, 

entre puls ions destructr ices et  besoin de 

l’autre. Une séparation, la perte d’un être aimé, 

peuvent provoquer une déflagration intime plus 

violente que la guerre. Après la mort de son 

mari, homosexuel qu’elle sublimait en poète, 

Blanche Dubois a gl issé dans la débauche, 

séduisant ses élèves. Elle vit la contradiction 

entre l’image qu’elle veut donner d’elle et la 

moiteur de ses désirs, entre les manières distin-

guées, prudes, de son milieu social bourgeois, 

et la réalité de son existence. La masculinité 

de Stanley Kowalski, le mari de Stella, lui fait 

horreur en même temps qu’elle représente ce 

qui lui a été refusé. Kowalski est d’origine polo-

naise. D’une manière générale, j’ai besoin de 

garder un lien fort à mon identité. Et la relation 

avec mon origine polonaise est contradictoire. 

Attiré par la France, où j’ai étudié la philoso-

phie à la Sorbonne, mais incapable d’y rester, 

d’assumer le destin d’un immigré, je sens tou-

jours une dichotomie  : en Pologne, la France 

me manque et inversement. C’est le théâtre 

qui m’a permis de rester moi-même. Dans tous 

les textes que je mets en scène, il y a des tra-

ces de ma vie. J’ai toujours travaillé avec les 

acteurs sur nos blessures. Isabelle Huppert, 

avec Mikael Haneke, en particul ier dans La 

Pianiste, a poussé cette exploration aux extrê-

mes. De même que Andrzej Chyra avec moi. 

J’attends beaucoup de leur rencontre sur le 

plateau.»
Propos recueillis par Gwénola David

Un Tramway nommé Désir, de Tennessee Williams ; 

mise en scène de Krysztof Warlikowski.  

Du 4 février au 3 avril 2010 au Théâtre de l’Odéon, 

75006 Paris. Tél. 01 44 85 40 40.

entretien / Pascal Rambert

Acteurs économiques… 
sur la scène
Elle règne au quotidien, tenant le monde sous ses lois, ses soudains 
dérèglements et ses prospères embellies. Et pourtant l’économie 
reste mal comprise. Pascal Rambert en fait la matière d’exploration 
d’un vaste projet qui réunit le philosophe Eric Méchoulan, quatre 
performeuses, trente participants aux ateliers d’écriture du Théâtre 
de Gennevilliers et seize choristes de l’école nationale de musique 
de Gennevilliers.

Le discours économique fréquente peu les 

plateaux. Pourquoi décaler le lieu du propos 

et le placer au cœur du théâtre ?

Pascal Rambert  : Tout d’abord, n’étant pas 

spécialiste de l’économie, m’aventurer sur un 

terrain de non-savoir m’intéresse artistiquement 

«  réelle  », des non-professionnels issus ate-

liers d’écriture et des choristes, celle d’un 

spécialiste, et celle, fictionnelle, du théâtre. 

Comment ces paroles jouent-elles ensemble ?

et rejoint une position que je cherche de plus 

en plus : ne pas être dans le savoir-faire mais 

me mettre en recherche, en risque, inventer 

à même le plateau, laisser advenir en temps 

réel. Ensuite, les atel iers d’écriture, que je 

mène à Gennevil l iers depuis 2007, montrent 

l’emprise de l’économie sur les gens au quoti-

dien. J’avais envie de restituer une parcelle de 

ces échanges.

Est-ce une façon de se re-saisir d’une pen-

sée, confisquée par ceux qui savent, les spé-

cialistes, alors que tout citoyen est acteur de 

l’économie ?

P. R. : Les gens deviennent ici les acteurs d’une 

fiction qui les dépasse, qui nous dépasse large-

ment parce que nous n’en comprenons pas tous 

les enjeux alors que nous en payons les effets 

parfois catastrophiques, comme pour la crise 

des sub-primes. Cette (micro) histoire parcourt 

quelques jalons de l’économie mondiale comme 

les Coffee House londoniennes, préfigurations 

des bourses d’échanges, les théories d’Adam 

Smith sur le libre-échange, le don et le contre-

don analysés par l’anthropologue Marcel Mauss, 

les expériences de microcrédits menées en Inde 

par Muhammad Yunus ou encore les tentatives de 

Mallarmé de financer son « Livre ». Pour autant, 

ce n’est pas une pièce pédagogique. Partant de 

situations économiques, nous les introduisons 

dans le théâtre et questionnons les attentes et 

la nature de l’échange, symbolique, monétaire, 

entre celui qui se présente au regard et celui qui 

regarde.

Vous croisez trois types de parole  : celle, 

« Ne pas être dans le 
savoir-faire mais me 
mettre en recherche, 
en risque… » Pascal Rambert

P. R. : J’ai écrit des trames de saynètes drama-

tiques sur lesquelles quatre performeuses de la 

compagnie improvisent, tandis qu’Eric Méchou-

lan, directeur du programme «  Esthétique et 

économie politique » au Collège international 

de philosophie, commente et met les situations 

en perspective en temps réel. Les non-profes-

sionnels font des gestes très simples, suivant 

leur rythme. Je ne cherche pas à les embrigader 

dans une pensée ni dans un système esthéti-

que. Leur façon de ne pas être en représentation 

d’eux-mêmes, la liberté et la variété des corps 

qui ne sont pas formatés, apportent beaucoup 

de beauté et d’émotion sur le plateau. Entre ces 

trois paroles nous essayons d’établir un réseau 

de correspondances.

Qu’est-ce que faire du théâtre pour vous ?

P. R. : Chercher, chercher la vie.

Entretien réalisé par Gwénola David

Une (micro) histoire économique du monde,  

dansée, texte, conception et réalisation de  

Pascal Rambert en collaboration avec  

Eric Méchoulan, du 8 au 22 janvier et du 9  

au 20 février 2010, à 20h30 sauf mardi et jeudi  

à 19h30, dimanche à 15h, relâche lundi, au Théâtre 

de Gennevilliers, 41 av. des Grésillons, 92230 

Gennevilliers. Rens. 01 41 32 26 26  

et www.theatre2gennevilliers.com
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spectacle de et avec  
Guillaume Gallienne  
de la Comédie-Française
mise en scène Claude Mathieu  
de la Comédie-Française 
21 janv › 2o fév 2o1o

opéra de Philippe Boesmans
livret Luc           Bondy  
et Marie-Louise Bischofberger 
d’après Mademoiselle Julie  
d’August Strindberg
direction musicale  
Jean-Paul Dessy
mise en scène Matthew Jocelyn 
Ensemble Musiques Nouvelles
8 › 13 janv 2o1o
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15 au 28 janv.
9 au 19 fév. 2010
0143648080

Le Ciel est
pour Tous

Théâtre de l’Est parisien - 159, avenue Gambetta Paris 20e. www.theatre-estparisien.net 
Texte et mise en scène Catherine Anne
Avec Jean-Baptiste Anoumon, Denis Ardant, Thierry Belnet, Azize Kabouche, Fabienne
Lucchetti, Stéphanie Rongeot, Marianne Teton. Texte à paraître chez Actes Sud-Papiers, création 2010
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critique ¶
Dehors peste  
le chiffre noir
Après La Mastication des morts en 2007, Eva Vallejo et Bruno Soulier 
reviennent au Théâtre du Rond-Point avec un texte de l’auteure 
autrichienne Kathrin Röggla. La comédienne-metteure en scène et 
le pianiste-compositeur signent un oratorio théâtral aux lignes 
rigoureuses et ironiques.

« Par le mot et le son, parler de l’homme aujourd’hui, 

de ce qui fonde son identité. » Telle est la devise 

de L’Interlude Théâtre / Oratorio, compagnie créée 

en 1994 par Eva Vallejo et Bruno Soulier. Fondant 

leur univers artistique sur la rencontre de musiques 

originales et de textes d’auteurs contemporains – 

Yves Ravey, Patrick Kermann, Philippe Minyana… 

–, les deux artistes nordistes (leur structure est 

basée à Lille) travaillent à nourrir le théâtre par la 

musique et la musique par le théâtre. Ainsi, dans 

Dehors peste le chiffre noir, cinq comédiens (Cathe-

sement des situations de surendettement. Ceci, 

sans jamais développer de discours manichéens, 

convenus ou moralisateurs. Et, c’est là l’une des 

grandes forces de ce spectacle : parvenir à inter-

roger ces thématiques en évitant d’emprunter les 

sentiers battus des documentaires télévisuels. 

A travers une suite de saynètes échappant à la 

notion de personnage, le texte de Kathrin Röggla 

traite ces sujets comme de biais, avec acuité et 

ironie. Dehors peste le chiffre noir ne donne ainsi 

ni dans les grandes professions de foi, ni dans 

La compagnie L’Interlude Théâtre / Oratorio présente sa nouvelle création musicale. 

rine Baugué, Lucie Boissonneau, Alexandre Lecroc, 

Pascal Martin-Granel, Eva Vallejo) partagent le pla-

teau avec un guitariste (Ivann Cruz), une violoniste 

(Léa Claessens) et un pianiste (Bruno Soulier). Ils le 

font de manière tenue, exigeante, donnant naissance 

à un oratorio théâtral à la fois coupant et spirituel. 

Coupant : de par l’obscurité parfois inquiétante de la 

scénographie, de par les perspectives sur la société 

de consommation que dessine le texte de Kathrin 

Röggla. Spirituel : de par la singularité et la finesse 

dont fait preuve l’auteure autrichienne.

Une suite de variations  
sur l’argent  
et le surendettement
Conçu à partir d’une série d’interviews menées, 

en Allemagne et en Autriche, auprès de personnes 

endettées, d’organismes bancaires, de conseillers 

en rachat de crédit…, Dehors peste le chiffre noir 

multiplie les points de vue sur les problématiques 

liées à la suprématie de l’argent, à la paupérisation 

des classes moyennes et populaires, à l’accrois-

les dénonciations sentencieuses, mais s’amuse à 

pointer du doigt certains détails de nos vies pour 

en éclairer les impasses et les contradictions.

Manuel Piolat Soleymat

Dehors peste le chiffre noir, de Kathrin Röggla  

(texte français d’Hélène Mauler et René Zahnd,  

publié aux Presses Universitaires du Mirail) ;  

conception d’Eva Vallejo et Bruno Soulier ; mise  

en scène d’Eva Vallejo ; création musicale de  

Bruno Soulier. Du 20 janvier au 21 février 2010. 

Du mardi au samedi à 21h, le dimanche à 15h30. 

Relâche exceptionnelle le dimanche 24 janvier. 

Théâtre du Rond-Point, 2 bis, av. Franklin-D.-

Roosevelt, 75008 Paris. Réservations  

au 01 44 95 98 21 et sur www.theatredurondpoint.fr 

Spectacle vu en novembre 2009, à la Comédie  

de Béthune.

Également du 6 au 16 janvier 2010, au Théâtre du 

Nord-Idéal Tourcoing ; le 13 mars au Centre culturel 

Robert-Desnos de Ris-Orangis ; les 13 et 14 mai au 

théâtre Le Quai-Forum des Arts Vivants, à Angers.
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critique / Région

C’est pas pour me vanter
Avec pour fil rouge la lâcheté du bourgeois et les ambiguïtés de son 
rapport au savoir, C’est pas pour me vanter regroupe deux pièces en 
un acte d’Eugène Labiche. Gloria Paris y accommode brillamment le 
vaudeville à la sauce commedia dell’arte et assaisonne le propos 
d’une noirceur d’actualité.

Puisqu’il s’agit de comédie, laissons tout d’abord 

parler les corps. Avec Gloria Paris, les person-

nages de bourgeois ignorant, d’archéologue 

précieux, de roquet de basse-cour… affichent 

physiquement les excroissances de leur person-

nalité. Le premier, arqué comme une banane par 

la vanité, se tortille de plaisir à évoquer d’imagi-

naires conquêtes politiques. Le second, plutôt 

lunaire, semble vouloir expulser, par un tic répété 

du pied, le défaut rédhibitoire de son fils : « Il ne 

sait pas accorder les participes passés ! ». Plus 

tard, un séducteur languide enivré d’alcool et de 

chaleur ne pourra soustraire son torse dépoitraillé 

camouflé. Un vibrant éloge de la terre et une 

chanson introductive « chosa è la destra ? chosa 

è la sinistra ? » (qu’est-ce que la droite ? qu’est-ce 

que la gauche ?) mâtinent cette thématique de 

suggestives et transalpines allusions politiques. 

Dans 29° à l’ombre, la question du savoir devient 

plus secondaire – l’action plus linéaire et plus lon-

gue à démarrer – et la courette se transmue en 

vaste pré carré. Pourrait s’y dérouler un duel tant 

les personnages l’arpentent dans de répétitives 

traversées, mais Piget y fait preuve d’une inson-

dable lâcheté. « Je vends des épées mais je ne 

sais pas me battre » explique-t-il pour s’excuser 

Décor et corps stylisés pour une Grammaire parfaitement maîtrisée. 

aux appels de la chair, et une bourgeoise à l’ima-

ginaire romanesque avancera vers lui en ondulant 

telle les plantes vénéneuses du cinéma d’antan. 

Rien ne se cache donc mais tout se voit chez ces 

personnages, et s’exhibe même ce qui voudrait 

le plus se dissimuler. Davantage que l’histoire, les 

corps, donc, font rire, révèlent les désirs, bien sûr, 

mais aussi la souffrance qu’il y a à devoir tenir son 

rang en société.

L’univers se vide  
de sa substance
Car les obligations du bourgeois et la peur pani-

que qu’elles engendrent, voilà en même temps ce 

que l’on moque et qui fait s’apitoyer. Ridicules, 

les personnages sont aussi touchants par leur 

ordinaire médiocrité. Dans une courette imagi-

naire et étriquée, La Grammaire entremêle intri-

gue amoureuse et querelle de pouvoir autour 

du mésusage des règles d’orthographe. Ici, 

tout signe d’ignorance doit être soigneusement 

de ne pas défier celui qui a tenté de le cocufier. 

La valeur marchande de l’épée a pris le pas sur 

la destination première de l’objet. Par la suite, 

l’honneur bafoué se monnayera également. C’est 

l’avènement d’un monde en train de se monétiser. 

Entre les murs des longues palissades mobiles, 

tout est léger, fluide : les portes tournent sans cla-

quer, et les êtres vont et viennent dans une sorte 

d’irréalité. L’univers se vide de sa substance, il ne 

reste donc plus qu’à représenter. C’est Labiche, 

vu par Gloria Paris. Drôle, théâtralisé et piquant 

comme une satire d’aujourd’hui.

Éric Demey

C’est pas pour me vanter : La Grammaire et  

29 degrés à l’ombre d’Eugène Labiche. Mise  

en scène de Gloria Paris. Spectacle vu au Théâtre du 

Nord à Lille. Théâtre de Saint-Germain en Laye,  

le 12 janvier 2010, Centre culturel d’Ormesson,  

le 23, Théâtre de Dourdan, le 30, Théâtre de Vienne, 

les 4 et 5 février.
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critique ¶
à mon âge, je me cache 
encore pour fumer
Fabian Chappuis met en scène la première pièce écrite en français par 
Rayhana, parabole balnéaire sur la condition des femmes : dans un 
hammam d’Alger, neuf paroles se libèrent avec émotion.

Fatima, mots lestes et gestes vifs, douleurs sour-

des cachées sous l’humour et la faconde, gère son 

hammam de main de maître et mène les troupes 

de baigneuses à la baguette, faisant régner l’ordre 

parmi les bassines, massant les épaules et soula-

geant les cœurs. A ses côtés, batifole la fragile et 

romanesque Samia, qui rêve du prince charmant en 

poussant son balai et que les marieuses trouvent 

trop maigre pour lui trouver un parti. Parmi les clien-

tes, Louisa, Latifa, Nadia, Aïcha, Zaya et Madame 

Mouni : autant de femmes aux vies, aux postures et 

aux préoccupations différentes, mais toutes prises 

dans la même Histoire, celle d’une Algérie où se 

déchirent le pouvoir militaire et les intégristes, et 

toutes soumises à une même emprise, celles des 

hommes qui, barbus ou non, abusent de leur pou-

voir sur les sexes et les esprits. Les dissensions et 

les rancœurs entre elles se taisent bientôt, quand 

il s’agit d’accoucher et de cacher Myriam, jeune 

fille enceinte que son frère veut éventrer pour laver 

l’insulte de sa matrice pleine.

Portraits sensibles  
et authentiques
Autour d’une jetée carrelée et dans un décor que 

dessinent les lumières de Franck Michallet et la vidéo 

de Bastien Capela, les comédiennes évoluent de 

façon chorégraphique, composant de belles images 

qu’unifient les couleurs des costumes et la répéti-

tion des accessoires. Toutes parviennent à donner 

à leurs rôles une épaisseur et un intérêt véritables et 

les récits, poignants ou drôles, dressent un portrait 

complet du statut des femmes aux prises avec les 

diktats d’une société machiste et corrompue. Si tou-

tes les interprètes de la pièce font preuve d’un vrai 

et émouvant talent dans cette pièce à la choralité 

harmonieuse, il faut saluer tout particulièrement le 

charisme de Linda Chaïb, qui interprète la mascotte 

de la bande, la jeune Samia au cœur d’artichaut, 

avec une force, une présence et un bagout formi-

dables. On peut regretter que la présence extérieure 

des hommes, agressifs et violents, soit traitée avec 

moins de soin et ne parvienne pas véritablement à 

suggérer que le havre de liberté du hammam est 

menacé par ceux qui l’assiègent. Cela étant, le spec-

tacle parvient à équilibrer avec élégance émotion et 

humour et constitue un bel hommage à l’art d’être 

femme par temps lourd…

Catherine Robert

à mon âge, je me cache encore pour fumer,  

de Rayhana ; mise en scène de Fabian Chappuis.  

Du 5 au 16 janvier 2010. Du mardi au samedi à 

20h30 ; le samedi à 16h. Maison des Métallos,  

94, rue Jean-Pierre-Timbaud, 75011 Paris. 

Réservations au 01 47 00 25 20.

Une affaire de femmes.
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2010, millésime exceptionnel
C’est une grande saison pour la MC93 ! Après l’inoubliable cycle Lev Dodine, un théâtre d’art bouleversant d’intelligence et de sensibilité, 
la mc93 propose un très grand cru pour ce Standard Idéal 2010, avec des artistes audacieux venus d’Allemagne, de Catalogne, d’Argentine, 
d’Italie, de Hollande et de tous horizons, définissant le théâtre comme lieu de passion et de découverte.

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

Festival Le Standard Idéal, 7e édition,  

du 29 janvier au 19 février, à la MC93,  

1 bd Lénine à Bobigny. Tél. 01 41 60 72 72. 

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

propos recueillis / Patrick Sommier

« Le foisonnement  
du monde » sur la scène 
de la MC93
Pour l’édition 2010 du Standard Idéal, le directeur de la MC93 
a cherché à élaborer un festival toujours plus éclectique 
et exigeant.

« Il me semble que l’édition 2010 du Standard 

Idéal est l’une des meilleures que ce festival ait 

connu depuis sa création. Une édition extrême-

ment diversifiée, capable de toucher tous les 

publics sans pour cela jamais renier l’exigence 

absolue qui est la marque de notre travail à la 

MC93 : celle du théâtre d’art. Cette année, les 

artistes participant à ce rendez-vous internatio-

nal sont globalement plus jeunes, moins établis 

que les artistes des années précédentes. Leurs 

propositions sont très implantées dans notre 

époque. Elles explorent ce qui peut, dans nos 

sociétés, séparer les êtres humains, éclairent les 

rapports d’influence et de pouvoir qui décou-
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fasse confiance, qu’il accepte de prendre des 

risques, de partir à la découverte d’auteurs ou 

de metteurs en scène qu’il ne connaît pas. Car, 

lorsque l’on regarde la fréquentation du festival, 

on s’aperçoit que les spectateurs ont tendance 

à se diriger vers les classiques, vers ce qu’ils 

considèrent comme des valeurs sûres. Je trouve 

cela toujours dommage. J’aimerais qu’ils com-

prennent que cette empoignade avec les autres, 

cette confrontation avec l’ailleurs que constitue 

le Standard Idéal passe par une envie de se met-

tre en danger, de rompre avec son quotidien et 

ses habitudes. C’est cette relation-là au théâtre 

que nous cherchons à défendre. Une relation 

vitale, violente, essentielle qui - n’ayant rien à 

voir avec une quelconque forme de consomma-

tion - donne naissance à des expériences qui 

peuvent parfois marquer une vie.»
Propos recueillis par  

Manuel Piolat Soleymat

standard idéal 2010 à la mc93 • focus
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entretien / Daniel Veronese

Convertir les classiques 
en œuvres contemporaines
Après ses adaptations d’Oncle Vania et des Trois sœurs d’Anton 
Tchekhov, l’auteur et metteur en scène argentin Daniel Veronese 
se confronte à l’univers d’Henrik Ibsen. Il signe des versions 
contemporaines d’Une Maison de poupée et d’Hedda Gabler.

Quel sens donnez-vous au travail sur les 

classiques que vous réalisez depuis quel-

ques années ?

Daniel Veronese : Ce travail consiste à conver-

tir des pièces classiques en œuvres de théâtre 

contemporaines, des œuvres que nous n’avons 

pas - par purisme, par respect absolu de ce qui 

a été écrit et de ce qui est vénéré - à considérer 

sans émotion, de façon lointaine et sans empathie. 

Dans ces classiques, je change seulement ce qui 

me semble devoir l’être. Je ne cherche jamais à 

remanier un texte par principe ou par jeu.

Quel regard portez-vous sur Une Maison de 

poupée et sur Hedda Gabler ?

D. V. : Une Maison de poupée est un drame social 

qui a fait naître, à son époque, un nouveau regard 

sur la place de la femme dans la société. Un drame 

direct, avec peu de possibilités d’échapper au récit 

presque policier – ou délictueux – qu’il instaure. Un 

drame qui comporte une fin comme séparée du reste 

de la pièce. J’ai toujours pensé que la dernière scène 

d’Une Maison de poupée avait été écrite avant les 

autres. Tout paraît se mettre en place pour que Nora 

éclaire la question de la condition féminine. Hedda, 

au contraire, est une femme dont le fonctionnement 

est plus incompréhensible, la psychologie plus dif-

ficile à pénétrer. Il s’agit d’un personnage à la fois 

obscur et infantile. Ces deux femmes luttent pour ce 

qu’elles croient. Elles cherchent leur liberté : l’une en 

direction de la vie, l’autre de la mort.

La direction d’acteurs semble essentielle 

dans vos spectacles. Quel rapport entrete-

nez-vous avec l’art de l’interprétation ?

D. V. : La direction d’acteurs est la partie du théâtre 

qui m’intéresse le plus. Je travaille individuellement 

avec chacun des interprètes, à travers une atten-
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lent de la différence de races, de richesses, de 

sexes… 

Une empoignade  
avec les autres
C’est vraiment le foisonnement du monde 

qui s’exprime à travers cette nouvelle édition. 

J’aimerais que le public du Standard Idéal nous 

tion spécifique pour chacun. Car, je n’envisage pas 

les acteurs comme un groupe, même si au final le 

résultat doit être vu comme collectif. Chaque comé-

dien, étant une pièce importante de la machine-

rie collective, a ainsi besoin de soins particuliers. 

Tous les acteurs ne sont pas égaux. Tous n’ont 

pas la même expérience, ne s’expriment pas de 

la même façon. Il ne servirait à rien de s’adresser 

à eux d’une façon uniforme. Je m’appuie sur leurs 

différentes qualités et je prends en compte leurs 

éventuels défauts.

Entretien réalisé par Manuel Piolat Soleymat

Le Développement de la civilisation à venir, d’après 

Une Maison de poupée d’Henrik Ibsen, adaptation, 

mise en scène et scénographie de Daniel Veronese. 

Le 11 février, à 20h30. Tous les grands gouverne-

ments ont évité le théâtre intime, d’après Hedda 

Gabler d’Henrik Ibsen, adaptation, mise en scène et 

scénographie de Daniel Veronese. Le 13 février, à 

20h30. Spectacles en espagnol surtitré. Intégrales le 

13 à 20h30 et 14 février, à 15h30.

entretien / Karin Beier

Médée ou l’aliénation des 
hommes et des femmes
Avec quatre comédiens au jeu très physique, dont Maria Schrader 
dans le rôle-titre, la mise en scène de Karin Beier du texte de Franz 
Grillparzer (1791-1872) combine rigueur formelle et profondeur 
psychologique. Bouleversante modernité…

Pourquoi avez-vous choisi de mettre en 

scène le texte de Franz Grillparzer sur le 

mythe de Médée ? Quelles sont les spécifici-

tés de ce texte ?

Karin Beier : A la différence de beaucoup d’autres 

textes plus connus, celui de Franz Grillparzer n’a 

pas pour sujet la lutte ou la différence entre deux 

cultures mais plutôt l’aliénation des hommes et 

des femmes. Le problème essentiel de l’auto-

détermination et de l’autonomie de la personne 

humaine structure la pièce. Dès la première scène 

Médée décide de ce qu’elle veut faire - et fera par 

la suite. Ce thème traverse toute la trilogie.

L’inadaptation à un monde étranger est-elle 

un thème majeur de la pièce ?

K. B. : Ce qui m’a intéressée en premier lieu, ce 

sont les rapports homme-femme, père-fille, frère-

sœur, les rapports d’une famille aux relents d’in-

ceste et de culpabilité, ainsi que les questions de 

pouvoir politique et de structure économique. Les 

rapports avec le monde étranger ne sont traités 

de manière centrale que dans la troisième partie. 

Ils ne s’établissent qu’après la rupture des rela-

tions entre les personnages, qui rend plus facile la 

tentative de compréhension et d’assimilation à ce 

qui leur est étranger. Nous racontons une histoire 

dans laquelle les personnages font déboucher la 

lutte des sexes dans l’incompatibilité des cultures 

différentes.

Propos recueillis par Agnès Santi

La Toison d’Or, L’Invité, Les Argonautes, Médée, texte 

Franz Grillparzer, mise en scène Karin Beier, les 18 et 

19 février à 20h. Spectacle en allemand surtitré.

gros plan / La Flûte enchantée

opéra cosmopolite
Mario Tronco, fondateur de l’Orchestra di Piazza Vittorio, 
rassemblant à Rome des musiciens de tous horizons, réinvente une 
Flûte enchantée remarquablement festive et populaire.

« Nora et Hedda  
cherchent leur liberté : 
l’une en direction  
de la vie, l’autre  
de la mort. » Daniel Veronese

Voilà un spectacle en forme de fête musicale et 

chantée, populaire, joyeuse, incroyablement réus-

sie. Une fête qui en célébrant l’universalité si nuan-

cée de la musique et le pouvoir fédérateur de l’art 

vivant rend ridicules les replis identitaires frileux, les 

peurs diffuses de l’étranger, les chauvinismes de 

tout poil et les attendus artistiques convenus. Une 

fête qui rassemble des musiciens de toutes latitu-

des et longitudes, de Cuba au Mali, de la Hongrie 

à l’Equateur, de l’Argentine à la Tunisie, de l’Italie 

aux Etats-Unis, etc ! L’Orchestra di Piazza Vittorio 

est basé à Rome, et existe grâce à la volonté, au 

talent et au travail conjugués de ses participants, des 

atouts remarquablement efficaces qui ne doivent rien 

à une politique culturelle berlusconienne naufragée. 

Lors de la création du spectacle en juin 2009, Mario 

Tronco confiait : « L’idée de La Flûte enchantée est 

venue de Daniele Abbado, fils du célèbre chef d’or-

chestre Claudio. La particularité du spectacle, c’est 

d’imaginer les personnages de La Flûte dans la peau 

des musiciens de l’Orchestra di Piazza Vittorio. Nous 

avons imaginé que La Flûte était un opéra qui voya-

geait à travers les pays des musiciens – en Afrique, 

au Brésil, en Inde… – , non comme un opéra écrit 

mais comme un opéra oral. Lorsque quelque chose 

passe de bouche à oreille, il se transforme, et nous 

avons donné corps et voix à ces transformations. 

L’orchestre est donc orchestre et personnages. »

Unité quasi miraculeuse
Les parties les plus chantantes ont été privilégiées. 

Et les airs acquièrent ainsi une sorte de saveur 

populaire comme s’ils s’échappaient des pays 

d’origine des musiciens, faisant émerger une unité 

quasi miraculeuse qui évite les pièges du folklore 

comme ceux de la juxtaposition. Solo de tablâ de 

l’Inde, mélodie chantée au Oud, chant des violons, 

son d’une kora africaine… s’immiscent naturelle-

ment dans la partition. Comme si une transmission 

orale nourrie de mémoire et d’histoires avait plus 

ou moins subrepticement remodelé les airs, non 

pas pour souligner leur virtuosité ou leur inventi-

vité, mais bien pour exalter la féerie et l’onirisme 

de la fable. Papageno est un griot du Sénégal, le 

prince Tamino un percussionniste cubain, Pamina, 

Anglaise et folk singer, Sarastro est équatorien et 

joue de la flûte des Andes. Quant à la Reine de la 

nuit, l’Italienne Petra Magoni, phénomène vocal, 

lui donne vie avec souveraineté. La Flûte est l’un 

des opéras les plus joués au monde, mais vous 

l’entendrez là comme jamais !

Agnès Santi

La Flûte enchantée, d’après Mozart, par l’Orchestra 

di Piazza Vittorio, direction artistique Mario Tronco,  

les 29 et 30 janvier à 21h et le 31 à 15h30.©
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gros plan / 2666

la désintégration  
d’une société
Alex RigolÁ, directeur du Théâtre Lliure à Barcelone, adapte pour la 
scène le roman inclassable du chilien Roberto BolaÑo, monumental 
et fascinant jeu de pistes empoisonné par le mal.

Médée quitte tout pour Jason. Comment 

intervient l’amour dans l’histoire ?

K. B. : Il faut connaître les antécédents de Médée, 

son innocence, sa liberté et sa confiance, avant 

le déclenchement de la tragédie. Nous savons à 

combien de choses Médée renonce en faveur de 

cet amour auquel elle s’adonne tout entière. Elle 

quitte tous ses repères, sa famille et son pays. Cet 

amour est hautement destructif. Jason comme 

Médée considèrent l’amour comme la renonciation 

au droit naturel à disposer d’eux-mêmes. L’amour 

semble réduire l’autonomie des protagonistes ou 

la mettre en question.

« Le problème  
essentiel de  
l’autodétermination 
et de l’autonomie  
de la personne 
humaine structure  
la pièce. » Karin Beier

Subjugué par cette écriture labyrintique, Alex 

Rigolá a relevé le défi considérable de son adap-

tation à la scène. Roman posthume inachevé 

monumental du Chilien Roberto Bolaño (1953-

2003), 2666 reprend des thèmes familiers de 

l’auteur : la nécessité d’écrire et le mal, l’errance 

(lui-même vécut en exil quasiment toute sa vie), 

les tumultes de l’Histoire et l’impossibilité des uto-

pies. Une œuvre foisonnante en cinq parties bien 

distinctes où abondent les récits dans le récit, les 

passerelles entre les lieux et les époques, et des 

personnages mystérieux, du journaliste enquêteur 

face à la barbarie à l’écrivain allemand Archimboldi 

(comme son nom ne l’indique pas…). « Parfois on 

a besoin de prendre de la distance pour pouvoir 

voir les choses. Ce roman prend cette distance 

pour montrer ce qu’il y a de pire en nous-mê-

mes, non pas comme des personnes mais comme 

société », confie le jeune metteur en scène. Dans 

le roman, la ville maudite de Santa Teresa au Mexi-

que constitue un élément essentiel, une vision du 

pire où l’humanité se désintègre.

Meurtres non élucidés
Théâtre de meurtres atroces et point d’ancrage 

effarant dans un monde chaotique, où échouent 

progressivement les personnages, cette localité 

s’inspire de la ville mexicaine de Ciudad Juarez, 

bien réelle, où les massacres de plus de trois 

cents femmes ne furent jamais élucidés. La mise 

en scène utilise d’ailleurs du matériel rapporté du 

Mexique (photos…), ce qui souligne avec acuité la 

véracité de l’histoire. La pièce maintient la structure 

en cinq parties. « Dans la première, l’idée est d’or-

ganiser une conférence où les participants sont les 

quatre protagonistes de l’histoire, professeurs de 

littérature à la recherche d’un écrivain disparu : ils 

commencent en la racontant de manière neutre, 

mais lentement s’impliquent de plus en plus. La 

deuxième partie a quelque chose de David Lynch, 

à cause de quelques faits paranormaux, surnatu-

rels ou étranges qui arrivent (…). Dans la troisième 

partie nous voulons faire une sorte de roman noir 

ou comme un film du cinéma noir. La quatrième 

est un oratorio avec douze voix qui récitent les 

noms des morts. Et dans la cinquième, l’idée est 

de retourner à une narration où le théâtre d’objets 

aura une certaine importance. Il s’agit de raconter 

l’histoire d’Archimboldi comme un grand carrou-

sel de la vie. » Toute la créativité d’un metteur en 

scène et de son équipe affronte ainsi le texte et le 

transpose sur le plateau… A découvrir !

Agnès Santi

2666, de Roberto Bolaño, adaptation Pablo Ley,  

Alex Rigolá, mise en scène Alex Rigolá,  

du 11 au 13 février à 18h et le 14 à 14h30.  

Spectacle en espagnol surtitré.

Piturrino  
fa de músic
Le catalan Carles Santos offre un 
nouvel opus de son inventive fantaisie.
Turbulent extravagant, iconoclaste récidiviste 

volontiers chahuteur de bonnes manières, Carles 

Santos trace depuis 40 ans le sillon entêté d’une 

œuvre résolument libertaire. Pianiste de formation, 

compositeur, chef d’orchestre et metteur en scène, 

mais aussi photographe et cinéaste, l’artiste cata-

lan poursuit à plaisir ses expérimentations fron-

deuses et voyageuses, passant du théâtre musi-

cal au cabaret, de la cantate au cirque et autres 

libertinages scéniques. Baroque ou minimaliste, 

tonal ou atonal, agitateur néo-dadaïste autant que 

raffiné provocateur, Carles Santos allie musique 

contemporaine, ironie ludique et fantaisie scanda-

leuse. Dans son nouvel opus, créé avec le « Grup 

Instrumental Barcelona 216 » qui l’accompagne 

depuis 25 ans, il explore toute la richesse de la 

composition. Concert pour un quatuor à cordes, 

cinq cuivres et deux percussions délirantes, Pitur-

rino fa de músic pousse la musique aux limites et 

revendique un art tout à la fois populaire et savant, 

audacieux et joyeux.� Gw. David

Piturrino fa de músic, conception, direction et  

musique originale de Carles Santos, avec BCN216,  

le 3 février, à 20h30.

Blackface
La troupe néerlandaise grime 
les clichés de l’Amérique 
ségrégationniste dans une pièce 
musicale joyeusement insolente.
Orkater, soit « orkest » et « theater » fondus en un 

seul mot pour sceller l’alliage intime de la musique 

et du théâtre au cœur de la scène. Fondée dans les 

années 70 par une bande indisciplinée de jeunes 

musiciens, plasticiens et comédiens hollandais, la 

compagnie revendique toujours la liberté farouche 

et l’impertinence joyeuse en guise de mire program-

matique. Aussi critique sur l’establishment du théâ-

tre que sur la société établie, elle a bâti un répertoire 

non conforme au gré de productions. Créé en mars 

2009, Blackface ne déroge pas à cette ligne de 

conduite. Orkater brode une pièce drôlement inso-

lente sur la trame de Brasil, roman du grand écrivain 

américain John Updike. Les auteurs et metteurs 

en scène reprennent le fil de l’intrigue, tiré de la 

tragique légende de Tristan et Iseult : Tristao, jeune 

noir miséreux, rencontre Isabel, blanche de la riche 

bourgeoisie promise à un homme de son milieu. 

Liés par l’amour fou mais irrémédiablement séparés 

par leurs différences tatouées à même la peau, les 

amants s’enfuient et endurent la pauvreté, la faim 

et la violence… Déjouant le mélo larmoyant à coups 

de chansons bien relevées, Orkater déplace la fable 

dans l’Amérique ségrégationniste dont il manipule 

les clichés pour en montrer toute la poisseuse et 

tenace survivance. Les comédiens mènent l’histoire 

à bon train et détournent activement la tradition du 

« Blackface », théâtre populaire au xixe siècle où 

les Blancs se barbouillaient le visage pour moquer 

les Noirs. Entre cabaret et musical, folklore yan-

kee, gospel, country et boniment de foire, la troupe 

s’amuse des stéréotypes et pointe le racisme pro-

fond, le désir muselé par les convenances, les 

hypocrisies sociales, les brutalités conjugales, le 

pouvoir de l’argent, la quête et la force de l’amour… 

Autant de réalités encore couramment incrustées 

dans le quotidien.� Gw. David

Blackface, d’après John Updike, mise en scène  

de Vincent van Warmerdam et Michel Sluysmans,  

les 4 et 5 février à 20h30, le 6 février à 19h et le  

7 février à 17h30. Spectacle en néerlandais surtitré.

Woyzeck
Le spectacle du jeune metteur en 
scène David Bösch, joué une seule 
fois en 2008 à Bobigny, est 
aujourd’hui repris. Fait rare mais 
justifié par une mise en scène d’une 
grande intensité dramaturgique.
David Bösch, qui a présenté en octobre dernier à la 

MC93 une Nuit des Rois brillante, savoureusement 

grotesque et décadente, revient avec Woyzeck, 

chef-d’œuvre inachevé de Georg Büchner (1813-

1837), dont l’aspect fragmentaire permet toutes 

les audaces et lectures. Fondé sur un fait divers de 

1821, le jeune soldat Woyzeck survit avec Marie et 

leur enfant illégitime, et lorsqu’il apprend qu’elle le 

trompe avec un tambour-major, il bascule dans la 

folie meurtrière. Personnage infiniment touchant, 

humble, accablé et piétiné par une société cor-

rompue, Woyzeck exprime une révolte tragique-

ment impossible et succombe à la violence. David 

Bösch combine dans sa mise en scène radicale et 

moderne une puissance visuelle évocatrice, une 

grande intensité émotionnelle et une tension dra-

matique exacerbée, rythmées par une bande son 

pertinente, puisant dans la culture pop. � A. Santi

Woyzeck, de Georg Büchner, mise en scène  

David Bösch, le 6 février à 21h et le 7 à 15h30. 

Spectacle en allemand surtitré.

Rencontre Théâtre  
populaire, tentative  de définition à 

l’heure des industries culturelles dominantes. 

Samedi 6 février à 15h30 à la MC93.
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La ménagerie de verre
T. Williams - J. Nichet  
> du 7 au 9 janvier

Obludarium
Théâtre des frères Forman 
> du 22 janvier au 6 février

La noce
B. Brecht - P. Pineau > du 16 au 19 février

Le legs  I 
Les acteurs de bonne foi
Marivaux - D. Géry > du 9 au 12 mars

À quelques pas d’elle
M. Nguyen - A. Garcia Sanchez
> du 26 au 31 mars

We are l’Europe Coproduction

J-Ch. Massera - B. Lambert 
> du 13 au 15 avril

Manca solo la domenica 
S. Grasso - L. Maglietta > les 4 et 5 mai

Épicycle
CirkVOST > du 19 au 23 mai

théâtre - cirque

Henri Texier Prévert Blues 
Coproduction

> le 15 janvier

Laurent Wagschal
Ensemble K 440
F. Chopin - R. Schumann 
> le 6 février

Rosenberg Trio
> les 12 et 13 février

Norah Krief Irrégulière 
L. Labé - P. Collin - F. Fresson 
> le 12 mars

Le Trio d’argent
El Horizonte > le 19 mars

Ensemble Aleph 
A. Stroë - B. Giner - B. Cavanna
> le 20 mars

Magma
> le 27 mars

Quatuor Ébène
W. A. Mozart - C. Debussy 
F. Mendelssohn > le 9 avril

Loïc Lantoine 
> le 10 avril

Manu Dibango
> le 21 mai

musiques

danse

Ashes
K. Augustijnen - Les Ballets 
C. de la B. > les 19 et 20 janvier

Songes Coproduction

B. Massin - Cie Fêtes galantes
> les 9 et 10 février

Traversées
K. Dubois - Ki productions 
> les 18 et 19 mars

Poussières de sang
Cie Salia nï Seydou 
> le 2 avril

L’homme à tête 
de chou
S. Gainsbourg - A. Bashung
J-Cl. Gallotta 
> les 26 et 27 mai

INITIATIVES

CONTEMPORAINES

INITIATIVES

CONTEMPORAINES

INITIATIVES

CONTEMPORAINES

Jeune public

Mamie Ouate en Papoâsie
J. Jouanneau - M-C. Le Pavec 
> les 5 et 6 janvier

100 kilos et ses éléphants
J-P. Viault - Cie L’Yonne en Scène
> les 26 et 27 janvier

Et si j’étais moi
C. Dreyfus 
> les 16 et 17 février

Aldebert Enfantillages 
> les 30 et 31 mars

Le cabinet
de curiosités Coproduction

F. Melquiot - C. Duchange 
> les 13 et 14 avril

La petite taupe
Z. Miler - O. Leroy - P-Y. Prothais 
> les 4, 5, 8 et 12 mai

JANVIER - JUIN
entretien / Cyril Teste

Reset :  
Errances identitaires
Tout effacer, rayer d’un trait définitif l’histoire d’une vie. 
Recommencer, ailleurs, autrement… Dans Reset, Cyril Teste et ses 
complices du Collectif MxM font résonner les questions identitaires 
et l’onde de choc de la soudaine disparition de l’autre.

Pourquoi vous intéressez-vous aux dispari-

tions volontaires et à l’amnésie identitaire ?

Cyril Teste : Près de 15 000 personnes « s’éva-

porent » chaque année en France, s’évadent de 

leur vie du jour au lendemain. Cette question de la 

disparition, de l’abandon, de l’effacement, touche 

mécanismes en jeu dans ces deux cas. Nous 

avons collecté des matériaux de travail à partir 

de documentaires et d’enquêtes journalistiques 

concernant les disparitions, et à partir d’études 

médicales, de témoignages sur l’amnésie iden-

titaire. Nous avons notamment collaboré avec le 

à l’être intime, en même temps qu’elle fait état de 

la société. Reset enlace deux histoires parallèles, 

celle d’un père qui décide de tout quitter sans 

laisser de traces et celle d’une personne atteinte 

d’amnésie identitaire, pathologie rare qui provo-

que l’oubli de tout ce qui se rapporte à sa propre 

biographie familiale. Ces deux parcours se rejoi-

gnent car ils sont liés à la perte du patronyme, à la 

mémoire défigurée. Dans une époque marquée par 

la quête de reconnaissance, par le désir de tout 

nommer, cataloguer, où l’identité doit être définie, 

que se passe-t-il quand on perd son nom ?

Quel a été le processus d’écriture ?

C. T. : Nous avons d’abord cherché à cerner les 

« Dans une époque 
marquée par la quête 
de reconnaissance, 
(…) que se passe-t-il 
quand on perd  
son nom ? » Cyril Teste

Dr Joël Monfort, psychiatre-psychothérapeute, 

praticien attaché à l’hôpital du Kremlin-Bicê-

tre, pour découvrir le concret de cette maladie 

pour ceux qui la vivent et pour leur entourage. 

Ensuite, les acteurs se sont nourris de ce réel 

là, s’y sont confrontés pour faire des improvisa-

tions sur scène et en extérieur. Nous avons aussi 

intégré le travail de la mémoire, avec ses oublis, 

ses éclats fugaces, ses réminiscences sélectives. 

Parfois, il ne nous reste d’une situation vécue que 

des bribes de mots, des couleurs, des bruits, 

des sensations. J’utilise tous ces matériaux, ces 

expériences et le processus même du souvenir 

pour écrire avec les différents éléments du pla-

teau, autant les paroles, les corps que les sons, 

les lumières ou les images vidéo. Le texte n’est 

qu’une composante du langage scénique. Il doit 

garder une part d’incomplétude où pourront se 

déployer les imaginaires.

Comment traitez-vous ces questions sur le 

plateau ?

C. T. : Bien qu’étayé sur des documents scien-

tifiques, Reset ne cherche pas à donner d’ex-

plications, mais simplement à traduire de façon 

sensible l’onde de choc que peuvent produire la 

soudaine disparition de l’autre ou la perte brutale 

de son identité. Comment reçoit-on l’absence 

inexpliquée, inexplicable ? Comment vit-on avec 

des manques ? Comment se construit-on hors de 

sa biographie, hors de sa fonction sociale ? Com-

ment se renommer quand on a perdu son nom ? 

La pièce tente de créer un espace de résonance 

pour ces questions-là, de faire écho à nos erran-

ces identitaires. Je crois qu’il faut parfois se laisser 

traverser par ces situations incompréhensibles, 

sans vouloir à tout prix expliciter. Il est un inters-

tice du secret qui constitue notre liberté absolue. 

Peut-être faut-il admettre que le contour des êtres 

est plus flou, plus nébuleux que les carcans iden-

titaires qu’impose la société…

Entretien réalisé par Gwénola David

Reset, texte et mise en scène de Cyril Teste,  

collaboration artistique de Joël Jouanneau,  

les 23, 24, 28, 29 et 30 janvier 2010, à 20h45  

sauf dimanche 17, à la Ferme du Buisson,  

allée de la Ferme, Noisiel 77448 Marne-la-Vallée. 

Rens. 01 64 62 77 77 et www.lafermedubuisson.com

Puis du 4 au 21 février 2010, à 20h, sauf samedi 19h 

et dimanche 16, relâche mardi et mercredi, 

au Théâtre Gérard Philipe, 59 boulevard Jules-Guesde 

93207 Saint-Denis. Rens. 01 48 13 70 00 et  

www.theatregerardphilipe.com

Reprise d’Electronic City, de Falk Richter,  

mise en scène de Cyril Teste, du 31 mars au  

11 avril 2010, au Monfort, 106 rue Brancion, 75015 

Paris. Rens. 01 56 08 33 88 et www.lemonfort.fr
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entretien / Eudes Labrusse

Entre polar et exploration 
de l’inconscient
L’auteur Eudes Labrusse, directeur du Théâtre du Mantois, met en 
scène avec Jérôme Imard son dernier texte Elias Leister a disparu, 
un thriller centré sur l’enfance et la recherche des origines.

Quelles thématiques structurent la pièce ?

Eudes Labrusse : La pièce se déploie comme 

un jeu de variations autour du mythe d’Oedipe. 

Mon écriture se fonde souvent sur des mythes 

comme le roi et la reine de Corinthe l’avaient 

caché à Oedipe. Dans la deuxième partie, Elias, 

plus âgé, est devenu soldat et est envoyé dans 

un pays du Sud où il va être confronté à un mas-

antiques. Les thèmes de l’enfance, des origines, 

du désir d’enfant, la problématique d’avoir ou non 

un enfant, m’ont intéressé, en jouant sur les réfé-

rences à Œdipe, le mythe par excellence sur ces 

thèmes. La pièce est construite en trois parties. 

Dans chacune, le personnage titre Elias Lester dis-

paraît. L’idée est de savoir pourquoi et comment 

il a disparu, et si on va le retrouver. Cette quête 

de la vérité et les principes du policier structurent 

la pièce. Dans la première partie Elias a dix ans 

et quitte son foyer familial en plein hiver. Sa fugue 

s’explique par le fait qu’il se rend compte qu’il a 

été adopté, une vérité cachée par ses parents, 

« La pièce se déploie 
comme un jeu  
de variations autour 
du mythe d’Oedipe. »

Eudes Labrusse

des origines fait écho à une recherche autour de 

l’inconscient, une notion centrale lorsqu’on évo-

que Œdipe.

Votre écriture s’apparente à une écriture 

romanesque…

E. L.  : Oui, très volontairement ! Je cherche à 

passer les frontières entre le théâtre et le roman. 

Chacun des six personnages se révèle en foca-

lisation interne, un principe romanesque. Mais 

la théâtralité se traduit par les différentes voix, 

construites en puzzle, qui se répondent. C’est 

un chœur qui raconte l’histoire. La scénographie 

joue sur des indices, des objets représentatifs, 

comme une espèce de table de reconstitution. 

Les personnages évoquent diversement des figu-

res maternelles ou paternelles, et parlent en utili-

sant le « vous », ce qui suppose une adresse au 

public, l’implique dans l’intrigue en l’invitant à se 

mettre à la place des personnages, et participe 

aussi d’un jeu entre les comédiens et leurs per-

sonnages. Tous les thèmes se croisent et s’entre-

lacent. Ce jeu d’entrelacement est symbolisé à la 

fin par cette jungle réelle ou rêvée dans laquelle 

Elias se perd. Des jeux d’aller-retour s’instaurent 

entre l’incarnation, l’émotion profonde du person-

nage, et une nécessaire distance puisqu’il n’est 

jamais dans le “je”. 

Propos recueillis par Agnès Santi

Elias Leister a disparu, de Eudes Labrusse, mise  

en scène Eudes Labrusse et Jérôme Imard,  

du 21 au 23 janvier à La Nacelle, rue de Montgardé  

à Aubergenville. Tél. 01 30 95 37 76. Et du 9 mars  

au 18 avril au Théâtre 13 à Paris. Tél. 01 45 88 62 22.
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LA FABRIQUE IMAGINAIRE
 ÈVE BONFANTI / YVES HUNSTAD

 L’INTÉGRALE

 La Tragédie Comique - du 14 au 21 janvier
 Du vent... des fantômes - du 23 au 27 janvier
 Au bord de l’eau - du 29 au 31 janvier
 Voyage - 1er épisode - du 5 au 7 février

THÉÂTRE DE L’OUEST PARISIEN
1 PLACE BERNARD PALISSY - 92100 BOULOGNE-BILLANCOURT
M° Ligne 10 - Station Boulogne-Pont de Saint Cloud
Parking rue du Parchamp à 5 mn du TOP

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

entretien / Jean-Claude Fall

Père : trop ou trop peu…
Jean-Claude Fall rassemble la troupe du Théâtre des Treize Vents 
dans Le Roi Lear et Richard III. Un diptyque confrontant deux figures 
paternelles antithétiques : la dévoration et l’absence.

Lear et Richard incarnent tous deux l’abus 

de pouvoir. Curieuse et actuelle coïnci-

dence…

Jean-Claude Fall  : En effet… (rires) Lear, ce 

roi qui se dépouille de tout en voulant tout gar-

der ressemble sans doute à beaucoup de gens 

de nos métiers, et l’histoire de Richard, cet 

homme prêt à tout hors de toute légitimité peut 

faire penser à des événements récents ou des 

personnages contemporains… Nous en jouons 

d’ailleurs dans Richard III en inventant des pas-

sages improvisés en rapport avec l’actualité. 

Cette histoire d’un petit jeune en politique qui 

s’acoquine avec les puissants, trahit, achète 

le silence de sa femme, est sans doute encore 

possible aujourd’hui…

Comment ce projet de diptyque est-il né ?

J.-C. F.  : A l’origine, je voulais faire une trilo-

gie autour de la figure paternelle  : Lear, le père 

dévorateur de ses enfants qui les étrangle et les 

tue, Richard III avec, en creux, le père absent qui 

débouche sur la guerre entre les frères autour 

de l’héritage et de la légitimité, et, en troisième 

volet, Jules César où le père est tellement présent 

qu’on ne peut s’en débarrasser qu’en le tuant. 

Mais le travail sur Jules César m’aurait pris trop 

de temps et je l’ai vu monté par des Hollandais 

en un projet qui m’a fait penser à ce que je vou-

lais faire. Je n’ai donc conservé que les deux 

premiers tableaux.

Quelles différences entre ces deux pièces ?

J.-C. F.  : L’écriture d’abord : très épurée dans 

Le Roi Lear, luxuriante, foisonnante et excessive 

lumières et la même troupe. Nous avons travaillé 

les deux pièces en même temps, nous immer-

geant en même temps dans leurs deux univers.

Pourquoi avez-vous choisi d’interpréter 

Lear ?

J.-C. F. : Il est compliqué de trouver un Lear. C’est 

d’autant plus compliqué dans mon théâtre qui 

suppose un grand engagement physique. Il ne me 

fallait pas un Lear trop vieux. Je ne trouvais donc 

personne pour incarner cette figure. Or, je venais 

de jouer Fin de Partie avec beaucoup de plaisir et 

de succès. Hamm et Lear sont des personnages 

qu’on compare souvent. C’est ce qui m’a conduit 

à choisir de jouer Lear, ce qui n’a vraiment été 

dans Richard III. Ensuite, le fait qu’on est à deux 

endroits très différents de la littérature : d’un côté 

un conte initiatique, de l’autre une pièce politique. 

J’ai réalisé avec Le Roi Lear un travail plus clas-

sique et avec Richard III un travail très contem-

porain où la technique et les références sont 

empruntées à aujourd’hui. Ces deux tableaux 

s’opposent tout en s’éclairant. D’où l’idée du dip-

tyque déclinant le même décor avec les mêmes 

« J’ai réalisé avec  
Le Roi Lear un travail 
plus classique et avec 
Richard III un travail 
très contemporain. »

Jean-Claude Fall

possible qu’au sein de cette aventure de troupe. 

Hors de ce contexte de confiance, je n’aurais pas 

pu le faire.

Dans quel ordre conseillez-vous de décou-

vrir ces deux mises en scène ?

J.-C. F. : L’une peut aller sans l’autre mais c’est 

dommage. Jouer les deux pièces en continuité 

était difficile car elles sont presque l’envers l’une 

de l’autre. L’idée de l’alternance est venue de là. 

S’il y a un spectacle que je préfère, c’est Richard 

III car son écriture scénique est très belle. Je 

crois qu’il faut voir dans l’ordre Le Roi Lear puis 

Richard III. D’abord le conte puis l’histoire vio-

lente et contemporaine. Le conte pourrait paraître 

suranné après Richard III. Commencer par le conte 
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est musicalement plus juste que de commencer 

fortissimo. Telle est ma préférence mais on peut 

les voir dans l’autre sens !

Propos recueillis par Catherine Robert

Le Roi Lear et Richard III, de William Shakespeare ; 

mise en scène de Jean-Claude Fall. Du 4 au  

31 janvier 2010.  

Le Roi Lear : Les 4 ; 5, 15, 16, 19, 20, 29 et  

30 janvier à 19h30 ; les 7 et 21 à 19h ;  

les 17 et 31 à 16h.  

Richard III : les 8, 9, 12, 13, 22, 23, 26 et 27 janvier  

à 19h30 ; les 14 et 28 janvier à 19h ; les 10 et  

24 janvier à 16h. Théâtre des Quartiers d’Ivry-Théâtre 

d’Ivry Antoine-Vitez, 1, rue Simon-Dereure, 94200 

Ivry-sur-Seine. Réservations au 01 43 90 11 11. 

Reprise de Richard III au Théâtre de Laval  

le 5 février à 20h30 et au Cratère d’Alès le 9 février  

à 20h30. Reprise du Roi Lear au Cratère d’Alès  

le 10 février à 20h30 et le 11 à 19h.

sacre d’enfants soldats. Il déserte et disparaît une 

seconde fois. Dans la troisième, comme dans une 

mise en scène de l’inconscient, la pièce bascule 

dans un monde irréel, onirique. Elias disparaît alors 

qu’il n’existe plus que dans le rêve de son amour 

d’enfance, qui essaie de le retrouver. La recherche 
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c i r q u e  >  7 ,  8 ,  9 ,  1 0 ,  1 1  e t  1 2  j a n v i e r
Cirque Plume L’Atelier du Peintre

t h é â t r e  >  1 9 ,  2 0 ,  2 1  e t  2 2  j a n v i e r
Michel Vinaver � Oriza Hirata � Arnaud Meunier
Tori no tobu takasa

f a d o  >  2 3  j a n v i e r
Cristina Branco Kronos

d a n s e  >  2 8 ,  2 9  e t  3 0  j a n v i e r
José Montalvo � Dominique Hervieu
Good Morning, Mr Gershwin

m u s i q u e  >  2  f é v r i e r
Orchestre National d’Île de France
Parfums andalous

s h o w  >  5  e t  6  f é v r i e r
Philippe Decouflé Cœurs croisés

t h é â t r e  >  1 7  f é v r i e r
Judith Depaule Même pas morte

t h é â t r e  >  1 7 ,  1 8 ,  1 9  e t  2 0  f é v r i e r
Christophe Honoré Angelo, tyran de Padoue

j a z z  >  1 3  m a r s
Soirée Nouvelle Orléans
m u s i q u e  >  1 6  m a r s
Sonia Wieder-Atherton 
Au commencement Monteverdi II

d a n s e  >  1 9  e t  2 0  m a r s
Mourad Merzouki Agwa / Correria

t h é â t r e  >  2 3 ,  2 4  e t  2 5  m a r s
Thierry Roisin Montaigne

o p é r a  >  2 6  e t  2 7  m a r s
Telemann � Opera Fuoco � David Stern
Orpheus
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« J’attaque au vitriol 
de l’humour la dure 
carapace dont sont 
faits certains clichés. »

Fellag
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Marianne Epin et Fellag dans Tous les Algériens sont des mécaniciens. 

critique ¶
Les Joyeuses Commères  
de Windsor
Le metteur en scène espagnol Andrés Lima signe l’entrée au répertoire 
de la Comédie-Française des Joyeuses Commères de Windsor, de 
William Shakespeare. Il crée une comédie haute en couleur qui peine 
à révéler l’humain derrière les figures de théâtre.

La tradition dit que c’est suite à une représen-

tation d’Henry IV que la reine Elisabeth Ière 

d’Angleterre aurait émis le souhait de voir le 

personnage de Sir John Falstaff tomber amou-

reux. Soucieux de satisfaire la souveraine, c’est 

pour elle que William Shakespeare aurait décidé 

Raffaelli) tente de séduire, simultanément, deux 

bourgeoises fortunées (Catherine Sauval et 

Cécile Brune). S’apercevant de la duplicité de 

Falstaff, les deux amies décident de se jouer de 

cet homme maladroit, planifiant un stratagème 

visant à le ridiculiser publiquement. Pour l’en-

Bruno Raffaelli (Falstaff) et Catherine Hiegel (Madame Pétule), dans Les Joyeuses Commères de Windsor.

de créer une seconde pièce faisant intervenir 

ce bon vivant menteur et débauché. L’auteur 

donna ainsi naissance aux Joyeuses Commè-

res de Windsor, une comédie aux forts accents 

de farce au sein de laquelle le grand et gros 

seigneur ( interprété, aujourd’hui, par Bruno 

trée au répertoire de la Comédie-Française de 

ces Joyeuses Commères, le metteur en scène 

Andrés Lima a élaboré une représentation ambi-

tieuse et pleine d’entrain. Une représentation 

pourtant inégale, qu’il explique avoir conçue à 

partir des acteurs et de leur jeu.

De l’univers de Bruegel  
l’Ancien à celui  
de Jérôme Bosch :  
une comédie picturale
Si les Comédiens Français sont en effet placés 

au centre de cette mise en scène, c’est l’uni-

vers esthétique composé par la scénographie 

de Beatriz San Juan, les costumes de Renato 

Bianchi, les lumières de Dominique Borrini et 

les maquillages de Cécile Kretschmar qui repré-

sentent le véritable point fort de ce spectacle. 

On se croirait, par moments, devant tel tableau 

de Bruegel l’Ancien, ou tel autre de Jérôme 

Bosch. A l’intérieur de cette très belle atmos-

phère de trognes, de chahut et de singeries, 

de refrains et de risées, les interprètes com-

mencent par convaincre. Ainsi, au travers de 

codes de jeu typés mais justes, truculents mais 

tenus, ils parviennent tout d’abord à incarner 

avec beaucoup de réussite les protagonistes de 

cette société provinciale (Catherine Hiegel, en 

Madame Pétule, est remarquable). Les énergies 

des comédiens circulent, se répondent, formant 

alors une troupe joyeuse et virtuose. Mais peu 

à peu, ce souffle commence à s’infléchir, lais-

sant la place à des excès de cabotinage, à des 

figures perdant en profondeur et même, par-

fois, en vérité. Quel dommage ! Car, au final, la 

représentation d’Andrés Lima n’aura pas réussi 

à donner la pleine mesure d’une humanité qui 

– derrière Falstaff et les personnages hauts en 

couleur qui l’entourent – exprime dans Les Com-

mères de Windsor certaines de ses plus piquan-

tes ambivalences.

Manuel Piolat Soleymat

Les Joyeuses Commères de Windsor,  

de William Shakespeare (texte français de  

Jean-Michel Déprats et Jean-Pierre Richard) ;  

mise en scène d’Andrés Lima. En alternance du  

5 décembre 2009 au 2 mai 2010. Matinées à 14h00, 

soirée à 20h30. Comédie-Française, Salle Richelieu, 

place Colette, 75001 Paris. Renseignements et 

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

ou sur www.comedie-francaise.fr
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jeudi 28 à 19h
vendredi 29 à 20h30

  Le 29 janvier à 19h30, navette 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
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les 28 et 29 janvier

d’après Par-dessus bord de Michel Vinaver (version hyper-brève)
mise en scène Arnaud Meunier
adaptation et collaboration artistique Oriza Hirata

spectacle en japonais et en français surtitré

THÉÂTRE JEAN-VILAR
VITRY-SUR-SEINE
29> 31 janvier

www.theatrejeanvilar.com
01 55 53 10 60

À 10 mn de Porte de Choisy.
NAVETTE depuis Paris

les 29 et 30.

coproduction Théâtre des Treize Vents CDN de Montpellier Langue-
doc-Roussillon. La Cie est subventionnée par le Ministère de la
Culture / DRAC Languedoc-Roussillon, la Région Languedoc-Rous-
sillon et la Ville de Montpellier. Avec l’aide de la SPEDIDAM.
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critique ¶
La Pierre
L’auteur allemand Marius von 
Mayenburg gratte le brillant 
vernis du passé pour creuser au 
cœur des fissures de la mémoire 
et dévoiler le soubassement 
des légendes familiales. Il pose 
pour aujourd’hui la question 
du poids de l’histoire et de la 
transmission.

1993, quelque part dans l’Allemagne qu’on disait 

naguère de l’Est. Whita, sa fille Heidrun et sa 

petite-fille Hannah retrouvent la maison de famille 

après quarante ans d’exil à l’Ouest. La réunifica-

tion et les lois de restitution leur ont rendu ce bien. 

Le passé gît tranquillement, rangé sous les draps 

opaques du présent, attendant que le quotidien 

reprenne son cours. A peine tentent-elles de s’ins-

taller que les ombres d’hier maraudent alentour, 

s’échappent de l’hagiographie officielle, bientôt 

cognent au visage et s’enfoncent au cœur des 

fissures du souvenir, jusqu’à faire éclater les join-

tures du temps et libérer les éclats d’existences 

en quête de leurs histoires. Les images resurgis-

sent par fragments, vacillent entre les années, de 

1993 à 1935, quand Whita et son époux Wolfgang 

rachetèrent cette belle demeure à des Juifs bannis 

par les lois de Nuremberg, de 1945 lors de la mort 

de Wolfgang en pleine déroute allemande à 1953 

au moment de la fuite à l’Ouest ou encore à 1978, 

lors d’une visite impromptue pour revoir la maison 

devenue logement communautaire. 

Comment construire une vie 
sur le mensonge ?
Peu à peu, la bâtisse livre ses secrets et dévoile 

les indices ignominieux d’une réalité soigneu-

sement cachée derrière le glorieux cliché d’une 

résistance héroïque. Whita a bâti une légende à 

force d’omissions et de fabulations, plâtrant à 

la va-vite de « menus » mensonges pour répon-

dre aux pourquoi de sa fille Heidrun, la proté-

ger, pour oublier aussi et faire face à l’avenir. 

Voilà maintenant que s’écaille le brillant vernis 

qui lissait le passé, qu’il va falloir assumer… 

Né en 1972, Marius von Mayenburg pose pour 

aujourd’hui la question de la mémoire d’un pays, 

d’un peuple, de son poids dans la construc-

tion de l’identité individuelle et collective. Il ne 

brosse pas une fresque historique mais explore 

l’histoire à travers trois générations de femmes. 

Il fouille les cauchemars de Whita, les illusions 

d’Heidrun, mais surtout le regard d’Hannah, tur-

bulente ado qui hérite de cette « pierre » malgré 

elle. L’auteur allemand bouscule la chronologie, 

enchevêtre les temps comme autant de scènes 

enfouies, refoulées, qui soudain se rappellent 

à la mémoire. Il montre des êtres aux prises 

avec la vie, ni franchement salauds, ni vraiment 

innocents, simplement composant avec leurs 

ambitions sociales, leurs exigences et leur déni 

de la vérité. Sans juger ni pour autant éluder les 

Whita (Edith Scob) assaillie par les images du passé.

responsabilités. Bernard Sobel met en scène 

cette pièce chorale comme l’espace mental de 

Whita, orchestrant les glissements de temporali-

tés par un ciel de chiffres en néons qui marquent 

les ans. Efficace, la dramaturgie délivre tous 

les thèmes cousus au revers des mots. Édith 

Scob, agitée au risque de forcer vers l’hystérie 

démonstrative, l’inquiétante Anne Alvaro, l’im-

pétueuse Priscilla Bescond, l’anxieuse Claire 

Aveline, la dérangeante Anne-Lise Heimburger 

et l’hésitant Gaëtan Vassart portent ensemble la 

partition. Reste encore à ajuster un peu les voix 

pour que la musique advienne.

Gwénola David

La Pierre, de Marius von Mayenburg, traduction  

de René Zahnd, mise en scène de Bernard Sobel,  

du 22 janvier au 17 février 2010, au Théâtre national 

de la Colline, 15 rue Malte-Brun, 75020 Paris.  

Rens. 01 44 62 52 52 et www.colline.fr. Texte publié 

aux éditions de L’Arche. Spectacle créé et vu au 

Théâtre Dijon-Bourgogne. Durée : 1h15.
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entretien / Fellag

Regards franco-algériens
Après avoir créé Tous les Algériens sont des mécaniciens au Théâtre 
du Rond-Point, Marianne Epin et Fellag partagent aujourd’hui la 
scène du Théâtre des Bouffes Parisiens. L’auteur et comédien 
d’origine algérienne nous éclaire sur les principales inspirations 
de son univers d’écriture.

Sur quoi se fondent les textes que vous écri-

vez pour la scène ?

Fellag : Il y a en filigrane dans toutes les histoires 

que je raconte, l’éternelle absurdité des situa-

tions de toutes sortes auxquelles sont confrontés 

les Algériens. Mais, comme l’Algérien n’a pas le 

monopole de la « mal-vie » et qu’il partage la plu-

part de ses travers avec l’ensemble de l’humanité, 

de manière symbolique, les sentiments d’une 

société qui traverse des temps difficiles, ainsi que 

les mécanismes de défense qu’elle déploie pour 

vivre ou survivre.

Vos spectacles comportent une véritable 

dimension sociale, voire politique…

F. : Le théâtre travaille sur le matériau humain. 

j’essaie de trouver le fil qui le relie à l’universel. 

Nous sommes au théâtre, donc dans un monde 

sublimé, transcendé, un laboratoire de recherches 

en fantasmagories qu’il ne faut surtout pas pren-

dre au premier degré. Si le théâtre veut donner du 

monde une vision au premier degré, il s’éloigne 

de sa mission. Je suis d’abord et avant tout un 

comédien qui raconte un peuple qui l’inspire et 

le nourrit. Je m’amuse à dévoiler au spectateur, 

du temps qui y règne et que je m’amuse à faire 

souffler dans mes spectacles. Mais, sans jamais 

que ce soit directement politique. Je m’intéresse 

beaucoup aux regards que les Français portent 

sur les Algériens et que les Algériens portent sur 

les Français.

Qu’est-ce que révèlent ces regards ?

F.  : Ces regards de « chiens et chats » sont le 

produit de 130 ans de colonisation, mais aussi 

de 100 ans d’immigration. Ils sont ancrés dans 

notre conscient et notre inconscient collectifs. Il 

y a de l’électricité dans l’air entre nous. On peut 

se brûler les doigts au moindre écart. Si j’explore 

ces relations, ce n’est pas par amour du danger, 

mais parce que c’est là qu’il faut aller si l’on veut 

éteindre l’incendie et crever l’abcès. L’humoriste 

C’est son essence. L’humain, lui, est travaillé 

quotidiennement par le politique et il est façonné 

par les conditions sociologiques dans lesquel-

les il évolue. Il est le fruit de ces conditions. Sa 

psychologie, ses rêves, ses fantasmes, ses colè-

res, son espoir, en dépendent. Mon écriture ne 

serait pas crédible si elle ne tenait pas compte de 

tout cela. Et comme aujourd’hui, je vis, travaille 

et crée en France, ma vision s’imprègne de l’air 

américain Lenny Bruce a dit un jour : « Je répéte-

rai le mot nègre autant de fois qu’il le faut, jusqu’à 

le rendre exsangue de toute pensée raciste ». 

J’essaie, à mon échelle et pour leur échapper, 

de m’amuser avec les clichés que les autres ont 

de nous, que nous avons sur nous-mêmes, et 

aussi que nous avons sur les autres. J’attaque 

au vitriol de l’humour la dure carapace dont sont 

faits certains clichés.

Entretien réalisé par Manuel Piolat Soleymat

Tous les Algériens sont des mécaniciens,  

de Fellag ; mise en scène de Marianne Epin et Fellag. 

A partir du 21 janvier 2010. Du mardi au samedi  

à 21h00, le dimanche à 15h00. Théâtre des  

Bouffes parisiens, 4, rue Monsigny, 75002 Paris. 

Réservations au 01 42 96 92 42.
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entretien / Ève Bonfanti et Yves Hunstad

Quand le théâtre  
se joue du théâtre

commençons à écrire un projet comme on se 

lance dans un voyage, dans la passion d’inven-

ter quelque chose. Nous restons des artisans 

en dehors d’un système. Nous nous laissons 

le temps de construire, de comprendre ; nous 

laissons le temps à l’aléatoire de la scène. Un 

peu comme des scientifiques qui ne connaissent 

pas les choses qu’ils cherchent mais qu’ils vont 

pourtant trouver.

Pourquoi cette rétrospective de vos 

œuvres ?

Y. H. : C’est un désir né il y a deux ans. C’est dans 

cet esprit que nous avons repris La Tragédie comi-

que que nous ne voulions plus jouer. Ces qua-

tre spectacles représentent toute notre aventure 

d’écriture à deux. Ca fait des années que nous 

voyageons et nous avions envie de recentrer notre 

énergie pour pouvoir rencontrer humainement le 

public avec l’histoire d’une écriture. Nous avons 

construit une histoire très intime avec le public 

qui a l’impression de revenir nous voir comme on 

revient manger chez des amis !

E. B. : Aujourd’hui, nous devons faire des choix 

artistiques. Comme nous n’avons qu’une très 

faible subvention, nous gagnons notre vie grâce 

aux tournées. Nous sommes donc tout le temps 

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

Théâtre de l’Ouest Parisien,  

1, place Bernard-Palissy (face au 87 de l’av. Jean-

Baptiste-Clément), 92100 Boulogne-Billancourt. 

Réservations au 01 46 03 60 44.  

Renseignements sur www.top-bb.fr

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

Comment vous êtes-vous rencontrés et com-

ment la Fabrique Imaginaire est-elle née ?

Ève Bonfanti : Nous nous sommes rencontrés 

au Théâtre National de Belgique, dans un spec-

tacle de Jo Dua. Chacun de notre côté, nous 

avions envie de ne pas entrer dans le système 

du théâtre conventionnel. Moi, j’avais commencé 

petite et j’avais ma dose des rôles qu’on assi-

gnait aux filles. Je n’avais pas l’impression d’une 

parole propre. Et Yves était très rétif à obéir aux 

conventions théâtrales. Nous nous sommes donc 

rencontrés dans ce désir de sortir des chemins 

balisés.

Pouvez-nous définir l’originalité de votre 

démarche ?

E. B. : Ce qui nous caractérise et qui nous inté-

resse, c’est la complexité des choses, la différence 

des points de vue : faire surgir qu’il n’y a pas une 

vérité, une histoire ou un point de vue mais plu-

sieurs, celui des acteurs, des personnages, des 

auteurs, du public, des éclairagistes et à chaque 

fois des conceptions différentes de la vie. Tous ces 

éléments composent comme un kaléidoscope. 

C’est pour cela aussi que nos spectacles jouent 

avec le temps.

Yves Hunstad  : Quant à la méthode, nous 

« Ce qui nous  
caractérise et qui 
nous intéresse, c’est 
la complexité des 
choses, la différence 
des points de vue. » 

Ève Bonfanti

sur les routes et nous n’avons plus le temps et 

l’espace pour créer. Nous avons besoin de nous 

poser quelque part et commençons à chercher une 

résidence dans un lieu avec lequel nous serions 

associés. Nous ne savons pas où. Ca peut être 

partout sur la planète mais pour pouvoir créer, il 

faut que nous n’ayons plus à faire les valises tous 

les deux jours ! C’est cela qu’Olivier Meyer a com-

pris et par respect pour notre histoire commune 

avec lui, c’est chez lui qu’il nous fallait concrétiser 

en premier ce projet.

Y a-t-il une continuité entre tous vos spec-

tacles ?

Y. H. : En les jouant, nous sentons la cohérence entre 

eux et c’est très beau ! Le public aussi le sent.

E. B.  : Les trois premiers spectacles forment 

une trilogie et présentent des points de vue dif-

férents sur les mécanismes du théâtre. Le qua-

trième vient comme un éclatement cosmique 

après exploration de l’anthropologie du théâtre : 

il se consacre davantage à l’être humain dans le 

temps et l’espace. C’est comme si nous avions 

commencé par trouver le carburant théâtral et 

ensuite construit la fusée pour un voyage sans 

limites. Nous pourrions faire désormais un spec-

tacle qui ne s’arrête jamais !

en compagnie de la fabrique imaginaire • focus
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Inclassables et originaux, inventifs et anti-conventionnels, Ève Bonfanti et Yves Hunstad sont parmi les 
artistes les plus passionnants de la scène contemporaine. Acrobates du verbe, jongleurs en paradoxes, athlètes 
métaphysiques, ils avancent en fildeféristes guillerets et malicieux au-dessus de l’abyme où ils mettent le 

théâtre. Le Théâtre de l’Ouest Parisien les accueille pendant un mois et offre pour la première fois l’intégrale des spectacles qu’ils ont 
fabriqués ensemble. Une occasion exceptionnelle à ne manquer sous aucun prétexte !

propos recueillis / Olivier Meyer

Fidélité et admiration
Olivier Meyer, le directeur du Théâtre de l’Ouest Parisien, accueille 
pour la première fois l’intégrale des œuvres d’Ève Bonfanti et Yves 
Hunstad. En ami et en admirateur fervent.

« Il y a entre nous une longue histoire de fidélité 

et d’admiration. Voilà dix ans, j’avais accueilli Du 

Vent… des fantômes au Théâtre de Paris. Depuis 

que je suis à Boulogne, j’ai présenté chaque sai-

son un de leurs spectacles. Cette année, pour 

la dernière saison de mon mandat, je présente 

l’intégrale comme pour rappeler et unifier ces 

propositions. Invités pendant près d’un mois, 

Ève et Yves présentent leurs spectacles par ordre 

chronologique. L’occasion de créer l’événement 

rejoint ici mon envie de les faire mieux connaître 

car, paradoxalement, malgré leur talent, je trouve 

qu’ils ne sont pas connus autant qu’ils le méritent. 

Il y a avec eux quelque chose qui relève du com-

pagnonnage. Ce métier, on le fait ensemble, dit 

souvent Yves : chacun a sa place mais ensemble. 

Ces artistes s’inscrivent dans le temps, ce qui est 

rare et précieux dans notre époque on l’on est 

toujours pressé. Ils se donnent le temps de mûrir 

leurs spectacles comme des artisans. Passer un 

mois au TOP leur laisse le temps de s’installer afin 

qu’ils ne soient pas posés dans la programmation 

comme on poserait un objet parmi d’autres. Pren-

dre ce risque avec des artistes, c’est aussi s’en-

gager auprès d’eux. Yves et Ève sont des êtres 

merveilleux et rares qui savent demeurer libres 

dans des contraintes très fortes. Ils ne trichent 

pas et font d’abord et avant tout ce qu’ils ont envie 

de faire. S’il fallait chercher une figure de l’artiste, 

je crois qu’ils l’incarneraient.»

La Tragédie comique
du 14 au 21 janvier
Premier spectacle de La Fabrique Imaginaire et 

véritable triomphe mondial lors de sa création, La 

naire : le temps et son irréversibilité, le présent et 

sa fugacité, autrui et sa fragilité, les apparences et 

leur paradoxale vérité, le langage et sa duplicité.

Au bord de l’eau
du 29 au 31 janvier
Fascinant voyage au centre de la création théâtrale, 

Au bord de l’eau navigue gaiement sur l’onde frémis-

sante dont la scène forme la berge. Les personnages 

arrivent et ne savent pas encore qui ils sont ni même 

s’il est question ou non de jouer un rôle. Le public 

accepte avec bonheur de devenir la victime d’une 

machination retorse, tout en chausse-trapes, où la 

représentation est à la fois l’objet et le lieu du spec-

tacle. On finit bientôt par tomber dans des pièges 

dont on n’avait même pas soupçonné l’existence. 

Avec une précision et une ingénuité diabolique,  

Bonfanti et Hunstad jouent les maîtres sorciers !

Voyage – 1er épisode
du 5 au 7 février
Différents personnages font se croiser le récit de leurs 

histoires dans les couloirs du temps. En un ensemble 

Tragédie comique jouent des impostures et des 

dévoilements de la représentation, de ses limites 

et de son infinité. Seul en scène, Yves Hunstad, 

en acrobate du verbe, invente un fabuleux per-

sonnage cosmique, humain, grave et fragile qui 

embarque le public dans la grande aventure de cet 

art mystagogue qu’est le théâtre. Cette pièce ori-

ginelle, d’autant plus précieuse à redécouvrir que 

Bonfanti et Hunstad avaient cessé de la montrer, 

est l’entrée idéale dans leur œuvre atypique.

Du Vent…  
des fantômes
du 23 au 27 janvier
Un trait de lumière, une minute de musique, un 

glouglou de cafetière suffisent pour moquer les 

attentes avec le panache assuré d’une maîtrise 

parfaite, au point que la confusion la plus totale 

s’installe dans l’esprit du public. Obligé de se lais-

ser aller à force de se faire avoir, on glisse avec 

plaisir entre les lignes d’une partition qui semble 

domestiquer le hasard. Ce spectacle tout en 

pépites drolatiques et brillantes traite des thèmes 

récurrents dans l’œuvre de La Fabrique Imagi-

d’interactions complexes et déroutantes, La Fabrique 

Imaginaire propose un théâtre quantique grisant et 

euphorisant dans lequel, comme dans la physique 

du même nom, la présence de l’observateur modi-

fie le phénomène observé. A la lisière du rêve, de la 

science, de la vie et de la mort, Voyage caracole dans 

les spirales de la conscience et du temps.

Catherine Robert

La Fabrique Imaginaire – L’Intégrale. Du 14 janvier au  

7 février 2010. Du mardi au samedi à 20h30 ; le dimanche 

à 16h. La Tragédie comique, du 14 au 21 janvier.  

Du vent… des fantômes, du 23 au 27 janvier. Au bord de 

l’eau, du 29 au 31 janvier. Voyage – 1er épisode, du 5 au 

7 février. Forfaits dégressifs : pour deux spectacles (36 €), 

trois spectacles (45 €) ou 4 spectacles (50 €).

Voyage

Au bord de l’eau

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.

Pourquoi avoir choisi de mettre en scène 

cette fameuse «  pièce écossaise  » ? 

Quelle est sa singularité parmi l’œuvre de 

Shakespeare ?

Declan Donnellan : Les deux dernières pièces 

que nous avons montées en anglais, Cymbeline 

sent que “ce qui est fait ne peut être défait”. Nous 

ne savons pas ce que cela signifie de poignarder 

à mort un vieil homme. 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 temporairement et au 

et Troilus et Cressida, furent des expériences 

enrichissantes mais difficiles d’un point de vue 

dramaturgique. 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 ! Macbeth 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 uni-

que 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 atro-

cités et les meurtres vendent beaucoup de jour-

naux, 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 ven-

dant du réconfort. Nous nous écrions alors : “Nous 

ne pourrions jamais faire cela !”  Dans Macbeth 

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 

une pièce sur un homme et une femme qui conspi-

rent pour commettre un crime mais j’ai changé 

d’avis. Je pense maintenant que Macbeth met à 

jour un homme et une femme qui lentement réali-

« 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

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 imagination. 

Shakespeare nous aide à imaginer par le prisme 

de l’imagination des Macbeth. 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 ?” 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 éprou-

ver 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 3 au 21 février 2010 à la Scène 

Nationale des Gémeaux, 49 av. Georges-Clémenceau, 

92330 Sceaux. Tél. 01 46 61 36 67.  

Site internet : www.lesgemeaux.com

parution juillet 2010
www.avignon-en-scenes.fr 
� Voir P. 40
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critique ¶
Une Maison de poupée  
et Hedda Gabler
Le metteur en scène argentin Daniel Veronese revient à la MC93 
Bobigny. Poursuivant son travail de réécriture de pièces classiques, 
il s’approprie Une Maison de poupée et Hedda Gabler de Henrik Ibsen. 
Un diptyque profondément vivant au sein duquel s’illustre un 
formidable groupe de comédiens.

El Desarrollo de la civilización venidera (Le dévelop-

pement de la civilisation à venir). Todos los gran-

des gobiernos han evitado el teatro intimo (Tous les 

grands gouvernements ont évité le théâtre intime). 

Voici les titres des deux spectacles que Daniel Vero-

nese présente cette année à la MC93, dans le cadre 

du festival Le Standard Idéal. Des titres qui viennent 

respectivement se substituer à deux autres : Une 

Maison de poupée et Hedda Gabler, pièces que le 

metteur en scène argentin a réinvesti, réalisant à 

partir d’elles un exercice de réécriture. Poursuivant 

le travail qu’il a initié, en 2005, avec l’œuvre d’An-

ton Tchekhov (il s’est emparé des Trois sœurs, puis 

d’Oncle Vania, spectacle programmé à Bobigny en 

2008), Daniel Veronese investit aujourd’hui l’œuvre 

de Henrik Ibsen et signe un diptyque composé de 

deux représentations jumelles. Des fausses jumelles, 

aux caractéristiques à la fois semblables et distinc-

tes, assimilables et complémentaires. Même décor, 

même esthétique, même auteur, même metteur en 

scène, même adaptateur… Et pourtant, malgré leurs 

ressemblances, ces deux échos contemporains 

aux pièces du dramaturge norvégien dévoilent des 

âmes différentes. L’une (El Desarrollo de la civiliza-

ción venidera) est plus flamboyante, plus anguleuse, 

plus terrienne, d’une façon plus directement fidèle 

à son œuvre d’origine. L’autre (Todos los grandes 

gobiernos han evitado el teatro intimo) se révèle plus 

sombre, plus sourde, plus aérienne, plus elliptique.

Créer du vrai et du vivant
Comme si Daniel Veronese avait observé Une Mai-

son de poupée de face et Hedda Gabler de profil, 

variant ainsi les points d’appui de ses deux créations. 

Le résultat de cette double perspective est enthou-

siasmant. Comme il l’explique, le metteur en scène 

cherche des formes et des sentiments qui peuvent 

porter le texte jusqu’à ce qu’il appelle sa « sphère 

personnelle et quotidienne ». « [C’est] un procédé qui 

apparaît avec la nécessité de trouver la vérité dans 

Maria Figueras et Carlos Portaluppi, dans une projection contemporaine d’Une maison de poupée. 
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chaque phrase, chaque mot ou situation », déclare-

t-il. En effet. S’il existe un terme susceptible d’être 

associé, de façon évidente, au théâtre de Daniel 

Veronese, c’est bien celui de « vérité ». On pourrait 

également lui appliquer celui de « vie ». Car l’Argentin 

possède la capacité étonnante de créer du vrai et du 

vivant sur scène. Centrant son travail sur la direction 

d’acteurs, il réinvente des situations de tous les jours, 

situations contemporaines au travers desquelles ses 

interprètes parviennent à révéler des individualités 

d’une force parfois stupéfiante, à tisser des relations 

d’une intensité, d’une fluidité, d’une justesse rares. 

Ces individualités et ces relations – lointaines réso-

nances des motifs élaborés, dans un autre temps, 

par Henrik Ibsen – parlent d’aujourd’hui : du couple, 

de l’humain, de la crise économique, de la place 

de la femme dans la société… Vous l’aurez com-

pris, il ne faut pas manquer ces deux propositions 

artistiques ambitieuses. Des propositions qui élèvent 

notre regard jusqu’à un point de vue panoramique 

sur notre époque, mais aussi sur le théâtre d’Ibsen.

Manuel Piolat Soleymat

El Desarrollo de la civilización venidera, d’après Une 

Maison de poupée de Henrik Ibsen (spectacle en espa-

gnol surtitré, durée : 1h15) ; adaptation, mise en scène 

et scénographie de Daniel Veronese. Le 11 février 2010, 

à 20h30. Todos los grandes gobiernos han evitado el 

teatro intimo, d’après Hedda Gabler de Henrik Ibsen 

(spectacle en espagnol surtitré ; durée : 1h15) ; adaptation, 

mise en scène et scénographie de Daniel Veronese. Le 

12 février 2010, à 20h30. Intégrales le 13 février 2010 à 

20h30 et le 14 février à 15h30. Créations présentées dans 

le cadre du festival Le Standard Idéal, MC93, 1, boulevard 

Lénine, 93000 Bobigny. Réservations au 01 41 60 72 72 

ou sur www.mc93.com. Spectacles vus en octobre 2009, 

au festival Les Translatines de Bayonne.
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de Wajdi Mouawad         mise en scène Mylène Bonnet

RÉSERVATIONS 0491547054
VENTE ET ABONNEMENT EN LIGNE

www.theatre-lacriee.com

LA CRIéE
THÉÂTRE NATIONAL DE MARSEILLE

[13 janvier au 6 février] 

Pourquoi j’ai jeté 
ma grand-mère 
dans le 
Vieux-Port 
SERGE VALLETTI › 
GILBERT ROUVIÈRE

avec
Lionnel Astier

Une saga 
désopilante servie par 

un remarquable comédien.

critique ¶
Amphitryon

Le plus grand des dieux du Capitole, Jupiter (David 

Maisse), tombé sous le charme de la belle Alcmène 

(Audrey Bonnet), prend les traits de son époux, le 

général Amphitryon (Arnaud Churin), pour profiter 

des faveurs de la jeune femme. Il est aidé, dans 

cette entreprise d’usurpation d’identité, par son fils 

Mercure (Ismaël Ruggiero), qui participe lui aussi 

à ce jeu de travestissement en empruntant l’ap-

parence de Sosie (Olivier Balazuc), le valet d’Am-

phitryon. Cette double imposture se complique 

lorsque le général et son domestique reviennent 

prématurément de la guerre qui les éloignait de leur 

foyer… Directement inspirée de l’Amphitryon de 

Plaute, la pièce en vers de Molière fut créée en 

1668, rencontrant un succès immédiat et déga-

geant un parfum de scandale. L’ombre de Louis 

XIV, monarque aux amours impérieuses, ne pouvait 

en effet qu’apparaître derrière le personnage de 

Jupiter. Pour mettre en scène Amphitryon, Béran-

gère Jannelle a projeté cette comédie aux inflexions 

tragiques, cette fable sur les jeux de l’amour, du 

pouvoir et de l’identité, dans un univers abstrait et 

contemporain. 

Quand les dieux se prennent 
aux jeux de l’amour
Un univers d’une grande obscurité au sein duquel 

les protagonistes de la pièce ont du mal à s’af-

firmer. La jeune metteure en scène n’est en effet 

pas parvenue à diriger ses interprètes de manière 

à ce qu’ils incarnent leur personnage avec suffi-

samment d’intensité et d’intériorité. De manière à 

ce que leurs présences puissent s’imposer et ainsi 

dialoguer avec le dépouillement de la scénographie 

signée Stéphane Pauvret, lui apportant à la fois une 

forme de contradiction et de contrepoint. Au lieu de 

cela, les comédiens s’enferrent dans des tâtonne-

ments ou des passages en force qui en viennent à 

brouiller jusqu’aux lignes de compréhension de la 

pièce. D’autant que l’actualisation à laquelle pro-

cède Bérangère Jannelle n’arrange rien à l’affaire. 

Nous transportant dans un univers contemporain 

aux codes imprécis, cette version d’Amphitryon 

ne rejoint ni l’efficacité d’une représentation his-

torique, ni la puissance d’une projection contem-

poraine aboutie. Elle n’investit ainsi que de loin, et 

sans véritable à-propos, les questions intemporelles 

que soulève la pièce de Molière : celles des abus 

de pouvoir et des faux-semblants, des relations 

unissant la sphère du privé et celle du politique.

Manuel Piolat Soleymat

Amphitryon, de Molière ; mise en scène de Bérangère 

Jannelle. Du 27 janvier au 12 février 2010. Du mardi 

au samedi à 20h30, représentation exceptionnelle le 

dimanche 31 janvier à 15h. Théâtre de la Ville, salle 

des Abbesses, 31, rue des Abbesses, 75018 Paris. 

Réservations au 01 42 74 22 77. Spectacle vu le  

20 novembre 2009, au Théâtre Jean-Vilar de 

Suresnes. Également les 14 et 15 janvier 2010  

au Théâtre de Brétigny-Scène conventionnée du 

Val-d’Orge ; du 23 au 31 mars au Centre dramatique 

régional de Haute-Normandie.

Entre codes de jeu bouffons 
et atmosphère sépulcrale, 
Bérangère Jannelle met en scène 
Amphitryon de Molière. Et se 

perd dans les méandres d’une pièce tout en jeux de miroirs.

Une version ténébreuse de l’Amphitryon de Molière.

entretien / Daniel Benoin

Le Collectionneur  
ou la perversion  
du rapport à l’autre
Après les archétypes capitalistes du Roman d’un trader et de 
L’Argent des autres, Daniel Benoin s’attaque à la numismatie. Une 
forme plus intemporelle de l’obsession de l’argent qu’il ausculte 
dans Le Collectionneur. Changement de cap, en apparence, sur la 
forme et sur le fond, qui poursuit en réalité la question du devenir 
de l’intérêt collectif, quand l’intérêt personnel vire à la passion.

Avec Le Collectionneur, vous poussez plus 

loin votre étude du rapport à l’argent ?

Daniel Benoin  : D’un côté, le personnage du 

Collectionneur démonétise l’argent. Pour lui, les 

pièces n’ont pas de valeur d’échange, sauf si elles 

lui permettent d’en acquérir d’autres. On est donc 

loin de ces formes modernes d’accumulation que 

j’ai abordées dans mes pièces précédentes. D’un 

autre côté, le personnage de L’Argent des autres 

disait : «  je ne fais pas ça pour ce que peut me 

procurer l’argent, je fais ça pour l’argent ». Il y avait 

déjà en lui un fétichisme de l’objet.

collectionneurs peut tourner à la paranoïa et relève 

de manques affectifs profonds.

Privilégiez-vous une approche psychologi-

que du personnage ?

D. B  : I l y a dix ans, si un metteur en scène 

disait qu’il adoptait une approche psychologi-

que, il était immédiatement banni comme non-

brechtien. Aujourd’hui, on sait que c’est un 

ingrédient de cuisine comme un autre, parfois de 

grande qualité. Comme pour la psychanalyse. 

Depuis trente ans, elle ne peut plus être un sup-

port officiel de la dramaturgie. Pourtant, à partir 

D. B  : Au départ, je devais simplement pro-

duire la pièce de Christine et Olivier Orban, et 

je leur donnais des conseils dans l’adaptation. 

C’est un problème complexe que le passage 

d’un genre à l’autre. Mais à mon âge, on com-

mence à bien repérer les qualités et les défauts 

d’un texte. Et à force de travail en commun, je 

me suis approprié la pièce, et j’ai décidé de la 

monter moi-même.

Pour quelles raisons ?

D. B : Comme Guitry à qui l’on a reproché de 

ne pas avoir vu l’Histoire se dérouler autour 

Cette obsession du numismate, en appa-

rence inoffensive, l’est-elle tant que ça ?

D. B : Arpad de la Castille, le collectionneur qu’in-

terprétera François Marthouret, vit à l’extérieur 

du monde, seul avec sa femme. Un jour, on lui 

amène une pièce dont tout le monde pense qu’elle 

n’existe pas. Il décide de la montrer, mais cette 

pièce disparaît. A partir de là, l’intrigue s’emballe 

et le personnage s’enferme dans une spirale qui 

l’isole encore davantage. Naturellement, le rapport 

à l’objet témoigne des difficultés que les humains 

ont dans leurs rapports entre eux. La folie des 

de 68, et jusqu’aux années 80, la psychanalyse 

et l’ensemble des sciences humaines servaient 

de quadrillage d’interprétation à la lecture des 

textes. Il est évident que la manie de la collec-

tion relève d’un archétype de la psyché. C’est 

pourquoi j’ai décidé de créer un spectacle bleu 

– où tout sera bleu – un spectacle qui donne à 

appréhender l’action à travers l’univers mental 

du collectionneur, un peu comme une caméra 

subjective.

Ou comme si le personnage du collection-

neur était aussi le narrateur ?

D. B : C’est vrai que la pièce est adaptée d’un 

roman. Mais les romans sont souvent régis par 

une pensée dominante. Et si l’on ne se débar-

rasse pas de cette pensée, souvent portée par 

le personnage principal, le récit passe très mal la 

rampe. C’est pourquoi, en face de ce collection-

neur passionné, il y aura des personnages munis 

de très fortes personnalités.

Avez-vous accompagné le travail d’adap-

tation ?

de lu i ,  le mi l ieu des col lect ionneurs paraî t 

hors du temps. Or, je veux montrer comment 

le rapport d’un homme à l ’objet peut rem-

placer celui de l’homme aux autres hommes. 

Cela me fait penser aussi à l’obsession pour 

les tôles froissées d’un Ballard dans Crash. 

Deuxième raison  : au départ, ce n’était pas 

vraiment un texte pour moi. C’est une pièce 

de facture naturaliste, traditionnelle. Et le défi 

est exaltant car cela oblige à créer sa propre 

syntaxe.

Propos recueillis par Eric Demey

Le Collectionneur, de Christine et Olivier Orban, 

d’après un roman de Christine Orban.  

Mise en scène de Daniel Benoin. Théâtre National 

de Nice, du 20 au 31 janvier (relâche les 24 et 25). 

Réservations : 04 93 13 90 90.

« Le rapport d’un 
homme à l’objet peut 
remplacer celui d’un 
homme aux autres 
hommes » Daniel Benoin
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MEURTRES D’INTÉRIEUR / Toméo Vergès - création
21>22 janvier - Théâtre Paul Éluard / Bezons

NOOF / Stéphane Gourdon
26 janvier - Théâtre Paul Éluard / Bezons

SOLO#2-FRÉQUENCES / Brice Leroux
29>30 janvier - L’-Théâtre des Arts / Cergy-centre

DATAMATICS [VER.2.0] / Ryoji Ikeda
29 janvier - L’-Théâtre des Arts / Cergy-centre

TROUBLES : Ô !..., III !..., AH !... / Cie Gare Centrale
29 janvier - Auditorium de Coulanges / Gonesse

BAYREUTH FM / Mauro Paccagnella
30 janvier - L’-Théâtre des Louvrais / Pontoise

OÙ  ÊTES-VOUS GOSSES DE TOKYO ? / Alain Moget - Yasujiro Ozu
2 février - Centre culturel / Jouy-le-Moutier
13 février - Cinéma de l’Ysieux / Fosses
20 février - Cinéma Jacques Prévert / Gonesse

L’APPRENTISSAGE / Fabrizio Pazzaglia - Jean Luc Lagarce
4>6 février - L’-Théâtre des Arts / Cergy centre
10/12 février - Auditorium de Coulanges / Gonesse

ROUGE DÉCANTÉ / Guy Cassiers - Jeroen Brouwers
5 février - L’-Théâtre des Louvrais / Pontoise

GENRE OBLIQUE / Cie Toujours Après Minuit
5 février - Théâtre Paul Éluard / Bezons

À QUEL DIEU PARLES-TU ? DU SLAM À NOVARINA
Dgiz, Captain Slam, Antoine Girard
5 février - Auditorium de Coulanges / Gonesse

ÉRECTION / Pierre Rigal
9 février - Théâtre Paul Éluard / Bezons

KIWI / Daniel Danis
10>11 février - L’-Théâtre des Arts / Cergy-centre

LE CABARET DES SIGNES / Fabrice Dugied - Le regard du Cygne
13 février - Théâtre Paul Éluard / Bezons

JE LEUR CONSTRUISAIS DES LABYRINTHES / Cie Luc Amoros
15>19 février - Salle Jacques Brel / Gonesse

1 FESTIVAL

8 LIEUX
15 SPECTACLES
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entretien / Denis Podalydès

Autoportrait d’un acteur
Sur la scène du Théâtre national de Chaillot, Denis Podalydès 
s’empare de la figure du docteur Jekyll à travers un monologue de 
Christine Montalbetti. Une manière d’interroger, pour le Sociétaire 
de la Comédie-Française, le « paradoxe du comédien ».

Quelle démarche d’écriture a amené 

Christine Montalbetti à adapter l’œuvre de 

Stevenson ?

Denis Podalydès : C’est au cours d’une conver-

sation amicale – nous nous connaissons depuis 

ses romans. Son style permet une interprétation 

très libre, contemporaine et transposée, dans une 

forme littéraire exigeante, tenue, pleine d’humour 

néanmoins, qui fait que le monologue tient théâ-

tralement debout.

25 ans – que j’ai demandé à Christine de lire le 

roman de Stevenson, et de s’arrêter plus parti-

culièrement sur le dernier chapitre, la confession 

du docteur Jekyll. Deux mois plus tard, elle me 

donnait la première mouture de ce monologue, 

Le Cas Jekyll.

Qu’est-ce qui vous paraît le plus intéressant 

dans son texte ?

D. P. : Son style précis, enjoué, infiniment délicat 

et musical, ses torsades, ses arrêts, ses reprises, 

bref son rythme. Tout me plaît, m’enchante et me 

touche dans ce texte, à la fois proche de l’origi-

nal, parfois même directement inspiré d’une page, 

d’une action, d’un moment ou d’un fait du livre – 

les atmosphères, la brume de Londres, les bords 

de la Tamise, l’évocation de la jeunesse de Jekyll 

– et soudain très écarté. Le personnage devient 

alors un personnage de Christine Montalbetti, 

l’une de ces figures aériennes, drolatiques, un peu 

fantomatiques, incertaines et en même temps très 

rigoureusement dessinées, que l’on trouve dans 

« Dans ce spectacle, 
ce qui me guide,  
de manière obscure  
et à peine réfléchie, 
c’est l’interrogation 
sur la pulsion  
de jeu. » Denis Podalydès

Quel regard portez-vous sur le personnage 

de Jekyll ?

D. P. : C’est la contradiction en personne et en 

acte. Jekyll réussit à incarner la dualité humaine, 

en inventant le double susceptible de prendre en 

charge la part négative, maudite et interdite du 

sujet Jekyll, débarrassé autant de ses bas ins-

tincts que de sa mauvaise conscience. Ce pourrait 

être aussi une métaphore ludique du paradoxe du 

comédien. Dans ce spectacle, ce qui me guide, de 

manière obscure et à peine réfléchie, et qui trouve 

son incarnation dans ce personnage double, dans 

le dédoublement lui-même, c’est l’interrogation sur 

la pulsion de jeu : d’où vient ce désir, chez moi si 

fort, si permanent, de vouloir jouer, jouer encore, 

toujours jouer ? Hyde, en moi, c’est l’incarnation 

et la pression de ce désir auquel j’ai parfois l’im-

pression de tout sacrifier.

A travers ce spectacle, vous cherchez donc 

à explorer cette zone de l’humain qui nourrit 

la vocation d’acteur…

D. P. : Oui. Je ne prétends pas jeter un regard 

sur l’humanité en elle-même. J’essaie de faire 

l’autoportrait de l’acteur que je suis à l’âge que 

j’ai, mais un autoportrait évidemment en jeu, 

contradictoire, comique, un peu inquiétant, 

entièrement théâtral, puisqu’à l’arrivée, je ne 

sais pas si on en sait davantage. En tout cas, 

moi, je n’en sais pas plus. L’invention de Hyde 

libère et détruit Jekyll. Il s’y adonne, s’y perd, 

et ne peut plus juguler les excès de son double 

grotesque, finit par en mourir. Moi, je ne crois 

pas en être à l’autodestruction. Je me situe 

encore au premier temps de la métamorphose, 

pendant lequel le « petit gnome hilare », comme 

écrit Christine Montalbetti, gambade joyeuse-

ment, de son pas léger et bizarre, dans les rues 

embrumées de Londres.

Quel cadre de mise en scène avez-vous éla-

boré pour ce monologue ?

D. P. : Nous avons essayé, Eric Ruf, Emmanuel 

Bourdieu et moi, de conférer au spectacle la plus 

grande musicalité possible – en épousant les ryth-

mes du texte –, de lui donner à la fois la légèreté 

nécessaire, mais aussi la dose d’ironie et d’inquié-

tude.

Entretien réalisé par Manuel Piolat Soleymat

La Cas Jekyll, de Christine Montalbetti,  

d’après la nouvelle de Robert-Louis Stevenson ;  

mis en scène de Denis Podalydès, Emmanuel 

Bourdieu et Eric Ruf. Du 7 au 23 janvier 2010.  

Du mercredi au samedi à 20h30, le dimanche à 

15h30. Relâche exceptionnelle le vendredi 15 janvier. 

Théâtre national de Chaillot, 1, place du Trocadéro, 

75116 Paris. Réservations et renseignements  

au 01 53 65 30 00.
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Denis Podalydès dans  

Le Cas Jekyll, au Théâtre  

national de Chaillot. 

entretien / Frédéric Bélier-Garcia

Une fable  
à la folie burlesque
Frédéric Bélier-Garcia, directeur du Centre Dramatique National Pays 
de la Loire à Angers, met en scène Yaacobi et Leidental de Hanokh 
Levin. Une façon de se moquer avec ironie et chahut des efforts de 
chacun à se convaincre de son bonheur.

Comment vous êtes-vous arrêté sur l’œuvre 

de Hanokh Levin ?

Frédéric Bélier-Garcia : J’ai lu tard les pièces de 

Hanokh Levin, disparu en 1989. J’ai aussitôt été 

séduit par son esthétique novatrice et insolite. Ses 

comédies mettent en relief l’humanité défaillante 

dans la manière de vivre des êtres. Le désir d’être 

soi chez chacun est considéré à la fois comme le 

moteur de l’allant existentiel et l’origine de toute 

tristesse. Nous sommes insatisfaits ou déçus dans 

hommes. L’auteur y dissèque le rapport amoureux 

en mettant à distance les caractéristiques du vau-

deville car chacun s’interroge sur le fait de savoir 

s’il est vraiment amoureux. Mis à part l’efficacité 

comique, cette manière d’interroger les sentiments 

est plutôt belle ; elle est propre aux créateurs de 

comédies comme Lubitsch et son cinéma ou bien 

de Funès et son art du comédien. Ce n’est pas 

tant une langue qu’ils inventent qu’une posture de 

défense, une façon d’être au monde.

notre envie expansionniste d’exister. Par le biais 

de la farce moderne, Levin a le don d’attraper ces 

riens qui font le sel et l’amertume de nos jours, la 

teneur de nos doutes.

Et pourquoi avoir choisi Yaacobi et Leidental 

précisément ?

F. B.-G.  : C’est une pièce élémentaire de son 

œuvre avec trois personnages, une femme et deux 

« Synge souffre d’un 
préjugé folklorique  
et pseudo paysan 
absolument  
injustifié. » Guy-Pierre Couleau

Comment s’incarne sur le plateau ce rapport 

à la vie ?

F. B.-G. : Le plaisir et la difficulté de monter Levin 

proviennent de ce que les acteurs sont à eee 

©
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entretien / Guy-Pierre Couleau

Un diptyque  
en clair-obscur
Guy-Pierre Couleau, nouveau directeur de la Comédie de l’Est, met en 
scène à Colmar deux pièces de John Millington Synge : un diptyque 
lumineux et ténébreux sur le rapport au monde et au sacré.

Pourquoi choisir Synge pour votre première 

mise en scène à Colmar ?

Guy-Pierre Couleau  : Mon histoire avec lui a 

commencé il y a dix ans avec Le Baladin du monde 

occidental que ma compagnie a tourné pendant 

trois saisons. Cet auteur, son œuvre, sa valeur et 

sa rareté (il n’a écrit que six pièces) ont constitué 

à l’époque une véritable révélation. Après cette 

expérience fondatrice, je reviens à lui avec ces 

deux textes. Après avoir mis en scène d’autres 

auteurs, je me suis rendu compte de mon attache-

ment fondamental à Synge et de la nécessité fon-

cière, un peu comme dans une histoire d’amour, 

de le retrouver. Je me reconnais beaucoup dans 

ce théâtre qui interroge la différence et est en cela 

très proche de l’essence du théâtre. Dans La Fon-

taine aux saints, la différence est physique : les 

deux personnages sont des aveugles qui recou-

vrent la vue et sont horrifiés par la laideur d’un 

monde qu’ils croyaient beau ; dans Les Noces du 

rétameur, les personnages sont des gitans, eux 

aussi des êtres de la marge. M’intéressait aussi cet 

univers « celtique » qui offre la possibilité de voir 

le monde différemment, comme avec un regard 

ethnologique, celui qu’a adopté Synge lui-même 

en visitant les campagnes reculées d’Irlande, ses 

habitants, ses mythes et ses légendes pour créer 

sa poésie.

Synge est un auteur peu monté en France. 

Pourquoi ?

G.-P. C. : C’est vrai et c’est injuste ! Ses œuvres 

sont mal connues en France, mis à part Le Bala-

din du monde occidental, alors qu’il est très 

connu et très populaire chez les Anglo-saxons. 

Beckett disait de lui que c’est le seul auteur 

qui l’a influencé ! Synge souffre d’un préjugé 

« Les comédies de 
Levin mettent en relief 
l’humanité défaillante 
dans la manière de 
vivre des êtres. » 

Frédéric Bélier-Garcia

cher ondulé très sobre, entre lande et mer de 

bois. La scénographie joue des transparences ; 

nous utilisons le théâtre d’ombres et choisis-

sons un parti pris extrêmement symbolique. La 

grande difficulté est surtout de rendre limpide la 

langue de Synge, très chargée, très complexe, 

qui exige une incorporation très poussée. Il n’y 

a pas de scorie chez Synge donc son théâtre 

ne souffre pas l’approximation. En choisissant 

de monter ces deux pièces en diptyque, je les 

ai voulues comme les deux faces d’une même 

médaille. Les deux pièces décrivent le lien de 

l’homme avec le sacré mais à la farce noire des 
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un rapport de cabaret avec le public. À la tren-

taine de scènes, s’ajoutent douze chansons dont la 

musique originale est de Reinhardt Wagner. Sophie 

Perez assume la scénographie et les costumes. La 

mise en scène doit retrouver une désinvolture en 

éludant l’aspect franchouillard de l’écriture parfois 

crue et un certain folklore post-yiddish. Il existe 

dans cet entre-deux une subtilité.

De quoi traite la fable ?

F. B.-G. : À quarante ans, Yaacobi dit un beau 

matin avoir pris conscience de la nécessité 

d’« exister ». Il lui faut « écrabouiller » son meilleur 

ami Leidental avec lequel il mange tous les soirs du 

hareng sur son balcon. Il souhaite rencontrer une 

femme dodue… C’est une fable sur les mauvais 

sentiments à travers le besoin d’exister, comme 

éradiquer son ami pour prendre confiance en un 

destin heureux, s’assurer que son prochain est 

plus malheureux que soi. Des stratégies fumeuses 

où l’autre est utilisé pour contourner la solitude.

Propos recueillis par Véronique Hotte

Yaacob et Leidental, de Hanokh Levin, traduction  

de Laurence Sendrowicz, mise en scène de  

Frédéric Bélier-Garcia au Théâtre du Rond-Point,  

du 19 janvier au 21 février 2010 à 21h, le 31 janvier  

à 15h30, les 7, 14, 21 février à 18h30, relâche le lundi 

et 24 janvier au Théâtre du Rond-Point 2, avenue 

Franklin Roosevelt 75008 Paris Tél. 01 44 95 98 21.

Texte publié chez Théâtrales, Théâtre choisi I, Comédies.

folklorique et pseudo paysan absolument injus-

tifié. Son théâtre, écrit en réaction à un théâ-

tre psychologique à la Strindberg, invente une 

forme novatrice. Les deux pièces que je mets 

en scène, une parabole sur le mensonge et la 

vérité de la beauté et de la laideur, posent des 

questions universelles et pas spécifiquement 

irlandaises…

Comment avez-vous choisi de les traiter ?

G.-P. C. : De façon épurée, avec des éléments 

scéniques et des gestes qui relèvent de la 

nécessité. Raymond Sarti a construit un plan-

Noces du rétameur répond la grande page blan-

che et éblouissante du miracle de La Fontaine 

aux saints.

Catherine Robert

La Fontaine aux saints et Les Noces du rétameur, 

de John Millington Synge ; texte français de Françoise 

Morvan ; mise en scène de Guy-Pierre Couleau.  

Les 13, 14, 15, 19, 20, 21 et 22 janvier 2010 à 19h ; 

les 16 et 23 janvier à 18h. Comédie de l’Est-Centre 

Dramatique Régional d’Alsace, 6, route d’Ingersheim, 

68027 Colmar. Renseignements et réservations  

au 03 89 24 31 78 et sur www.comedie-est.com 

Reprise au Théâtre Firmin-Gémier d’Antony du 16 au 

28 mars (relâche le 22 mars). La Fontaine aux saints 

au Théâtre La Passerelle de Gap le 29 janvier à 20h30 

et au Centre Dramatique Régional de Tours du 20  

au 23 avril. Les Noces du rétameur à La Coupe d’Or, 

à Rochefort-sur-mer, le 9 mars à 20h30.

AUTOMNE 
ET HIVER

“Ne pourrait-on pas continuer à garder 
le silence vingt ans de plus ?

”

DE Lars Norén 
TRADUIT DU SUÉDOIS PAR Jean-Louis Jacopin, Per Nygren ET Marie de La Roche
MISE EN SCÈNE Agnès Renaud
SCÉNOGRAPHIE Michel Gueldry   LUMIÈRES Véronique Hemberger
COSTUMES Marguerite Danguy des Déserts   SON Erwan Quintin 
ASSISTANAT Mathilde Buisson 
AVEC Cristine Combe  Virginie Deville  Patrick Larzille  Sophie Torresi

La Compagnie de l’Arcade PRÉSENTE

18>27 janvier 2010  
Lavoir Moderne Parisien
Réservation : 01 42 52 09 14
resa@rueleon.net
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critique ¶
Automne et Hiver
Automne et Hiver s’inscrit dans la tradition de ces huis clos de 
crise, quand le repas dominical conduit chacun des convives à se 
mettre à table, et que se distillent crescendo petites vacheries 
et lourds secrets de famille. Malgré une interprétation inégale, 
l’intelligente mise en scène d’Agnès Renaud donne à entendre un 
texte qui approfondit significativement le genre.

Avant de s’attaquer à des quest ions plus 

d i rec tement  po l i t iques  e t  soc ia les ,  La rs 

Noren écrit dans les années 80-90 une série 

de pièces explorant les galeries obscures des 

que se brise l’harmonie originelle. « Seul, on 

n’est jamais vraiment entier  ».  Des œuvres 

de grande qualité, Automne et Hiver possède 

donc l’universalité. 

Pas de théâtre  
cathartique
A force de phrases courtes qui s’effi lochent 

en bribes évanescentes, d’anglicismes enva-

hissants, de dialogues éclatés, de malenten-

dus fragmentés, l’écriture de Noren poursuit 

la route d’un théâtre où les mots ne permet-

tent que difficilement de communiquer, où leur 

matière fond dans la bouche comme ces mets 

absents de la table qui font dire à la mère au 

terme du repas  : «  j’ai presque oublié ce que 

nous avons mangé ». Portées par ce langage 

factice, les révélations se sapent d’elles-mê-

mes et l’échec ronge de l’intérieur la thérapie 

primale. Dans cette famille, la fracture sociale 

redouble les rivalités internes. Eva, la première 

des deux filles, est mariée et riche comme ses 

parents. Ann, la cadette, est à part, séparée, et 

trime comme souvent les mères seules. C’est 

elle, l’électron libre écrivant pour le théâtre, qui 

pousse à ce que chacun se dise. C’est elle qui 

impulse conflits et renversements d’alliances. 

Mais son obsession tourne à l’hystérie - la 

farandole des confidences au systématisme 

– et la géométrie de la dramaturgie, soulignée 

par la rotation monotone d’une immense table, 

suggère que l’on tourne en rond. En fait, il n’y 

a pas d’issue, pour Lars Noren, dans le fan-

tasme d’un théâtre cathartique. Dans Automne 

et Hiver, l’art se voit condamné à dévoiler sans 

rien changer. Et même si le jeu, entre incarnation 

et détachement, manque de culot et de variété, 

grince légèrement dans les moments de crise et 

d’agôn, il fait résonner dans une mise en scène 

dépouillée, l’éloquent écho de tout ce vide, de 

ce silence qui envahit la vie des hommes dès 

leur naissance, qui les sépare à jamais.

Éric Demey

Automne et Hiver, de Lars Noren, traduction  

Jean-Louis Jacopin, Per Nygren et Marie de La Roche, 

mise en scène d’Agnès Renaud. Du lundi 18  

au mercredi 27 janvier 2010 à 20h30, à 19h le 21  

et le 25. Lavoir Moderne Parisien, 3 rue Léon,  

75018 Paris. Réservations : 01 42 52 09 14.  

Spectacle vu au Mail de Soissons.

On a perdu les gentils
texte Laure Bonnet
mise en scène Damien Caille-Perret
tout public à partir de 6 ans
du 18 au 23 janvier

Blanche Neige
écriture scénique Nicolas Liautard
tout public à partir de 7 ans
du 27 janvier au 1er février
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critique ¶
La Nuit des rois
Jean-Louis Benoit met en scène une Nuit des rois élégante et fluide, 
servie par une pléiade de comédiens tous plus éblouissants les uns 
que les autres. Un spectacle joyeux et pétillant !

Échoués sur les rives de l’Illyrie, les jumeaux 

Viola et Sébastien sèment le trouble et récol-

tent l’amour. Viola, persuadée d’avoir perdu 

son double emporté par la tempête, le res-

suscite par le biais du travestissement, se fai-

qui le repousse et femme mieux femme que ses 

semblables puisqu’elle a un cœur capable des 

viriles obstinations que le Duc croit réservées 

à son sexe. Entre le jeu de dupes des amants, 

Shakespeare intercale les aventures bouffon-

nes de toute une troupe de joyeux parasites 

qui s’amusent également des apparences, au 

détriment du puritain Malvolio.

Une troupe d’élite guidée 
avec une efficace simplicité
La pièce de Shakespeare, qui a tout d’une 

comédie sympathique à la gloire de la pureté 

des cœurs et de la sincérité des attachements, 

est également une subtile et intéressante para-

bole sur la question de l’identité, de la vérité des 

apparences et de la duplicité du langage. Jean-

Louis Benoit le suggère finement en confiant à 

Luc Tremblais le soin d’incarner une Maria aux 

appâts d’ogresse et à Dominique Valadié celui de 

camper Feste, le fou amateur de syllogismes qui 

navigue avec talent dans les eaux tumultueuses 

du langage. La belle et simple scénographie de 

Jean Haas libère le plateau pour permettre aux 

comédiens de déployer toute l’énergie de leur 

talent. Le metteur en scène réunit une distribution 

de très haute volée et les comédiens sont tous 

remarquables. Jean-Pol Dubois est un Malvolio 

formidable de drôlerie et d’émotion, Jean-Claude 

Leguay cabotine avec brio dans la peau de Toby, 

l’insupportable ivrogne, Nathalie Richard, Ninon 

Brétécher, Arnaud Décarsin sont parfaits de jus-

tesse et Dominique Valadié, royale comme d’ha-

bitude, joue un Feste exceptionnel de profondeur 

et de fantaisie. On pourrait presque croire qu’il 

suffit de réunir une telle troupe – composée des 

meilleurs – pour que l’ensemble tienne tout seul 

mais cela serait faire insulte à Jean-Louis Benoit 

qui, par le biais d’un travail chorégraphique sim-

ple mais rondement et élégamment mené, réussit 

à imposer à l’ensemble un rythme et une har-

monie qui font de ce spectacle une franche et 

belle réussite.

Catherine Robert

La Nuit des rois, de William Shakespeare ;  

traduction de Jean-Michel Départs ; mise en scène de 

Jean-Louis Benoit. En tournée jusqu’en mars 2010. 

Au Grand T-Théâtre de Nantes (02 51 88 25 25),  

du 13 au 21 janvier. Au Cratère-Scène Nationale 

d’Alès (04 66 52 52 64), du 27 au 29 janvier.  

Au Théâtre-Scène Nationale de Narbonne  

(04 68 90 90 20), les 4 et 5 février. Au Théâtre  

de Privas (04 75 64 93 39), les 11 et 12 février.  

Au Théâtre Dijon-Bourgogne (03 80 30 12 12) du  

23 février au 6 mars. Au Théâtre de Sartrouville  

(01 30 86 77 79) du 11 au 13 mars et à la Maison  

de la culture d’Amiens (03 22 97 79 79) les 18  

et 19 mars. Spectacle vu au Nouveau Théâtre  

d’Angers-Centre Dramatique National Pays de la 

Loire-Le Quai.

critique ¶
La Guerre des fils  
de lumière contre  
les fils des ténèbres
Une lecture polyphonique théâtralisée et éclatée du récit de Flavius 
Josèphe, portée par la voix de Jeanne Moreau. Une performance plus 
qu’une véritable mise en scène d’Amos Gitaï.

Après une adaptation créée quinze ans aupara-

vant en Italie, Amos Gitaï revient à ce texte de 

Flavius Josèphe qui ne l’a pas quitté, éternel écho 

de notre actualité. Le récit précis et fouillé retrace 

la guerre des insoumis juifs contre les Romains 

Vespasien et Titus, jusqu’à la prise de Jérusalem 

en 70 et au siège de Massada en 73, qui mar-

que la fin de la rébellion juive. Plus de neuf cents 

personnes se donnèrent alors la mort plutôt que 

l’auteur comme « un historien, un homme engagé 

et un grand journaliste ».

Voix mises en espace
Les lois de la guerre, la cruauté qui sévissent 

entre vainqueurs et vaincus sont intemporelles 

et chaque spectateur peut ou non reconnaître 

à sa guise les résonances avec notre actualité. 

Comment appréhender un tel texte ? Amos Gitaï 

met en place une lecture théâtralisée plus qu’une 

véritable mise en scène, faisant entendre les divers 

points de vue comme autant de narrations iso-

lées, de blocs indépendants. C’est une partition, 

un oratorio où chaque instrument-narrateur joue 

ses notes selon sa langue et sa logique propres 

sans aucun lien avec les autres, sans dialogue : 

tragique séparation, et aussi incontestable limite 

théâtrale. Français, anglais, hébreu, arabe… Chef 

des rebelles juif, général romain, mère désespé-

rée… Pour une polyphonie sans surtitrage et sans 

synthèse. Les personnages sont ici des voix, et 

seulement des voix mises en espace, ce qui n’est 

déjà pas mal étant donné la valeur du texte, mais 

ne suffit pas à véritablement poser question et 

créer une tension dramatique. Au centre, assise, à 

Jeanne Moreau, magistrale et assurée, porte la pièce.

de se rendre aux Romains. L’auteur est en soi 

une énigme contradictoire : d’abord combattant 

contre les Romains en Galilée, il est fait prison-

nier et laissé en vie à condition de raconter les 

triomphes romains. Devenu Titus Flavius Jose-

phus, il témoigne avec un sens du détail d’autant 

plus précieux que ce texte est l’un des seuls sur 

cette époque. Il fait aussi entendre les dissensions 

intestines qui déchirent la Judée. Amos Gitaï décrit 
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la table, tournant les pages du manuscrit, Jeanne 

Moreau est la voix de Flavius Josèphe, magistrale 

et assurée. C’est elle qui porte la pièce. La voix de 

Jerome Koenig est celle de Vespasien, en anglais. 

En même temps résonne celle de Gérard Benha-

mou en français (Titus), ce qui agace fortement et 

gêne l’écoute. De chaque côté, des échafaudages 

abritant les romains, au fond un “orchestre” de 

tailleurs de pierre, et aussi un violon, une guitare 

électrique, de splendides chants ashkénazes par 

Menachem Lang. A la fin la “plaidoirie” du chef de 

Massada Eléazar (Eric Elmosnino), d’une radicale 

et superbe intensité, au mépris de la mort. Une 

société et une narration totalement atomisées, 

signe évident de malheurs… comme pour mieux 

souligner la nécessité ou le rêve d’inventer de nou-

velles relations entre les hommes.

Agnès Santi

La Guerre des fils de lumière contre les fils  

des ténèbres, d’après La Guerre des Juifs de  

Flavius Josèphe, mise en scène Amos Gitaï.  

Du 6 au 9 janvier à 20h, le 10 à 15h, au Théâtre  

de l’Odéon, 75006 Paris. Tél. 01 44 85 40 40. 

Spectacle vu au Festival d’Avignon 2009.

L’atmosphère glacée des explications de famille. © Corinne Marianne Pontoi
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T H E Â T R E
D U M A R A I S
01 45 35 75 87

Entre Dubillard, 
Woody Allen et Desproges

A PARTIR DU
 17 DÉCEMBRE 2009

à 21h15 les Jeudi, Vendredi, Samedi
Relâche 25 décembre et 1er janvier

de Michel Monnereau

avec Catherine ARTIGALA 
et Olivier CORDINA

mise en scène et lumières Catherine ARTIGALA / musique Nicolaï MASLENKO

T H E Â T R ET H E Â T R E

Entre Dubillard, 
Woody Allen et Desproges

mise en scène et lumières

REPRISE

relations familiales. Au Nord, le papier glacé 

des photos de famil les recouvre souvent de 

turbulents geysers. Entre autres, Vinterberg 

et Bergman au cinéma, Ibsen et Strindberg 

au théâtre, ont déjà soulevé le couvercle qui 

pèse sur le ciel bas et lourd des foyers du 

cerc le pola i re.  Cependant,  dans Automne 

et Hiver ,  Noren subl ime les histoires fami-

l iales en réflexion sur l’homme. Au-delà des 

destins particuliers – qui s’avéreront ici tout 

à fait ordinaires – se dessine en effet dans 

cette pièce l’image d’un être humain en pleine 

déréliction, condamné à composer avec cette 

« tristesse qui nous suit toute la vie » dès lors 

Viola (Nathalie Richard), maîtresse de son maître Orsino (Arnaud Décarsin).
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sant homme pour entrer au service d’Orsino. 

Tombée amoureuse du Duc qui se languit en 

esthète mélancolique pour la froide Olivia, elle 

se fait messager de la passion de son maî-

tre auprès de la Comtesse qui voit son cœur, 

qu’elle croyait à jamais pétrifié par la mort de 

son frère, à nouveau battre pour le trouble page 

aux troublants attraits. De quiproquos en stra-

tagèmes, tout finit par s’arranger : Olivia dans 

les bras de Sébastien, le mâle au visage de 

l’ange androgyne qui l’a séduite malgré elle, 

Orsino aux pieds de Viola, anagramme de celle 
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entretien / Catherine Anne

Le sens de l’existence
Pour Catherine Anne, auteur, metteuse en scène et directrice du 
Théâtre de l’Est Parisien, le théâtre reste absolument l’endroit du 
dialogue, de la beauté et de l’intelligence partagée. Avec sa dernière 
création Le Ciel est pour tous, se pose la question intime de la foi. 
Qu’est-ce qui aide aujourd’hui l’être humain à vivre ?

Comment vous êtes-vous penchée sur la 

question du religieux ?

Catherine Anne : J’ai écrit la pièce Le Ciel est pour 

tous ces deux dernières années, alors que le projet 

est né autour de 89, quand commençaient les dis-

cussions sur le port du voile islamique. Je me suis 

la considération et de l’amitié. Je vois des croyants 

et des incroyants qui me font peur et que je pour-

rais combattre. La question de la foi est profonde et 

mystérieuse. Qu’est-ce qui incite à croire ou pas ? Ce 

sont des raisons personnelles de l’ordre de l’intime 

et du secret auxquelles se conjugue la dimension 

engagée dans cette écriture car la présence du reli-

gieux dans la vie civile est de plus en plus sensible. 

Artiste indépendante dans un théâtre du vingtième 

arrondissement, j’ai eu l’occasion de travailler avec 

des collégiens et des lycéens pour un atelier d’écri-

ture ou une réflexion autour d’une pièce, et je me 

suis étonnée de constater combien la dimension reli-

gieuse est présente dans la vie de ces jeunes gens. 

Cette évolution de la vie civile ne me plaît pas.

La foi en elle-même est objet de discussions 

et d’échanges…

C. A.  : Je connais des personnes croyantes ou 

incroyantes pour lesquelles j’éprouve de l’estime, de 

« Je me suis engagée 
dans cette écriture  
car la présence  
du religieux dans  
la vie civile est de plus 
en plus sensible. » 

Catherine Anne

sociale et familiale ; cette évidence côtoie la question 

politique du pouvoir et de l’abus de pouvoir.

L’Affaire Calas a enflammé le Siècle des Lumières 

et le foulard islamique défraye la chronique 

depuis 89. Quel est le lien entre les deux ?

C. A. : Au moment de la discussion autour de la pré-

sence des signes religieux à l’école et notamment du 

port du voile islamique, des frictions incontournables 

entre le respect de la laïcité et le respect de la reli-

gion, j’ai relu le Traité sur la Tolérance de Voltaire. Il 

est essentiel de ne pas oublier aujourd’hui en France 

la question de la tolérance et de l’intolérance, celle 

de la religion et du fanatisme. Cette question se pose 

naturellement, non à cause de l’Islam, mais parce que 

s’affirment le dogme, et l’organisation de groupes qui 

se solidarisent au nom d’un absolu qui serait Dieu. La 

France a connu le fanatisme du catholicisme face au 

protestantisme, c’est-à-dire le refus et la mise hors-

la-loi des autres religions. Elle est aujourd’hui l’un des 

rares pays où l’État et le religieux sont séparés. L’ac-

tualité religieuse demeure importante dans la société 

de 2010.

Comment la structure de la pièce s’organi-

se-t-elle ?

C. A. : Il s’agit d’une famille laïque non-croyante 

dont le père est d’ascendance musulmane et 

la mère d’ascendance catholique. Ils ont deux 

enfants, un grand ado et une jeune adulte. Ce 

qui sous-tend la fable, c’est le décès du père de 

la mère, le grand-père des enfants, catholique de 

naissance et profondément athée et anticlérical. La 

mère décide d’organiser une cérémonie à l’église. 

Les funérailles religieuses sont le premier déclen-

cheur du drame qui va provoquer positionnements, 

conflits et tentatives de résolution de ces conflits. 

L’aînée de la famille, âgée d’une vingtaine d’an-

nées, écrit un livre sur le Traité de la Tolérance : 

les situations peuvent être mises en parallèle. La 

famille entre en relation avec des personnes exté-

rieures, un curé et deux jeunes jumeaux différents 

dans leur rapport à la foi. La pièce se passe en 

trois époques, le début du vingt-et-unième siè-

cle, dix-huit mois après et dix-huit mois plus tard 

encore, dans un léger futur possible, probable, 

inquiétant… Le projet périlleux m’enthousiasme.

Propos recueillis par Véronique Hotte

Le Ciel est pour tous, texte et mise en scène  

de Catherine Anne, du 15 au 28 janvier 2010 et  

du 9 au 19 février 2010, lundi, mercredi, vendredi 

20h30, mardi, jeudi, samedi 19h30, dimanche 15h 

au Théâtre de l’Est Parisien 159 avenue Gambetta, 

75020 Paris Tél. 01 43 64 80 80  

et www.theatre-estparisien.net

Texte publié chez Actes Sud.
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entretien / Jean-Luc Paliès

Mettre le spectateur  
en état d’intelligence
La compagnie Influenscènes, fondée par Jean-Luc Paliès et Louise 
Doutreligne, fête ses vingt-cinq ans. Avec en janvier deux pièces à 
l’affiche, Vienne 1913 d’Alain Didier-Weill et Le Mot progrès dans la 
bouche de ma mère sonnait terriblement faux de Matéï Visniec.

Ces deux pièces sont-elles nées à partir des 

versions pupitres, qui constituent une mar-

que de fabrique de votre compagnie ?

Jean-Luc Paliès : Oui. Nous avons commencé 

ces versions pupitres dès le début de la com-

pagnie en 1985. En fonctionnant comme un 

groupe orchestral, avec quelques directions 

de sens, on peut raconter une pièce et laisser 

travailler l’imaginaire du spectateur. Depuis huit 

ans, nous sommes présents une fois par mois 

lors des mardis midi au théâtre du Rond-Point. 

C’est dans ce cadre que j’ai découvert Alain 

Didier-Weill, avec Jimmy puis Vienne 1913 et 

Matéï Visniec, avec son avant-dernier texte, qui 

fait écho au Sexe de la femme comme champ de 

bataille (1998), pièce montée par Guy Rétoré.

Comment le psychanalyste Alain Didier-Weill 

caractérise-t-il Hitler ?

J.-L. P. : Il ne met pas Adolf sur le divan, on ne 

peut pas psychanalyser un tyran de cette nature, 

ce serait ridicule. Par contre, pour comprendre 

le processus de transformation d’un être, de 

fabrication d’un antisémitisme aussi effarant, il 

a inventé le personnage de Hugo, jeune aristo-

crate qui va devenir l’ami d’Adolf, et qui vient 

justement suivre une psychanalyse chez Freud 

parce qu’il est antisémite. L’auteur se rappro-

che d’Hannah Arendt dans ses questionnements 

sur le mal. Adolf est le produit d’un nœud de 

l’histoire et d’une évolution individuelle. Notre 

époque est inquiétante, il faut rester vigilant. 

Vienne 1913 a gardé cet aspect choral dans 

la mise en scène…

J.-L. P.  : La pièce complexe et charpentée 

compte vingt-cinq personnages. On s’est vite 

mis d’accord pour imaginer qu’el le puisse 

être jouée par un orchestre dans le jardin 

du Prater et à partir de cette idée du chœur 

construire l ’ imaginaire de la pièce, chaque 

personnage – Adolf Hitler, Freud, Jung, Hugo 

– sortant  de l ’orchestre.  Neuf  comédiens 

plus trois musiciens incarnent tous les per-

sonnages, dont une narratrice, porteuse des 

didascalies. La scénographie se fonde sur un 

dispositif musical, avec l’idée de l’instrumen-

tarium de verre. On espère poursuivre notre 

tournée jusqu’en 2013 !

Défions-nous de l’Histoire, mais défions-nous 

surtout de nous-mêmes et de notre pouvoir de 

destruction.

La pièce de Matéï Visniec évoque aussi la 

guerre et l’Europe…

J.-L. P. : Avec comme toile de fond les guer-

res f rat r ic ides des pays des Ba lkans.  Un 

couple revient au pays, retrouve sa maison 

brûlée, et tente de retrouver le corps du fi ls 

disparu. Le père creuse partout et pendant 

ce temps le fantôme du f i ls est présent. La 

fil le se prostitue à Paris. Cette pièce comique 

et grotesque, métaphorique et sensible, fait 

r ire et pleurer en même temps. La musique 

est très présente. La pièce passe d’un lieu et 

d’un univers à l’autre. Au théâtre le metteur 

en scène crée une mise en jeu de l’écoute, 

et le spectateur, guidé dans la simultanéité 

des actions, élabore son cheminement dans 

la pièce. Et je dis toujours aux comédiens  : 

« Méfiez-vous des spectateurs, i ls sont très 

intell igents et très rapides ! ».

Propos recueillis par Agnès Santi

Vienne 1913, d’Alain Didier-Weill mise en scène 

Jean-Luc Paliès, du 6 au 24 janvier, mercredi  

et samedi à 20h30, jeudi et vendredi à 19h30,  

dimanche à 15h au Théâtre du Lierre, 75013 Paris. 

Tél. 01 45 86 55 83.  

Le Mot Progrès dans la bouche de ma mère  

sonnait terriblement faux, de Matéï Visniec,  

mise en scène Jean-Luc Paliès, le 30 janvier à 21h  

et le 31 à 15h30, au Théâtre de Saint-Maur.  

Tél. 01 48 89 99 10. Et les 3 et 6 février à 20h30, 

les 4 et 5 à 19h30, le 7 à 15h, au Théâtre du Lierre, 

75013 Paris. Tél. 01 45 86 55 83.

critique ¶
Les Noces du Ferblantier
En remplaçant le petit peuple rustique des Noces du Ferblantier de 
Synge par la mouvance gitane et flamenca, Marjorie Nakache offre 
une saveur gourmande renouvelée à l’univers de terroir initial.

Les Noces du Ferblantier de Marjorie Nakache n’ont 

à voir que lointainement avec l’œuvre de l’auteur 

irlandais John Millington Synge. En échange, on 

mère alcoolique envahissante, Mary Byrne. Cette 

dernière est une « glouglouteuse », la jeune Sarah 

une « nichonneuse » aspirant à devenir une « mar-

admire la force de restitution de l’essentiel drama-

turgique, le suivi du canevas et le respect de l’esprit 

de Synge. La metteuse en scène a choisi de frap-

per un grand coup en imposant sur le plateau un 

style gitan rock’n roll griffé de danse et de musique 

flamencas. La parole des protagonistes d’ailleurs, 

largement adaptée par Xavier Marcheschi, s’ap-

parente au parler brut et argotique de la rue. Elle, 

c’est Sarah Casey, bohémienne amante de Michael 

Byrne, rétameur de son métier et affublé d’une 

de rétamage dans une roulotte égarée, n’en désire 

pas moins s’intégrer socialement. Sarah envisage 

de vivre dans sa maison en maîtresse de son destin 

car c’est « la cohérence d’une femme avec elle-

même ». Auparavant, il faudra en passer par le curé 

pour une pièce en or et un broc en fer-blanc. Mais 

s’arrêtera-t-il pour parler avec ces gens de peu ? En 

tout cas, le volume sonore de la guitare frappée viri-

lement par Michael (Guillaume Franceschi) impose 

sa loi racée tandis que Sarah (Karine Gonzalez) 

danse un flamenco rageur autant que tendre, per-

cutant et sensuel, révélant un désir de vivre de feu et 

de flammes. La mère Mary (Alexandra-Shiva Mélis) 

s’adonne sans retenue à sa nature décomplexée. 

Les percussions de caractère expressif de Michael 

sur les ustensiles en fer-blanc, véritable quincaillerie 

de bric-à-brac, succèdent aux poses de madones 

lascives et décidées et au jeu d’éventails colorés 

de Sarah. Cette gestuelle andalouse est agrémen-

tée de l’art de Mary, la manipulatrice des voiles et 

des marionnettes. Une bouteille lumineuse s’élève 

avec élégance, une marionnette surgit qui signifie, 

en écho au personnage bouffon et féerique de la 

mère, les amours d’une reine, Deidre des douleurs, 

autre pièce de Synge. Tous ces talents participent 

de l’esprit revendicatif d’êtres en mal de reconnais-

sance. Joie et convivialité festive.

Véronique Hotte

Les Noces du Ferblantier, de John Millington Synge, 

adaptation Xavier Marcheschi, mise en scène de 

Marjorie Nakache, du 21 janvier au 7 février 2010, 

vendredi et samedi 20h45, les 21, 27 et 28 janvier,  

le 2 février 14h, les 24 janvier et 7 février 16h  

au Studio-Théâtre de Stains, 19 rue Carnot, 93240 

Stains. Tél. 01 48 23 06 61  

et www.studiotheatrestains.fr

mailleuse ». Quant à Michael, est-il comme un rival 

du village voisin aussi connaisseur de femmes que 

de chevaux ? 

Un flamenco rageur autant  
que tendre, percutant et sensuel
La tonalité truculente et comique est jetée sur la 

scène avec cran et même s’il est triste d’être né 

pauvre, cette communauté du voyage, minorité 

vivant de récup’, de vols et de rapines sous couvert 

Cartoucherie
75012 Paris

01 43 28 36 36 20
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de 
Evguéni Schwartz 

mise en scène 
Philippe Awat

« Au théâtre le  
metteur en scène  
crée une mise en jeu 
de l’écoute. » Jean-Luc Paliès
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Jean-Luc Paliès interprète Freud dans Vienne 1913.

La famille du ferblantier face à l’institution religieuse. 
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La Ferme
de Bel Ébat

à Guyancourt

Le Révizor 
Nikolaï Gogol /  
Nikolaï Kolyada 
Spectacle en russe surtitré an français 

30 janvier

Love is my sin 
Sonnets de  
William Shakespeare /  
Peter Brook 
Spectacle en anglais surtitré en français 

Avec Bruce Meyers et Natasha Parry
22 et 23 janvier

Renseignements et réservations 01 30 48 33 44

Push Up

Hamlet

Le Révizor

THEATRE RUSSE / NIKOLAÏ KOLYADA

William Shakespeare
Mise en scène Razerka Ben Sadia-Lavant

JEUDI 7 JANVIER 20H30

Roland Schimmelpfennig
Mise en scène Gabriel Dufay

MARDI 26 JANVIER 20H30

Marguerite Duras
Mise en scène Marie-Louise Bischofberger

JEUDI 28 JANVIER 20H30

William Shakespeare

MARDI 2 FÉVRIER 20H30

Nikolaï Gogol

MERCREDI 3 FÉVRIER 20H30

www.lavant-seine.com
01 56 05 00 76

Parvis des Droits de l’Homme 
88 rue Saint-Denis 92700 Colombes

L’ Amante anglaise

Timon d’Athènes, 
Shakespeare and slam

www.lavant-seine.com
01 56 05 00 76

CRÉATION

cr
éd

it 
ph

ot
o 

: ©
 A

le
xa

nd
re

 D
el

aw
ar

de

critique ¶
Deux voix
Johan Simons questionne la 
démocratie et les relations de 
pouvoir au cœur du système 
capitaliste

Lendemain de fête, quand rôdent encore parmi les 

verres abandonnés les pensées vaguement émé-

chées de la nuit, entre reflux d’ivresse et chutes 

de tension. Un homme, costume défait et langue 

pâteuse, revient à la table désertée. Cet homme, 

c’est un philosophe désabusé replié sur la dérision 

face au néant social. C’est un magnat de l’indus-

trie, politicien arriviste, le sourire solidement accro-

ché aux canines et les belles convictions discrè-

tement assises sur la corruption mafieuse. C’est 

aussi son homme de l’ombre en charge de ses 

affaires secrètes, qui se faufile entre les réseaux 

et échappe à tout registre officiel. C’est encore 

un travesti en quête de sainteté et tenté par la 

diable. C’est enfin un grand patron, Cor Herkströ-

ter, ancien président de Shell, qui discourt sur le 

capitalisme et les paradoxes de la responsabilité 

des multinationales… 

Un acteur  
exceptionnel
Puisant dans les écrits de Pasolini et le plaidoyer 

de Cor Herkströter, Deux voix plonge dans les 

bas-fonds de l’univers des puissants et dénude 

les collusions entre la classe politique, la mafia 

et l’épiscopat. Seul parmi les reliefs du festin, le 

génial comédien Jeroen Willems se faufile entre 

les cinq personnages, endossant d’un geste 

Le génial comédien Jeroen Willems.

leurs attitudes, leurs dictions et leurs propos 

satisfaits. Avec cette pièce créée en 1997 et 

sans cesse rappelée à l’affiche, le metteur en 

scène Johan Simons, cofondateur de la com-

pagnie ZT Hollandia, continue d’explorer aux 

jointures de l’art et la vie, creusant au cœur 

des hommes et démontant les mécanismes 

du pouvoir pour saisir la complexité du monde 

contemporain. Dans ce vertigineux jeu de rôles 

se noue une satire cuisante de la putréfaction 

du système politico-économique, vilain portait 

d’une haute société ivre d’elle-même et repue de 

cynisme. « La bourgeoisie est en train de triom-

pher dans la mesure où la société néo-capita-

liste, la civilisation de consommation, sont les 

vraies révolutions de la bourgeoisie. Et je ne vois 

pas d’autre alternative parce que, même dans le 

monde soviétique, en réalité, ce qui caractérise 

l’homme est moins d’avoir fait la révolution et 

de la vivre, etc., etc., que d’être consommiste. 

Dans un certain sens, la révolution industrielle 

nivelle le monde entier » , disait Pasolini au jour-

naliste Enzo Biagi. C’était en 1971.

Gwénola David

Deux voix, de Pier Paolo Pasolini et Cor Herkströter, 

mise en scène de Johan Simons, du 6 janvier  

au 14 février 2010, à 20h30, sauf dimanche  

à 15h30, relâche lundi et jeudi, au Théâtre  

Nanterre-Amandiers, 7 avenue Pablo-Picasso,  

92022 Nanterre. Rens. 01 46 14 70 00  

et www.nanterre-amandiers.com. Durée : 1h45. 

Spectacle vu au Festival d’Avignon.
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critique ¶
La Menzogna (Le Mensonge)
Créé à Avignon l’été dernier, le dernier spectacle de Pippo Delbono, 
inspiré de l’incendie mortel qui ravagea l’usine ThyssenKrupp de 
Turin en 2007, oscille entre terreur et mystère. Du grand art !

Dure et violente parce que fragile et belle : telle est 

la vie selon Pippo Delbono qui tâche de faire un 

théâtre qui soit adéquat à cette paradoxale défi-

nition. « Je crois de plus en plus que le théâtre, 

dans un moment où tout va vers la fausseté, vers 

la fiction, vers le pouvoir, devient un lieu de per-

sonnes. Spectateurs et acteurs sont sur le même 

niveau : une rencontre entre des êtres humains. 

Tout le reste, je crois, est aujourd’hui inutile. » Utiles 

et nécessaires alors peut-être, les photos prises par 

Pippo Delbono pendant le spectacle et qui consti-

tuent comme un hommage rendu aux spectateurs 

ainsi fixés comme témoins de ce qu’ils voient, sous 

Des images terrifiantes parce que d’abord insen-

sées et dont la force suggestive explose presque 

après coup, comme si on ne pouvait pas à la fois 

voir et penser le scandale. 

La cruauté insupportable 
jusqu’au spasme  
de l’incandescence
Pippo Delbono est ici à la hauteur de ce qu’il 

dénonce, titan contre l’ordre tyrannique d’un Occi-

dent qui tétanise les esprits à force de justement 

les assaillir d’images. Le Mensonge s’enracine 

dans un réel, celui de la mort de sept ouvriers 

calcinés par le brasier industriel de l’usine Thys-

senKrupp, que viennent éclairer la fiction, les 

références artistiques, les propres mensonges et 

les propres omissions avouées de l’auteur. « Je 

demande aux gens de faire des efforts pour tâcher 

d’être plus lucides. » dit Pippo Delbono qui, en 

toute conscience et en toute colère, joue de l’in-

quiétude, du déséquilibre, de l’inconfort et de la 

violence. Le créateur italien continue, dans cette 

œuvre comme dans les précédentes, d’exploser 

les carcans traditionnels du théâtre en explorant 

toutes les formes d’expressions scéniques, ges-

tuelles et vocales et en faisant des corps des 

acteurs et du sien les instruments et les creusets 

de toutes les excentricités hors normes grâce aux-

quelles son art trouve son sens, l’originalité de sa 

poésie, son pouvoir de révolte et, envers, malgré 

Pippo Delbono, au Théâtre du Rond-Point avec La 

Menzogna.

la double contrainte de la mémoire et de la res-

ponsabilité, donc de la dignité. Aucun de ceux qui 

sont ainsi photographiés ne pourra dire qu’il n’a 

pas vu chaque ouvrier ouvrir le casier anticipant son 

cercueil, qu’il n’a pas vu les hommes changés en 

chiens par notre société bestiale et défailli d’horreur 

en les entendant aboyer, qu’il n’a pas vu la fragilité 

de Gianluca Ballaré éperdu sur les bords du plateau 

comme l’innocence oubliée de ce siècle. Les ima-

ges de ce spectacle s’impriment dans l’esprit et y 

restent même bien longtemps après les avoir vues. 

et contre tout, son indéfectible philanthropie.

Catherine Robert

La Menzogna (Le Mensonge), conception et mise en 

scène de Pippo Delbono. Du 20 janvier au 6 février 

2010 à 20h30 ; le dimanche à 15h ; relâche les lundis 

et le 24 janvier. Théâtre du Rond-Point, 2bis, avenue 

Franklin-D.-Roosevelt, 75008 Paris. Réservations au 

01 44 95 98 21. En tournée en France et en Europe 

jusqu’en mai 2010. Spectacle vu au Festival d’Avi-

gnon 2009. A noter, le 1er février à 20h30, Pippo 

Delbono dans I Racconti di giugno – entrée libre.
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critique ¶
Le Roi nu

Écrite en 1934, alors que Joseph Staline a, depuis 

plusieurs années, imposé son autorité sur l’Union 

soviétique, la première pièce pour adultes d’Evgueni 

Schwartz tente de dissimuler ses prises de positions 

politiques derrière des allures de conte pour enfants 

inoffensif. Cette manœuvre n’a néanmoins pas suffi 

à mettre l’auteur russe à l’abri de la censure, puis-

que Le Roi nu – pièce interdite avant même d’avoir 

pu voir le jour sur scène – ne sera présentée au 

public soviétique que 23 ans plus tard. On dit pour-

tant que ce n’est pas la figure de Joseph Staline 

qu’Evgueni Schwartz visait à travers cette charge 

masquée contre la sujétion de l’individu, contre la 

tyrannie exercée par les régimes totalitaires, mais 

celle d’Adolphe Hitler. Conscient de l’esprit de sédi-

tion qu’exhale cette fable politique construite à par-

tir de trois contes d’Andersen (Le Porcher amou-

reux, La Princesse au petit pois et Les Habits neufs 

de l’empereur), le pouvoir soviétique a cependant 

décidé d’en interdire la représentation théâtrale, 

comme il le fera plus tard pour deux autres pièces 

de l’auteur : L’Ombre et Le Dragon.

Un univers de farce qui 
étouffe le politique
Dans Le Roi nu, Evgueni Schwartz fait donc s’en-

trecroiser trois contes pour n’en former qu’un seul : 

l’histoire d’une princesse éprise d’un porcher. Une 

princesse dont le père s’oppose à cet amour, des-

tinant sa fille au monarque d’un état voisin – un 

homme âgé, laid et despotique. Mais, le jeune por-

cher met en place un stratagème pour empêcher 

l’union forcée de sa bien-aimée. Derrière toutes ces 

aventures de personnages de conte, se dessine 

une satire sociale et politique pleine de mordant. 

Une dénonciation en règle des abus de pouvoir et 

des outrances des régimes autocratiques, dénon-

ciation qui associe ironie et venin contestataire. Se 

fourvoyant dans une cavalcade d’effets épais et 

caricaturaux, la représentation conçue par Philippe 

Awat n’investit que les accents comiques du Roi 

nu, et encore sans beaucoup de réussite. Face aux 

excès d’un spectacle qui donne dans la démesure 

burlesque, on a ainsi bien du mal à saisir la dimen-

sion politique de l’œuvre d’Evgueni Schwartz. Or, 

sans cette dimension, le Roi nu ne s’apparente qu’à 

Bruno Paviot et Eddie Chignara prennent part à une 

vision résolument burlesque du Roi nu. 

une petite fable pour enfants. Une fable manquant 

singulièrement d’intérêt.

Manuel Piolat Soleymat

Le Roi nu, d’Evgueni Schwartz (texte français d’André 

Markowicz, publié par Les Solitaires Intempestifs) ; 

mise en scène de Philippe Awat. Du 20 janvier  

au 14 février 2010. Les mardis, mercredis,  

vendredis et samedis à 20h30, les jeudis à 19h30,  

les dimanches à 16h. Théâtre de la Tempête, 

Cartoucherie, Route du Champ-de-Manœuvre,  

75012 Paris. Réservations au 01 43 28 36 36.

Également le 5 janvier 2010, au Théâtre La Piscine,  

à Chatenay-Malabry ; les 9 et 10 janvier au Théâtre  

de Saint-Maur ; le 17 février à L’Avant-Seine  

de Colombes ; le 12 mars à l’Espace culturel  

André-Malraux au Kremlin-Bicêtre ; du 17  

au 21 mars au Théâtre de l’Ouest Parisien à  

Boulogne-Billancourt ; le 1er avril au Théâtre des 

Sources à Fontenay-aux-Roses ; le 9 avril au  

Théâtre Paul-Eluard à Choisy-le-roi. Spectacle vu  

au Théâtre Romain Rolland de Villejuif.
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Esthétique bariolée, codes de 
jeu outranciers, surabondance 
d’effets et de gags… En jouant 

la carte de l’outrance, le metteur en scène Philippe Awat signe une 
version sans consistance du Roi nu d’Evgueni Schwartz.

critique ¶
Angelo, tyran de Padoue
Emmanuelle Devos, Martial Di Fonzo Bo et Clotilde Hesme sauvent 
le mélodrame sentimental de Victor Hugo.

Angelo le tyran aime la Tisbé, comédienne char-

meuse qui soupire secrètement pour Rodolfo, 

gentilhomme proscrit qu’elle fait passer pour 

son frère et qui adore clandestinement Cata-

rina, la pieuse épouse d’Angelo, qui, à défaut 

de l’aimer, veut du moins la posséder… Ainsi 

tangue la folle ronde des amours et intrigues 

que contraindre à la mort. D’un coup de dague 

ou, plus raffiné, d’une larme de poison.

Amour,  
poison et trahison 

Créé en 1835 au Théâtre-Français, le mélo-

drame rocambolesque de Victor Hugo n’épargne 

L’ingénieux dispositif scénique d’Angelo tyran de Padoue. 

dans la vénéneuse Padoue du xvie siècle, qui 

enflamme et saigne les cœurs au creux des 

discrètes alcôves du pouvoir et sournois guets-

apens du désir. Podestat imposé par Venise et 

placé sous la coupe tranchante du puissant 

Conseil des Dix, Angelo vit le cauchemar d’une 

surveillance permanente et d’une jalousie para-

noïaque. « Je ne suis despote qu’à condition 

d’être tyran » avoue-t-il dans un soupir à Tisbé. 

Tyran donc, politique et domestique, amoureux 

solitaire qui voudrait bien user de ses ordon-

nances pour forcer les sentiments mais ne peut 
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aucun archétype du théâtre romantique, avec 

ses vilains sbires, espions vicieux, complots, 

duels, pleurs et serments définitifs. Le poète 

brode une prose bourrelée sur une trame quasi 

vaudevillesque, ourlant son propos d’une noble 

ambition exposée en préface de l‘ouvrage  : 

« Montrer ces deux femmes, qui résument tout 

en elles, généreuses souvent, malheureuses 

toujours. Défendre l’une contre le despotisme, 

l’autre contre le mépris. Enseigner à quelles 

épreuves résiste la vertu de l’une, à quelles 

larmes se lave la souillure de l’autre. Rendre la 

faute à qui est la faute, c’est-à-dire l’homme, 

qui est fort, et au fait social, qui est absurde. » 

Le plaidoyer fait long feu et se brûle au roman-

tisme incandescent, certes habilement tendu 

au fil des péripéties, mais bien schématique. 

Christophe Honoré s’empare du texte comme 

d’un conte nocturne, hanté par les f igures 

oisives d’une jeunesse désabusée qui s’enivre 

de plaisirs pauvres et de fétides manigances. 

Sans doute pour désarmer le verbe luxuriant, 

il introduit un simulacre de tournage cinéma-

tographique, dans une mise en abyme qui ne 

fonctionne guère. Appuyé par l’ingénieux dis-

positif scénique, vaste échafaudage ménageant 

chausse-trappes, caches secrètes et pièces 

coulissantes, le parallèle entre terreur privée et 

politique, relations de force intimes et tyrannie 

d’Etat, est porté par la subtilité et la force du 

jeu des acteurs. Martial Di Fonzo Bo, roitelet 

colérique et inquiet, Clotilde Hesme, insolente 

courtisane et amante déchirée, et Emmanuelle 

Devos, vertueuse amoureuse, enlèvent divine-

ment cet imbroglio sentimental, presque jusqu’à 

faire oublier sa platitude.

Gwénola David

Angelo Tyran de Padoue, de Victor Hugo,  

adaptation et mise en scène de Christophe Honoré, 

du 27 au 30 janvier 2009, à 20h30, à la Maison  

des arts de Créteil, Place Salvador Allende,  

94000 Créteil. Rens : 01 45 13 19 19 et  

www.maccreteil.com. Spectacle vu au Festival  

d’Avignon 2009. Durée : 2h15.
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La transdisciplinarité  
dans tous ses états
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entretien / Jean-Joël Le Chapelain

« Ouverture à tous les 
possibles de la création »
Directeur de L’apostrophe, scène nationale de Cergy-Pontoise et 
du Val-d’Oise, Jean-Joël Le Chapelain s’attache à faire découvrir des 
spectacles aux croisements des genres.

de la création, pour des spectacles en marge, en 

périphérie du prêt-à-porter culturel.

Ces spectacles hybrides tiennent-ils une 

place de plus en plus importante dans les 

arts vivants ?

J.-J. L. C. : Indéniablement. Le théâtre et la danse 

ont toujours été liés aux arts plastiques à travers 

les costumiers, les créateurs lumière, les scéno-

graphes. La présence forte de l’image dans de 

nombreuses propositions a encore accentué le 

métissage des genres, l’image est aujourd’hui 

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

Périphérique Arts Mêlés, VIe édition, du 21 janvier  

au 20 février, à L’apostrophe, scène nationale de 

Cergy-Pontoise et du Val-d’Oise, Tél. 01 34 20 14 14.  

Au Théâtre Paul Eluard de Bezons. Tél. 01 34 10 20 20. 

Dans trois lieux à Gonesse. Tél. 01 34 45 97 60.

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

Comment est né Périphérique ?

Jean-Joël Le Chapelain : A l’origine deux ren-

dez-vous existaient, l’un concernait la danse et 

l’autre le théâtre. En 2003 ces deux manifesta-

tions ont fusionné, pour donner naissance à Péri-

phérique, qui a impliqué des partenaires dépar-

tementaux : la scène conventionnée du théâtre 

Paul Eluard de Bezons, et le service culturel de la 

ville de Gonesse. Nous avons voulu créer pour le 

public un rendez-vous, un repère rassemblant des 

propositions difficilement classables, transdiscipli-

naires. Comme une ouverture à tous les possibles 

« Périphérique nous 
permet de guider le 
public et d’explorer 
ces voies singulières. » 

Jean-Joël Le Chapelain

devenue l’un des outils de fabrication d’un spec-

tacle, à l’instar d’un artiste comme Guy Cassiers 

par exemple. Périphérique nous permet de guider 

le public et d’explorer ces voies singulières.

Ces spectacles reflètent-ils les mutations de 

notre société ?

J.-J. L. C. : Certains artistes travaillent exclusi-

vement sur la forme. Mais nombreux sont ceux 

qui se saisissent des questions de société et 

utilisent ces moyens métissés et alternatifs pour 

mieux donner sens aux propos qui les animent. 

Nous ne réduisons pas notre programmation à 

une thématique spécifique. Beaucoup de ces 

propositions atypiques développent un ques-

tionnement sur la place de l’homme dans la 

société, un thème très vaste. Nous voulons 

faire circuler ces œuvres et faire circuler le 

public entre les villes.

Propos recueillis par Agnès Santi

périphérique arts mêlés à l’apostrophe et dans le val-d’oise • focus
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Véritable festival au sein du Val-d’Oise, Périphérique 
Arts Mêlés rassemble quinze spectacles dans sept 
lieux. Métissage, hybridation, pluridisciplinarité 

abolissent les frontières artistiques et concrétisent une 
créativité audacieuse, stimulante et innovante.
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entretien / Toméo Vergès / meutres d’intérieur

rendre sensibles  
des expériences de femmes
Toméo Vergès, chorégraphe d’origine catalane installé en France, 
s’apprête à créer Meurtres d’intérieur.

Pourquoi avez-vous réuni des interprètes 

féminines pour cette pièce ?

T. V. : Parce qu’en questionnant la féminité, on peut 

renvoyer chaque personne, y compris les specta-

teurs masculins, à soi-même, aux expériences de 

femmes que l’on a vues, connues ou entendues. 

Il s’agit d’interroger ces expériences, de les ren-

dre sensibles. Avec ma collaboratrice Véronique 

Petit, j’ai choisi trois interprètes – Sandrine Buring,  

Sandrine Maisonneuve, Antje Schur – qui sont trois 

On dit souvent que votre compagnie, Man 

Drake, est à la jonction de différentes 

expressions artistiques, tout particulière-

ment la danse et le théâtre…

Toméo Vergès : Pour désigner mon travail, je 

préfère parler de « théâtre physique » ; un théâ-

tre dans lequel le corps est toujours le point de 

départ. Plus précisément, pour la création que 

je prépare actuellement, je pars de la person-

nalité de chaque interprète.

« Nous explorons  
les attributs féminins, 
les codes… » Toméo Vergès

fortes personnalités. Avec chacune d’elles, nous 

questionnons leurs désirs, leur vision du monde, 

leur histoire. Nous explorons les attributs féminins, 

les codes…

Vous êtes connu pour vos scénographies 

sophistiquées. Savez-vous quel sera le dis-

positif scénique cette fois ?

T. V. : J’ai toujours travaillé avec beaucoup d’objets, 

tout en rêvant de m’en débarrasser ! Cette recherche 

centrée sur la personne, où je souhaite traiter chaque 

thème profondément, sans dispersion, m’amène à 

dépouiller la scénographie. Un espace plus brut per-

met en outre de nous intégrer dans toutes sortes 

de lieux de représentation. Créer des pièces sur le 

monde d’aujourd’hui susceptibles de voyager, de 

s’adapter, constitue un véritable enjeu.

Propos recueillis par Marie Chavanieux

Les 21 et 22 janvier 2010 à 21h au Théâtre  

Paul-Eluard à Bezons. Tél. 01 34 10 20 20.

autour de lui et par la très lourde tâche de s’ins-

crire dans des combinatoires strictement définies, 

le danseur s’engouffre dans un continuum saisis-

sant. Son mouvement perpétuel se décline à partir 

de toute une gamme de possibilités articulatoires 

du haut et du bas du corps, magnifié par l’écri-

ture rigoureuse de la lumière qui vient modifier la 

perception du spectateur. Une hypnose totale, 

relayée par les métronomes du Poème sympho-

nique de Ligeti.� N. Yokel

Le 29 janvier à 19h30, le 30 à 17h et à 19h30,  

à L’apostrophe – Théâtre des Arts à Cergy.

Datamatics [ver. 2.0]
Un projet sonore et visuel de Ryoji 
Ikeda, qui a travaillé avec le collectif 
Dumb Type et William Forsythe.
Datamatics permettait à Ryoji Ikeda de se confron-

ter, dès 2004, aux mêmes processus de création 

qu’il expérimentait avec Dumb Type  : mettre 

ensemble des éléments (lumière, scénographie, 

danse…) pour élaborer une partition unique. Ici, 

les éléments sont des données qu’il emprunte aux 

mathématiques, à la physique, à la géographie… 

Pour lui, tout n’est que chiffres, formules informati-

ques, devenant l’alphabet de base pour le son. Ce 

n’est pas pour rien que ce japonais a travaillé avec 

Benedict Gross, théoricien du nombre à Harvard ! 

Une vision très actuelle de la musique dans un 

concert autant visuel que musical.� N. Yokel

Le 29 janvier à 20h30 au Théâtre des Arts à Cergy.

Je leur construisais 
des labyrinthes
Luc Amoros réinvente le mythe de 
Thésée et du Minotaure, proposant 
aux enfants une appropriation 
ludique et singulière de la 
fabuleuse histoire.
Entre arts plastiques, performance, théâtre visuel 

et musiques, Luc Amoros élabore un théâtre 

inventif et ludique, qui renouvelle les modes de 

représentation avec des moyens artisanaux sim-

ples et savamment bricolés, permettant ici sans 

conteste d’ouvrir grand l’imaginaire et de varier 

les approches du monde et de l’histoire fabuleuse 

de Thésée et du Minotaure, au cœur du labyrinthe 

de Dédale. Luc Amoros, seul en scène, ici scé-

nariste et metteur en scène, ponctue le tournage 

de souvenirs, de digressions et d’anecdotes, et 

recrute le personnage principal parmi le public. 

Les enfants s’investissent ainsi dans une expé-

rience captivante ! � A. Santi

A partir de huit ans. Du 15 au 19 février à 10h et 18h30 

sauf le 17 à 15h. Salle Jacques Brel à Gonesse.

Troubles : ô !… iii !… 
ah !…
Les troubles de l’amour distillés 
par le théâtre d’objets d’Agnès 
Limbos : suspense garanti !
Ah l’amour !… Lorsque c’est Agnès Limbos et la 

compagnie Gare Centrale qui le content, on peut 

s’attendre à une histoire corsée, mêlant grandiose 

émotion et suprême dérision, fausse naïveté et 

humour décalé. Reconnue internationalement, 

Agnès Limbos convoque l’art du mime et du clown, 

et instaure un jeu subtil et décapant entre acteurs 

manipulateurs et objets. Ici deux figurines de plâtre 

figurent les mariés, et Agnès Limbos et Grégory Hou-

ben endossent les mêmes costumes, tandis qu’une 

météorite menace de tomber… Au programme : nuit 

de noces hollywoodienne à New York, puis le film vire 

du sublime à l’abîme par l’entremise d’un loup, et 

enfin… les amants s’efforcent de réinventer un équi-

libre. Entre rêve vertigineux et cauchemar déjanté, un 

couple épatant dans tous ses états !� A. Santi

Le 29 janvier à 21h à l’Auditorium de Coulanges  

à Gonesse.

et aussi…
Bayreuth FM Mauro Paccagnella – Où 
êtes-vous Gosses de Tokyo ? 
Yasujiro Ozu / Alain Moget – Rouge 
décanté Guy Cassiers / Jeroen Brouwers 

– Kiwi Daniel Danis – Noof Clown vocal 

– Genre oblique Brigitte Seth et Roser 

Montlló Guberna – Érection Pierre Rigal 

– Cabaret des signes Christian et 

François Ben Aïm.

L’Apprentissage
Fabrizio Pazzaglia crée une 
adaptation chorégraphique, un 
théâtre de corps où règne le texte 
de Jean-Luc Lagarce, écrit deux ans 
avant sa mort.
Formé à la danse classique et à la gymnastique, 

Fabrizio Pazzaglia a le parcours d’un touche-à-tout 

qui le conduit à fréquenter aussi bien les chorégra-

phes que les metteurs en scène. C’est en tout cas 

ce que l’on retrouve dans cette pièce, entièrement 

tournée vers le texte de Lagarce, mais assumant 

pleinement la place du geste dans le huis clos. 

Au lit d’hôpital très présent à l’origine, Pazzaglia 

préfère un plateau habité par des anneaux de gym, 

montés à vue. Le trouble est vite jeté : on ne sait 

finalement qui parle, et on doute de l’existence 

de ce personnage, pris dans une étrange relation 

avec la scène, le technicien, et l’illusion.� N. Yokel

Le 4 février à 19h30, le 5 à 19h, et le 6 à 20h30  

à L’apostrophe -Théâtre des Arts à Cergy.  

Le 10 février à 20h et le 12 à 21h à l’Auditorium  

de Coulanges à Gonesse.

Solo # 2 fréquences
Une forme solo vers laquelle le 
chorégraphe Brice Leroux revient, 
après First Solo de 1992.
Plus qu’un solo, une expérience sensorielle. En 

petit comité, le public est invité à se plonger dans 

le noir et fouiller la présence d’un corps en pleine 

exploration : contraint par un espace très resserré 

critique ¶
Hiroshima mon amour
S’inspirant du film de Resnais (1959), Julien Bouffier s’empare du scénario 
de Duras pour signer un Hiroshima mon amour scénique. Le théâtre 
s’avère trop en retrait face aux images d’une vidéo gagnante.

Hiroshima le 6 août 1945, la terrible arme nou-

velle de la bombe atomique est lâchée par les 

Américains sur la ville. En neuf secondes, deux 

cent mil le morts, quatre-vingt mil le blessés. 

Honorant la commande d’un film sur l’horreur 

atomique, Alain Resnais fait appel pour l’écri-

ture du scénario à Marguerite Duras qui, saisie 

par « la stupeur à l’idée qu’on ait osé, à l’idée 

qu’on ait réussi  », ressent l’impossibilité d’en 

parler ou d’en formuler la terreur indicible. Le 

commentaire de Duras proche de la litanie et 

de la psalmodie advient toutefois avec une 

force tendue de réserve. Hiroshima mon amour 

devient le flambeau de la Nouvelle Vague au 

cinéma. À l’évocation radicale de l’apocalypse 

nucléaire se conjugue un amour de rencontre 

entre un Japonais (Eiji Okada) et une Française 

(Emmanuelle Riva) venue dans la ville sinistrée 

tourner un fi lm sur la paix en cet été 1957. 

La comédienne est meurtrie pour avoir aimé 

empêche la vision du public. La paroi murale fait 

office d’écran pour le reportage vidéo de l’équipe 

artistique en repérage à Hiroshima sur les tra-

ces de Resnais et de Riva. Entre caméra per-

che et micro, Vanessa Liautey et le Syrien Ramzi 

Choukair incarnent avec une intensité grave ces 

victimes de la souffrance et de l’horreur, sur 

les chansons de Dimoné. Le public est convié 

à un tournage ciné de scènes de tendresse ou 

de confrontation brutale avec la mort, au détri-

ment d’un jeu théâtral libre et dégagé. Bougies 

commémoratives, cartons d’archives, pluie de 

Le couple amoureux sur les décombres archivées de l’Histoire. 

un Allemand à Nevers en temps de guerre. 

Au reproche, «  Tu n’as rien vu à Hiroshima. 

Rien » répond la parole amère  : « J’ai tout vu 

à Hiroshima. Tout. » C’est qu’aimer ou souffrir, 

vivre en pleine jeunesse un premier amour ou 

une catastrophe inouïe, les expériences s’appa-

rentent pour les victimes de la passion, objets 

ballottés dans les griffes du destin.

Tournage ciné  
de scènes de tendresse
L’histoire de cette liaison passagère intime, si 

déplacée soit-elle dans le contexte historique, 

s’inscrit pleinement dans une réalité odieuse. 

Dans quelques années, le Japonais pensera à 

cette histoire « comme à l’horreur de l’oubli ». 

Le mal ne doit jamais être abandonné aux objets 

perdus mais dénoncé toujours. Julien Bouffier 

propose une mise en scène bi-frontale dans 

laquelle un pan de mur bâti de boîtes d’archives 

cendres, les signes s’accumulent en neutralisant 

l’imaginaire, malgré des qualités certaines de dra-

maturgie inventive.

Véronique Hotte

Hiroshima mon amour, de Marguerite Duras,  

mise en scène de Julien Bouffier, les 29 et  

30 janvier 2010 à 21h, le 31 janvier à 16h au Théâtre 

Jean Vilar place Jean Vilar 94400 Vitry-sur-Seine.  

Tél. 01 55 53 10 60 et www.theatrejeanvilar.com

Spectacle vu au Théâtre des Treize Vents CDN  

du Languedoc-Roussillon Montpellier.
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critique ¶
La Controverse  
de Valladolid
Éric Borgella porte à la scène La Controverse de Valladolid, une 
« dispute » théologique, âcre et cruelle autour de l’infortune des 
Indiens du Nouveau Monde livrée à l’indifférence européenne.

Indiens apaches et mohicans, Indiens du Mexi-

que, des Andes, d’Amazonie, du Brésil, tous sont 

« sauvages » selon le xviie siècle. À l’arrivée des 

conquérants espagnols, les civilisations indiennes 

d’Amérique ont dû périr. Pour Tocqueville, «  les 

Espagnols, à l’aide de monstruosités sans exem-

ples, en se couvrant d’une honte ineffaçable, n’ont 

pu parvenir à exterminer la race indienne », ce que 

feront les Américains des États-Unis. La contro-

verse de Valladolid, racontée ici par Jean-Claude 

Carrière, entre Bartolomé de Las Casas, ex-évêque 

au Mexique et le théologien Gines de Sépulvéda, 

s’engage en 1550. La dispute se déroule face à 

Ronciéri, le légat du Pape venu trancher la question 

de savoir si les Indiens possèdent ou non une âme. 

Las Casas dénonce le bain de sang de l’évangélisa-

tion indienne, un chaos dû à la cruauté des conqué-

rants, massacrant corps et biens de leurs victimes. 

Philippe Pierrard incarne avec bonhomie, patience 

et passion la clairvoyance de ce moine dominicain 

incompris en son temps. Face à lui, Jean-Pierre 

Billaud en docte professoral donne une posture 

méditative au théologien.

Chez les victimes  
« délocalisées », la perte 
effrayée du désir de vivre
Pour lui, les sous-hommes en question adorent 

des idoles comme le serpent à plumes et s’adon-

nent à la fornication et au cannibalisme. Un cou-

ple d’Indiens apeurés est d’ailleurs exposé sur la 

scène, un témoignage de prétendue animalité. 

Avec les comédiens Géraude Ayeva-Derman 

et Tito Diez, la scène réaliste manque de vrai-

semblance à vouloir trop jouer l’émotion. Chez 

ces victimes « délocalisées », la perte effrayée 

du désir de vivre est soulignée. Les insultes à 

leur égard sont approuvées par le colon (Laurent 

Ferrero vindicatif), propriétaire de terres et de 

mines, rétif à l’idée d’âme ou de liberté chez ces 

travailleurs contraints à l’extraction de l’or, ce qui 

enrichit l’Espagne. Mais le légat défend le bien 

suprême de l’âme qui prête à l’homme l’unité 

avec Dieu. Avec une sévérité tendue, Vincent 

Duviau assume la décision irrévocable, il déclare 

les Indiens humains. Mais un codicille est ajouté à 

l’acte  : les Noirs d’Afrique serviront d’esclaves 

au Nouveau Monde. Le diable chrétien n’est-il 

pas représenté en noir ? Le spectacle, malgré 

ses maladresses, est fidèle à l’âpreté du débat 

sur l’évaluation inique des ethnies.

Véronique Hotte

La Controverse de Valladolid, de Jean-Claude 

Carrière, mise en scène d’Éric Borgella, le jeudi  

à 21h jusqu’au 25 mars 2010, Côté Cour  

12, rue Edouard-Lockroy, 75011 Paris.  

Tél. 01 47 00 43 55 et theatrecotecour@free.fr

critique ¶
Borges vs Goya
La compagnie Akté propose une présentation simultanée et 
alternative de Borges et Goya, deux pièces coups de poing de Rodrigo 
Garcia. Une mise en scène originale servie par un jeu décapant.

Système de collisions visuelles, linguistiques et 

sonores, emboîtement des pistes interprétati-

ves, passage d’une parole solitaire aux retrou-

vailles agonistiques avec l’autre, ingéniosité du 

Julien Flament et Arnaud Troalic, interprètes énergiques de Borges vs Goya.
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décor  : la mise en scène d’Arnaud Troalic joue 

des effets théâtraux avec une grande intelligence 

de la suggestion illustrative. Les deux personna-

ges bouillonnants et éruptifs qu’invente Rodrigo 

Garcia, interprété l’un par le brillantissime Julien 

Flament et l’autre par Arnaud Troalic, croisent et 

entrechoquent leurs logorrhées jusqu’à ne plus 

former qu’un seul être, pétri d’humour et de haine. 

C’est ce paradoxal mélange qui rend le propos du 

sulfureux Argentin supportable et, qui plus est, 

intéressant. En effet, le long monologue accu-

sateur qui met en procès Borges et sa pusillani-

mité politique tire sa force de la capacité d’ironie 

introspective dont Garcia y fait preuve. De même, 

il vomit son époque et la bêtise abyssale de ses 

contemporains dans Goya mais invente aussi un 

personnage de looser hilarant dépassé par la luci-

dité métaphysique de ses propres enfants.

Explosion, c’est-à-dire  
maîtrise du chaos
A jardin, dans une vieille voiture déglinguée, 

Arnaud Troalic joue en français ; à cour sur un 

canapé défoncé, Julien Flament joue en espa-

gnol. Les comédiens actionnent eux-mêmes le 

surtitrage au rythme de leur débit, usant de la 

contrainte de la langue comme d’un tremplin 

interprétatif supplémentaire. Lumières, sons et 

images sont commandés du plateau, donnant 

ainsi à la performance une forme d’autonomie qui 

participe à l’impression d’une irrépressible explo-

sion en série. Une bombe à fragmentation semble 

avoir été déclenchée pour réveiller la mollesse et 

la lâcheté d’un siècle qui a érigé la compromis-

sion en valeur à force de confondre politesse et 

éthique. En terroristes de la scène, Arnaud Troalic 

et Julien Flament se permettent l’audace d’une 

insolence iconoclaste qui fait mouche à tous les 

coups tant est mesurée et pensée la pertinence 

de chaque effet. Jubilatoire et décapant, ce spec-

tacle continue aujourd’hui la route du succès qu’il 

a emprunté dès sa création et mérite vraiment 

d’être découvert.

Catherine Robert

Borges vs Goya, textes de Rodrigo Garcia ; mise  

en scène d’Arnaud Troalic. Du 2 au 7 février 2010  

à 20h30. Théâtre au Fil de l’Eau, 20, rue Delizy,  

93500 Pantin. Réservations au 01 49 15 41 70.  

En tournée jusqu’en mars. Renseignement sur  

www.akte.fr Spectacle vu au Théâtre de Brétigny-

Scène conventionnée du Val d’Orge.

Le moine dominicain (Philippe Pierrard) défend les Indiens
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son projet d’union à son ami Philon, ce dernier 

tente de le détourner de celle qu’il veut épouser, 

lui prédisant, tel un oracle, qu’après une période 

de bonheur et de prospérité, le plus sombre des 

avenirs s’abattra sur son couple et sa future pro-

géniture. Vingt ans plus tard, Nilos et Militssa ont 

trois enfants. Ils reçoivent Philon pour fêter leur 

anniversaire de mariage. C’est à ce moment-là 

que certains signes semblent annoncer la catas-

trophe que Philon avait prophétisée vingt ans plus 

tôt… Écrite en 1997, la pièce de Dimítris Dimitriádis 

rejoint, « à la façon d’un rêve à demi oublié », « le 

plus vieux fonds tragique de la Grèce ». Un rêve aux 

accents familiaux, existentiels, mythologiques qui, à 

l’exemple de tous les textes de l’auteur grec, révèle 

une langue ample et singulière. Comme Dimítris 

Dimitriádis l’explique lui-même, cette langue n’a 

pas pour objet de couvrir, mais de révéler, dénuder, 

exposer, dévoiler. Ceci, afin « d’aller jusqu’à l’os, ou 

d’essayer de découvrir une autre chair sous la chair, 

une autre chair qui correspond à ce qui n’est pas 

encore connu et acceptable ».� M. Piolat Soleymat

Le Vertige des animaux avant l’abattage, de Dimítris 

Dimitriádis (texte français d’Olivier Goetz et Armando 

Llamas, publié aux Solitaires Intempestifs) ; mise  

en scène et scénographie de Caterina Gozzi.  

Du 27 janvier au 20 février 2010. Du mardi au 

samedi à 20h, le dimanche à 15h. Théâtre de l’Odéon, 

Ateliers Berthier, 8, boulevard Berthier, 75017 Paris. 

Réservations au 01 44 85 40 40.

Mystère 
bouffe
////// Muriel Mayette ////////////////////////////////////////////////////

Dario Fo, prix Nobel de littérature, 
entre au répertoire de la Comédie-
Française grâce à Muriel Mayette 
qui met en scène Mystère Bouffe. 
Éloge du théâtre engagé et du 
métier d’acteur.

La metteuse en scène et administratrice du Français. 

Avec Mystère Bouffe, pièce engagée et morceau 

significatif d’un certain théâtre politique et social 

du xxe siècle, Dario Fo, versé dans les mystères 

du Moyen Âge, met à l’honneur le peuple dans 

la vision que celui-ci a du monde. Au centre de 

ce paysage humain et sur le plateau, se tient la 

figure du jongleur, un troubadour habile à démys-

tifier les puissants et leurs discours mensongers. 

En échange, les pièces ou « jongleries » mettent 

en lumière la grandeur et l’humilité des pauvres 

gens, éloquentes à travers l’exposition revisitée 

d’épisodes bibliques, comme le Massacre des 

Innocents, les Noces de Cana, la Résurrection de 

Lazare, la Cène et la Passion du Christ. À ces 

tableaux, se mêlent des récits hauts en couleur, 

pleins d’un bon sens populaire que dévoilent le rire 

et le grotesque, des armes infaillibles contre l’op-

pression. Interprétées à leur création par l’acteur 

autant à la mythologie qu’à l’époque actuelle. Cor-

setés par l’habituelle grammaire scénique du met-

teur en scène, responsable pédagogique de l’Ecole 

depuis 2000, ils peinent pourtant à donner vie à ce 

récit touffu. Le formalisme du jeu devient facilement 

maniérisme…� Gw. David

399 secondes, de Fabrice Melquiot, mise en scène 

de Stanislas Nordey, du 18 janvier au 6 février 2010, 

à 20h, sauf mardi à 19h et samedi à 16h, relâche 

dimanche, à Théâtre Ouvert, bis Cité Véron, 75018 

Paris. Rens. 01 42 55 55 50. Texte publié à  

L’Arche éditeur.

Le Pain dur
////// Agathe Alexis et Alain Alexis Barsacq ///////////////////

Agathe Alexis et Alain Alexis 
Barsacq mettent en scène Le Pain 
dur de Claudel, drame intense et 
dépouillé.

La langue éclatante de Claudel portée par Agathe Alexis 

et Alain Alexis Barsacq.

Volet central de la trilogie des “Coûfontaine” qui 

traverse le xixe siècle, Le Pain dur de Paul Claudel 

portraitise un monde déserté par les idéaux et les 

valeurs spirituelles car tout entier tourné vers le 

matérialisme et le progrès économique. Au-delà, 

et c’est là que résident la force et l’intérêt de l’œu-

vre, le drame concentre son énergie sur un micro-

cosme familial, sur des conflits fondamentaux et 

des appétits contradictoires sans réelle conciliation 

possible chez des êtres abandonnés à leurs solitu-

des, sans transcendance consolatrice. La langue 

éclatante de Claudel, qui dompte et concentre 

son lyrisme en un resserrement épuré, montre le 

déchaînement des ambitions, un fils affrontant son 

vieux père, ancien “boucher de 93” devenu Préfet 

de l’Empire. Agathe Alexis et Alain Alexis Barsacq, 

dont la mise en scène sera aussi présentée à Mos-

cou, soulignent : « Nous sommes portés à consi-

dérer avec une grande attention cette fermeture 

au spirituel, cette place vide au cœur des êtres 

comme le noyau et le ferment du Pain dur. » Pour 

s’approcher des âmes au plus près… � A. Santi

Le Pain dur, de Paul Claudel, mise en scène Agathe 

Alexis et Alain Alexis Barsacq, du 15 janvier au  

15 février, du lundi au vendredi à 20h30, samedi  

à 19h, dimanche à 17h, relâche le jeudi et  

le vendredi 5 février, à l’Atalante, 75018 Paris.  

Tél. 01 46 06 11 90.

Le vertige 
des animaux 
avant  
l’abattage
////// Dimítris Dimitriádis /////////////////////////////////////////////

Deuxième spectacle du cycle que 
le Théâtre national de l’Odéon 
consacre cette saison à l’auteur 
grec Dimítris Dimitriádis, Le Vertige 
des animaux avant l’abattage – 
mis en scène par Caterina Gozzi 
– interroge la famille en mêlant 
trivial et oraculaire.
Nilos et Militssa s’aiment, veulent se marier, fonder 

un foyer. Mais, lorsque le jeune homme annonce 

primitive et contemporaine, l’Histoire qui respire en 

soi, sans qu’on en reconnaisse toujours le souffle », 

écrit l’auteur Fabrice Melquiot. Dans 399 secon-

des, ils sont quinze jeunes, garçons et filles, sur le 

pont d’un cargo en partance vers l’Orient, pour voir 

l’éclipse totale du soleil à Shangaï. Ils cherchent, se 

cherchent, cognent instinct de vie contre pulsion de 

mort, rêvent d’amour à en mourir… Dirigés par Sta-

nislas Nordey, les comédiens issus de la 6e promo-

tion de l’École du Théâtre National de Bretagne de 

Rennes, s’emparent avec vigueur de cette épopée 

fragmentaire, lyrique et prosaïque, qui emprunte 

399 secondes
////// Stanislas Nordey /////////////////////////////////////////////////

Stanislas Nordey signe la mise 
en scène de sortie de l’École du 
Théâtre National de Bretagne.
399 secondes… L’instant d’une éclipse court 

aussi vite qu’un éclat de jeunesse, fend les cœurs 

d’homme à peine éclos d’où résonnent encore les 

cris d’enfance et grondent bientôt les bruits du 

monde. « Je voulais raconter ce temps d’avant 

l’âge d’homme, sans tourner le dos à l’Histoire, 

critique ¶
Peines d’amour perdues
En une vibrante et pétillante exposition des parades du désir, Gilles 
Bouillon met en scène les comédiens du Jeune Théâtre en Région 
Centre et signe un spectacle joyeux et plein de grâce.

Peine perdue que de croire pouvoir échapper à 

l’amour, à ses traits et à ses attraits quand on 

est jeune et séduisant, fougueux et audacieux. 

s’empare avec une énergie rieuse et un enthou-

siasme décapant.

Une sarabande flamboyante
Pour incarner ce quadrille amoureux, Bouillon 

choisit des comédiens qui ont tout de leurs 

personnages : beauté, jeunesse, fougue et élé-

gance. Les pensionnaires du Jeune Théâtre en 

Région Centre forment désormais, de généra-

tion en génération, un vivier d’artistes que le 

metteur en scène a aguerri aux planches et qui 

virevoltent dans cette chorégraphie remarqua-

blement mesurée et dirigée avec une aisance et 

une fluidité épatantes. La troupe constituée est 

homogène, les comédiens montrent une belle 

harmonie où le sens du groupe transcende 

l’expression particulière des talents, donnant 

naissance à un spectacle complet où tout est 

équilibré. Les costumes chatoyants et drôles, 

le décor inventif qui découvre, sous le violet 

du rideau d’une spiritualité rance le verdoyant 

d’un jardin des délices, le jeu, l’art subtil des 

placements et déplacements par lesquels la 

séduction se fait danse : tous les éléments théâ-

traux concourent à faire naître une charmante 

impression de légèreté, de gaîté, de fraîcheur, 

d’aménité spirituelle. Gilles Bouillon réussit ici un 
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Quatre godelureaux pris dans les affres du désir.

Berowne a beau prévenir ses trois amis de la 

vanité du pacte qu’ils signent et de l’inanité de 

leur désir de renoncer au désir pour se consa-

crer à l’étude et à l’austérité livresque, le roi, 

Dumaine et Longueville s’obstinent et dévalent 

tous ensemble la pente du ridicule sur laquelle 

les poussent avec malice la princesse de France 

et ses suivantes, jouant de leurs appâts pour 

mieux se jouer des quatre godelureaux. Elles 

sont belles et maîtrisent avec génie la straté-

gie des sentiments, donnant à ces jeunes coqs 

un peu trop fats mais infiniment sympathiques 

une leçon de vie dont sont incapables les livres. 

Vivez, aimez et attendez que vos teints soient 

fanés et vos mines parcheminées pour vous 

enfermer dans des bibliothèques sentencieu-

ses : tel est le message joyeusement sensuel de 

cette pièce de Shakespeare dont Gilles Bouillon 

critique ¶
Sous l’œil d’Œdipe
Puisant aux sources antiques une matière dramaturgique qu’il 
met en forme dans une langue poétique audacieuse et belle, Joël 
Jouanneau réécrit avec talent l’histoire des Labdacides.

Cadmos, premier roi et fondateur de Thèbes eut 

un fils dont le fils, Labdacos, engendra Laïos, père 

d’Œdipe qui eut de sa mère des enfants scan-

daleux, Ismène et Antigone, Etéocle et Polynice, 

promis au trépas puisque nés d’une matrice endo-

game. Les Labdacides, descendants de Labdacos, 

ont inspiré les grands tragiques grecs : Sophocle, 

Eschyle et Euripide narrent tous une partie de leur 

destin. Si les Atrides trouvent dans L’Orestie d’Es-

chyle l’unité dramatique et poétique de leur histoire, 

la geste maudite des fils de Cadmos est soumise 

à la variation des styles, des langues et des points 

de vue. Ce pourquoi le projet de Joël Jouanneau de 

réunir en un même spectacle et dans l’unité d’une 

seule poésie le récit des déboires fatals de ce clan 

est intéressant. Le pari était osé et Jouanneau le 

gagne haut la main en composant un texte original 

qui emprunte ses couleurs aux matériaux antiques 

mais aussi au très beau poème que Yannis Ritsos 

offrit à Ismène l’incomprise, tout comme à une ins-

piration propre qui sait se dégager, en ses formes 

et ses variations, de la seule imitation.

Une distribution  
en constellation  
d’individualités brillantes
Jouanneau œuvre en liberté. Jocaste n’apparaît 

pas sur scène, Cadmos en revanche est là qui 

gronde et répète la honte de sa race, Tirésias 

campe le pendant voyant d’Œdipe l’aveuglé et 

la part est laissée belle aux héritiers, ces enfants 

qui choisissent chacun des voies différentes pour 

sortir du labyrinthe de la nécessité et échouent 

tous à en trouver l’issue. Les comédiens qui 

s’emparent de ces figures réussissent le tour 

de force de les individualiser par un jeu intense. 

Si l’harmonie de la troupe est indéniable et si 

l’unité spectaculaire est solide, le charisme de 

chaque comédien réussit à montrer combien le 

personnage tragique est seul face au destin. Ainsi 

Cécile Garcia-Fogel qui fait de son Antigone une 

intouchable farouche ; ainsi la vibrante Sabrina 

Kouroughli qui offre à Ismène la dignité de celle 

qui oppose au refus le refus du refus et la beauté 

des choses à l’emphase des combats au goût 

de sang ; ainsi le sidérant Jacques Bonnaffé, 

en Œdipe irascible emmuré dans l’égoïsme de 

sa souffrance, infiniment poignant en clochard 

céleste. Servi par des acteurs qui investissent 

le texte dans l’autonomie de son renouveau et 

porté par une langue aussi limpide que poétique, 

le spectacle conçu, écrit et mis en scène par Joël 

Jouanneau est une remarquable réussite.

Catherine Robert

Sous l’œil d’Œdipe, texte et mise en scène de  

Joël Jouanneau. Du 7 au 28 janvier 2010. Mardi et 

jeudi à 19h30 ; mercredi, vendredi et samedi à 20h30 

et dimanche à 16h. Théâtre de la Commune,  

2, rue Edouard-Poisson, 93300 Aubervilliers. 

Réservations au 01 48 33 16 16.  

Spectacle vu au Festival d’Avignon 2009.

Joël Jouanneau offre aux Labdacides  

la force de l’unification poétique.
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spectacle formidablement abouti en forme d’ode 

à la jeunesse et d’hommage à l’amour, tendre et 

drôle, touchant et ragaillardissant !

Catherine Robert

Peines d’amour perdues, de William Shakespeare ; 

traduction de Jean-Michel Déprats ; mise en scène 

de Gilles Bouillon. Du 15 janvier au 6 février 2010 

à 20h30 (relâches les mercredis et dimanches) 

au Théâtre à Châtillon, 3, rue Sadi-Carnot, 92320 

Châtillon. Réservations au 01 55 48 06 90.  

En tournée en France de décembre 2009 à mars 2010.

théâtre   agenda

L’auteur grec Dimítris Dimitriádis. 
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théâtre   agenda

32�  / N°174 / janvier 2010 / la terrasse 

//// pour recevoir la terrasse par internet, envoyez un mail à : la.terrasse@wanadoo.fr   en objet : recevoir la terrasse  ////

agenda   théâtre
 la terrasse / janvier 2010 / N°174 / � 33

//// VOUS CHERCHEZ UN JOB éTUDIANT, éCRIVEZ-NOUS SUR la.terrasse@wanadoo.fr  ////

Du 23 janvier au 6 février 2010, du jeudi au samedi 

à 20h30, dimanche à 17h, lundi à 20h30, relâches 

mardi et mercredi à L’Échangeur 59, av. du Général-

de-Gaulle, 93170 Bagnolet. Tél. 01 43 62 71 20 et 

www.lechangeur.org

Semaine des 
nouvelles 
écritures 
théâtrales
////// événement //////////////////////////////////////////////////////////

Le Centre culturel Aragon-Triolet 
d’Orly présente une Semaine des 
nouvelles écritures théâtrales.
Innocence de Dea Loher, mise en lecture par Bri-

gitte Barilley. Yaacobi et Leidental, pièce du dra-

maturge israélien Hanokh Levin mise en scène par 

Alain Batis. La Femme de l’autre de Catherine Ver-

laguet et La Fin d’une liaison de Graham Greene, 

deux spectacles mis en scène par Alain Mollot. 

Pour ce début d’année 2010, le Centre culturel 

Aragon-Triolet d’Orly organise une Semaine des 

nouvelles écritures théâtrales, événement grâce 

auquel Guillaume Hasson (codirecteur artistique 

de l’institution culturelle du Val-de-Marne) continue 

et la guerre civile. D’un côté, se tiennent les fascistes 

et les nazis et de l’autre, les partisans. Est-il possible 

de s’aimer en ces temps où l’homme est un loup 

pour l’homme ? Elle, Berthe, vit sous la tyrannie de 

son mari qui refuse de lui rendre sa liberté et lui, N2, 

nom de combattant partisan, s’oppose activement 

à tous les abus de pouvoir dans le désespoir de 

sa cause amoureuse. Le résistant Elio Vittorini par 

le biais de la fiction de Et hommes et pas dévoile 

une réalité strictement contemporaine au temps de 

l’écriture du roman. Partisan, Vittorini est arrêté en 

1943 et s’enfuit dans les montagnes au-dessus de 

Milan pour rédiger Uomini e no. Qu’est-ce qui en 

l’homme est l’homme et qu’est-ce qui ne l’est pas ? 

On pense à d’autres écrits de cette époque sombre, 

L’Espèce humaine de Robert Antelme et Si c’est un 

homme de Primo Levi. À travers le roman d’amour 

de Berthe et de N2, l’Histoire se révèle, de même 

que grâce à la dimension épique de l’œuvre, l’échec 

sentimental prend tout son sens. Avec la voix d’un 

chanteur traditionnel de l’Italie du Sud et des per-

cussions.� V. Hotte

Et hommes et pas, d’après Elio Vittorini, mise  

en scène de Pascal Kirsch, du 12 janvier au  

15 janvier 2010, mardi et jeudi 19h30, mercredi et 

vendredi 20h30 à la Comédie de Béthune CDN Nord/

Pas-de-Calais au Palace, rue du 11 novembre,  

62400 Béthune. Tél. 03 21 63 29 19 et  

www.comediedebethune.org

en confrontant à Manhattan Medea, l’abécédaire 

de Roland Barthes. » Ainsi, dans la représentation 

conçue par la metteure en scène, les comédiens 

Anne Benoit, Marcus Borja et Christophe Odent sont 

amenés à « construire une véritable dramaturgie de 

la passion », à investir tous les échos, toutes les pos-

sibilités de correspondance susceptibles de relier la 

pièce de Dea Loher aux Fragments d’un discours 

amoureux de Roland Barthes.� M. Piolat Soleymat

Manhattan Medea, de Dea Loher (texte français 

d’Olivier Balagna et de Laurent Muhleisen publié 

par L’Arche Editeur) ; mise en scène de Sophie 

Loucachevsky. Du 21 janvier au 20 février 2010.  

Du mercredi au samedi à 21h, le mardi à 19h, le 

dimanche à 16h. Théâtre national de la Colline,  

15, rue Malte-Brun, 75020 Paris. Réservations  

au 01 44 62 52 52.

Some Explicit 
Polaroïds
////// Patrick Verschueren ////////////////////////////////////////////

Poursuivant son exploration 
des écritures contemporaines, 
le fondateur de la compagnie 
Ephéméride met en scène Some 
Explicit Polaroïds, de l’auteur 
britannique Mark Ravenhill.

Some Explicit Polaroïds : une virulente mise en cause de 

la société post-thatchérienne. 

Après 15 ans passés en prison pour avoir séques-

tré et torturé un chef d’entreprise (Patrice Pujol), 

un activiste politique (Arno Feffer) retrouve son 

ancienne compagne (Carole Leblanc) et découvre 

le monde superficiel de la fin des années 1990. 

Un monde de la consommation à outrance au sein 

duquel chaque chose est considérée comme une 

marchandise  interchangeable et jetable. Auteur 

ayant accédé à la notoriété grâce à sa pièce Shop-

ping and Fucking, Mark Ravenhill scrute à travers 

son œuvre les failles et les mouvements de fond de 

la Grande-Bretagne contemporaine. Dans Some 

Explicit Polaroïds – pièce aujourd’hui mise en scène 

au Vingtième Théâtre par Patrick Verschueren – il 

interroge les valeurs d’une société qui a vu les don-

nées économiques écraser les engagements politi-

ques. Une société dans laquelle la notion même de 

lutte s’est peu à peu effacée.� M. Piolat Soleymat

Some Explicit Polaroïds, de Mark Ravenhill (texte 

français de Gérard Dallez) ; mise en scène de Patrick 

Verschueren. Du 13 janvier au 28 février 2010.  

Du mercredi au samedi à 19h30, le dimanche à 15h. 

Vingtième Théâtre, 7, rue des Plâtrières, 75020 Paris. 

Réservations au 01 43 66 01 13 ou  

sur www.vingtiemetheatre.com

Et hommes  
et pas
////// Pascal Kirsch //////////////////////////////////////////////////////

La musicalité théâtrale hante 
Uomini e no de l’italien Elio 
Vittorini, roman sur l’Italie fasciste 
qu’adaptent pour la scène Pascal 
Kirsch et Bénédicte Le Lamer. Avec 
des résonances épiques et intimes.
Milan en 1944, l’Italie fasciste est occupée par l’Alle-

magne nazie, écartelée entre la guerre d’occupation 

Dario Fo, les pièces de Mystère Bouffe sont des 

morceaux de bravoure à la gloire des acteurs. Vu 

le nombre des pièces et leur densité, le spectacle 

se décline en deux soirées indépendantes dans 

le même dispositif scénique. Muriel Mayette rend 

hommage par la même occasion, à un immense 

homme de théâtre.� V. Hotte

Mystère Bouffe, de Dario Fo, mise en scène de Muriel 

Mayette, du 13 février au 19 juin 2010 à 20h30,  

Salle Richelieu de la Comédie-Française, place 

Colette, 75001 Paris Tél. 0825 10 1680 (0,15 e TTC/

min) et www.comedie-francaise.fr

La  
Consolation 
de Sophie
Mêlant questionnements 
philosophiques et confidences 
d’élèves d’écoles primaires, 
l’auteure Dominique Paquet et le 
metteur en scène Patrick Simon 
créent un spectacle sur les chagrins 
et les consolations des enfants.

La Consolation de Sophie, un spectacle à voir en famille 

à partir de 7 ans. 

C’est en allant dans des écoles des Ulis, de Nan-

terre et de Laurac en Vivarais que Michelle Brûlé et 

Dominique Paquet ont recueilli des paroles d’enfants 

de classes allant du CE1 au CM2. Cela au sujet de 

questions à la fois intimes et quotidiennes : qu’est-ce 

qui fait peur, qu’est-ce qui chagrine, qu’est-ce qui 

console ? Conjuguant ces témoignages à des mises 

en perspective philosophiques, La Consolation de 

Sophie (spectacle interprété par Jessica Monceau 

et Dominique Paquet) présente une succession de 

sept nuits. Sept nuits au cours desquelles Sophie 

la philosophe, personnage venu du fond des âges, 

tente de consoler Trita. Mais avant de retrouver sa 

joie de vivre, « l’enfant va parcourir le chemin des 

fausses consolations, des conflits et des doutes, 

des exercices de rires, jusqu’à devenir elle-même 

une consolatrice »… � M. Piolat Soleymat

La Consolation de Sophie, de Dominique Paquet ; 

mise en scène de Patrick Simon. Durée : 1 heure. Le 

12 janvier 2010 à 10h, 14h30 et 19h30, le 13 janvier 

à 15h. Espace culturel Boris-Vian, rue du Morvan, 

91940 Les Ulis. Réservations au 01 69 29 34 91.

Manhattan 
Medea
////// Sophie Loucachevsky //////////////////////////////////////////

Sophie Loucachevsky met en scène 
Manhattan Medea de Dea Loher : 
une tragédie de l’exil et de la 
passion qui projette l’héroïne 
mythologique dans le New York 
d’aujourd’hui.
« Manhattan Medea, fidèle aux Médée qui l’ont pré-

cédée, est une tragédie de l’exil et, au-delà, de la 

passion amoureuse, déclare Sophie Loucachevsky. 

Tous les ingrédients du mythe sont présents chez Dea 

Loher. Tout est traité et tout est essentiel. Une Médée 

en 1h15. Un concentré de passion. Et pour en ren-

dre compte, je veux donner la possibilité aux acteurs 

d’inventer sur scène leur propre langage amoureux 

La Barbe
bleue

De Jean-Michel Rabeux
D’après Charles Perrault

� éâtre pour adultes 
à partir de 8 ans

Samedi 23 janvier 
à 20h30

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

www.theatre-bretigny.fr

� éâtre Brétigny
Scène conventionnée du Val d’Orge

Saison 2009/2010

photo : Cosimo Mirco Magliocca

CRÉATION

Le CENTRE DRAMATIQUE DE LA COURNEUVE
présente

d’après VICTOR HUGO

adaptation et mise en scène 
MARION LÉCRIVAIN

avec
DAMIÈNE GIRAUD
WAHID  LAMAMRA

JEAN-FRANÇOIS MAENNER
CAMILLE PÉLICIER

ANTOINE PHILIPPOT
JEAN-PIERRE ROUVELLAT

chanson composée par JULIETTE NOUREDDINE
création costumes HÉLOÏSE LABRANDE

création lumière et régie générale JULIEN BARBAZIN

L’HOMME 
QUI RIT

du 28 JANVIER au 21 FÉVRIER 2010
création au
CENTRE CULTUREL JEAN-HOUDREMONT
LA COURNEUVE
11, avenue du Général-Leclerc
RÉSERVATIONS : 01 48 36 11 44
www.centredramatiquedelacourneuve.com
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Plaquette de saison  
sur demande.

LES AFRIQUES AUTREMENT
AU 

THÉÂTRE VICTOR HUGO
14, Avenue Victor Hugo • 92220 Bagneux

01.46.63.10.54
01.41.17.48.12Théâtre

Vendredi 15 janvier à 20h30

Les bouts de bois de Dieu
D’après Sembène Ousmane (éditions Pocket),  
par la Boyokani Kyeseli Company 
Adaptation et mise en scène Hugues Serge Limbvani

Jazz world
Samedi 16 janvier à 20h30

Kora Jazz Trio
Djeli Moussa Diawara > Kora, voix,  
Abdoulaye Diabaté > piano 
Moussa Cissoko > Percussions

Art plastique
16/17 janvier

Mustapha
Boutadjine
En avant-première  
de son exposition à  
la Maison des Arts  
dans le cadre des  
“Afriques autrement”  
du 12 février au 16 avril 2010

< �Portrait de Patrice Lumumba,  
papiers découpés.

gros plan / Nikolaï Kolyada

une étoile filante dans le 
ciel du théâtre russe
Dans le cadre des manifestations liées aux Années croisées France-
Russie, quatorze structures théâtrales se sont regroupées pour 
accueillir deux créations du metteur en scène russe Nikolaï Kolyada : 
Hamlet et Le Revizor.

Organisées af in d’enrichir la connaissance 

mutuelle de la Russie et de la France, les Années 

croisées France-Russie donneront, en 2010, l’op-

portunité à des artistes hexagonaux de présenter 

leur travail en Russie et à des artistes russes de 

faire de même en France. Le metteur en scène 

Nikolaï Kolyada sera l’un des premiers invités de 

ce programme bilatéral. Ainsi, de janvier à février, 

de nombreux théâtre franciliens accueilleront les 

versions d’Hamlet et du Revizor conçues par cet 

artiste singulier né en 1957, à Ekaterinbourg. Des 

versions baroques, poétiques, chamarrées, sau-

vages qui, avant de voyager jusqu’à nous, ont 

vu le jour dans le théâtre de poche que Nicolaï 

Kolyada dirige dans sa ville natale. Ce théâtre, 

qui a pour emblème une étoile filante, s’appli-

que, selon les propres mots du metteur en scène, 

à « dire la beauté des poubelles ». Récupéra-

tion, recyclage, trouvailles au détour d’un étal 

de marché : Nicolaï Kolyada donne corps à des 

représentations faites d’accessoires de pacotille, 

représentations qui s’attachent à débusquer la 

beauté derrière les salissures du monde et de 

l’humain. A la tête d’une troupe de 26 acteurs 

permanents, le metteur en scène (également 

auteur, pédagogue et comédien) s’inscrit dans 

une vision intense et enflammée du théâtre, une 

vision aux impulsions débridées.

M. Piolat Soleymat

Hamlet, de William Shakespeare (spectacle en russe 

surtitré) ; mise en scène de Nikolaï Kolyada.  

Le 21 janvier 2010, à la Comédie de Valence ;  

le 28 janvier, au Théâtre Romain-Rolland de Villejuif ; 

le 2 février, à L’Avant-Seine-Théâtre de Colombes ;  

le 5 février, au Théâtre Jean-Arp de Clamart ;  

le 11 février, au Théâtre de L’Onde, à Vélizy-

Villacoublay.

Le Revizor, de Nikolaï Gogol (spectacle en russe  

surtitré) ; mise en scène de Nikolaï Kolyada.  

Les 15 et 16 janvier 2010, au Théâtre des Feuillants  

à Dijon ; le 22 janvier, à la Comédie de Valence ;  

le 26 janvier, au Théâtre du Vésinet ; le 29 janvier  

à l’Espace André-Malraux au Kremlin-Bicêtre ;  

le 30 janvier, à La Ferme du Bel Ebat à Guyancourt ;  

le 3 février, à L’Avant-Seine-Théâtre de Colombes ;  

le 4 février, au Théâtre Firmin-Gémier à Antony ;  

le 7 février, au Théâtre des Bergeries à Noisy-le-Sec ; 

le 9 février, à l’Espace Jules-Verne à Brétigny- 

sur-Orge ; le 12 février, au Théâtre de L’Onde à  

Vélizy-Villacoublay ; le 13 février, au Centre culturel 

Lino-Ventura à Athis-Mons.

Le metteur en scène russe Nikolaï Kolyada transforme Hamlet en fête païenne.
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Du 21 janvier au 7 février 2010
Les vendredis et samedis à 20h45

Les jeudi 21, mercredi 27, jeudi 28 janvier 
et mardi 2 février à 14h00

Les dimanches 24 janvier et 7 février à 16h00

depuis les années 70, sous l’incitation de Vin-

cent Gomez et de Christian Lucas. Le metteur 

en scène joue, entre autres personnages, l’un 

des jumeaux tandis que l’autre frère est incarné 

par David Soubies. Olivier Boyer est un père 

exemplaire et Mathieu Levavasseur une mère 

blonde, Stéphane Guillemin est Tante Jeanine, 

et Frédérick Miclet Joël. Loufoquerie et énergie 

débridée, ça déménage sur la scène d’autant 

que les remises en question battent leur plein 

entre la lutte pour la domination, la soumission 

à la surproduction et à la surconsommation, 

sans parler de la solitude finale de chacun. 

Mais l’art des circassiens n’est pas donneur 

de leçons, il inclinerait plutôt à la légèreté. Res-

pirons…� V. Hotte

Coma Idyllique, à partir de 6 ans, mise en scène  

de Vincent Gomez, le 7 février à 17h au Théâtre  

Jean Vilar de Suresnes 16 place Stalingrad,  

92150 Suresnes. Tél. 01 46 97 98 10  

et theatre@theatre-suresnes.fr

jeune compagnie créée par Vincent Gomez a 

forcément pris de la bouteille. Coma Idyllique 

est une réponse au besoin de faire le point sur 

le métier. Les plateaux et les pistes sont l’oc-

casion d’expériences téméraires qui jonglent 

entre la joie d’avoir accompli des numéros de 

rêves et la déception douce-amère de n’être 

pas allé jusqu’au bout de son talent. Or, le jeu 

en vaut la chandelle et les songes enchanteurs 

l’emportent sur les idées noires. I ls sont six 

interprètes à conter l ’histoire d’une famil le 

figurines mobiles, un trésor d’animation d’avant la 

photographie et le cinéma, une manière de lanterne 

magique. Et pour le bien du public, un verre de vin 

chaud préparé et un animal frôlé pour une caresse 

furtive. Entre flonflons traditionnels et le marabout 

de Lili, sous des guirlandes de lumières populaires, 

les Dromesko nous enjoignent à rêver, espérer et à 

appeler des jours meilleurs. � V. Hotte

Arrêtez le monde, je voudrais descendre, à partir de 

13 ans. Par le Théâtre Dromesko, du mardi au samedi 

à 20h30, du 2 février au 6 mars 2010 au Théâtre 

Silvia Monfort 106 rue Brancion, 75015 Paris.  

Tél. 01 56 08 33 88.

Blanche 
Neige
////// Nicolas Liautard //////////////////////////////////////////////////

S’appuyant sur des images, 
des impressions, des sons, des 
perceptions, Nicolas Liautard, 
directeur artistique de la Scène 
Watteau, revisite le conte de 
Blanche Neige à travers un 
spectacle onirique et visuel.

Nicolas Liautard signe une version sans texte du conte 

de Blanche Neige. 

Nous sommes tous profondément familier de 

l’histoire de Blanche Neige. Une seule image, un 

seul symbole et notre imaginaire remonte le fil de 

notre mémoire pour revenir sur les différents épi-

sodes de ce conte. Un miroir, un chasseur, sept 

nains, une pomme, un cercueil de verre, le baiser 

d’un prince… S’emparant de ces figures, Nicolas 

Liautard a conçu une histoire sans parole pour 

laquelle il a constitué une « grammaire des images, 

des sons, des corps » susceptible de « toucher la 

mémoire profonde d’un Blanche Neige à la fois 

collectif et intime ». Un Blanche Neige pour tout 

public à partir de 7 ans qui rejoint ces rêves pré-

monitoires qui « annoncent aux petites filles qu’un 

jour elles deviendront femmes et que, peut-être, 

à l’amour de leur mère viendra s’ajouter un senti-

ment plus complexe ».� M. Piolat Soleymat

Blanche Neige, écriture scénique de Nicolas Liautard, 

spectacle tout public à partir de 7 ans. Le 27 janvier 

2010 à 14h30, le 29 janvier à 20h30, le 30 janvier  

à 16h et 20h30, le 31 janvier à 16h, le 1er février  

à 20h30. La Scène Watteau, place du Théâtre, 94736 

Nogent-sur-Marne. Renseignements et réservations 

au 01 48 72 94 94 et sur www.scenewatteau.fr

Également le 9 janvier 2010 au Théâtre-cinéma  

Paul-Eluard, à Choisy-le-Roi ; les 15 et 16 janvier  

au Théâtre André-Malraux, à Chevilly-Larue ;  

du 21 au 23 janvier au Théâtre Alexandre-Dumas,  

à St-Germain-en-Laye ; le 6 février à La Ferme  

de Bel Ebat, à Guyancourt.

Cirque

Coma  
Idyllique
////// Vincent Gomez ////////////////////////////////////////////////////

Vincent Gomez et la compagnie Hors 
Piste s’adonnent au Coma Idyllique 
en s’amusant à reconstituer un 
puzzle autour du cirque.
Quinze ans que ça dure, le Hors piste, et la 

d’explorer la thématique de sa saison 2009/2010 : 

la différence. Personnages en marge de notre 

société, confrontations homme/femme, angois-

ses existentielles, dualités intimes… A travers ces 

quatre rendez-vous, Guillaume Hasson affirme 

sa volonté de programmer des spectacles « où 

l’émotion, la beauté et l’intelligence se revendi-

quent matériaux essentiels à l’élaboration de nos 

avenirs ».� M. Piolat Soleymat

Semaine des nouvelles écritures théâtrales,  

du 23 au 29 janvier 2010. Centre culturel Aragon-

Triolet, 1, place du Fer-à-Cheval, 9431O Orly. 

Réservations au 01 48 52 40 85. Renseignements  

au 01 48 90 24 24 et sur www.centre-culturel-orly.fr

Un Sapin chez 
les Ivanov
////// Agnès Bourgeois /////////////////////////////////////////////////

Une féerie noire d’Alexandre 
Vvedenski, poète russe subversif 
du mouvement Ouberiou attaché 
à comprendre le monde via les 
mots. Une langue qui a attiré Agnès 
Bourgeois.

La famille réunie des Ivanov.

André Markowicz, le traducteur d’Un Sapin chez 

les Ivanov, parle de la langue de Vvedenski comme 

premièreslignes
     L’échangeur artistique

Appel à projet 
Pour nos coproductions et résidences 2010/2011

Programme soutenu par la Drac Centre

Présentation des maquettes pré sélectionnées
et rencontre ouverte aux co-producteurs et diffuseurs 

Le 2 Mars 2010

Candidatures avant le 12 Février 2010
Demande de dossier uniquement par mel
philippe.viard@latelier-a-spectacle.com

Les artistes que nous avons soutenus : Théâtre Le Théâtre à Cru… « I’m sorry » (2005)/
Le théâtre des turbulences « le professeur de musique » Stella Serfaty (2005)/Le Théâtre de la tête 
noire « Noce de sang » Patrice Douchet (2006)/La compagnie du spectacle de poche « L’envol du pa-
pillon » Christophe Weiss (2006)/Théâtre du Chêne Chenu « Moi, Feuerbach? » Yann Bonny (2006)/
La compagnie de l’œuf à dix pas « Murale » Wissam Arbach (2006)/Le Cartoun Sardine Théâtre 
« Lulu » Patrick Ponce (2007)/Aurachrome Théâtre « La conjuration des imbéciles » Bastien Crinon 
(2008)/La compagnie Songes Mécaniques « 689 pellicules » Ludovic Fouquet (2008)/La Compa-
gnie Philippe Genty « Boliloc »  (2008)/La Compagnie de l’ange « Exercices de style » Pierre-Marie 
Escourrou (2009)/ Playground compagnie « Le grand projet » Maria-Clara Ferrer (2009) Chanson 
Wally (2004)/Bertrand Louis (2005)/Anaïs (2006)/Tom Poisson (2007) /Wladimir Anselme (2008)/
Les Papillons (2009)/FADA (2010) Jazz Brice Martin Quartet « Le peintre à l’orange » (2008) Danse 
Compagnie A/corps « La gargotte » Mélanie Marie (2005)//Compagnie Emmanuel Grivet « Temps » 
(2006)/Compagnie Yann Lheureux « No one’s land » (2008)/Compagnie Eponyme « Pare-choc » Cho-
régraphe invité : N. M. Gousset (2009)/Compagnie Dorina Fauer « Leks » (2009) Cirque Compagnie 
Le Nadir « Shoot the girl first » (2010)lin
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d’une fabrique de l’impensable. Rien dans ce 

monde n’est ni stable ni définitif, si ce n’est la mort : 

« Précisément, quand elle arrive, on ressent la vie 

dans toute sa force, sa splendeur. » La pièce revêt 

l’allure d’une fantaisie macabre à l’intérieur d’une 

famille, à la veille de Noël, en cette fin du xixe siècle. 

En l’absence des parents, les enfants prennent leur 

bain avec la nurse : ils sont sept, âgés de sept à 

quatre-vingt-deux ans… C’est une logique éton-

nante qui se tient si l’on suit le jeu de va-et-vient 

entre le conscient et l’inconscient sur le feuilleté 

des temps superposés. L’espace panoramique 

est comparable au mouvement de plongée dans 

un habitacle rectangulaire, un cercueil, entre for-

mations et déformations de l’imaginaire. Et puis la 

famille se réunit autour du sapin et quand il s’éteint, 

enfant et parents disparaissent. Mais avant, il y a eu 

sur le plateau la force de l’instant poignant, la vérité 

même du théâtre, la révélation de la vie.� V. Hotte

Un Sapin chez les Ivanov, d’Alexandre Vvedenski, 

traduction d’André Markowicz, mise en scène 

d’Agnès Bourgeois, du 14 au 22 janvier 2010,  

lundi, vendredi, samedi 20h30, mardi et jeudi 19h30, 

relâche dimanche et mercredi au Nouveau Théâtre  

de Montreuil Salle Maria Casarès 63, rue Victor-Hugo 

à Montreuil. Tél. 01 48 70 48 90 et  

www.nouveau-theatre-montreuil.com

Théâtre musical

Kafka- 
Fragmente
////// Antoine Gindt //////////////////////////////////////////////////////

La soprano Salome Kammer et la 
violoniste Carolin Widmann font 
théâtre de l’œuvre de György 
Kurtág.
« Personne ne chante de manière aussi pure que 

ceux qui se trouvent dans le plus profond des 

enfers ; ce que nous prenons pour le chant des 

anges, c’est leur chant à eux » écrivait Kafka à 

Milena, l’amour de sa vie. C’est ce chant là, sublime 

et tourmenté, que György Kurtág extrait des 

entrailles de l’écriture de Kafka. Puisant quarante 

fragments parmi le Journal et la Correspondance 

de l‘écrivain, le compositeur hongrois a cherché 

entre les lignes, dans la déchirure des mots, s’est 

glissé au creux des silences pour y révéler d’infi-

nis microcosmes. Écrite en 1985, cette partition 

très figurative enlace voix soprano et violon, qui 

sans cesse se chahutent, se heurtent et se joignent 

pourtant. Antoine Gindt, metteur en scène et direc-

teur de T&M, explore l’étrange théâtralité de cette 

œuvre intimiste, proche de la confession, initiale-

ment destinée au concert. Entourées d’un chœur 

muet de huit figures fantasmatiques hantant ce rêve 

kafkaïen, Salome Kammer, soprano, et Carolin Wid-

mann, violon, libèrent toutes les nuances de cette 

histoire fragmentée, indécise, qui cherche irrémé-

diablement à advenir.� Gw. David

Kafka-Fragmente, musique de György Kurtág,  

mise en scène d’Antoine Gindt, du 29 janvier au  

5 février 2010, à 20h30, sauf jeudi 19h30 et  

dimanche 15h, au Théâtre de Gennevilliers, 41 av. des 

Grésillons 92230 Gennevilliers. Rens. 01 41 32 26 26 

et www.theatre2gennevilliers.com. Durée : 1h.

Arrêtez  
le monde,  
Je voudrais 
descendre
////// Théâtre Dromesko ///////////////////////////////////////////////

Le manège ne tournerait-il plus 
pour le Théâtre Dromesko et son 
itinérance ? Mais si ! Avec la musique 
tzigane et les animaux sur la 
merveilleuse barque de fortune de 
ce tout nouveau spectacle.

Le kiosque à musique du Théâtre Dromesko.

 

À chaque nouvelle création du Théâtre Dromesko, 

un espace de jeu autre se déploie pour le specta-

teur, coincé avec le sourire entre le souvenir des 

chevaux et la présence insistante d’oiseaux célè-

bres. Le rêve forain advient, le temps d’une soupe 

partagée, d’une colère civique et d’une résistance 

poétique dévoilée devant nous tous, les « vivants 

provisoires ». Avec Arrêtez le monde, Je voudrais 

descendre, Igor et les siens font tourner le manège, 

cette « grande carcasse gyro-broyeuse » sans che-

vaux de bois mais avec des petits bonhommes 

sagement assis sur des chaises et tenant chacun 

en laisse un animal de compagnie. Quoique… on ne 

sache bien qui est le maître et qui est le compagnon 

fidèle. Une boîte à manège ou bien à musique, à 

moins que ce ne soit un chevalet à ombres et à 

gros plan / Cirque

Obludarium
Les Frères Forman embarquent pour un voyage étrange et 
merveilleux au cœur de l’imaginaire forain.

On s’y glisse comme en terres d’enfance, quand 

les rires excités chahutaient la pénombre apeurée 

des soirs d’exception. On passe les rideaux rouges 

au vent, on grimpe les escaliers puis on chemine 

dans la ronde coursive pour arriver jusqu’au ven-

tre du petit chapiteau de bois et se blottir sur un 

banc, serrés les uns contre les autres. Bienvenue 

dans le cabinet de curiosités des frères Forman… 

Et voilà qu’aussitôt la pensée s’envole dans un 

étrange voyage au cœur de l’imaginaire forain. On 

y croise une foule bigarrée de curieuses créatu-

res : l’homme le plus fort du monde, une femme à 

barbe sexy, une sirène désabusée, un cheval de 

bois grandeur nature… trois poupées de tissu qui 

fixent le public de leurs grosses têtes impavides, 

inquiétantes et naïves. Les deux marionnettistes 

tchèques, compagnons d’aventure de la Volière 

Dromesko et de la Baraque d’Igor et Lili, ont cousu 

main un drôle de cabaret aux charmes d’antan. 

« Aujourd’hui, la tradition se perd peu à peu… 

Nous ne voulons pas de marionnettes pour tou-

ristes ou pour enfants, nous voulons autre chose, 

un spectacle pour tous. C’est une idée qui nous 

occupait depuis plusieurs années, retrouver l’esprit 

du théâtre ambulant des années 30, où l’on mon-

trait notamment des êtres étranges, des monstres. 

Nous aimons jouer avec les lieux, les ambiances, 

mélanger le théâtre, le cabaret, le cirque… » expli-

que Petr Forman, l’un des deux jumeaux.

Un théâtre populaire  
et nomade
« Fascinés par les destins souvent émouvants de 

ces personnes, nous composons avec engoue-

ment et passion la mosaïque de notre spectacle. 

Et comme eux jadis, nous partons avec Obluda-

rium en voyage à travers les villes, les bourgs et 

les villages », ajoute-t-il. En piste, il fait un Mon-

sieur Loyal aux airs de magicien échevelé. Crâne-

ment drapé dans une longue pèlerine cramoisie, 

il mène la parade au rythme des accents tziganes 

de l’orchestre de six musiciens, tandis que les bras 

s’actionnent en cadence alentour pour faire briller 

les lanternes à dynamos. Les numéros se suc-

cèdent comme autant de saynètes fantastiques : 

une timide femme-panthère, une mariée-amazone 

chevauchant des ombres chinoises, quatre Frères 

Jacques pour une partie de fausses claquettes, 

un molosse énamouré chantant ses amours ou 

encore une sirène noyée parmi des poissons 

volants défilent sur la tournette centrale qui fait 

valser les clichés sépias du théâtre de foire. Poésie 

pure, bricolage merveilleux, tendre dérision… Les 

frères Forman, fils du réalisateur Milos Forman, 

ravivent une tradition qui convoque à la fois le 

monstre, le bizarre, l’exploit, le rêve et l’illusion. 

Comme une parenthèse chimérique pour lutter 

contre la monstruosité de la vie…

Gwénola David

Obludarium, par le Théâtre des frères Forman,  

du 6 au 17 janvier 2010, à 20h, sauf dimanche 16h, 

relâche les 9 et 14 janvier, à Espace Cirque d’Antony, 

rue Georges-Suant (quartier Pajeaud),  

92160 Anthony. Rens. 01 41 87 20 84  

et www.theatrefirmingemier-lapiscine.fr 

Puis du 22 janvier au 6 février 2010, à 20h30,  

sauf mercredi et jeudi à 19h30, dimanche à 17h,  

à la Scène nationale de Sénart, Hors les murs,  

sous chapiteau à Cesson-la-Forêt (77).  

Rens. 01 60 34 53 60 et  

www.scenenationale-senart.com. Durée : 1h30.

Les frères Forman mêlent théâtre de foire, marionnette et cabaret. 
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//// VOUS CHERCHEZ UN JOB éTUDIANT, éCRIVEZ-NOUS SUR la.terrasse@wanadoo.fr  ////

Salome Kammer (soprano) et Carolin Widmann  

(violoniste). 

Pirouettes avant et pirouettes arrière pour la compagnie 

Hors Piste de Vincent Gomez. 
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sant le rapport homme/femme, ils explorent des 

états de corps, figures complexes, combinatoires 

de forces en équilibre, mouvements de construction 

et de déconstruction de pyramides et de colonnes. 

Délesté de toutes fioritures, techniquement remar-

quablement maîtrisé, Le Grand C décline une subtile 

métaphore sur l’individu et le collectif.� Gw. David

Le Grand C, par la Cie XY, le samedi 16 janvier 2010, 

à 20h30, au Théâtre Louis Aragon, 24 boulevard de 

l’Hôtel-de-Ville, 93290 Tremblay-en-France.  

Rens. 01 49 63 70 58.

La Dispute
////// Muriel Mayette ////////////////////////////////////////////////////

La troupe de la Comédie-Française 
présente La Dispute de Marivaux, 
dans une mise en scène de Muriel 
Mayette, au Théâtre de Saint-Maur.

Les Comédiens-Français investissent l’une des pièces 

les plus métaphysiques de Marivaux. 

En Interrogeant les origines de l’inconstance 

amoureuse, les caractéristiques et les compor-

Cirque

Le Grand C
////// Cie XY ////////////////////////////////////////////////////////////////

Dix-huit acrobates questionnent en 
actes nos façons d’« être ensemble », 
entre somme d’individus et collectif.

Les 18 acrobates du Grand C explorent nos façons d’être 

ensemble. 

Silence. Un homme marche. Puis un autre, puis des 

autres. Des hommes et des femmes marchent, se 

croisent, s’esquivent. Se rencontrent. S’offrent aux 

grands vents du monde, seuls face au lointain, ou 

bien se fondent dans le ressac de la foule, s’immer-

gent dans le flux des passants. Peu à peu, les uns 

et les autres s’assemblent en essaims, se propulsent 

dans les airs, tourbillonnent, grimpent au ciel, chu-

tent, s’embrassent, s’échappent ailleurs, entraînés 

par l’allant d’un accordéon. Ils forment maintenant 

une vaste communauté : « Le Grand C ». Dirigés 

en scène par Abdel Senhadji, artiste issu du Cnac, 

dix-sept acrobates manient les techniques de por-

tés et de banquine comme vocabulaire de « l’être 

ensemble », entre conflit et harmonie, solitude et 

solidarité. Bousculant le principe du duo et renver-

maîtrise en virtuose l’art du ratage et les rebonds 

de la chute en série. Avec ses cinq comparses, 

tous aussi bancals que lui, il traverse un monde 

bien déglingué, naviguant à tâtons entre ruines, 

écroulements intempestifs et rattrapages impro-

bables. Ces drôles de gus, timides maladifs, incura-

bles maladroits, atteints de poussées de lévitation, 

s’entêtent avec bonheur à vivre l’immédiat présent, 

luttant contre l’étrange pesanteur des choses et la 

frénétique pagaille qu’ils ne cessent d’engendrer. 

Tels les « héros tremblants d’une tragédie sans his-

toire ».� Gw. David

L’immédiat, de Camille Boitel, du 7 au 31 janvier 

2010, à 20h30, sauf jeudi à 19h30 et dimanche à 

17h30, relâche lundi, mardi et mercredi, au Théâtre 

de la Cité internationale, 17 boulevard Jourdan,  

75014 Paris. Rens. 01 43 13 50 50 et  

www.theatredelacite.com.

« Les Garçons 
et Guillaume, 
à table ! »
////// Guillaume Gallienne /////////////////////////////////////////////

Créé au Théâtre de l’Ouest Parisien 
en 2008, le monologue écrit et 
interprété par Guillaume Gallienne 
est aujourd’hui repris à l’Athénée. 
Un récit intime au cours duquel le 
Sociétaire de la Comédie-Française 
tente de dissiper quelques 
malentendus…

Guillaume Gallienne sur les traces de sa propre histoire. 

Dans « Les Garçons et Guillaume, à table ! », il est 

question d’une mère omniprésente et d’un père 

lointain. De Sissi Impératrice, de cours de Sevillanas 

et d’une pension en Angleterre. D’une grand-mère 

russe à l’accent pittoresque et d’un garçon qui se 

prend pour une fille, d’un enfant qui grandit en se 

demandant pourquoi les regards qui se portent 

sur lui sont différents de ceux qui se portent sur 

les autres. Cet enfant, c’est Guillaume Gallienne, 

comédien et Sociétaire de la Comédie-Française, 

qui fait ici ses premiers pas d’auteur. A travers ce 

monologue aux accents de « stand-up comédie », 

celui qui se vit étiqueté d’une orientation sexuelle 

avant même qu’il ait eu le temps de la découvrir se 

retourne pour revisiter son enfance et son adoles-

cence. « Il ne s’agit surtout pas d’un règlement de 

compte ou d’une plainte, précise-t-il, mais d’une 

quête, drôle, baroque. Dans ce monologue, je suis 

le narrateur de ma propre histoire. Mais, cette his-

toire, je la vis, je la joue, ainsi que tous les person-

nages qui ont influencé mon aventure. » Suivant 

le fil de son existence, Guillaume Gallienne donne 

corps à toutes ces figures avec beaucoup de brio. 

Et dessine la quête intime et sensible de sa propre 

individualité.� M. Piolat Soleymat

« Les Garçons et Guillaume, à table ! », de 

Guillaume Gallienne (texte publié par Les Solitaires 

Intempestifs) ; mise en scène de Claude Mathieu. 

Du 21 janvier au 20 février 2010. Les mardis à 19h, 

du mercredi au samedi à 20h. Relâche les lundis et 

dimanches, ainsi que le vendredi 19 février. Matinées 

exceptionnelles le dimanche 31 janvier à 16h et le 

samedi 13 février à 15h. Athénée Théâtre  

Louis-Jouvet, square de l’Opéra Louis-Jouvet,  

7, rue Boudreau, 75009 Paris. Réservations  

au 01 53 05 19 19 ou sur www.athenee-theatre.com

Le Monde, 
point  
à la ligne
////// Sylviane Fortuny /////////////////////////////////////////////////

Philippe Dorin et Sylviane Fortuny 
reprennent, plus de dix ans après 
sa création, leur premier spectacle 
et offrent au public le plaisir de 
retrouver la magie de ce conte tout 
en papier. Spectacle tout public.

Deux comédiennes et du papier pour raconter la nais-

sance du monde. 

Deux cent vingt feuilles de papier, de l’encre bleue 

comme la petite rivière née à l’aurore du monde ou 

comme les mots que l’écrivain trace obstinément 

pour que le monde continue sa route, et deux 

comédiennes pour dire trois histoires de créa-

tion entre songe et mensonge. Un bateau, une 

baleine, un arbre : le papier donne naissance, au 

gré du récit et des manipulations scéniques, à des 

« bouts du monde » et chaque feuille se charge 

d’une force poétique propre. « Plus que la nais-

sance du monde, ce qui importe de raconter, c’est 

la naissance de l’écriture, celle qui permettra d’in-

venter comment le monde est né » disent Philippe 

Dorin et Sylviane Fortuny, les deux fondateurs de 

la Compagnie Pour Ainsi Dire qui retrouvent, avec 

ce spectacle, l’origine de leur travail en commun 

qui a été depuis largement reconnu par le public 

et salué par leurs pairs qui les ont couronnés du 

Molière jeune public en 2008.� C. Robert

Le Monde, point à la ligne, de Philippe Dorin ; mise 

en scène de Sylviane Fortuny. A partir de 5 ans. 

Séances familiales le 9 février 2010 à 20h30  

et le 10 à 15h. Séances scolaires le 9 février à 14h30 

et le 11 à 10h et 14h30. Théâtre des Bergeries,  

5, rue Jean-Jaurès, 93130 Noisy-le-Sec. 

Renseignements et réservations au 01 41 83 15 20.

Cirque

L’immédiat
////// Camille Boitel //////////////////////////////////////////////////////

Camille Boitel et ses comparses 
détournent l’art du clown et de la 
manipulation d’objets. Une traversée 
hilare et poignante en précaire 
équilibre sur le fil de la vie.

Une traversée hilare dans un monde en ruine. 

En vrac, un tas de bricoles rafistolées, objets pêle-

mêle qui s’empilent à qui mieux mieux, homérique 

fatras de bric et de broc, et autres esquifs d’imagi-

naires… Là, au beau milieu de la scène, narguant la 

gravité par leur équilibre calmement désordonné… 

jusqu’à la fatale dégringolade. « Mal foutu de fond 

en comble et qui s’écroule dès qu’il commence et 

ne cesse ensuite d’empirer : voilà notre spectacle 

catastrophique. » Camille Boitel avait prévenu, qui 

spectacles
Et j’ai vu que

c’était mon frère…

Exposition
Pierre de VALLOMBREUSE

LA DALLE,
voyage à Choisy-le-Roi

22 janvier
vernissage

à partir de 19h00

vendredi 22
samedi 23 janvier

à 20h30

4, avenue de Villeneuve Saint-Georges
01 48 90 89 79
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Semaine des nouvelles
écritures théâtrales
Samedi 23 janvier | Ouverture 

Innocence   17h3O
Texte : Dea Loher

La Femme de l’autre   2Oh3O
Texte : Catherine Verlaguet | Mise en scène : Alain Mollot
Compagnie Les Travaux et les Jours
 
Mardi 26 janvier

Yaacobi et Leidental   2Oh3O
Texte : Hanokh Levin | Mise en scène : Alain Batis
Compagnie La Mandarine blanche
 
Vendredi 29 janvier | Clôture

La Fin d’une liaison   2Oh3O
Texte : Graham Greene
Théâtre de la Jacquerie

théâtre   agenda

36�  / N°174 / janvier 2010 / la terrasse 

//// pour recevoir la terrasse par internet, envoyez un mail à : la.terrasse@wanadoo.fr   en objet : recevoir la terrasse  ////

agenda   théâtre
 la terrasse / janvier 2010 / N°174 / � 37

//// VOUS CHERCHEZ UN JOB éTUDIANT, éCRIVEZ-NOUS SUR la.terrasse@wanadoo.fr  ////

gros plan ¶
L’Homme qui rit
Fidèles à leur projet de travailler en troupe en invitant des metteurs 
en scène auxquels ils confient la conviction de leur talent, les 
comédiens de La Courneuve s’emparent de la fièvre hugolienne.

« Je représente l’humanité telle que ses maîtres 

l’ont faite. L’homme est un mutilé. Ce qu’on m’a 

fait, on l’a fait au genre humain. On lui a déformé 

le droit, la justice, la vérité, la raison, l’intelligence, 

comme à moi les yeux, les narines et les oreilles ; 

comme à moi, on lui a mis au cœur un cloaque de 

colère et de douleur, et sur la face un masque de 

contentement. » Ainsi parle Gwymplaine, le mal-

heureux au sourire figé dont Victor Hugo raconte 

l’épopée fabuleuse et cruelle dans L’Homme qui rit. 

Élevé par un loup et un bateleur philosophe, aimé 

d’une jeune aveugle et désiré par une aristocrate 

cherchant à tromper son ennui dans ses bras de 

monstre, se découvrant pair d’Angleterre, tonnant 

en vain contre la misère et retrouvant trop tard 

l’amour trop pur de ses compagnons d’infortune, 

Gwymplaine est le symbole d’une humanité muti-

lée et calamiteuse. Il tend aux puissants sardoni-

ques le miroir de sa propre face derrière laquelle se 

cache cette âme haute et pure que seule Déa, la 

jeune aveugle, parvient à voir. Homme de théâtre 

et donc de révélation, Gwymplaine ne parvient à 

convaincre ni le peuple soumis ni les aristocrates 

impudents de l’injustice des maux qui défigurent 

la société.

Le pari du collectif
La troupe du Centre dramatique de La Courneuve 

trouve en cette pièce bien des échos au projet 

qu’elle mène depuis tant d’années de construire 

un théâtre populaire de qualité, installé dans une 

zone où les puissants rechignent trop souvent à 

venir, sauf peut-être pour se faire peur comme 

les nobles visitant les bas-fonds de Londres dans 

L’Homme qui rit. Les comédiens de cette troupe 

obstinée qui continue de faire le pari du collectif et 

de la communauté, ont invité cette année Marion 

Lécrivain pour mettre en scène leur nouvelle créa-

tion. « Aucun décor, aucun costume particulier 

pour symboliser une époque particulière » dit la 

jeune femme qui a choisi d’interroger l’actualité 

de ce personnage tragique. « Aujourd’hui, qui est 

Gwynplaine ? » demande Marion Lécrivain. Où se 

dresse en effet l’homme qui fait scandale chez les 

puissants pour dénoncer la misère ricanante, dans 

quelle baraque foraine, dans quelle zone se terrent 

ceux qui craignent que les hommes soient devenus 

plus féroces que des loups, sur quel frêle esquif 

naviguent les justes dans la mer déchaînée des 

compromissions ? Peut-être que La Courneuve 

mérite le détour pour rappeler l’urgence de ces 

questions et commencer enfin d’y répondre…

Catherine Robert

L’Homme qui rit, d’après Victor Hugo ; adaptation  

et mise en scène de Marion Lécrivain. Du 28 janvier 

au 21 février 2010. Mercredi, vendredi et samedi  

à 20h30 ; jeudi à 19h ; dimanche à 16h30.  

Centre culturel Jean-Houdremont, 11, avenue du 

Général-Leclerc, 93120 La Courneuve.  

Réservations au 01 48 36 11 44.

Marion Lécrivain adapte et met en scène L’Homme qui rit. 
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tements respectifs de l’homme et de la femme, 

Marivaux a élaboré une comédie pleine de piquant 

et de profondeur. Une comédie dans laquelle qua-

tre jeunes gens élevés à l’écart de la société sont 

plongés dans ce qui doit ressembler au « premier 

âge du monde ». Ceci afin de déterminer qui d’un 

individu de sexe masculin ou féminin est naturel-

lement disposé à commettre la première infidélité. 

Créée en janvier 2009 au Théâtre du Vieux-Co-

lombier, la mise en scène de La Dispute élaborée 

par Muriel Mayette souligne la cruauté et la per-

versité des personnages de Marivaux. Découverte 

de soi, de l’autre, de l’amour, de la différence… 

Passant opportunément de la clarté à la noirceur, 

de la jubilation au trouble, ce spectacle tout en 

contrastes offre des perspectives particulièrement 

saillantes sur les sinuosités de l’âme humaine. Un 

jeu de miroirs éclatant aux sources de l’amour et 

de l’altérité.� M. Piolat Soleymat

La Dispute, de Marivaux ; mise en scène de Muriel 

Mayette. Le 23 janvier 2010, à 21h. Théâtre de Saint-

Maur, 20, rue de la Liberté, 94100 Saint-Maur-des-

Fossés. Réservations au 01 48 89 99 10.

Paroles,  
pas de rôles 
/ vaudeville
////// De Schrijver, Van den Eede et de Koning ////////////////

Muriel Mayette confie à Damiaan 
De Schrijver, Peter Van den Eede 
et Matthias de Koning, les trois 
enfants terribles de l’avant-garde 
septentrionale, une carte blanche 
pour relire les classiques…
Revisiter Molière et les grands textes classiques à 

la lumière des recherches et des trouvailles de la 

nouvelle vague du théâtre flamand/hollandais : tel 

est le défi lancé par l’Administratrice générale de la 

Comédie-Française à Damiaan De Schrijver, Peter 

Van den Eede et Matthias de Koning qui, depuis 

quinze ans, font souffler un vent décoiffant et inso-

lent sur la scène contemporaine. La troupe du Fran-

çais se laisse guider et surprendre par « ces tra-

vailleurs de la scène qui se jouent allègrement des 

règles dramatiques et refusent tout dogmatisme 

esthétique » en une performance en temps réel où 

fuse le plaisir de jouer. Cette collaboration inédite 

entre le savoir-faire de l’institution et ses énergiques 

pourfendeurs promet un partage des talents et une 

confrontation féconde des inspirations. Utilisant la 

vitalité du plateau pour en explorer les possibilités 

novatrices, usant du matériau textuel classique pour 

le distordre et peut-être d’autant mieux le retrouver 

ou l’éclairer, cette rencontre intempestive et origi-

nale promet autant de surprises que de bonheurs 

aux spectateurs.� C. Robert

Paroles, pas de rôles / vaudeville, spectacle conçu 

par Damiaan De Schrijver, Peter Van den Eede et 

Matthias de Koning. Du 20 janvier au 28 février 2010. 

Le mardi à 19h ; du mercredi au samedi à 20h ;  

le dimanche à 16h. Théâtre du Vieux-Colombier,  

21, rue du Vieux-Colombier, 75006 Paris.  

Réservations au 01 44 39 87 00 / 01.

Push up
Guerre entre les générations, les 
sexes et les individus, Push up met 
en scène le monde de l’entreprise 
au paroxysme de la violence 
libérale. Un huis clos moderne où 
l’enfer, c’est l’autre.
Le dramaturge allemand Roland Schimmelpfennig 

brosse un portrait terrifiant de lucidité du monde 

contemporain. Au sein d’une entreprise dynami-

que et prospère, se déchirent des cadres névro-

sés, envieux et ambitieux, dont la réussite passe 

elle chante les chansons qu’elle a écrites. Meriem 

Menant, « sa patronne », a « grandi avec Anne 

Sylvestre, Georges Brassens, Jean Ferrat, Léo 

Ferré, Charles Trenet » : autant de maîtres capa-

bles comme elle de flirter avec l’acidité et l’émo-

tion, autant de guides de qualité pour réaliser ce 

périlleux exercice qu’est celui de la chanson où en 

quelques minutes, une histoire doit toucher et faire 

chavirer. Accompagnée par Mauro Coceano (qui 

a composé la musique), Michel Aumont, Nicolas 

Courret (ou Gaël Desbois), Emma s’essaie à cet 

art faussement simple et terriblement précis : en 

deux mots, tout elle !� C. Robert

Emma la clown et son orchestre, de Meriem Menant, 

par Emma la clown ; musique de Mauro Coceano ; 

mise en scène de Kristin Hestad. Du 26 janvier  

au 27 février 2010 à 18h30. Relâche le lundi et  

le 31 janvier. Théâtre du Rond-Point, 2bis, avenue 

Franklin-D.-Roosevelt, 75008 Paris. Réservations au 

01 44 95 98 21. Déconseillé en dessous de 12 ans.

y grimpe, se regarde, et s’y engouffre. Happée 

par l’objet, dans un corps à corps avec la matière 

coupante, elle offre la vision d’un enchevêtrement 

très surprenant.� N. Yokel

Nimbus et Miroir, miroir, par la compagnie Moglice 

Von Verx, le 27 janvier à 20h et le 28 à 19h, au 

Théâtre de l’Agora, place de l’Agora, 91000 Evry.  

Tél. 01 60 91 65 65.

Emma  
la clown  
et son 
orchestre
////// Meriem Menant ///////////////////////////////////////////////////

Emma la clown décide de « pulser 
sa gomme » en s’offrant les 
services d’un orchestre qui 
accompagne les chansons qu’elle a 
écrites pour se retrouver « dans  
le dedans du dedans » d’elle.
Adepte des mots-valises, des chausse-trappes 

verbales et de la fausse naïveté, Emma la clown 

trimballe son nez rouge, son chapeau cloche et 

sa candeur incisive sur les scènes où, de succès 

en succès, elle se fait exploratrice en Afghanistan, 

sous le divan et chez Dieu. Voilà que désormais 

L’Amante 
anglaise
////// Marie-Louise Bischofberger /////////////////////////////////

Sous la direction de Marie-Louise 
Bischofberger, Ludmila Mikaël, 
Ariel Garcia-Valdès et André Wilms 
explorent les mystères d’une 
impulsion meurtrière.

André Wilms et Ludmila Mikaël : un interrogateur face 

une criminelle.

Dans L’Amante anglaise, Marguerite Duras s’inspire 

librement d’un fait-divers ayant marqué les années 

1940 : un meurtre perpétré par une femme sur son 

époux. Si l’écrivaine reproduit les circonstances de 

ce crime, elle en réinvente les différents protago-

nistes, prenant ainsi ses distances avec la simple 

réalité documentaire. Pour incarner le rôle de Claire 

Lannes, meurtrière se situant au cœur de ce drame, 

la metteure en scène Marie-Louise Bischofberger a 

choisi de faire appel à Ludmila Mikaël. Une intuition 

singulière et audacieuse, tant l’image de la grande 

comédienne peut paraître lointaine de ce person-

nage. Faisant suite à Madeline Renaud, Catherine 

Sellers ou Suzanne Flon, Ludmila Mikaël réinvente 

littéralement la figure de Claire Lannes. Cette per-

formance magistrale, bouleversante, lui valut le Prix 

de la meilleure comédienne décerné par le Syndicat 

de la critique en juin 2009.� M. Piolat Soleymat

L’Amante anglaise, de Marguerite Duras ; mise en 

scène de Marie-Louise Bischofberger. Le 28 janvier 

2010, à 20H30. L’Avant-Seine-Théâtre de Colombes, 

88, rue Saint-Denis, 92700 Colombes. Réservations 

au 01 56 05 00 76. également du 5 au 9 janvier 2010, 

au Théâtre des Célestins à Lyon.

Cirque

Nimbus et 
Miroir, miroir
////// Cie Moglice Von Verx ///////////////////////////////////////////

Deux pièces courtes de Chloé 
Moglia et Mélissa Von Vépy, dont 
une toute nouvelle création 
surprenante.

Mélissa von Vépy traverse le miroir à l’Agora d’Evry. 

Chloé et Mélissa cultivent l’art de l’agrès, comme 

on cultive l’art de la lenteur. Que ce soit sur un 

simple trapèze suspendu dans les airs (Nimbus), 

dans la recherche et l’attente d’un équilibre sur 

une assise précaire, ou dans la quête impossible 

de l’image de soi, leur démarche reste singulière. 

Dans Miroir, miroir, créé au dernier Festival d’Avi-

gnon dans le cadre du Sujet à Vif, Mélissa Von 

Vepy créé la surprise. Accompagnée au piano, elle 

arrive sur scène en hauts talons, sûre d’elle. Mais, 

confrontée à un grand miroir suspendu au dessus 

d’elle, son personnage va connaître une évolution 

passionnante face au reflet qui lui est renvoyé. Elle 

par la mise à mort symbolique de leurs collègues 

et néanmoins concurrents. On est loin, dans Push 

up, des fantasmes postmodernes des start-up 

sympathiques et des entreprises à visage humain 

où les employés travaillent béatement à l’aug-

mentation du profit. Dans cette jungle sauvage 

et brutale, l’autre est celui qu’il faut abattre et le 

semblable devient l’ennemi : seule règne la loi de 

l’opérativité fonctionnelle qui sélectionne les plus 

résistants. « Réel et virtuel s’enchevêtrent dans 

un monde régi par la surveillance, la consomma-

tion, la transparence et guetté par le désarroi » dit 

Gabriel Dufay qui s’empare du « thriller mental » 

imaginé par Schimmelpfennig comme un puzzle 

à recomposer autour de la déshumanisation à 

laquelle nous condamne cette broyeuse qu’est 

devenue la machine sociale.� C. Robert

Push up, de Roland Schimmelpfennig ; mise en scène 

de Gabriel Dufay. Le 26 janvier 2010 à 20h30. L’Avant-

Seine-Théâtre de Colombes, 88, rue Saint-Denis, 

92700 Colombes. Réservations au 01 56 05 00 76.

Alice  
et cetera
////// Stuart Seide ////////////////////////////////////////////////////////

Stuart Seide et les jeunes comédiens 
qu’il a formés à l’EPSAD s’emparent 
avec une énergie jubilatoire des 
textes intelligemment féministes, 
subversifs et critiques de Dario Fo 
et Franca Rame.

Perspicacité humaniste et bouffonneries féministes ! 

Au délire érotomane et loufoque d’une Alice kaléi-

doscopique succède la confession introspective 

d’une mère de famille révoltée consolant sa frus-

tration sexuelle pendant une journée d’errance 

libidinale, puis vient le feu d’artifice verbal d’un 

couple s’essayant à l’amour libre et retombant 

dans les rets de la jalousie possessive et les piè-

ges de l’hypocrisie narcissique. L’unité théorique 

est ici celle d’un féminisme lucide et d’un art de 

la critique sociale que Dario Fo et Franca Rame 

servent avec une finesse et une précision drama-

tiques époustouflantes. Stuart Seide s’empare de 

ces textes bouffons avec intelligence et sagacité 

en se retenant de sombrer dans les dérives de 

la farce. Le comique naît du texte et du jeu des 

acteurs, sans ajout grotesque ou graveleux, sans 

traitement appuyé du ridicule. Surgissent ainsi 

l’émotion et la possibilité réflexive sans que la drô-

lerie en pâtisse pour autant. On rit beaucoup… On 

réfléchit pas mal…� C. Robert

Alice et cetera (Alice au pays sans merveilles / Je 

rentre à la maison / Couple ouvert à deux battants), 

de Dario Fo et Franca Rame ; mise en scène de Stuart 

Seide. Les 9 et 10 février 2010 à 20h30. L’Avant-

Seine-Théâtre de Colombes, 88, rue Saint-Denis, 

92700 Colombes. Réservations au 01 56 05 00 76.




Sam. 9 à 21h – dim. 10 janv. À 15h30

Le roi nu
de Evguéni Schwartz 
Mise en scène Philippe Awat
Avec Anne Buffet, Eddie Chignara,
Mikael Chirinian, Florent Guyot, 
Pascale Oudot, Bruno Paviot, 
Magali Pouget, Mathias Yung
Le Roi nu est une fable librement adaptée de trois 
contes d’Andersen, Le Porcher amoureux, 
La Princesse sur un pois et Les Habits neufs de

l’empereur. Un spectacle visuel, un texte fort 
emprunt de dérision, drôle, qui séduira autant 
les enfants à partir de 11 ans que les adultes
Tarif plein 30 € - abonnés 26 €

Moins de 26 ans : 10 €

Samedi 30 janv. 21h – dim 31 janv. 15h30

Le mots progrès
Dans la bouche de ma mère 

sonnait terriblement faux
de Mateï Visniec

Mise en scène Jean-Luc Paliès
Prix Godot des lycéens 2009

Prix européen de la SACD 2009
Coup de cœur du club de la presse

Avignon off et ARTE
Cette pièce, écrite en 2004, est née 
d’une dépêche de L’AFP venue de 

Tchétchènie. Elle explicitait qu’une rançon 
était demandée par des ravisseurs 

pour rendre le cadavre d’une personne. 
Tarif plein 30 € - abonnés 26 €

Moins de 26 ans : 10 €

gros plan / Cirque

Urban Rabbits
Seize étudiants issus de la vingt-et-unième promotion du Centre 
National des Arts du Cirque achèvent leur cursus à travers cette 
création. Sous la direction du Hongrois Árpád Schilling, trublion 
de la scène internationale théâtrale…

Le travail a commencé dès le mois de juin dernier. 

Il s’agissait, pour chacun, de faire connaissance, 

d’entamer un dialogue au long cours et se per-

mettre un temps de «  laboratoire ». L’enjeu est 

de taille  : construire un spectacle, certes, mais 

aussi inviter des étudiants à s’immiscer dans une 

démarche artistique bien affirmée avec un met-

teur en scène ou un chorégraphe, et faire en sorte 

que celui-ci intègre au travail les agrès de chacun. 

C’est à Árpád Schilling que revient la lourde tâche 

de mettre en piste les seize élèves. Fondateur de 

la compagnie Kretakör dès 1995 – il n’a que vingt 

et un ans – il se consacre pleinement à la mise 

en scène depuis le succès de Baal de Brecht en 

1998. Dès lors, son appétit le porte vers les grands 

textes, de Tchekhov à Shakespeare, du burlesque 

pour parler de son pays à l’économie de moyens 

pour figurer Hamlet… quand ce n’est pas pour 

aller vers de nouvelles formes. 

Une posture d’ouverture  
sur l’autre
Sa collaboration avec Le Phün l’entraîne à défendre 

son théâtre dans l’espace public, et ses expérien-

ces, notamment avec la MC93 le conduisent vers 

un théâtre performatif où l’espace de représenta-

tion est totalement bousculé et réinventé. Avec la 

contrainte de la piste et du chapiteau, c’est une 

nouvelle expérience pour Árpád Schilling. Lors du 

premier temps de laboratoire, le metteur en scène 

s’est attaché à découvrir les histoires personnelles 

de chacun, à connaître leurs désirs, leurs peurs. 

Dans un deuxième temps, les circassiens sont 

partis en résidence à Budapest, testant leur travail 

d’improvisation dans l’espace public. Dans ce pro-

jet, Árpád ne se pose pas en auteur et metteur en 

scène de spectacle : même s’il écrit des histoires, 

des chapitres qui vont jalonner Urban Rabbits, il 

compte beaucoup sur l’abstraction et sur l’épure 

pour installer les choses. Sa posture ? Appren-

dre de cette collaboration, dont les contraintes et 

paramètres sont très précis, donner des règles, et 

explorer. Plus que transmettre, partager.

Nathalie Yokel

Urban Rabbits, d’Árpád Schilling, du 20 janvier  

au 14 février, du mercredi au samedi à 20h30,  

et le dimanche à 16h, à l’Espace Chapiteau du Parc 

de La Villette, 211 avenue Jean-Jaurès, 75019 Paris. 

Tél. 01 40 03 75 75.

Un esprit de corps chez les étudiants du CNAC, pour Urban Rabbits. 

©
 P

hi
lip

pe
 C

ib
ille

théâtre   agenda

38�  / N°174 / janvier 2010 / la terrasse 

//// pour recevoir la terrasse par internet, envoyez un mail à : la.terrasse@wanadoo.fr   en objet : recevoir la terrasse  ////

agenda   théâtre
 la terrasse / janvier 2010 / N°174 / � 39

//// VOUS CHERCHEZ UN JOB éTUDIANT, éCRIVEZ-NOUS SUR la.terrasse@wanadoo.fr  ////

Push up ou la cruauté triomphante de la jungle moderne.
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Du 6 au 17 janvier 2010. Du mercredi au samedi à 

20h30 ; le dimanche à 16h. L’Européen, 5, rue Biot, 

75017 Paris. Réservations au 01 43 87 97 13.

L’Intranquillité
////// Christophe Marguet et Frédéric Pierrot //////////////////

Christophe Marguet et Frédéric 
Pierrot proposent une lecture 
« voix-batterie » de textes choisis 
dans Le Livre de l’intranquillité, 
dernier ouvrage posthume et sans 
doute chef-d’œuvre de Pessoa.
L’intranquillité n’est pas tout à fait l’inquiétude, elle est 

l’errance continue et sans but d’une âme tourmen-

tée, un état sans état, une conscience réduite à sa 

pure fulgurance, trouvant dans l’art de dire le monde 

le seul point d’appui et la seule consolation. Dans 

ce texte posthume, où Pessoa prend le masque de 

Bernardo Soares, un de ses nombreux hétéronymes, 

figurent des fragments lucides et désespérés, des 

textes décousus à la profondeur vertigineuse, des 

fulgurances de dérision, des aphorismes mystérieux 

et des pages sublimes sur Lisbonne : peut-être déjà 

une forme de liberté créatrice qui appelle le jazz. La 

batterie lyrique de Christophe Marguet se marie à 

la langue de Pessoa, dite par Frédéric Pierrot. Les 

chocs syncopés et les ruptures de ton de l’écrivain 

dialoguent avec ceux que fait naître l’instrument 

pour créer un spectacle original et fascinant, voire 

inquiétant, si, comme le disait Pessoa, « l’âme qui 

fait usage du rêve devient incurable »…� C. Robert

L’Intranquillité, textes de Fernando Pessoa ;  

spectacle conçu et interprété par Christophe Marguet 

et Frédéric Pierrot. Du 27 au 29 janvier 2010 à 

20h45. Les Gémeaux-Scène Nationale, 49, avenue 

Georges-Clémenceau, 92330 Sceaux. Réservations 

au 01 46 61 36 67. Sortie le 25 janvier du coffret DVD 

Autour de Fernando Pessoa chez ARTOFILMS (www.

artofilms.com), distribué par Zig-Zag Territoires / 

Harmonia Mundi.

Tourbillons
////// Georges Aperghis ////////////////////////////////////////////////

Georges Aperghis, Olivier Cadiot 
et Donatienne Michel-Dansac 
présentent le spectacle-portrait 
« d’une chanteuse-comédienne  
seule face à ses rêveries et à la 
difficulté de son art ».

Olivier Cadiot, auteur du texte de Tourbillons. 

Dans Tourbillons, une femme parle (incarnée 

par Donatienne Michel-Dansac). Elle soliloque, 

s’adressant à la fois à elle-même et à des êtres 

que l’on ne voit pas, des êtres qui n’existent pro-

bablement pas. Georges Aperghis dit de cette 

femme qu’elle est un peu folle, bien qu’elle n’ait 

pas de psychologie particulière et qu’elle ne soit 

pas interprétée comme s’il s’agissait d’un person-

nage de théâtre. C’est pour la voix de cette figure 

singulière que le compositeur et metteur en scène 

a demandé à Olivier Cadiot d’écrire un texte. Un 

texte dont les neuf parties viennent s’intercaler, 

comme des récitatifs, entre des pièces musicales 

créées par Georges Aperghis il y a près de 20 ans. 

De montées en dépressions, d’élans déstabilisa-

teurs en pensées monomaniaques, ce « mono-

logue psychosomatique » prend ainsi part à une 

forme de spectacle-portrait  : le portrait « d’une 

chanteuse-comédienne seule face à ses partitions 

l’inconnu, passant la frontière de leur monde pour 

découvrir de quoi est fait l’autre côté du miroir. 

C’est cette histoire de double voyage initiatique que 

raconte Laure Bonnet dans On a perdu les gentils. 

Une histoire au sein de laquelle les repères établis 

finissent par se brouiller pour laisser apparaître des 

réalités moins manichéennes que prévu. Ainsi, lequel 

de ces deux mondes est-il le pire ? Et avec quels 

yeux doit-on les voir ? Pour éclairer ces questions, 

Damien Caille-Perret se joue de multiples perspec-

tives – le grand et le petit, le réel et l’imaginaire, le 

plat et le volume, le direct et le différé… – élaborant 

un spectacle riche et hétéroclite. Un spectacle qui 

a pour but de rejoindre l’univers d’une chambre 

d’enfant, une chambre dont les jouets serviraient à 

raconter cette histoire.� M. Piolat Soleymat

On a perdu les gentils, de Laure Bonnet ;  

mise en scène, scénographie, marionnettes, objets  

et accessoires de Damien Caille-Perret. Les 19, 22 

et 23 janvier 2010 à 20h30, le 20 janvier à 14h30 et 

20h30. La Scène Watteau, place du Théâtre, 94736 

Nogent-sur-Marne. Renseignements et réservations 

au 01 48 72 94 94 et sur www.scenewatteau.fr

La Tour  
des Miracles
////// Ivan Morane ////////////////////////////////////////////////////////

A l’occasion des trente ans de la 
disparition de Georges Brassens, 
L’Européen accueille le spectacle 
adapté par Ivan Morane de La Tour des 
Miracles, roman méconnu du chanteur.

Régis Maynard et Ivan Morane découvrent un aspect 

inédit de l’œuvre de Brassens. 

Seconde et ultime tentative romanesque de Georges 

Brassens, La Tour des Miracles, pochade rabelai-

sienne et surréaliste, est portée pour la première fois 

à la scène. Le spectacle est interprété par Régis 

Maynard et Ivan Morane qui jouent les dizaines de 

personnages truculents qui rappellent ceux dont le 

libertaire guitariste peupla ses chansons. Courtes-

Pattes, le cul de jatte, Voirie Voirie, Harpe Eolienne, 

le guetteur médiéval, Corne d’Auroch, Pile-Face, 

Annie Pan-Pan-Pan, Passe-lacet et tout un aréopage 

de grands-mères et de chats : le petit peuple qui 

habite le dernier étage de l’Abbaye Gré-Du-Vent, à 

Montmartre, compose une communauté aux mœurs 

saugrenues qui fait subir à ses adeptes « l’épreuve 

du lit de Procuste » et mène une vie de patachon 

dans cette « maison miraclifique ». Sur une tournette 

malicieuse et à grands renforts de marionnettes, les 

comédiens font apparaître les objets drolatiques 

et les zigotos tendres et déjantés de cette Babel 

loufoque. Un hommage au Paris des années 40, à 

Brassens et à sa langue verte et hilarante.� C. Robert

La Tour des Miracles, adapté du roman de Georges 

Brassens et mis en scène par Ivan Morane.  

pour mener à bien une telle entreprise, de la musi-

que et des chants mais aussi un respect instinctif 

du rythme de la farce, une fraîcheur débridée dans 

l’improvisation, le goût loufoque de la satire mor-

dante envers un monde moderne en décadence. 

Il ne suffit pas au fourbe des fourbes d’être malin, 

il lui faut débrouiller toutes les mailles du filet. Ce 

classique du genre touche au vif le théâtre coloré 

d’Omar Porras, explorant notamment l’univers de 

la farce et de ses codes de jeu issus de la tradition 

populaire italienne, au comique à la fois précis et 

brut. Un éloge enchanteur et magistral de la ruse 

enfantine.� V. Hotte

Les Fourberies de Scapin, d’après Molière, mise en 

scène d’Omar Porras, à 21h les 28 et 29 janvier 2010 

à L’Onde, 8 bis, avenue Louis-Breguet,  

78140 Vélizy-Villacoublay. Tél. 01 34 58 03 35 et 

labilleterie@londe.fr

La Fabbrica
////// Charles Tordjman ////////////////////////////////////////////////

Charles Tordjman met en scène 
les mots recueillis par Ascanio 
Celestini autour du vécu physique 
de l’usine pour une geste ouvrière 
dont Giovanna Marini a composé 
les chansons.

La Fabbrica : conter, partager et chanter la mémoire 

ouvrière. 

C’est « l’histoire de Fausto, le chef manœuvre qui 

a perdu une jambe, de son père et de son grand-

père qui portent le même prénom, de Paride Pie-

trasanta, patron de l’usine, d’Assunta belle comme 

une Madone et au secret indicible et de tous ceux 

qui ont croisé leur destinée » dit Charles Tordjman 

à propos du texte d’Ascanio Celestini. Le jeune dra-

maturge italien origine son écriture dans la rencontre 

avec les gens ordinaires dont il recueille les témoi-

gnages pour les porter à la scène. Dans ce texte 

aujourd’hui monté par Charles Tordjman, il récupère 

la mémoire ouvrière et éclaire les rouages de la réa-

lité industrielle et politique de l’Italie du xxe siècle. 

Giovanna Marini joint à cette épopée des chants 

de lutte et de fierté, celle d’une classe démontée 

comme on débite aujourd’hui en morceaux les 

cadavres sidérurgiques, et dont on voudrait faire 

taire les souvenirs pour qu’ils ne se transforment 

pas en ferments d’avenir. Contre l’oubli, l’abandon 

et le silence, lutte et résiste le théâtre.� C. Robert

La Fabbrica, d’Ascanio Celestini ; mise en scène de 

Charles Tordjman ; chansons composées par Giovanna 

Marini. Du 5 au 16 janvier 2010 à 20h30 ; le dimanche 

10 janvier à 15h. Théâtre de la Ville aux Abbesses,  

31, rue des Abbesses, 75018 Paris.  

Réservations au 01 42 74 22 77.

On a perdu 
les gentils
////// Damien Caille-Perret ///////////////////////////////////////////

Le metteur en scène et 
marionnettiste Damien Caille-
Perret crée On a perdu les gentils 
de Laure Bonnet. Un spectacle tout 
public à partir de 6 ans.
L’une fait partie du « monde des gentils », les deux 

autres du « pays enchanté et maudit ». Toutes 

– fillette et sorcières  – vont se laisser tenter par 

Si tu me 
regardes, 
j’existe
////// Francesca Volchitza Cabrini /////////////////////////////////

L’écrivain dramatique et metteuse 
en scène Francesca Volchitza 
Cabrini porte à la scène Si tu 
me regardes, j’existe, un voyage 
entre rêve et réalité à propos de 
l’anorexie d’une jeune fille, Claire.

La fillette prise dans le filet de l’enfance. 

La pièce est un acte unique pour quatre comédien-

nes qui traite d’anorexie. Claire est une jeune fille qui 

décide de ne jamais grandir. La mise en scène plonge 

le spectateur dans l’intimité de celle qui souffre, « une 

petite fille qui ne veut pas se faire regarder » entre 

peurs et obsessions. C’est que le conflit est perma-

nent et épuisant pour elle, entre le corps et le rituel 

quotidien de son effacement. Aux côtés de Claire, se 

tiennent trois personnages étranges, les Indifféren-

ciés : ils sont tour à tour, les voix intérieures du per-

sonnage féminin ou bien le père et la mère, la cousine 

envahissante ou bien la grand-mère disparue. Des 

cauchemars jalonnent ce parcours difficile et hanté 

entre l’ombre féminine et le pèse-personne. La pièce 

destinée à tous n’a nulle prétention salvatrice, elle 

espère donner une clef pour comprendre cet espace 

mental habituellement fermé et silencieux. En effet, 

le théâtre – ouverture et éloquence – est l’une des 

possibilités de salut et de liberté retrouvée.� V. Hotte

Si tu me regardes, j’existe, de et par l’auteur met-

teuse en scène Francesca Volchitza Cabrini, du 14 

janvier au 14 mars 2010, du jeudi au samedi 22h, 

dimanche 18h à La Folie Méricourt 6, rue de la Folie-

Méricourt, 75011 Paris. Tél. 01 43 55 14 80.

Les Fourberies 
de Scapin
////// Omar Porras ////////////////////////////////////////////////////////

Après le succès de Maître Puntila et 
son valet Matti – en Europe, Asie et 
Amérique Latine –, l’art flamboyant 
d’Omar Porras se ressource à la 
comédie farcesque des Fourberies 
de Scapin.

Un Scapin haut en couleurs par le Teatro Malandro. 

Molière, Scapin et ses tromperies aux griffes aigui-

sées et acérées n’échappent pas à l’œil avisé 

d’Omar Porras. Que les barbons avaricieux et les 

jeunes gens timides fassent place au maître de 

cérémonie, valet et prince des bandits, vrai roi de la 

farce qu’est Scapin. Quand l’un ou bien l’autre tente 

de sortir de l’embarras, Scapin avec son panache 

répond présent à l’appel, à condition d’une bourse 

pleine de pistoles pour service rendu. Il fallait l’éner-

gie et la vivacité des comédiens du Teatro Malandro 

Pour la troisième année consécutive, le mensuel LA TERRASSE,  
premier média “arts vivants” en France, prépare son hors-série  
consacré au Festival d’Avignon et à la programmation du OFF.

Un véritable guide exigeant et sélectif, exclusivement et massivement diffusé  
en direction du public du festival et des professionnels de la culture en France.

Portraits, entretiens, critiques, enquêtes, etc…  
Une publication sans équivalent occupant désormais un rôle central  
dans la circulation de l’information pendant le festival d’Avignon.

 | Parution : juillet 2010 | Diffusion : 100 000 exemplaires |  
La diffusion de La Terrasse est contrôlée et certifiée par l’OJD.

avignon en scènes 2010
sera également disponible  

sur www.avignon-en-scenes.fr

La Terrasse | 4 avenue de Corbéra 75012 Paris

Tél. 01 53 02 06 60 | Email : la.terrasse@wanadoo.fr

Directeur de la publication : Dan Abitbol 
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On a perdu les gentils : un double voyage initiatique 

faisant se croiser méchants et gentils. 
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dans un espace “outrenoir” évoquant Pierre Soula-

ges, devant révéler des états de lumière et d’enfer-

mement des personnages. Toute une dynamique 

que le metteur en scène explore, avec Eric Challier 

dans le rôle de Jean. � A. Santi

Le Bout de la route, de Jean Giono, mise en scène 

François Rancillac, du 28 janvier au 28 février du 

mercredi au vendredi à 20h30, samedi à 16h et 

20h30, dimanche à 16h, au Théâtre de l’Aquarium, 

Cartoucherie, 75012 Paris. Tél. 01 43 74 99 61.

Les Clowns
////// François Cervantes //////////////////////////////////////////////

Zig, Boudu et Arletti, les clowns de 
Dominique Chevallier, Bonaventure 
Gacon et Catherine Germain, sont 
pour quatre soirs au Théâtre Jean-
Arp : un événement rare à ne rater 
sous aucun prétexte !

événement ! Zig, Boudu et Arletti sont à Clamart  

en janvier. 

« Jouer, c’est être contagieux, dit Catherine Ger-

main, quelque chose se partage et ce partage est 

intrinsèque à la création. » Arletti, le clown céleste 

surgi d’elle, Boudu, le clown méchant, l’ogre stupé-

fiant que compose le virtuose Bonaventure Gacon, 

et Zig, celui que sculpte Dominique Chevallier avec 

maestria, sont peut-être les plus formidables inven-

et à ses textes, face à ses rêveries et à la difficulté 

de son art ». � M. Piolat Soleymat

Tourbillons, une création musicale sur un texte  

d’Olivier Cadiot ; musique et mise en scène de 

Georges Aperghis. Du 26 janvier au 27 février 2010. 

Du mardi au dimanche à 18h30, les dimanches 7,  

14 et 21 février à 15h30. Relâche les lundis  

et le 31 janvier. Théâtre du Rond-Point, 2 bis, avenue 

Franklin-D.-Roosevelt, 75008 Paris. Réservations  

au 01 44 95 98 21 et sur www.theatredurondpoint.fr

Le Bout  
de la route
////// François Rancillac ///////////////////////////////////////////////

François Rancillac crée la première 
pièce de Jean Giono, « simple comme 
une tragédie grecque, ample comme 
un roman ».
Première pièce de Giono (1931), Le Bout de la route 

confronte une famille tétanisée par la perte d’êtres 

chers à un étranger, Jean, qui fait irruption comme 

une bouffée de vie dans leur ferme de montagne 

assombrie et emmurée par le chagrin et le silence. 

Bonté franche, voix douce, regard clair et verbe 

haut, Jean secoue la cendre qui étouffait les cœurs 

et réveille l’envie de parler. Lui-même a été trompé 

par la femme de sa vie et en souffre terriblement. 

« Autour de moi, maintenant, c’est sans couleur, 

sans goût, sans rien », confie-t-il à Rosine, la maî-

tresse de maison qui a perdu son époux. François 

Rancillac aime cette langue « à la fois concrète, 

charnue et lyrique, goûtant à pleine bouche l’humus 

et l’air vif des montagnes. » Les méandres d’une 

parole qui tente de se libérer et les douleurs vives 

empêchent les êtres de s’ouvrir à un avenir pos-

sible, et la scénographie laisse deviner ces seuils 

infranchissables, ces fenêtres vers l’autre et l’espoir, 

ces limites et ces lignes de fuite. Tout commence 

Mylène Bonnet. C’est une partie de cache-cache 

avec la mort où hommes, femmes et enfants met-

tent leurs dernières forces à jouer un sale tour à la 

guerre. » Ce sale tour, la metteure en scène sou-

haite lui donner corps sur scène en interrogeant 

la force de vie qui permet à ceux qui font face au 

chaos de tordre le cou à la fatalité, de « placer la 

joie au-dessus de la douleur ».� M. Piolat Soleymat

Journée de noces chez les Cromagnons,  

de Wajdi Mouawad ; mise en scène de Mylène 

Bonnet. Du 21 janvier au 21 février 2010.  

Du mardi au samedi, à 20h. Le dimanche à 16h30. 

Relâche exceptionnelle le mercredi 27 janvier.  

Théâtre de la Tempête, Cartoucherie, route du  

Champ-de-Manœuvre, 75012 Paris.  

Réservations au 01 43 28 36 36.

Le Legs/ 
Les Acteurs 
de bonne foi
////// David Géry //////////////////////////////////////////////////////////

Attentif à la carte du tendre, David 
Géry renouvelle la topographie 
des méandres sentimentaux 
en empruntant la jolie route 
littéraire de Marivaux, où passions, 
manigances et appât du gain 
s’entremêlent.

Le metteur en scène David Géry.

Aimer et rêver mais aussi calculer et estimer, voilà 

le comportement des êtres humains qui apparient 

sans vergogne les passions amoureuses avec les 

manigances, les machinations douteuses, les bas 

intérêts et les viles questions d’argent. Le Legs et 

Les Acteurs de bonne foi sont en la matière des 

objets précieux ciselés, des comédies subversives 

et joyeuses, légères et cruelles. Qu’est-ce que jouer 

la comédie de l’amour ? Le jeu l’emporte-t-il toujours 

sur les vrais sentiments ? Le Legs fait allusion à la 

fortune dont un Marquis doit hériter mais qu’il devra 

partager avec sa cousine Hortense s’il ne l’épouse 

pas, à moins qu’Hortense ne renonce à sa part si 

elle ne choisit pas de se marier avec son cousin. Or, 

l’un et l’autre ne s’aiment pas : faut-il pour autant 

laisser filer l’argent ? Dans Les Acteurs de bonne foi, 

les domestiques vont jouer une comédie orchestrée 

par le valet Merlin, le jour des noces d’Angélique et 

d’Éraste. Mais ils se prennent bien vite au sérieux, et 

la bouffonnerie bascule dans le psychodrame. Une 

soirée hautement théâtrale.� V. Hotte

Le Legs/Les Acteurs de bonne foi, de Marivaux,  

mise en scène de David Géry, du 9 au 21 février 2009, 

du mardi au samedi 20h30, dimanche 16h, relâche 

lundi, au Théâtre de l’Ouest Parisien 1, place  

Bernard-Palissy, 92100 Boulogne-Billancourt.  

Tél. 01 46 03 60 44 et www.top-bb.fr

Du 7 janvier au 7 février 2010. Du mercredi au 

samedi à 20h, le dimanche à 16h. Le samedi 6 février, 

à 18h : lecture du texte en anglais par Geoffrey Carey. 

Maison de la Poésie, passage Molière, 157, rue  

Saint-Martin, 75003 Paris. Renseignements  

et réservations au 01 44 54 53 00.

Un jour, 
j’irai à  
Vancouver
////// Rachid Bouali //////////////////////////////////////////////////////

Avec humour, ironie et tendresse, 
Rachid Bouali évoque son parcours 
personnel des murs de la cité aux 
planches du théâtre et fait naître, 
seul en scène, toute une foule 
pittoresque et drôle.

Rachid Bouali conte les vertus du théâtre.

Rachid Bouali, adolescent de la cité de la Lionde-

rie, dans la banlieue lilloise, a vu s’ouvrir ensemble 

l’atelier théâtre de son quartier et son avenir. Seul en 

scène, il raconte comment il est devenu comédien 

professionnel quand tout le destinait à végéter dans le 

drame d’une existence ordinaire et morne. Naufragé 

de l’école, noyé dans les petits trafics, les planches 

du théâtre deviennent celles de son salut et Sophocle, 

Molière et Brecht les étoiles d’un ciel jusqu’alors bas 

et lourd… Abandonnant l’arrêt du bus numéro 26 

pour les loges, les cages d’escalier pour la rampe et 

la vraie vie pour la vie rêvée, le jeune Rachid trouve 

un sens et un goût inédits à l’existence. La foule des 

grands soirs participe au spectacle : l’homme-orches-

tre fait naître en les évoquant avec malice et émotion 

les mamans émues de voir leurs fistons jouer Anti-

gone, l’animateur dévoué, la jolie Florence, Vincent les 

grandes oreilles, Miguel l’Espagnol, Mourad l’intello. 

Toute une humanité sympathique pour un spectacle 

qui n’en manque pas…� C. Robert

Un jour, j’irai à Vancouver, texte et mise en scène de 

Rachid Bouali. Les 20, 22 et 23 janvier 2010 à 20h30 ; 

le dimanche 24 à 15h30. Théâtre Romain-Rolland, 

18, rue Eugène-Varlin, 94800 Villejuif.  

Réservations au 01 49 58 17 00.

Journée  
de noces 
chez les 
Cromagnons
////// Mylène Bonnet ////////////////////////////////////////////////////

La metteure en scène Mylène 
Bonnet crée Journée de noces chez 
les Cromagnons, de Wajdi Mouawad, 
au Théâtre de la Tempête. L’histoire 
d’une journée de noces vécue 
comme une journée de résistance.
C’est la journée de noces de Nelly, une journée 

durant laquelle les bombes n’ont pas cessé de tom-

ber. Alors, l’entourage de la jeune fille décide de 

s’inventer un rêve : un rêve qui voudrait faire croire 

que la vie est belle et lumineuse, que les sifflements 

des obus ne sont rien d’autre que les bruits d’un 

grand feu d’artifices. « Journée de noces chez les 

Cromagnons n’est pas une pièce de plus sur la vie 

d’une famille ordinaire en temps de guerre, explique 

la société sous la dynastie Song. Patrick Sommier 

a frayé à travers ce roman-fleuve qui court sur quel-

ques 2200 pages pour en extraire des figures clé et 

les relier à la réalité de l’école de l’Opéra de Pékin, 

qu’il côtoie régulièrement depuis sept ans. « Cette 

merveilleuse histoire de bandits d’honneur, prati-

quant au plus haut niveau le culte de l’amitié et du 

désintéressement, de noblesse et d’aventure, évo-

que une autre histoire, au présent cette fois, celle 

de ces élèves de l’école d’opéra de Pékin apprenant 

passionnément un métier que la globalisation fragi-

lise », explique le metteur en scène et directeur de 

la MC93. En scène, il enlace des livrets du répertoire 

de l’Opéra de Pékin, des extraits du roman, ainsi 

que des propos d’élèves et de professeurs recueillis 

entre 2007 et 2009. Au bord de l’eau dévoile autre-

ment l’apprentissage dans cette école d’exception 

et le long chemin de la maturité artistique.�Gw. David

Au bord de l’eau, d’après Shi Nai-an, avec l’école 

d’opéra de Pékin, mise en scène de Patrick Sommier, 

du 8 au 24 janvier 2010, à 20h30, matinée à 14h30  

le 20 janvier, à 15h30 les dimanches 10, 17, 24  

et samedi 23, relâche les 11, 12 et 18 janvier, à la  

MC93, 1 boulevard Lénine, 93000 Bobigny.  

Rens. 01 41 60 72 72 et www.mc93.com

La Ballade 
de la geôle 
de Reading
////// Céline Pouillon ////////////////////////////////////////////////////

Deux ans après sa création, la 
Maison de la poésie reprend La 
Ballade de la geôle de Reading 
d’Oscar Wilde, dans une mise en 
scène de Céline Pouillon.

Julie Pouillon et Stanislas Nordey, dans La Ballade de la 

geôle de Reading. 

« On n’écoute pas impunément La Ballade de la 

Geôle de Reading », fait remarquer la metteure en 

scène Céline Pouillon. « Elle m’a bouleversée adoles-

cente alors que mon père la lisait simplement à voix 

haute. (…) J’y entendais au moins la véhémence et 

la pitié, j’en comprends mieux aujourd’hui la part de 

plaidoyer en faveur d’une réforme pénitentiaire et la 

réflexion sur la peine de mort dans l’Angleterre vic-

torienne. » Écrit en 1897, après qu’Oscar Wilde eut 

purgé une peine de deux ans de travaux forcés pour 

homosexualité, le dernier poème de l’auteur irlandais 

porte un regard vibrant sur les derniers jours d’un 

condamné à mort. Investis par les comédiens Julie 

Pouillon et Stanislas Nordey, les vers d’Oscar Wilde 

forment une méditation profonde et poignante sur la 

vie, sur les tourments de la passion et la perspective 

menaçante de la mort.  � M. Piolat Soleymat

La Ballade de la geôle de Reading, d’Oscar Wilde 

(texte français de Henry-D. Davray, édité au Mercure 

de France) ; mise en scène de Céline Pouillon.  

tions poétiques de la scène actuelle. Réussir à les 

voir jouer ensemble est une chance et une rareté 

et les cinq représentations qu’offre en janvier le 

Théâtre Jean-Arp constituent un événement qu’il 

serait fâcheux de manquer. François Cervantes, qui 

a écrit ce spectacle dont il est l’accoucheur mieux 

encore que l’auteur, dit « devenir clown, c’est devenir 

poème » : le clown « est avec son corps comme 

l’auteur est avec le langage ». Assister aux aventures 

des trois compères, c’est assister à la naissance 

hallucinante d’un monde rival du nôtre, empreint 

d’une grâce et d’une émotion exceptionnelles. Zig, 

qui adore le lait, Arletti qui adore les théâtres et 

Boudu, que les deux autres sortent de sa grotte, se 

cherchent, se trouvent, se cognent, se caressent et 

s’emparent du texte du Roi Lear pour une soirée où 

ces « livres de chair » que sont les clowns se don-

nent à feuilleter avec bonheur. Une indicible félicité à 

savourer toutes affaires cessantes !� C. Robert

Les Clowns, écriture et mise en scène de François 

Cervantes. Du 20 au 24 janvier 2010 à 20h30 (sauf  

le jeudi à 19h30 et le dimanche à 16h). Théâtre  

Jean-Arp, 22, rue Paul-Vaillant-Couturier, 92140 

Clamart. Réservations au 01 41 90 17 02. Navettes 

aller/retour mercredi et vendredi, départ à 19h devant 

le Théâtre de la Ville, place du Châtelet. Informations  

sur www.theatrearp.com

Reprise d’un 
triomphe
////// Noël Casale /////////////////////////////////////////////////////////

Noël Casale joue des ambivalences 
du langage dans une drôle de 
comédie.
« Bastia, l’été prochain. Enfoui dans l’entrée d’une 

pension modeste de la vieille ville, un homme – 

Marc Aurèle – semble se souvenir d’un vieux wes-

tern américain. Un autre homme est là. C’est Dean 

Martin. » Ainsi s’ouvre Reprise d’un triomphe, de 

Noël Casale… Que peuvent bien faire ensemble 

un empereur romain, philosophe stoïcien ressas-

sant son discours, et un acteur, crooner américain 

s’initiant à l’archéologie, bientôt rejoints par un 

troisième homme : Ulysse ? Sous-titrée « Le songe 

d’une nuit bastiaise », la pièce ne laisse pas d’in-

triguer… Radiographiant la communauté corse, où 

les non-dits souvent macèrent des années avant 

d’exploser dans un accès de violence, l’auteur et 

metteur en scène natif de Bastia creuse le rapport 

à la parole, dans la continuité de ses premières piè-

ces : vivante ou mortifère dans Clémence, empê-

chée dans Liberty Valance est mort, débridée dans 

Forza Bastia, la parole est continuellement ambiguë 

dans Reprise d’un triomphe. En scène, Noël Casale, 

Hubertus Biermann et Pascal Omhovère mettent en 

jeu et en question les mots qui cachent la réalité… 

mais dévoilent la vérité des êtres.� Gw. David

Reprise d’un triomphe, texte et mise en scène de 

Noël Casale, du 7 au 17 janvier 2010, à 20h30, sauf 

dimanche à 17h, relâche le mercredi, à L’Echangeur, 

59 avenue du Général-de-Gaulle, 93170 Bagnolet. 

Rens. 01 43 62 71 20 et www.lechangeur.org

Au bord  
de l’eau
////// Patrick Sommier /////////////////////////////////////////////////

Patrick Sommier poursuit son 
compagnonnage avec l’école 
d’opéra de Pékin, dans une création 
qui met en écho la Chine d’hier et 
d’aujourd’hui
Une bande de brigands au grand cœur qui ferraillent 

pour l’honneur contre la corruption d’Etat, des 

truands des bas-fonds, des fonctionnaires véreux, 

des péripéties en bataille et bien des ripailles… Au 

bord de l’eau, récit populaire de Shi Nai-an, traverse 

la Chine du xiie au xiiie siècle, et plonge au cœur de 

Cirque

Cirque Eloize « Nebbia »
Le 9 à 20h30 et le 10 à 16h

Jazz manouche
Manoir de mes rêves
Avec Angelo Debarre, Ludovic Beier

et Thomas Dutronc en invité

Le 14 à 21h

Chanson
Raphaël
Le 19 à 21h

Janvier

Cirque, théâtre,

danse et musique / création

Copirates
Cie 36 du mois – Cirque 360

Le 5 et le 6 à 20h30

Jazz

Ceccarelli family tour
Le 10 à 21h

Théâtre visuel & danse
Voyageurs immobiles
De Philippe Genty
Le 13 à 20h30

Danse

Soirée Danse d’elles :
• Juste un cygne Chorégraphie et interprétation : Céline Lefèvre

• Ma maison ne ressemble pas à celle de ma mère
Chorégraphie et interprétation : Linda Faoro

Le 8 à 20h30

Février

Mars

2010

Théâtre & one woman show

Sacrifices
Mise en scène : Pierre Guillois

Avec : Nouara Naghouche

Le 12 à 20h30

Avril

juin

Musique
Festival Banlieues Bleues
Avec Julien Lourau, Bojan Z, Joachim Kühn,

Ramon Lopez , Majid Bekkas…

Le 2 à 20h30

Théâtre / création
Nema problema
De Laura Forti – Mise en scène : Alain Batis
Le 10 à 20h30

Danse hip-hop / création
Fang Lao
Chorégraphie : Olé Khamchanla
Le 18 à 20h30

Espace Jacques-Prévert

Espace Jacques Prévert

Théâtre d'Aulnay-sous-Bois
134 avenue Anatole France • 93600 Aulnay-sous-Bois
Tél : 01 48 66 49 90
Direction : Christophe Ubelmann AULNAY-SOUS-BOIS

www.aulnay-sous-bois.com
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Théâtre & danse hip-hop

Des Equilibres
Le 22 à 20h30

Théâtre
M. Sophie Germain
De Norbert Aboudarham
Le 17 à 20h30

Théâtre
Fantasio
Mise en scène : Julia Vidit
Le 30 à 20h30

Humour
Thomas VDB
"En rock et en roll"
Le 16 à 20h30
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SOME EXPLICIT POLAROIDSSOME EXPLICIT POLAROIDSSOME EXPLICIT POLAROIDS
du 13 janvier au 28 février 2010 
du mercredi au samedi à 19h30 - dimanche à 15h

de Mark Ravenhill / Traduction de Gérard Dallez / Mise en scène de Patrick Verschueren

et la Compagnie Ephéméride présentent
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théâtre   agenda

42�  / N°174 / janvier 2010 / la terrasse 

//// pour recevoir la terrasse par internet, envoyez un mail à : la.terrasse@wanadoo.fr   en objet : recevoir la terrasse  ////

agenda   théâtre
 la terrasse / janvier 2010 / N°174 / � 43

//// VOUS CHERCHEZ UN JOB éTUDIANT, éCRIVEZ-NOUS SUR la.terrasse@wanadoo.fr  ////

Les élèves de l’Opéra de Pékin. Mylène Bonnet, metteure en scène de Journée de noces 

chez les Cromagnons.
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danse
44�  / N°174 / janvier 2010 / la terrasse 

//// pour recevoir la terrasse par internet, envoyez un mail à : la.terrasse@wanadoo.fr   en objet : recevoir la terrasse  ////

danse
 la terrasse / janvier 2010 / N°174 / � 45

//// VOUS CHERCHEZ UN JOB éTUDIANT, éCRIVEZ-NOUS SUR la.terrasse@wanadoo.fr  ////

entretien / Raphaëlle Delaunay

Bitter Sugar :  
comment se réapproprier 
la danse jazz
La nouvelle création de la chorégraphe et danseuse Raphaëlle 
Delaunay réunit à Suresnes et à vanves danseuses hip hop et danseuses 
contemporaines. Elles s’emparent de tout un pan de l’histoire de la 
danse jazz, se jouent des influences pour en extraire l’essence.

Bitter Sugar est un coup de projecteur sur 

les danses noires afro-américaines. Pourquoi 

ce choix ?

Raphaëlle Delaunay : Je suis tombée par hasard 

sur une séquence d’un film qui s’appelle Hellzapop-

pin où l’on voit des danseurs de lindy-hop qui dan-

de toujours rester confrontée au plateau ?

R. D. : Ma vocation première, c’est d’être inter-

prète. J’ai une saison très chargée en tant que 

danseuse, et c’est vrai que ce n’est pas facile 

quand on signe en même temps la chorégraphie. 

Mais il y a des choses, des endroits, qui pour 

« Ma vocation  
première, c’est d’être 
interprète. » Raphaëlle Delaunay

le moment sont tellement ma signature… C’est 

moi en tant qu’interprète qui les singularise, et 

le fait que je danse me fait porter mon écriture, 

ma signature, même si cela peut transpirer dans 

d’autres corps.

Que vous apporte votre parcours de dan-

seuse, notamment au sein de l’école et du 

ballet de l’Opéra de Paris ?

R. D. : Cela aide beaucoup. Le ballet, depuis que 

je l’ai quitté, m’est apparu comme un moyen plu-

tôt qu’une fin. Je m’aperçois que cela me donne 

accès à pas mal de choses, de par l’exigence que 

cela requiert.

Avez-vous retrouvé cette virtuosité chez les 

danseuses hip hop ?

R. D.  : Complètement. Elles s’expriment de 

manière très singulière, et c’était aussi important 

que je sois sur le plateau pour défendre cette 

différence. Ces danses ne sont pas mortes, et 

d’une certaine manière ces danseuses hip hop 

sont dépositaires de cette culture-là. Il faut la 

valoriser et lui rendre son sens. Je m’empare 

d’un matériau, comme j’ai pu le faire avec la 

capoeira et le candomblé auparavant, ou avec 

l’héritage classique sur Vestis, pour redire l’his-

toire. Pour faire communiquer le passé et le 

présent.

Que veut dire le titre Bitter Sugar, sucré-

amer ?

R. D. : Le jazz, c’est l’âme heureuse du peuple 

noir. Quand on voit l’histoire de la communauté 

afro-américaine des années 20 aux Etats-Unis, 

et ce qui en découle aujourd’hui, on comprend 

mieux le titre.

Propose recueillis par Nathalie Yokel

Bitter Sugar, de Raphaëlle Delaunay, le 16 et  

le 19 janvier à 21h, et le 17 janvier à 17h,  

au Théâtre Jean Vilar, 16 place Stalingrad, 92150 

Suresnes. Tél. 01 46 97 98 10 et  

www. suresnes-cités-danse.com.  

Et le 15 février au Théâtre de Vanves,  

12 rue Sadi-Carnot, 92 Vanves. Tél. 01 41 33 92 91.

sent à toute vitesse et font des choses absolument 

démentes. Au-delà de la virtuosité, j’ai cherché à 

savoir ce qui ce cachait derrière. Si on contextua-

lise, l’histoire de la ségrégation fait surface, et ce qui 

m’a fait plonger complètement dans cette histoire 

du jazz, c’est l’outil poétique qu’est devenu le jazz 

pour les afro-américains afin d’exprimer l’exil. Cela 

m’a beaucoup plu, parce que l’on n’est pas dans le 

misérabilisme ou dans la complaisance, mais dans 

l’expression d’une fierté et d’une dignité qui passe 

par la danse et le rythme. J’ai trouvé cela prodigieux 

pour parler de la diaspora, puisque c’est un thème 

qui m’est cher et que j’ai déjà évoqué sous diffé-

rents angles. C’est musicalement, politiquement et 

socialement très riche. De plus, j’ai l’impression que 

la danse jazz n’est pas encore tout à fait définie, 

comme si c’était un terrain encore vierge qui se 

nourrit d’influences très diverses, et que l’on peut 

encore s’approprier. Je me fais une version de la 

danse jazz qui m’est propre, d’autant que ce terme 

est aujourd’hui un peu fourre-tout, et il est juste-

ment très intéressant d’essayer de se fabriquer un 

vêtement sur-mesure.

Comment mettre en scène cette dimension-

là, comment gratter ce qui se cache derrière 

la virtuosité et le plaisir immédiat que procu-

rent ces danses ?

R. D. : Une chose est sûre : on ne peut pas repro-

duire ces danses. Les corps ont muté, on ne danse 

pas à la même vitesse, l’enjeu n’est pas le même. 

Cette communauté avait des choses à défendre, 

aujourd’hui elle s’exprime différemment. C’est pour-

quoi je ne veux pas les reproduire. J’essaye d’en 

extraire l’essence, de les assimiler, les décoder, les 

défragmenter. C’est un travail de laboratoire : on 

découvre une molécule et on essaye de fabriquer 

des choses à partir d’elle. Même s’il y a des pas à 

apprendre, nous ne sommes pas dans le copier-

coller.

Pourquoi n’avoir choisi que des femmes ?

R. D. : Que des femmes de couleur, d’ailleurs. Ce 

sont des rencontres qui m’ont confortée dans l’idée 

de conjuguer les choses au féminin. A la toute fin il 

y a l’intervention d’un homme… Mais c’est vrai que 

ce projet réunit des femmes, et c’est un choix qui 

parle de lui-même, je ne peux pas en rajouter !

Par ailleurs, vous faites également partie de 

la pièce en tant qu’interprète. C’est important, 

Bitter Sugar, la nouvelle création sucrée-amère  

de Raphaëlle Delaunay.
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entretien / Mathilde Monnier

Réinterprétations  
et questionnements  
sur La Mort du cygne
La Mort du cygne est un ballet de trois minutes, immensément 
célèbre, créé par Fokine en 1907 pour Anna Pavlova et repris par 
les plus grandes danseuses du XXe siècle. Mathilde Monnier s’en est 
saisie pour créer Pavlova 3’23’’, une pièce pour neuf danseurs.

Étiez-vous déjà  partie, pour l’une de vos 

créations, d’une pièce marquante du réper-

toire chorégraphique ?

Mathilde Monnier : Non, c’est la première fois ! 

Et en fait de pièce marquante, il s’agit vraiment 

d’un monument de l’histoire de la danse. Tout le 

monde a en tête quelques images liées à La Mort 

du Cygne, cette danse étonnante où l’interprète 

improvise, dans un cadre totalement abstrait. Mais 

ce ballet n’est pas bien connu pour autant : il est 

rarement présenté dans les théâtres (on ne pro-

gramme pas de pièces de trois minutes !), on le 

La danse peut-elle se faire l’écho du thème 

pictural des vanités ?

M. M. : C’est la question que je me suis posée. 

Figurer quelque chose d’éphémère, en danse, 

c’est d’une certaine façon ce que nous faisons 

chaque jour, car notre métier repose sur la dis-

parition permanente. Ce travail sur la vanité nous 

a conduits à un travail plastique important, avec 

des objets que les danseurs prennent en coulisses 

et apportent sur le plateau. Ils créent ainsi des 

images – mais il s’agit d’images aléatoires, car ils 

ne savent pas quels objets les autres danseurs 

« C’est finalement à 
cela que m’a amenée 
le ballet de Fokine :  
à l’idée de la mort de 
la représentation. »

Mathilde Monnier

vont apporter ; par conséquent ils ne maîtrisent 

pas le sens des « tableaux » ainsi composés. Et 

surtout, ces images ne se fixent jamais ; elles dis-

paraissent immédiatement. Car c’est finalement à 

cela que m’a amenée le ballet de Fokine : à l’idée 

de la mort de la représentation. Dans La Mort du 

Cygne, la danseuse monte sur scène pour y mou-

rir ! C’est le cas aussi pour les neuf interprètes 

de Pavlova 3’23’’ ; certains vont mourir pendant 

toute la pièce… Mais ils ne sont pas les seuls : il y 

aura aussi la mort des images, de la dramaturgie, 

du plateau, des rideaux ! Il s’agit de travailler, en 

quelque sorte, la disparition du théâtre.

Propos recueillis par Marie Chavanieux

Pavlova 3’23’’, chorégraphie de Mathilde Monnier,  

du 2 au 6 février 2010 à 20h30 au Théâtre de la Ville, 

2 Place du Châtelet, 75004 Paris. Tél. 01 42 74 22 77.

confond avec Le Lac des Cygnes ou même avec 

les Willis de Giselle… C’est généralement par le 

biais de films que l’on entre en contact avec La 

Mort du Cygne, par des images anciennes qui 

ajoutent au mythe et contribuent à faire du « cygne 

mourant » quelque chose de spectral.

Comment avez-vous travaillé à partir de ce 

« spectre » ?

M. M. : J’ai demandé à chaque danseur une réin-

terprétation de La Mort du Cygne. Certaines réin-

terprétations sont très directes, d’autres le sont 

moins ; mais dans l’ensemble, cette référence nous 

a emmenés vers une pièce très « dansée ». La 

musique également est faite de traces de ce bal-

let : j’ai demandé à plusieurs compositeurs d’écrire 

une évocation de la musique de Saint-Saëns que 

Fokine avait utilisée. Mais d’une manière générale, 

j’ai surtout repris l’idée d’une pièce qui pose la 

question de la fin, qui ose représenter la fin. C’est 

ce qui m’a amenée à travailler sur les « vanités », 

ces représentations d’objets qui renvoient à la futi-

lité et la précarité de la vie humaine.

©
 M

ar
c 

Co
ud

ra
is

portrait / Pierre Rigal

une danse minimaliste  
et athlétique
Faire le portrait de Pierre Rigal, c’est d’abord retracer l’histoire 
d’un succès : il s’est fait un nom dans le milieu chorégraphique à la 
vitesse de l’éclair et tourne dans le monde entier, défiant toutes les 
statistiques concernant la diffusion des spectacles de danse. D’où 
vient l’énergie de ce danseur-chorégraphe hors normes ?

Le sport de haut niveau (il fut spécialiste du 400 

mètres et du 400 mètres haies), l’économie mathé-

matique (qu’il étudia à l’université), le cinéma (il 

est titulaire d’un DEA obtenu à l’Ecole Supérieure 

d’Audiovisuel de Toulouse) : le chemin de Pierre 

Rigal ne semblait pas tout tracé pour le mener à la 

chorégraphie. Et pourtant ! La dépense physique, la 

à redécouvrir. Le ton est donné : la danse de Pierre 

Rigal sera à la fois minimaliste et athlétique, radicale 

et nécessitant un engagement corporel sans faille. 

Elle séduit aussi bien les amateurs de danse attentifs 

aux démarches les plus exigeantes que les publics 

habituellement réfractaires à la danse contempo-

raine. Il crée ensuite Arrêts de jeu, qui revisite ses 

souvenirs de téléspectateur de matches de foot-

ball… Avant de livrer en 2008, avec le solo Press, 

une réflexion magistrale sur la condition de l’homme 

moderne, enfermé dans une pièce de plus en plus 

étroite. En 2009, nouveau défi : suite à une com-

mande de Suresnes cités danse, il crée Asphalte 

pour cinq danseurs hip-hop. « Venant du sport, je 

me sentais des affinités avec ces danseurs familiers 

de la performance, de la compétition… », explique 

le chorégraphe, en toute simplicité. Début février, 

l’Onde propose une série de représentations d’Erec-

tion, Press et Asphalte : l’occasion de réinterroger 

le cheminement artistique de cet amoureux des 

prouesses du corps, sous toutes leurs coutures.

Marie Chavanieux

Rétrospective des pièces de Pierre Rigal : Erection, le 2 

février ; Press, les 4 et 5 février ; Asphalte, le 6 février, 

à 21h à l’Onde, 8 bis avenue Breguet, 78140 Velizy 

Villacoublay. Rés. 01 34 58 03 35 ou labilletterie@londe.fr  

Erection, le 9 février à 21h au Théâtre Paul Éluard, scène 

conventionnée de Bezons, dans le cadre de Périphérique 

Arts Mêlés (voir Focus). Tél. 01 34 10 20 20.

réflexion sur la société contemporaine, les référen-

ces et les modes de composition cinématographi-

ques sont des composantes essentielles du « phé-

nomène Rigal ». Au cours de ses années d’études, 

il rencontre les chorégraphes Heddy Maalem, Ber-

nardo Montet, Wim Vandekeybus, ou le metteur en 

scène Mladen Materic, particulièrement sensible à 

l’implication du corps dans le théâtre. Et l’année 

de ses 29 ans (2002), alors qu’il a commencé à 

travailler comme réalisateur de vidéo-clips et de 

documentaires, Pierre Rigal est engagé en tant que 

danseur par Gilles Jobin. Dès l’année suivante, il 

fonde sa propre compagnie et mène de front les 

activités d’interprète et de chorégraphe, avec la 

complicité de plusieurs collaborateurs, notamment 

le metteur en scène Aurélien Bory.

Le conteur des odyssées  
de la vie quotidienne
Erection (2003) repose sur une simple consigne : 

passer de la position couchée à la position debout. 

De cette contrainte, Pierre Rigal fait un voyage infini, 

entre des étages et des états multiples, sans cesse 
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Pierre Rigal dans Press.

gros plan ¶
Hors Saison
Moment de foisonnement et de 
rencontres, Hors Saison est aussi 
l’endroit où se joue une partie de 
la programmation francilienne 
de la saison à venir.

Hors Saison est un rendez-vous festivalier qui 

ramasse, en un temps record, des pièces en 

création et en diffusion sur quatre lieux d’Ile-de-

France. Pour le public, une vitrine sur l’art choré-

graphique, pour les professionnels, l’occasion de 

découvrir quelques-uns des projets soutenus à 

la diffusion pour la saison prochaine par Arcadi. 

Plus nombreux encore ont été les projets à vouloir 

bénéficier cette année de ce dispositif. Face à un 

contexte économique toujours incertain et mou-

vant, l’établissement public a par ailleurs retra-

vaillé ses critères de choix, prenant en compte, 

à côté des considérations artistiques, la vie des 

compagnies et leur situation géographique et 

économique. S’ensuit un parcours comme un 

cain Tommy Noonan qui rassemble des interprè-

tes venus de six pays autour d’un processus de 

groupe non dénué d’humour (Tout court). Dans 

la même veine, Ivana Müller présente While we 

were holding it together en version francophone, 

une expérience singulière de la communauté lais-

sant au spectateur toute sa place pour démêler 

les liens et les histoires qui alimentent les perfor-

mers. Quant à la danse plus « mouvementée », 

instantané à travers la création chorégraphique 

et les esthétiques, rassemblant jeunes compa-

gnies et créateurs confirmés. Côté nouveauté, les 

regards vont se tourner vers le quintet de filles de 

Raphaëlle Delaunay qui revisite les lindy hop, fox 

trot et swing afro-américain (voir notre entretien) 

avec des danseuses hip hop. Hamid Ben Mahi, 

autre représentant de ce mouvement, prend des 

chemins largement opposés : dans sa toute nou-

velle Géographie du Danger, il se met en scène en 

exilé reclus, d’après le roman de l’auteur algérien 

Hamid Skif. Une solitude qui pèse, que reprend 

également à son compte Julie Nioche dans Nos 

Solitudes, sur un solo comme relié, comme atta-

ché au corps et à l’espace qui l’entoure.

Entre performance  
et mouvement
Coté découverte, c’est peut-être Hélène Iratchet 

qui créera la surprise avec son quatuor étonnam-

ment intitulé Hommage d’un demi-dimanche à un 

Nicolas Poussin entier, en forme de composition 

collective autour de rencontres fortuites. Le col-

lectif est également au cœur du projet de l’améri-

elle trouvera toute sa place dans les propositions 

d’artistes comme Hervé Robbe, Daniel Larrieu ou 

Emmanuel Eggermont.

Nathalie Yokel

Hors Saison, du 12 au 18 février au Théâtre de la Cité 

Internationale, à la Ferme du Buisson, au Théâtre de 

Vanves, et au Centre des Bords de Marne du Perreux. 

www.arcadi.fr 
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Fidèle à L’Eclair, pièce de Karine Pontoès invitée à Hors Saison.
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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

DU MAR 2 FEV AU SAM 6 FEV A 21H
 

SEMAINE 
PIERRE RIGAL
COMPAGNIE DERNIERE MINUTE 

gros plan ¶
El Cielo de tu boca
On savait Andres Marin porteur d’un flamenco épuré, amoureux de 
la ligne et de la sobriété. On le découvre, avec sa nouvelle pièce, 
beaucoup plus radical, dans une expérience de corps et de sons très 
audacieuse.

Andres Marin apparaît d’abord très mystérieux, tout 

de noir vêtu et dans une atmosphère extrêmement 

sombre, éclairé par des projections vidéo lumineu-

ses qui lui barrent le corps et le visage. Seul avec 

une majestueuse chaise – il ne le restera pas très 

longtemps. Le danseur a choisi de s’accompagner, 

en plus des habituels chanteurs et guitaristes, d’une 

présence des moins ordinaires incarnée par Llo-

renç Barber et ses cloches. Le sonneur lui rappelle 

inconditionnellement son enfance à Séville, et c’est 

cette réminiscence toute personnelle qui va imbiber 

la pièce sous forme de puzzle.

Un corps puissamment  
ancré dans le sol
Mêler intimement la puissance terrienne du fla-

menco aux sonorités cristallines et aériennes des 

cloches est une très belle idée. Mais la personna-

lité de Barber tranche également avec toute idée 

de folklore. Andres Marin s’engouffre dans la brè-

che pour n’aller qu’à l’essentiel de sa danse, d’un 

corps pétri de postures et puissamment ancré 

dans le sol. Tout y est, mais simplement différem-

ment. La danse n’est qu’un élément de la relation 

entre les sept hommes qui composent ce specta-

cle à énigme, qui sème le trouble : une singularité 

que l’on retrouve aussi bien dans les séquences 

plus traditionnelles et toujours très référencées au 

flamenco que dans les sonorités ou les images 

très troublantes de radiographies de corps.

Nathalie Yokel

El Cielo de tu boca, d’Andres Marin, le 16 janvier 

à 20h30 au Pôle Culturel, parvis des arts, 94420 

Alfortville. Tél. 01 58 73 29 18. Et le 22 janvier à 

20h30 à la salle Jacques Brel, 164 boulevard Gallieni, 

94120 Fontenay-sous-Bois. Tél. 01 49 74 79 10.
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Andres Marin, un tournant encore plus radical pour son 

flamenco.

18e édition

Suresnes cités 
danse 

01 46 97 98 10 
www.suresnes-cites-danse.com

8/9/10 janvier  création

Carte blanche à Kader Attou 
Trio – What did you say ? – No(s) Limit(es)

9 > 17 janvier  créations

Cités danse variations 

Hiroaki Umeda
Sylvain Groud – Elles 

16/17/19 janvier  créations

Raphaëlle Delaunay
Bitter Sugar 

Blanca Li / Collectif Jeu de Jambes 
Quel cirque ! 

21/24/25 janvier

Cités danse connexions #1
Claire Moineau, Franck Richard
John Degois 
Bernard Wayack Pambé, Sonia Duchesne

22/23/24 janvier  création

Sébastien Lefrançois 
Cie Trafic de Styles – Ficelle d’encre

26/27 janvier

B-Boy Junior – BuanaTtitude 

Pierre Rigal – Asphalte  (nouvelle production)

28/30/31 janvier

Cités danse connexions #2
Chantal Loïal – Kakophonie
Lauréat du concours chorégraphique

29/30/31 janvier  créations

Mourad Merzouki
Correria – Des Chaussées – Agwa

du 8 au 31 
janvier 2010
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entretien / Thierry De Mey

Corps en mouvements
Compositeur atypique autant que cinéaste singulier, complice 
notamment d’Anne Teresa de Keersmaeker, Michèle Anne De Mey ou 
William Forsythe, Thierry De Mey trame son œuvre à la croisée de 
la musique, de la danse et du cinéma.

Qu’est-ce qui relie la musique, la danse et le 

cinéma dans votre travail ?

Thierry de Mey : Au cœur, il y a le mouvement qui 

provoque la fusion en une démarche synthétique. 

C’est le point d’intersection de ces disciplines et le 

centre de gravité de mon travail. Le mouvement du 

corps humain me fascine. Récemment, les recher-

ches en psychologie cognitives lui ont donné le sta-

tut de sixième sens. Notre organisme possède plus 

de « récepteurs » pour le capter que pour le goût 

ou l’odorat et ce sens s’applique non seulement à 

notre propre mobilité mais aussi à celle des autres. 

Il est essentiel dans la construction et le développe-

ment de l’identité. Le bébé construit son « moi » en 

vérifiant que ses mouvements sont les siens, bien 

avant de parler, ou de se reconnaître ou d’identifier 

les personnages du petit théâtre autour de lui. Mes 

expéditions cinématographiques à Kinshasa m’ont 

aussi montré à quel point les gens s’identifient à leur 

manière de bouger et d’être dans leur corps.

Le rythme constitue aussi un élément inté-

grateur…

T. de M. : Bien sûr, le rythme permet des relations 

latérales entre les disciplines. Il est ce qu’on repère 

T. de M.  : Ces pièces explorent les lisières du 

mouvement, tantôt musical, tantôt chorégraphi-

que, ou les deux. Quand le geste de la main pro-

duit du son, en frappant la table ou en déclenchant 

de la musique par sa trajectoire et sa vitesse dans 

l’espace, il prend alors un sens musical. Mais il 

existe aussi simplement en tant que geste, c’est-

à-dire chorégraphique.

Vous présentez également beaucoup de 

films de danse. Comment restituer avec 

l’image le vivant du mouvement ?

T. de M. : L’enjeu est de parvenir à transposer les 

paramètres d’une discipline à l’autre : traduire l’es-

pace, la durée scénique dans le temps cinémato-

graphique, la singularité de l’écriture chorégraphi-

que… Dans Violin Fase par exemple, Anne Teresa 

de Keersmaeker décrit le dessin d’une rosace au 

« …les gens  
s’identifient à leur 
manière de bouger 
et d’être dans leur 
corps. » Thierry de Mey

sol. Le cadrage peut casser la perception de ce 

développement spatial. Pour le rendre visible, nous 

avons disposé une fine couche de sable blanc, si 

bien que le tracé apparaît peu à peu. Dans One Flat 

Thing, reproduced, pièce extrêmement complexe de 

William Forsythe, j’ai introduit des focus pour rendre 

lisibles les principes du mouvement, déclenché par 

des signaux précis, et les stratégies organisationnel-

les, tout en restituant les déplacements d’ensemble 

par la trajectoire de la caméra et des plans globaux, 

de face et d’en haut. L’effet de présence est sans 

doute le paramètre fondamental. La danse est portée 

par des corps. Pour rendre cette présence palpable 

dans le film, je fais entendre le souffle, les pas, les 

bruits du corps en mouvement… Cette information 

subliminale donne de la chair à l’image et nous per-

met d’y projeter notre propre identité.

Entretien réalisé par Gwénola David

Autour de Thierry De Mey, « Images »  

le 29 janvier 2010, « Musique d’aujourd’hui /  

images » le 30 janvier 2010, à 20h30, à la Maison  

de la musique, 8 rue des Anciennes-Mairies,  

92000 Nanterre. Rens. 39 92 et www.nanterre.fr.

comme identique dans une collection hétéroclite 

d’objets : le même dans le différent. Mais je ne 

le perçois pas comme des durées, des laps de 

temps déterminés mathématiquement et simple-

ment enchaînés sans vécu. Le rythme musical est 

noté par deux points : c’est la tension entre les 

deux qu’il faut faire vivre. Mon approche reste mar-

quée par celle de Fernand Schirren, professeur de 

rythme à l’école Mudra à Bruxelles dans les années 

70. Sa théorie reposait sur le dualisme entre le 

« hé », associé à l’élan du mouvement, au saut, 

par métaphore à l’individuation, et le « boum », 

désignant le retour au sol, le non mouvement et, 

par extension, le nous, le même. La tension et 

la continuité entre ces deux points font toute la 

qualité rythmique, qu’elles se rapprochent de la 

pulsation comme dans les percussions africaines, 

ou qu’elles s’étirent comme dans le raga indien.

Dans Musique de tables, partition pour 

mains, vous associez gestes musical et 

chorégraphique, de même que dans Light 

music, les mouvements de Jean Geoffroy 

dans l’espace se traduisent en traînées lumi-

neuses et en musique.
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gros plan ¶
Call it… kissed by  
the sun… better still  
the revenge of geography
D’un solo qui devait s’intituler Hibrah, pour Ibrahima Sissoko, 
Robyn Orlyn remet sa signature en jeu avec ce titre à rallonge : un 
spectacle comme elle sait les concocter, avec son collaborateur 
vidéaste Philippe Lainé.

Ibrahima Sissoko est une figure du paysage choré-

graphique hip hop français depuis les années 90. 

Son nom est associé à la compagnie Choréam 

(Stéphanie Nataf et José Bertogal), pour laquelle il 

collabore en tant que danseur sur quatre créations. 

Il devient ensuite le fondateur de la compagnie 

Ethadam et s’affirme alors comme chorégraphe. 

Le parcours d’Ibrahima Sissoko se définit beau-

coup à travers ses complicités avec la famille hip 

hop, comme en témoigne également son travail 

avec Hamalian’s. On attend donc beaucoup de 

cette rencontre avec la Sud-africaine Robyn Orlin, 

rencontre d’un danseur affirmé dans une démar-

che, et d’une chorégraphe éclectique capable de 

travailler avec les danseurs de l’Opéra de Paris 

comme avec les « swankas » sud-africains.

Un plateau  
aux présences conjuguées
Éclectique, Ibrahima l’est aussi à sa manière : 

il porte en lui toutes les gammes de la sphère 

hip hop, passé du graf au rap avant de danser. 

La chorégraphe propose ici au danseur de se 

confronter à son univers, construit notamment 

à travers le travai l vidéo de Phil ippe Lainé. 

Comme toujours, derrière la performance, l’hu-

mour, le décalage qui construisent les pièces 

de Robyn Orlin, se cache un regard acide sur 

le monde d’aujourd’hui. Au cœur de ce pro-

jet : un dialogue autour des violences urbaines, 

repris à plusieurs voix du fait de la présence en 

temps réel du travail du dessinateur Maxime 

Rebière.

Nathalie Yokel

Call it… kissed by the sun… better still the  

revenge of geography, de Robyn Orlin,  

le 16 janvier à 20h30 à l’Espace Michel Simon,  

36 rue de la République, 93160 Noisy-le-Grand.  

Tél. 01 49 31 02 02. Et du 19 au 23 janvier à 20h30 

au Théâtre des Abbesses, 31 rue des Abbesses, 

75018 Paris. Tél. 01 42 74 22 77.
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Ibrahima Sissoko est au centre de la nouvelle création de Robyn Orlin.

gros plan ¶
Le Roi penché
Un spectacle que la directrice du CCN de Roubaix a créé en direction 
du jeune public, en s’appuyant sur les textes de Marie Desplechin.

Elle-même enfant de Roubaix, Marie Desplechin a 

trouvé chez Carolyn Carlson un espace nouveau 

pour déployer son travail d’auteur. Romans, livres 

pour la jeunesse, scénarios… constituent l’essen-

tiel de son travail depuis longtemps. Récemment, 

on l’a vue se frayer un chemin original avec la 

danse, grâce à sa rencontre avec le chorégraphe 

Thierry Niang pour Au bois dormant. Déjà une 

référence au conte, que l’auteur exploite ici à tra-

vers cette nouvelle collaboration, qui puise tout 

autant dans la réalité que dans le merveilleux. « Il 

vite trouvé dans l’univers de la chorégraphe des 

échos évidents. Les éléments tels que l’air ou la 

terre s’y déploient, l’harmonie entre les forces de 

la nature est une quête sous-jacente, tandis que 

la liberté, l’amour ou la solitude se lisent aisément 

dans la signature du mouvement de Carolyn Carl-

son. Spectacle total, soutenu par les images vidéo, 

les effets visuels et la scénographie de Stéphane 

Vérité, cette fantasmagorie pour trois danseurs 

qui se partagent les rôles – dont celui du conteur 

- repose également sur la musique de René Aubry, 
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Quand Carlson rencontre Desplechin : Le Roi Penché.

était une fois un homme bossu qui vivait seul sur 

une lande déserte et désolée… » nous dit-elle. 

S’ensuit l’arrivée d’un enfant « providentiel », une 

petite fille d’une merveilleuse beauté née d’un œuf, 

et objet de toutes les convoitises. Luttes de pou-

voir, parcours initiatique, combat entre le bien et 

le mal, tous les ingrédients sont réunis pour faire 

de l’histoire un véritable support pour l’imaginaire 

tout en jouant sur les symboliques propres aux 

contes, qui font grandir les enfants…

Des auteurs multiples pour 
un spectacle total
L’espace, créé par les mots et le petit « cahier de 

tendances » proposé par Desplechin à Carlson, a 

complice de toujours de Carlson. Celui-ci a même 

intégré à sa musique des chansons écrites par 

l’auteur ! Alors que Les Rêves de Karabine Klaxon, 

le premier opus jeune public de la chorégraphe, 

appuyait largement son onirisme sur des inspira-

tions tirées de la vie et des influences chorégra-

phiques de Carlson, la nouvelle aventure du Roi 

Penché glisse vers un imaginaire plus libre, plus 

merveilleux, plus ouvert.

Nathalie Yokel

Le Roi penché, de Carolyn Carlson, du 5 au 12 janvier, 

tout public le 6 janvier à 15h et le 9 janvier à 20h30, 

au Nouveau Théâtre de Montreuil, 10 place Jean-

Jaurès, 93100 Montreuil. Tél. 01 48 70 48 90.



gros plan ¶
Suresnes Cités Danse
Pour sa 18e édition, le festival garde le cap d’une programmation 
qui allie hip-hop et création contemporaine.

Dix-huit ans, c’est-à-dire encore à l’orée de la vie, 

passé les candeurs pagailleuses de l’enfance et 

les impatiences d’adolescence : « Suresnes Cités 

Danse » a grandi avec le mouvement hip-hop, qui 

s’est propagé en France au tournant des années 

90 comme une rageuse poussée de fièvre forçant 

le gris béton des banlieues. Depuis, il a bousculé 

bien des préjugés et des étiquettes, osant miser 

sur les rencontres et les frictions entre hip-hopeurs 

et chorégraphes contemporains. L’édition 2010 

garde le cap tout en saluant l’évolution d’une 

danse qui a peu à peu conquis les plateaux. Elle 

s’ouvre avec une Carte blanche à Kader Attou, 

fidèle du festival et premier chorégraphe issu du 

hip-hop nommé à la direction d’un Centre choré-

graphique national, à La Rochelle. « Kader a su 

ouvrir le hip-hop, le confronter à diverses esthéti-

ques pour l’enrichir, confie Olivier Meyer, directeur 

du Théâtre de Suresnes. Sa recherche me touche 

beaucoup. Il puise la matière de ses créations dans 

son histoire, dans ce qui le constitue. » Avec Trio, 

jazz quelques précieux morceaux tirés des danses 

noires des années 20 qu’elle mêle au son électro 

et à l’exubérance afro-américaine. Quant à Pierre 

Rigal, il reprend Asphalte, créé ici l’an dernier et 

donné maintenant dans une version développée. 

Cette fascinante virée urbaine, comme un road-

movie chorégraphique à travers les banlieues, 

est menée par cinq bombes d’énergie, jouant de 

l’ambivalence des images et des oppositions pour 

déboulonner de prégnants clichés. Une énergie 

affûtée par B-Boy Junior en première partie, avec 

BuanTttide qui cogne souvenirs intimes et réalité 

africaine. Commandes originales du festival, les 

« Cités danse variations » invitent cette année le 

performer japonais Hiroaki Umeda et le choré-

graphe Sylvain Groud à créer chacun une pièce 

de trente minutes avec des danseurs recrutés 

sur audition. « Ils se choisissent ainsi réellement 

mutuellement », explique Olivier Meyer, qui a mis 

en œuvre ce principe pour favoriser « l’invention 

par la rencontre ». Enfin, les deux programmes 
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Hiroaki Umeda, invité de Suresnes Cités Danse.

il fouille au cœur de sa mémoire pour tirer les fils 

d’histoires identitaires, avec pudeur et générosité. 

D’autres fidèles jalonnent la programmation. Ainsi 

de Blanca Li, qui s’unit sous le signe du burlesque 

avec le collectif Jeu de Jambes, pionnier du jazz-

rock. Ou de Sébastien Lefrançois, qui a tressé 

Ficelle d’encre en assemblant danseurs français 

et marocains. Et bien sûr de Mourad Merzouki, 

nouvellement nommé au CCN de Créteil, qui refer-

mera cette édition avec trois pièces : Correria, D 

Chaussée et Agwa, soit trois facettes de son art 

de la scène.

L’invention  
par la rencontre
Raphaëlle Delaunay revient cette année avec Bitter 

Sugar, qui croque joyeusement dans l’histoire du 

de « Cités danse connexions » offrent une visibilité 

au patient travail de transmission accompli tout au 

long de l’année lors des ateliers et master class au 

Théâtre de Suresnes. Avec 8 créations, 9 choré-

graphes, 27 représentations et 75 danseurs, l’édi-

tion 2010 témoigne ainsi de la vitalité d’un genre 

qui ne cesse de s’inventer, passionnément.

Gwénola David

Suresnes Cités Danse, du 8 au 31 janvier 2010, au 

Théâtre de Suresnes Jean Vilar, 16 place Stalingrad, 

92150 Suresnes. Rens. 01 46 97 98 10 et www.

suresnes-cites-danse.com. Navette gratuite au départ 

de Paris (angle de l’avenue Hoche et de la place 

Charles-de-Gaulle–Etoile), 45 mn précises avant 

l’heure de la représentation. Retour assuré après la 

représentation.

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.

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-

« L’écriture  
chorégraphique,  
le positionnement  
et les trajectoires des 
sept danseurs sur 
le plateau se feront 
échos de l’architecture 
des planètes. » Abou Lagraa

téries, à une corporéité animale, puis à la gestuelle 

«  raisonnée  » de l’homo sapiens, structurée et 

composée de mouvements codifiés empruntés 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 

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 à la 

Scène Nationale des Gémeaux à Sceaux, 49 av. Georges-

Clémenceau, 92330 Sceaux. Tél. 01 46 61 36 67.  

Site internet : www.lesgemeaux.com

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 
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gros plan ¶
Hommage 
aux Ballets 
Russes
Alors que l’on célèbre partout 
le centenaire des Ballets Russes, 
débute en 2010 l’année France-
Russie. Un croisement tout 
trouvé pour accueillir le Ballet 
de Perm.

Issu d’une histoire mouvementée qui f it de 

Perm la ville d’accueil du célèbre Kirov durant la 

deuxième guerre mondiale, le Ballet de l’Opéra 

National Tchaïkovski de Perm a su s’emparer de 

cet héritage pour devenir l’une des plus impor-

tantes troupes dépositaires de l’esprit des grands 

classiques russes. Sa venue en France consti-

toujours épuré, à la propre vie de jeune danseur 

russe du chorégraphe.

N. Yokel

Programme Balanchine, par le Ballet de l’Opéra 

National Tchaïkovski de Perm, du 7 au 10 janvier  

à 20h45, le dimanche à 17h, aux Gémeaux,  

tue une grande première. Deux programmes, 

très tournés vers la notion de répertoire, ont été 

constitués : l’un autour de la figure de Diaghilev 

(le célèbre impresario des Ballets Russes à Paris 

est natif de Perm), l’autre en faveur de Balan-

chine.

Une histoire  
de styles
Même si ce chorégraphe s’est exilé de Rus-

sie pour vivre pleinement sa carrière aux Etats-

Unis, son œuvre subsiste sur sa terre grâce au 

soutien de l’association George Balanchine and 

Jerome Robbins Trusts. Il est intéressant de voir, 

aujourd’hui, comment résonne dans ces corps 

rompus à l’école russe le style balanchinien créé 

à l’époque pour l’American Ballet Caravan ou par 

l’école de l’American Ballet. Trois œuvres des 

années trente à quarante – Serenade, Concerto 

Barrocco et Ballet Imperial – qui vont de la rupture 

avec les canons de l’académisme à l’hommage, 

49 avenue Georges-Clémenceau, 92330 Sceaux.  

Tél. 01 46 61 36 67.  

Programme Diaghilev, les 12 et 13 janvier à 20h30  

à l’Apostrophe, théâtre des Louvrais, place de la Paix, 

95000 Pontoise. Tél. 01 34 20 14 14.  

Le 2 février au Théâtre des Hauts de Seine à Puteaux, 

et le 5 à l’Espace Coluche à Plaisir.
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L’épure de Balanchine  

interprétée par le Ballet de Perm.
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hors saison
Le rendez-vous danse d’arcadi
12 > 18 FÉVRIER 2010

EN CORÉALISATION AVEC
> LE THÉÂTRE DE LA CITÉ INTERNATIONALE, PARIS
> LA FERME DU BUISSON, 

SCÈNE NATIONALE DE MARNE-LA-VALLÉE
> LE THÉÂTRE DE VANVES, 

SCÈNE CONVENTIONNÉE POUR LA DANSE
> LE CENTRE DES BORDS DE MARNE, 

LE PERREUX-SUR-MARNE

• La BaZooKa
• Hamid Ben Mahi
• Raphaëlle Delaunay
• Emmanuel Eggermont
• Radhouane El Meddeb
• Hélène Iratchet
• Daniel Larrieu
• Ivana Müller
• Julie Nioche
• Tommy Noonan
• Martine Pisani et Martin Nachbar

• Karine Pontiès
• Hervé Robbe
• Carlotta Sagna
• Michel Schweizer
• Gaël Sesboüé

Pour plus d’informations :
≥ www.arcadi.fr/horssaison





gros plan ¶
Faits d’hiver
La danse prend ses quartiers 
d’hiver en région parisienne, en 
quinze pièces d’auteurs.

« Au loin, sans être détaché, jamais à l’ombre 

ou comparé, il brille par sa capacité au rêve et 

tions, présentées dans sept lieux, l’édition 2010 

tient haut la bannière de « danse d’auteurs » 

qu’elle arbore en sous-titre.

Une palette  
de propositions
Ainsi d’Eléonore Didier qui s’échappe des 

lieux conventionnels pour un ! Kung solo ori-

ginal et prend l’expérience du processus de 

création comme matière à créer. Ou des Gens 

d’Uterpan, f ins observateurs des pratiques 

culturelles, qui passent le débat artistique à 

la question dans Nocturne démocratie. Phi-

lippe Ménard fait, lui, un Showtime spécial, qui 

manipule à vue les mécanismes du « show » 

tout en trouvant l’émotion au revers du décor, 

tandis que Geisha Fontaine et Pierre Cottreau 

continuent à démonter, pièce après pièce, les 

composantes de la danse. Quant à Pascal Allio, 

Thierry Baë, Raphaël Cottin, Herman Diephuis, 

Nicolas Maloufi, Viviana Moin, Sylvain Prune-

nec, Fabrice Ramalingom, Serge Ricci, Félix 

Rückert, Gaël Sesboüé… tous à leur manière 

apportent les couleurs singulières d’une danse 

contemporaine qui revendique résolument sa 

diversité.

Gwénola David
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Philippe Ménard joue des codes du show.

son élan serein. Il compose à sa manière une 

partition dégagée des soucis du brio et de l’im-

pertinence. Il vogue. »… C’est ainsi que Chris-

tophe Martin aquarelle joliment le festival « Faits 

d’hiver », dont il assure la direction artistique, 

devinant dans « l’arrière-pays chanté des philo-

sophes et des poètes » la retraite féconde des 

chercheurs obstinés, à l’écart des tapageurs 

médiatiques et autres provocateurs de salon. 

Avec quelques quinze pièces, dont sept créa-

Faits d’hiver, du 12 janvier au 5 février 2010,  

à Micadanses (Paris IVe), MPAA-Auditorium  

Saint-Germain (Paris VIe), L’étoile du Nord (Paris 

XVIIIe), Théâtre de la Cité Internationale (Paris XIVe),  

Théâtre Paris Villette (Paris XIXe), Théâtre Silvia 

Monfort (Paris XVe), Mains d’œuvres (Saint Ouen, 93). 

Rens. www.faitsdhiver.com

gros plan ¶
Paul  
est mort ?
Herman Diephuis explore les 
postures et attitudes des 
groupes pop-rock des années 60.

Ils étaient quatre, ils venaient de Liverpool et 

n’avaient pas vingt ans, que déjà le monde média-

tique naissant allait les rattraper et les canoniser 

en « trend-setters » sur papier glacé… Les Beat-

les faisaient irruption à l’orée des années 60 et 

partout déclenchaient l’hystérie des fans et des 

magazines qui épiaient leurs moindres gestes et 

construisaient le mythe au jour le jour. « Je trouve 

vraiment que la période dans laquelle ils ont grandi 

est passionnante. Ils sont devenus les Beatles évi-

demment à cause de leur qualité musicale mais 

parce qu’il fallait que quelque chose arrive, il fallait 

que quelque chose donne corps à la libération 

sexuelle, au changement. Il fallait des gens pour 

exprimer cela » analyse Herman Diephuis.

Trois garçons dans le vent
Dans le sillage de D’après J.-C., qui puisait dans 

les représentations du Christ à la Renaissance, et 

de Dalila et Samson, par exemple, qui s’inspirait de 

couples mythiques et bibliques de la peinture baro-

que hollandaise, le chorégraphe a prélevé parmi les 

postures et l’immortelle imagerie des Beatles une 

grammaire de gestes et d’attitudes qu’il réinvente 

par la danse. Sur scène, ils ne sont que trois. Trois 

sans Paul. Mais trois garçons dans le vent : Jean-

Baptiste André, Jérôme Andrieu, Julien Gallée-Ferré. 

Trois autour de la batterie qui trône sur un podium. 

Ce trio pop rock, à la fois groupe et groupies, s’in-

filtre au cœur des icônes gravées dans la mémoire 

collective, se glisse en boucle dans les mélodies 

sans parole, ressassées jusqu’à l’épuisement.

Gwénola David

Paul est mort ?, conception et chorégraphie Herman 

Diephuis, les 14 et 15 janvier 2010 à 20h,  

le 16 à 19h, au Théâtre de la Cité internationale,  

17 boulevard Jourdan, 75014 Paris.  

Rens. 01 43 13 50 50 et www.theatredelacite.com 

Et en tournée, notamment le 22 janvier, à 21h,  

au Prisme, quartier des Sept-Mares, 18 rue du 

Président-Mendès-France, 78990 Elancourt.  

Rens. 01 30 51 46 06 et www.leprisme.agglo-sqy.fr 

Le 10 avril 2010, à 19h, au Théâtre Louis Aragon,  

24 boulevard de l’Hôtel-de-Ville,  

93290 Tremblay-en-France. Rens. 01 49 63 70 58.
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Jean-Baptiste André, Jérôme Andrieu, Julien Gallée-

Ferré se glissent dans le mythe des Beatles.

entretien / José Alfarroba

Ardanthé :  
partager une danse  
atypique et novatrice
Douze ans que José Alfarroba fait vivre le Festival Artdanthé 
avec son équipe, dans un esprit d’échanges et d’accompagnement, 
combinant radicalité novatrice et réflexions sur notre monde.

La danse a-t-elle toujours fait partie de votre 

univers culturel ?

José Alfarroba : La culture a toujours été ma pas-

sion : le cinéma, qui m’a amené à tout le reste, 

le théâtre et la danse. Je me souviens d’une pro-

fesseur de français au Portugal qui nous a donné 

l’amour de la France et de la langue française. A 

quatorze ans, j’essayais de traduire Sartre, et à dix-

neuf ans, je suis parti ! Je suis arrivé à Paris à la 

fin des années soixante. Ce fut un émerveillement 

complet. Je suis allé voir tout ce qui sortait de l’or-

dinaire. Mon université a été le théâtre de la Ville. La 

découverte de Pina Bausch, avec notamment Bar-

be-Bleue, m’a véritablement bouleversé. L’engoue-

ment qu’elle a suscité dépasse l’idée de spectacle. 

Elle proposait quelque chose de très fort et de très 

personnel, avec de magnifiques rôles de femmes. 

On commençait alors à parler dans un spectacle de 

danse. C’était le début d’un théâtre qui allait vers la 

danse, et d’une danse qui allait vers le théâtre. Pina 

Bausch a radicalement changé notre regard. 

Lorsque vous êtes devenu directeur du théâ-

tre de Vanves, avez-vous d’emblée voulu 

programmer de la danse ? 

J. A. : J’aimais beaucoup la danse en tant que 

spectateur, et j’ai toujours voulu programmer de 

la danse. J’ai programmé tout de suite les frères 

Ben Aïm. En discutant avec eux, je me suis rendu 

compte à quel point il manquait un lieu intermé-

diaire avec quelques moyens pour programmer 

ces jeunes encore peu connus. Pourquoi pas un 

Festival avec de nombreuses compagnies, où se 

confrontent des artistes qui ont déjà un parcours 

avec de tout jeunes artistes ? Le théâtre de Vanves 

danse se saisit-elle de ces questions ? 

J. A. : Je me suis battu pour que la programmation 

soit dégagée de tout diktat, ce qui est plus difficile 

dans une scène municipale où le maire a besoin 

du cautionnement de la population. J’ai déjà eu 

droit à des procès, mais le maire de Vanves nous 

soutient. Les spectacles doivent faire réfléchir. Il 

faut parfois choquer un peu le public, le piquer au 

vif. La formation a un rôle essentiel : il est important 

de savoir pourquoi on a aimé ou pas un spectacle, 

de partager son expérience, même si le besoin de 

« La danse permet  
de te raconter  
tes propres histoires. »

José Alfarroba
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n’avait aucune histoire liée à la danse, les premières 

réunions pour obtenir des subventions n’ont pas 

été faciles ! Mais dès la première année, quatorze 

pièces ont été programmées. Depuis l’ouverture de 

la seconde salle l’an dernier, plus de quarante piè-

ces sont proposées, avec des résidences d’artiste. 

Je suis toujours très fidèle aux artistes. Artdanthé 

– art danse théâtre – est devenu l’axe de la pro-

grammation, presque une saison danse, structu-

rée par un collectif et une école du spectateur très  

impliqués. L’école du spectateur permet  de mieux 

comprendre l’univers d’un artiste tout en favorisant 

le lien social. Au départ les gens me disaient que 

je programmais trop de compagnies mais je suis 

persuadé que c’est ce foisonnement, ces maria-

ges étranges entre projets radicaux et projets plus 

sages qui ont contribué à notre succès. 

Vous êtes amateur de danse autant que de 

théâtre…  

J. A. : J’ai toujours beaucoup aimé le théâtre : Grü-

ber, Stein, Castorf, Chéreau, Dodine… Je pense que 

ce théâtre très engagé qui a explosé toutes les bar-

rières nous fait mieux comprendre la danse. Chaque 

semaine les gens de l’équipe vont voir des specta-

cles et cela nourrit les discussions, les réflexions. S’il 

veut transmettre la beauté du monde, un acteur ne 

peut pas être inculte. Un programmateur non plus ! 

Je fais en sorte que les artistes en résidence voient 

les spectacles des autres. Ces échanges enrichis-

sent la transmission et le partage. 

La plupart des artistes programmés à 

Artdanthé revendiquent des questionne-

ments politiques et sociaux. Comment la 

Neige
////// Michèle Anne de Mey ///////////////////////////////////////////

La nouvelle création de Michèle 
Anne de Mey arrive à Chaillot dans 
le cadre de sa programmation 
autour du merveilleux. Un 
spectacle comme une installation 
au cœur d’un hiver enchanteur.
Faire illusion. Assumer totalement la dimension 

spectaculaire d’un projet. C’est ce qu’a voulu 

proposer la chorégraphe belge à travers cette 

fantastique trouée dans la fulgurance de l’hiver, 

plongeant le spectateur dans un déluge d’images 

et de sensations, comme dans un rêve. La choré-

graphe a su s’entourer et donner une place centrale 

à Nicolas Olivier, véritable designer de lumières, et 

à sa scénographe Sylvie Olive, qui œuvre habituel-

//// 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  ////
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Vendredi 29 janvier à 20h30

Projection de films sur le travail 
de trois chorégraphes majeurs
et rencontre avec Thierry de Mey  
et Richard Siegal, ancien danseur  
de W. Forsythe

Violin Fase - Rosas - Anne-Teresa  
de Keersmaeker / 21 études à danser 
Michèle Anne de Mey / One flat thing 
reproduced - William Forsythe

La Forge, 19 rue des Anciennes-Mairies 

Samedi 30 janvier à 20h30

Concert-spectacle 
Tippeke - Images et musique Thierry 
de Mey - Interprétation Eric-Maria 
Couturier / Musique de tables -  
Musique Thierry de Mey - Interpréta-
tion Conservatoire de Rueil-Malmaison 
Light Music - Conception et musique 
Thierry de Mey - Interprétation Jean 
Geoffroy / Dom Svobode - Réalisation 
et musique Thierry de Mey

Maison de la musique

Deux soirées exceptionnelles 
autour du travail de �ierry  
de Mey, compositeur et homme 
d’images

Informations et programme  
complet sur demande 39 92
RER A - Station Nanterre-Ville    
Location par Internet  
www.nanterre.fr/Envies/Culture  
(paiement sécurisé par carte bancaire)   
Autres points de vente : magasins 
Fnac-Carrefour 08 92 68 36 22  
ou www.fnac.com

Films - Concerts - Rencontre

. . .

8, rue des Anciennes-Mairies  92000 Nanterre

comprendre du spectateur ne doit pas être para-

sitant. En danse l’artiste ne sait pas toujours où il 

veut aller, au départ il a une idée mais le corps a 

l’avantage. Le décalage que l’on constate parfois 

entre la note d’intention du chorégraphe et la pièce 

n’empêche pas forcément d’être touché ! La danse 

permet de te raconter tes propres histoires. Il est 

difficile d’être narratif en danse, je préfère une danse 

qui laisse supposer. Un lieu marche quand le public 

commence à faire confiance à l’animateur du lieu, 

et a envie découvrir ce qui est proposé. Une petite 

salle favorise les échanges.  Je suis fier d’Artdanthé 

et j’aimerais qu’après moi des gens prennent le 

relais, que cet état d’esprit d’accompagnement et 

de partage continue. 

Propos recueillis par Agnès Santi 

Artdanthé, du 25 janvier au 27 mars,  

au Théâtre de Vanves. Tél. 01 41 33 92 91.  

Voir aussi notre article P. 53.

lement pour le cinéma. Matières et effets visuels 

sont domptés pour mieux figurer la puissance des 

éléments de la nature : fumigènes, brumisateurs, 

pluie de pétales… déploient une mécanique de 

la chute dans laquelle s’embringuent les corps, 

comme emportés, et d’où peut surgir la danse. 

Fantastique déluge visuel pour la nouvelle création de 

Michèle Anne de Mey. 
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et 25 janvier, au Théâtre de la Bastille,  

76 rue de la Roquette, 75011 Paris.  

Rens. 01 43 57 42 14 et www.theatre-bastille.com

Barocco
////// TPO ////////////////////////////////////////////////////////////////////

La compagnie italienne TPO revient 
à Chaillot avec ses dispositifs vidéo 
enchanteurs. Une fenêtre grande 
ouverte sur le château de Vaux-le-
Vicomte.

La vidéo et la lumière au service du merveilleux, avec la 

compagnie TPO.

Le théâtre visuel développé par la compagnie TPO 

(Teatro di Piazza o d’Occasione) s’adresse de façon 

extrêmement directe aux enfants, soit par l’interaction 

ludique avec ce qui se passe sur le plateau (comme 

en témoigne le projet Children Cheering Carpet), soit 

par l’immersion dans un univers abreuvé d’images et 

de couleurs. Cette pièce à la signature « baroque » 

fait référence au château de Vaux-le-Vicomte, qu’il 

nous fait presque visiter. Dans un espace très res-

treint, deux danseuses à la gestuelle souple et déliée 

prennent place. Ne nous y trompons pas : elles ne 

sont pas les protagonistes de l’histoire qui se joue 

sous nos yeux, tant l’habillage vidéo occupe la place 

d’un vrai personnage. Salon de musique, galerie des 

tiaux et à la lutte lorsqu’il étudiait l’histoire de l’art à 

l’université de Budapest, le chorégraphe a noué au fil 

de son œuvre les liens d’une secrète connivence avec 

l’empire des signes. Ses pièces, souvent, se déploient 

en un subtil rosaire de scènes idéogrammatiques dont 

l’énigmatique tranchant ouvre l’imagination. Pour Sho-

Bo-Gen-Zo, Josef Nadj a puisé dans l’œuvre majeure 

de maître Dôgen qui, au XIIIe siècle, fonda au Japon 

l’école sôtô du zen. Premier ouvrage savant rédigé 

en japonais, le Shôbôgenzô (littéralement « La vraie 

Loi, Trésor de l’œil »), compile des écrits poétiques, 

philosophiques et des règles pour la vie monastique. 

Il s’appuie sur des « kôan », c’est-à-dire de courts dia-

logues ou brèves anecdotes, absurdes ou paradoxaux 

utilisés comme objets de méditation ou stimulants de 

l’éveil spirituel. « Nous avons essayé de créer des kôan 

visuels » explique le chorégraphe. Accompagné de 

la violoniste Joëlle Léandre et du poly-instrumentiste 

Akosh Szelevény, il évolue en duo avec Cécile Loyer à 

travers six tableaux, qui s’enchâssent comme autant 

de saynètes étranges, pleines de symboles et réfé-

rences sibyllines. Le corps et le mouvement se font ici 

vecteurs d’une profonde méditation sur le temps et la 

présence. � Gw. David

Sho-Bo-Gen-Zo, chorégraphie et scénographie de 

Josef Nadj, composition musicale de Joëlle Léandre 

et Akosh Szelevényi, du 18 au 27 janvier 2010  

à 21 h, dimanche à 17 h, relâche les 21  

septembre. Natif des îles Samoa, le chorégraphe a 

fondé la compagnie MAU en 1995, qui renvoie au 

mot samoan signifiant « ma destinée », « mon point 

de vue », mais également au mouvement indépen-

dantiste éponyme. Avec Tempest : without a body, 

il signe un puissant oratorio, où résonnent la danse 

guerrière du haka, le zen du butô, les traditions des 

peuples du Pacifique Sud, la pensée du philosophe 

Giorgio Agamben sur la privation des droits, et la 

présence de Tama Iti, leader de la cause maorie. 

Sans aucun folklore mais avec un minimalisme hié-

ratique. « Faire de l’art, c’est se mettre à l’intersec-

tion des gens », dit Lemi Ponifasio…� Gw. David

Tempest : Without a body, concept, décor,  

chorégraphie, texte et direction de Lemi Ponifasio,  

du 27 au 30 janvier à 20h30, au Théâtre de la Ville,  

2 place du Châtelet, 75004 Paris. Rens. 01 42 74 22 77 

et www.theatredelaville-paris.com

Cœurs  
Croisés
////// Philippe Decouflé ////////////////////////////////////////////////

L’effeuillage et la nudité selon 
Philippe Decouflé : un théâtre 
burlesque où se croisent l’extrava-
gance et la beauté de tous les corps.

La nudité des corps dans leur singularité : Cœurs 

Croisés de Philippe Decouflé. 

Il y a Betty Boop, Monsieur Loyal, les siamoises 

Micheline et Mercedes, Pierre et Stéphanie… Grand 

musclé ou petit râblé, belle plante aguicheuse ou 

créature de dessin animé, il y a de tout sur le pla-

teau de ce cabaret strip-tease. En grand magicien 

de l’absurde et de l’image, Philippe Decouflé a 

pris le parti de mettre en scène la singularité de 

chacun dans l’art de l’effeuillage et de l’érotisme. 

Ici, le spectacle tient tout autant du cabinet des 

curiosités, dans une déconstruction des codes 

liés au genre. Se déshabiller, pourquoi, et surtout 

comment ? Sous forme de récréation et de diver-

tissement pleinement assumés, Decouflé fait rire, 

chanter et danser. Il n’en oublie pas moins le désir 

et le plaisir, les clins d’œil et références dans ce petit 

monde de l’insolite. Avec ces numéros qui s’enchaî-

nent et la crudité de certaines scènes, on est loin 

d’un certain type de poésie soft que l’on reconnaît 

chez Decouflé, et cela fait du bien.� N. Yokel

Cœurs Croisés, de Philippe Decouflé, les 5  

et 6 février à 20h30, au Théâtre de Saint-Quentin- 

en-Yvelines, place Georges Pompidou, Montigny- 

le-Bretonneux, 78054 Saint-Quentin-en-Yvelines.  

Tél. 01 30 96 99 00. Ainsi que le 13 février à 21h et 

le 14 à 16h au Théâtre Jean Vilar, 1 place Jean Vilar, 

94400 Vitry-sur-Seine. Tél. 01 55 53 10 60.

Sho-Bo-Gen-Zo
////// Josef Nadj //////////////////////////////////////////////////////////

Josef Nadj explore l’imaginaire 
d’Orient dans un quatuor pour 
deux danseurs chorégraphes et 
deux musiciens improvisateurs.
Un cri pleure d’un violoncelle affolé, déchire l’impas-

sible pénombre. Troue le silence. Surgissent alors un 

samouraï d’apparat et un onnagata, qui jouent en 

prélude une représentation de théâtre japonais tradi-

tionnel… Voici longtemps qu’un lointain vent d’Orient 

attise l’imaginaire de Josef Nadj. Initié aux arts mar-
Tél : 01 46 61 36 67
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Dans ce paysage pur et agité, qui s’apparente à 

un mouvement perpétuel, la danse peut paraître 

superflue, voire même déplacée. A Michèle Anne 

de remettre les corps à leur place...� N. Yokel

Neige, de Michèle Anne de Mey, du 14 au 16 janvier 

à 20h30, au Théâtre National de Chaillot, place du 

Trocadéro, 75016 Paris. Tél. 01 53 65 30 00.

Fresque, 
femmes 
regardant  
à gauche
////// Paco Dècina ////////////////////////////////////////////////////////

Dans une subtile alliance de vidéo, 
de musique et de danse, Paco Dècina 
poursuit son exploration de la 
densité poétique du corps et de 
l’espace.

«

Paco Dècina ou la plénitude de l’espace. 

« Depuis 22 ans j’interroge le corps, dans son mou-

vement comme dans son immobilité (si l’immobilité 

existe), et depuis ce temps, ce corps me renvoie 

incessamment à la notion d’espace, à son espace, à 

l’espace auquel il est relié, à l’espace qu’il crée autour 

de lui, sa résonance, sa densité, l’espace qui le pro-

longe, le dévoile, le remplit, où le vide le soutient, où le 

sombre le dynamise ou l’aplatit. » C’est cette recherche 

lancinante que Paco Dècina poursuit dans sa dernière 

pièce. Il en a trouvé le titre – Fresque, femmes regar-

dant à gauche – dans un livre d’archéologie présentant 

des images d’Herculanum et il s’est attaché, avec les 

sept danseurs, à inventer une « fresque chorégraphi-

que » qui mette en relief les corps, mais aussi le vide 

autour des corps. Le résultat est à la hauteur de l’ambi-

tion : une expérience de la plénitude, qui travaille l’état 

d’éveil autant que le rêve.� M. Chavanieux

Fresque, femmes regardant à gauche, chorégraphie 

de Paco Dècina, le samedi 16 janvier à 20h30  

aux Théâtres de Maison-Alfort, Espace 

Charentonneau, 167, av. Gambetta,  

94700 Maison-Alfort. Tél. 01 41 79 17 20. 

Le vendredi 29 janvier à 20h30 au Théâtre Brétigny, 

Espace Jules Verne, rue Henri-Douard,  

91220 Brétigny-sur-Orge. Tél. 01 60 85 20 85.

Tempest : 
Without a body
////// Lemi Ponifasio ////////////////////////////////////////////////////

Lemi Ponifasio signe un rituel 
chorégraphique, hypnotisant 
autant que militant.
Un ange hante la nuit désolée, corps cassé flottant 

parmi les ombres des vaincus, les cris muets des 

opprimés. « Du paradis souffle une tempête qui 

s’est prise dans ses ailes, si forte que l’ange ne 

les peut plus refermer. Cette tempête le pousse 

incessamment vers l’avenir, auquel il tourne le dos, 

cependant que jusqu’au ciel devant lui s’accumu-

lent les ruines », écrivait Walter Benjamin sur l’An-

gelus Novus de Paul Klee. C’est cette tempête, 

sombre et furieuse, que fait souffler Lemi Ponifasio, 

unissant dans la bourrasque réminiscences shakes-

peariennes, échos des répressions contre les popu-

lations aborigènes et déflagrations de l’après-11 

Cécile Loyer et Josef Nadj en duo dans Sho-Bo-Gen-Zo. 
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gros plan ¶
Artdanthé
45 spectacles, 20 créations, des 
compagnies venues de tous pays, 
des initiatives détonantes… 
Le festival Artdanthé est 
aujourd’hui un rendez-vous 
marquant dans la saison 
chorégraphique.

Pina B. vue par…  : l’édition 2009 d’Artdanthé 

s’ouvre sur un projet hors normes : une création 

collective de plus de trente artistes – chorégraphes, 

plasticiens, metteurs en scène, vidéastes – ques-

tionnant, en quatre minutes chacun, l’œuvre de 

Pina Bausch, d’une façon respectueuse ou irrévé-

maker, la compagnie T.R.A.S.H., Koen de Preter & 

Ulrika Kinn Svensson et André Gingras ; le Portugal 

(du 17 au 20 mars) avec le collectif Bomba Sui-

cida, Luis Guerra, Marlene Freitas, Tânia Carvalho ; 

New York (du 23 au 25 mars) avec Jonah Bokaer 

et Judith Sanchez Ruiz et la « Plateforme transat-

lantique de performance » (création collective de 21 

artistes européens et américains)…

Le spectateur en action
Artdanthé se signale également par une « école du 

spectateur » particulièrement ambitieuse. De nom-

breux ateliers et séances de découverte, gratuits, 

sont proposés à un public d’adultes, d’adolescents 

et/ou d’enfants. La plupart de ces ateliers sont 

conçus comme une introduction aux spectacles : 

Fabrice Lambert propose un cycle « Mouvement de 

l’œil, mouvement du corps », le chorégraphe Gaël 

Sesboüé et l’éclairagiste Séverine Rième animent 

un atelier de quatre séances autour de la lumière… 

Presque tous les ateliers se terminent par une pré-

sentation publique du travail parcouru par les sta-

giaires. Mais certains ateliers visent à préparer une 

intervention des amateurs au sein même de l’un 

des spectacles d’Artdanthé : Fuero(n) de Germana 

Civera requiert la présence sur scène de nombreux 

amateurs de différentes générations ; D’après J.-C. 

de Herman Diephuis compte un petit groupe de 

figurants. Artdanthé offre également au public la 

chance de pouvoir traverser de l’intérieur A dire rien 

qu’être à quoi dire : Gabriel Hernández propose aux 

performers d’exécuter une partition à la fois simple 

et follement complexe, tranquille et fascinante.

Marie Chavanieux

Artdanthé, du 25 janvier au 27 mars, au Théâtre  

Le Vanves, 12, rue Sadi-Carnot, 92170 Vanves,  

et à la salle Panopée, 11 avenue Jézéquel,  

92170 Vanves. Renseignements et réservations :  

01 41 33 92 91 et www.artdanthe.fr 

Lire aussi dans ce même numéro notre entretien  

page 50 avec José Alfarroba, fondateur du festival.
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rencieuse. La commande avait été lancée avant la 

disparition brutale de la grande chorégraphe alle-

mande, l’été dernier : ce projet d’évocation d’une 

œuvre se transforme de fait en hommage. Autre 

événement phare de la programmation 2009, les 

« Focus », qui proposent de découvrir la création 

chorégraphique de trois zones géographiques : les 

Pays-Bas (du 25 au 27 février) avec Arno Schuite-

©
 L

au
re

nt
 P

ai
llie

r

©
 A

ga
th

e 
Po

up
en

ey

©
 E

dv
ar

d 
M

ol
na

r

©
 D

. R
.



glaces, jardin royal… La visite prend forme à mesure 

que l’enchantement l’emporte. Un phénomène qui 

fait que l’expérience sensorielle truffée d’innova-

tions technologiques ne laisse que peu de place à 

la danse pour s’épanouir.� N. Yokel

Barocco, par la compagnie TPO, du 13 au 23 janvier, 

le vendredi à 20h30, le samedi à 14h30 et 20h30, le 

dimanche à 15h30. Au Théâtre National de Chaillot, 1 

place du Trocadero, 75016 Paris. Tél. 01 53 65 30 00.

Nocturne # 2
////// énergie vitale //////////////////////////////////////////////////////

La deuxième Nocturne du Théâtre 
Louis-Aragon s’intitule « A corps et 
à cris » : elle réunit trois pièces qui 
questionnent l’énergie vitale de la 
danse, et sa portée politique.
Les Nocturnes reposent sur l’idée du montage : 

composer une soirée constituée de plusieurs 

spectacles de danse, dans des formats et des 

esthétiques divers ; alterner les vidéodanses, les 

moments de discussion et les moments de prati-

que, l’ensemble visant à proposer au spectateur 

une nouvelle approche de l’art de la danse. La 

le groupe des quatre danseurs invite la musique à 

pénétrer la danse : non seulement les musiciens 

(ensemble 2e2m) sont sur le plateau, mais le chef 

d’orchestre est invité à investir l’espace dévolu aux 

danseurs. Lorsqu’il traverse le plateau, l’assistance 

retient son souffle. La fragilité de ce simple geste est 

saisissante. Et si le dialogue danse-musique était, 

avant tout, une question d’espace ? � M. Chavanieux

Danser, de peur…, chorégraphie de Daniel Dobbels, 

musique de Gérard Pesson, le 4 février à 19h, les 

5 et 6 février à 20h30 au Forum du Blanc-Mesnil, 

1-5, place de la Libération, 93150 Blanc-Mesnil. 

Réservations : 01 48 14 22 00.

Mexicana
////// Viviana Sanchez //////////////////////////////////////////////////

Un spectacle festif, stylisé et coloré 
dédié au Mexique et à ses traditions.

Une fête colorée et foisonnante qui rend hommage aux 

multiples traditions du Mexique.

Un spectacle festif dédié au Mexique, avec vingt 

danseurs et dix musiciens mêlant divers univers artis-

tiques, dont la danse moderne, classique ou folklo-

rique. Viviana Sanchez, directrice de la Compagnie 

Azteca Ballet de Mexico, s’inspire du folklore pour 

enrichir ses chorégraphies, où se croisent techniques 

classiques et contemporaines. Une profusion d’éner-

gie qui explore et rend hommage aux nombreuses 

traditions et légendes du pays, à travers les danses 

métissées “jarabes” issues des danses espagnoles 

et mauresques, le “Huapango”, danse populaire, les 

danses du peuple Tarahumara, un hommage à Vera 

Cruz par des danseurs de claquettes et des équili-

bristes, et bien d’autres danses encore, au son des 

musiques du Mariachi (groupe traditionnel) de José 

Garita. A voir pour éclairer son hiver !� A. Santi

Mexicana, chorégraphie Viviana Sanchez, du 19  

au 31 janvier au Grand Rex, 1 Bd Poissonnière,  

75002 Paris. Tél. 01 53 02 02 90.

San
////// Vincent Mantsoe /////////////////////////////////////////////////

L’Afrique du Sud est l’un des pays du 
continent où émerge une danse 
africaine nouvelle et rebelle, à 
travers des personnalités comme 
Robyn Orlin, Boyzie Cekwana ou les 
Via Katlehong. Vincent Mantsoe fait 
partie de cette mouvance.

San, nouvelle création du sud-africain Vincent Mantsoe. 

Et pourtant, Vincent Mantsoe se démarque des 

autres démarches artistiques en se réclamant d’une 

danse qualifiée d’afro-fusion. Descendant d’une 

famille de guérisseurs, il connaît les cérémonies les 

plus secrètes, les rituels d’ordre sacré. Il a su se frot-

ter également aux danses de rue – dont le pantsula 

– avant de se lancer dans des formes totalement 

Stand  
Alone Zone
////// Système Castafiore /////////////////////////////////////////////

Une science-fiction dansée. Système 
Castafiore invente un espace hors-
normes, et ose une écriture du 
fantastique.

Système Castafiore invente un espace… freudien ! 

Dans une ambiance qui tient à la fois du film d’es-

pionnage et de la féerie, Marcia Barcellos et Karl Bis-

cuit, les deux chorégraphes de Système Castafiore, 

décrivent une quête étrange, à la limite de l’effrayant : 

à l’approche de la « zone » autour de laquelle les 

personnages rôdent, les repères réels s’estompent. 

Les corps des personnages – interprétés par trois 

danseurs, présents à la fois sur le plateau et dans les 

images projetées – procèdent d’une écriture du cos-

tume, du masque, des prothèses et des accessoires. 

L’espace, fragmenté, échappe à toute compréhen-

sion rationnelle. C’est un spectacle hors normes qui 

se déploie, dans l’écrin d’un décor réalisé en images 

de synthèse : pour cette danse qui, chose rare, ne 

rechigne pas à jouer sur les codes des réalités vir-

tuelles, la technologie est un mode poétique, qui unit 

l’humour et la métaphysique. � M. Chavanieux

Stand alone Zone, par Système Castafiore, le  

30 janvier à 20h30 au Centre des Arts,  

12-16 rue de la Libération, 95880 Enghien les Bains. 

Tél. 01.30.10.85.59.

Danser,  
de peur…
////// Daniel Dobbels ////////////////////////////////////////////////////

Daniel Dobbels et Gérard Pesson 
créent une œuvre de silences et 
d’écoute, qui réinvente la façon 
dont la danse et la musique 
s’accueillent l’une l’autre.

Une danse à écouter. 

Il est rare de voir un chorégraphe et un compositeur 

travailler ensemble. C’est donc avec une attention 

particulière que l’on a suivi la rencontre, puis l’éclo-

sion d’une collaboration entre Daniel Dobbels et 

Gérard Pesson, mis en relation pour la première fois 

par Michel Caserta, directeur de la Biennale nationale 

de danse du Val-de-Marne. Une première création 

était née de cette rencontre en 2007. Deux ans plus 

tard, les deux auteurs se retrouvent pour Danser, de 

peur…, qui porte un pas plus loin le dialogue sen-

sible entre les deux arts. Cette fois, ce n’est pas la 

musique de Gérard Pesson qui a inspiré Daniel Dob-

bels : c’est la danse de ce dernier qui a précédé la 

composition musicale. On est alors séduit par cette 

partition surprenante, qui semble attentive à réserver 

une place de choix aux bruits du corps : les pas des 

danseurs, leur souffle, leurs glissements sur le tapis 

sont partie prenante de la musique. Inversement, 

ESPACE CHARENTONNEAU
107 avenue Gambetta
94700 Maisons-Alfort

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

Les de 
Théâtres Maisons-Alfort

FRESQUE,
femmes regardant à gauche
Cie PACO DECINA

samedi 16 janvier à 20h45
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deuxième Nocturne de la saison commencera 

par un « training » animé par Hassan Razak, l’as-

sistant d’Hamid Ben Mahi sur La Géographie du 

danger, dont la première aura lieu le même soir. 

C’est l’occasion d’aborder de façon sensible les 

partis pris chorégraphiques de la pièce, qui traite 

de l’exil et de la survie. On pourra ensuite voir 

Satchie Noro dans le rôle de la ballerine-kami-

kaze du Tourlourou de Carlotta Sagna, avant de 

découvrir ou redécouvrir Le Cri, saisissant, de 

Nacera Belaza.� M. Chavanieux

Nocturne # 2, samedi 6 février à partir de 17h30, 

au Théâtre Aragon, 24 bd de l’Hôtel-de-Ville, 93290 

Tremblay-en-France. Navette gratuite depuis la station 

RER B Vert Galant, sur réservation. Tél. 01 49 63 70 58.

nouvelles, issues des arts martiaux ou des danses 

traditionnelles balinaises. Comment transmettre 

quelque chose de ses traditions sans en abîmer 

le caractère sacré ? Pour cette création, il s’inspire 

des pratiques des chasseurs-cueilleurs plus connus 

sous le nom de bushmen, en se nourrissant d’une 

musique inspirée d’un grand poète persan. Il puise 

dans des langages ancestraux tout en s’enrichissant 

de tous les signes du temps et de l’ouverture au 

monde d’aujourd’hui.� N. Yokel

San, de Vincent Mantsoe, du 13 au 15 janvier à 20h30 

au Centre National de la Danse, 1 rue Victor-Hugo, 

93500 Pantin. Tél. 01 41 83 98 98.

Autour de la 
folie d’Igitur
////// Andy de Groat /////////////////////////////////////////////////////

Avec neuf interprètes d’exception, 
Andy de Groat invente un hommage 
à Stéphane Mallarmé.

La poésie de Mallarmé et les corps en mouvement 

d’Andy de Groat. 

D’Andy de Groat, chorégraphe français d’origine 

américaine, on connaît les recherches sur le tour-

noiement répétitif, la collaboration avec Robert Wil-

son et les relectures du répertoire classique qu’il a 

créées après son installation en France, en 1982. 

Avec Autour de la folie d’Igitur, une nouvelle facette 

du chorégraphe s’annonce : c’est à la suite d’une 

invitation des Hivernales d’Avignon, qui souhaitait 

rendre hommage à Stéphane Mallarmé, que cette 

pièce est née. Un projet hors normes, comme le 

souligne Andy de Groat lui-même : « Voici un ras-

semblement d’interprètes exceptionnels mêlés à 

des séquences captées à la Chartreuse de Villeneu-

ve-lez-Avignon en février 2009. Un texte inachevé et 

un sonnet de Stéphane Mallarmé, Le Cygne – mais 

un cygne portant une cagoule. Prétextes/squelettes 

pour réunir des éléments disparates et les accor-

der avec quelques musiques fétiches. Une valse 

de contrastes choquants d’une farouche beauté… 

graffiti pour un mur blanc. » � M. Chavanieux

Autour de la folie d’Igitur, chorégraphie d’Andy 

De Groat, le 5 février à 20h30 au Centre National 

de la Danse, 1 rue Victor-Hugo, 93500 Pantin. 

Réservations : 01 41 83 98 98.

Meurtres 
d’intérieur
////// Toméo Vergès /////////////////////////////////////////////////////

Toméo Vergès fait résonner 
l’univers intime de la femme.
Elles sont trois. Ménagères, sorcières, princesses 

et tout simplement femmes. Femmes à fleur de vie, 

aux prises avec leurs désirs, leur violence, leur plai-

sir, leurs pénombres, qui évident leur quotidien au 

couteau pour y creuser l’échappée belle, trucident 

les fantômes de l’avenir, les fantasmes éperdus… 

Tuent le temps. Toméo Vergès s’introduit dans leur 

univers intime et le fait résonner au creux du corps. 

Le Catalan, auteur de plusieurs romans noirs cho-

régraphiques, a puisé dans les romans de Clarice 

Lispector, les contes d’Andersen, les travaux de la 

psychanalyste Clarissa Pinkola Estés, les univers des 

photographes Gregory Crewdson et Erwin Olaf… 

pour nourrir la recherche. En scène, Sandrine Buring, 

Sandrine Maisonneuve et Antje Schur changent de 

peaux, de figures, d’images, déchirent la camisole de 

la vie ordinaire…. « Un dépeçage pour aller au plus 

près de leur identité singulière. »� Gw. David

Meurtres d’intérieur, chorégraphie de Toméo Vergès, 

(voir notre entretien page 29) les 21 et  

22 janvier 2010 à 21h, au Théâtre Paul Eluard,  

162 rue Maurice-Berteaux, 95870 Bezons.  

Rens. 01 34 10 20 20 et www.tpebezons.fr.

Ashes
////// Koen Augustijnen ////////////////////////////////////////////////

Dans la lignée de Bâche et de 
Import Export, Koen Augustijnen 
livre avec cette pièce une peinture 
saisissante de l’humanité.

Ashes, du Koen Augistijnen, des corps comme sauvés 

d’un cataclysme. 

Pas de surprise, à l’issue de Ashes, sinon le saisis-

sement que l’on ressent après chacune des cho-

régraphies de Koen Augustijnen ! Un grand décor 

devant lequel évoluent les interprètes, et qui devient 

également une aire de jeu pour les danseurs et les 

musiciens, de la musique baroque avec notamment 

la présence du chanteur Steve Dugardin, et des corps 

très diversifiés et en dehors des canons de la danse… 

Tous les ingrédients sont là. Mais si Ashes fait recette, 

c’est également grâce à la force du propos, à l’en-

gagement sans faille des corps comme sauvés d’un 

cataclysme. Mention spéciale à la nouvelle venue 

Chantal Loïal, qui œuvre notamment chez Montalvo-

Hervieu avec certes beaucoup de malice mais surtout 

grande platitude, et qui nous offre ici une belle facette 

de son talent. La braise couve sous chacun des mou-

vements, Ashes est, de l’avis du chorégraphe, son 

spectacle le plus sensuel.� N. Yokel

Ashes, de Koen Augustijnen, le 19 janvier à 20h30, 

et le 20 à 19h30, à la Coupole, scène nationale de 

Sénart, rue Jean-François-Millet, 77380 Combs-la-

Ville. Tél. 01 60 34 53 60.

La dame  
aux camélias
////// John Neumeier ////////////////////////////////////////////////////

John Neumeier donne une version 
chorégraphique du célèbre roman 
de Dumas Fils.

Aurélie Dupont, poignante Dame aux camélias. 

Sublime image de l’amour immolé sur l’autel de la 

bienséance bourgeoise… La Dame aux camélias 

pleure toujours au coin des cœurs, attisant de ses 

soupirs infortunés la flamme des sentiments. Sur ce 

roman de Dumas fils, maintes fois porté à la scène 

ou à l’écran, John Neumeier a brodé une chorégra-

phie tout en finesse, qui exalte les affres de la liaison 

impossible entre Marguerite Gautier, courtisane phti-

sique, et Armand Duval, jeune bourgeois ambitieux, 

tout en brossant le portrait d’une société prisonnière 

de ses jeux d’apparences et habile à sacrifier ses pas-

sions pour la respectabilité. Dans sa version créée 

en 1978 pour le Ballet de Stuttgart, le chorégraphe 

nouait le fil de cette intrigue à l’histoire de Manon et 

du chevalier Des Grieux, les héros du roman de l’Abbé 

Prévost. Portée par les musiques de Chopin, la troupe 

de l’Opéra de Paris délivre toutes les puissantes émo-

tions de ce drame romantique.� Gw. David

La dame aux camélias, chorégraphie de John 

Neumeier, du 2 février au 4 mars 2010, en alternance, 

à l’Opéra National de Paris, Palais Garnier, Place  

de l’Opéra, 75001 Paris. Rés. 0 892 89 90 90  

et www.operadeparis.fr

Bach… à sable
////// Théâtre de la Guimbarde //////////////////////////////////////

Des pièces de grande qualité 
accessibles aux enfants à partir de 
18 mois : c’est le défi que relève le 
Théâtre de la Guimbarde, fondé en 
1973 en Belgique, qui veut permettre 
à tous les enfants d’entrer en 
contact avec le spectacle.

Un bac à sable et à musique. 

Vous rappelez-vous les six Suites pour violoncelle 

seul de Bach ? Avec cette œuvre magistrale, le com-

positeur donnait ses lettres de noblesse au violon-

celle, jusqu’alors cantonné à un rôle d’accompagne-

ment, et l’élevait au rang d’instrument soliste. C’est 

ce monument de l’histoire de la musique qui fournit 

l’écrin de Bach… à sable, une pièce mise en scène 

par Charlotte Fallon et interprétée par Shaula Cam-

bazzu, danseuse, et Fabienne Van Den Driessche, 

violoncelliste. La danseuse et la musicienne témoi-

gnent d’une rencontre dans un jardin public. Dans 

un beau décor rouge et blanc, la lecture, la danse, le 

jeu et la musique se mêlent avec finesse, inventant 

un nouveau mode de dialogue entre les arts, entre 

le passé et le présent. Le tout enrobé de sable fin, 

que les enfants sont invités à venir ramasser sur le 

plateau, à la fin du spectacle. � M. Chavanieux

Bach… à sable, par le Théâtre de la Guimbarde,  

mercredi 13 janvier à 15h00 et samedi 16 janvier à 

11h00 au Théâtre des Bergeries, 5 rue Jean-Jaurès, 

93130 Noisy-le-Sec. Réservations : 01 41 83 15 20.

Babil, Havran, 
Fidèle  
à l’éclair
////// Karine Ponties /////////////////////////////////////////////////////

La compagnie Dame de Pic propose 
une série de trois solos, virtuoses 
et émouvants, à partir d’une figure 
marquante de notre imaginaire : 
l’épouvantail.
Derrière la raideur et les oripeaux de l’épouvantail, 

Karine Ponties décèle la poésie d’un « solitaire sol-

dat de l’effroi qui n’a jamais effrayé personne ». Et 

elle se saisit des composantes de l’existence de ces 

artefacts surexposés pour en faire une matière de 

danse : les trois interprètes explorent la verticalité 

implacable, mais aussi l’impuissance d’un être offert 

à tous les vents. Dans Havran, Jaro Vinarsky, un long 

bambou sur les épaules, porte la croix du sentinelle 
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qui tente de se fondre dans le décor, de simuler l’ani-

mal qu’il doit tenir à distance. Avec Fidèle à l’éclair, 

Claudio Stellato expose un corps « troué », traversé 

par le vent. Un troisième solo, Babil, interprété par 

Eric Domeneghetty, sera créé lors des représenta-

tions au Centre des Bords de Marne.�M. Chavanieux

Trois solos chorégraphiés par Karine Ponties,  

du 27 au 29 janvier à 20h30 au Centre des bords 

de Marne, 2 rue de la Prairie, 94170 Le Perreux sur 

Marne. Réservations : 01 43 24 54 28.

Qui danse ?
////// Christian Bourigault ////////////////////////////////////////////

Christian Bourigault nous invite 
à un nouveau regard sur les 
interprètes.

Le collectif jubilatoire de Christian Bourigault. 

Vingt-deux interprètes : la création 2009 de Christian 

Bourigault joue, d’abord, sur la notion de groupe. 

Autre particularité : parmi les vingt-deux danseurs, 

sept sont des professionnels, et quinze sont des ama-

teurs, issus des cours de danse de la région. Il s’agit 

donc de rassembler, sur le plateau, des expériences 

et des corps différents, ce qui vient ouvrir une porte 

salutaire dans le champ chorégraphique – dominé, 

quoi qu’on en dise, par des normes évidentes en 

matière d’âge et de morphologie. Mais il s’agit sur-

tout, par cette diversité, de créer du trouble : « qui 

est qui » ? Comment distinguer le danseur amateur 

du professionnel ? C’est alors un rapport ludique qui 

s’instaure entre la scène, qui expose des identités 

mobiles, et la salle, confrontée à une partition choré-

graphique collective dont les répétitions, déclinaisons 

et détournements remettent en jeu notre regard et nos 

a priori sur la danse et les danseurs.  � M. Chavanieux

Qui danse ? chorégraphie de Christian Bourigault, le 

13 janvier à 20h et le 14 janvier à 19h au Théâtre de 

l’Agora, scène nationale d’Evry et de l’Essonne, Place 

de l’Agora, 91002 Evry. Réservations : 01 60 91 65 65.

Beautiful me
////// Gregory Maqoma /////////////////////////////////////////////////

Bien qu’écrit à trois mains – celles 
de Vincent Mantsoe, Faustin 
Linyekula et Akram Khan –, le solo 
de Gregory Maqoma repose sur 
la personnalité et l’histoire de 
l’artiste.
En invitant ces trois chorégraphes à lui écrire un 

spectacle, Gregory Maqoma s’adressait en fait à 

trois moments de sa vie d’artiste : à travers Vincent 

Mantsoe, avec qui il partage son enfance dans le 

township de Soweto, Faustin Linyekula qu’il rencontre 

en tournée avec Vincent en Afrique, et Akram Khan 

dont il croise le chemin lors d’envols à l’internatio-

nal. En construisant ce solo à trois voix, et en jouant 

la carte du métissage avec la musique, le danseur 

s’est offert un très beau voyage d’interprète au plus 

profond de lui-même. Ses liens avec son père, son 

enfance, son rapport à son nom et à sa propre iden-

tité… Des attaches personnelles qui courent tout au 

long de la pièce, mais qui n’occultent pas un propos 

plus universel et plus politique, tourné vers les notions 

de pouvoir et les rapports nord-sud.� N. Yokel

Beautiful me, de gregory Maqoma, le 30 janvier à 

20h30 à la MJC-Théâtre de Colombes, 96/98 rue 

Saint-Denis, 92700 Colombes. Tél. 01 56 83 81 81.

Tourlourou. 
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Opera seria 
en deux actes

Livret

Felice Romani

D’après la tragédie de

Alexandre Soumet

18, 20, 22 
et 28 janvier 2010
à 20 h

24 janvier 2010 
à 16 h

T. 01 40 28 28 40
www.chatelet-theatre.com

Direction musicale

Jean-Christophe
Spinosi

Mise en scène et décors

Peter Mussbach

Costumes

Andrea 
Schmidt-Futterer

Lumières

Alexander 
Koppelmann

Lina Tetriani
Paulina Pfeiffer
Nikolai Schukoff
Nicolas Testé
Blandine Staskiewicz
Luciano Botelho

Ensemble Matheus
Chœur du Châtelet

Norma
Vincenzo
Bellini

Ensemble 
intercontem-
porain
////// Musique de chambre ///////////////////////////////////////////

Au Musée d’Orsay, les solistes 
de la formation de musique 
contemporaine donnent un concert 
dédié à l’œuvre chambriste de Ligeti.
En écho à la magnifique exposition James Ensor, 

l’auditorium du Musée d’Orsay programme dif-

férents concerts, dont une soirée entièrement 

dédiée à Ligeti. Quel point commun entre le pein-

tre belge et le compositeur hongrois ? Au-delà 

des questions esthétiques, il est intéressant de 

rappeler que Le Grand Macabre, l’unique opéra 

de Ligeti, d’après l’œuvre du belge Michel de 

Ghelderode, se base sur un tableau de James 

Ensor. Les musiciens de l’Ensemble intercon-

temporain interpréteront un extrait de cet opéra 

ainsi que différentes pièces chambristes. On se 

réjouit particulièrement d’entendre le Trio pour 

violon, cor et piano, écrit dans la lignée du chef-

d’œuvre brahmsien, et les Dix pièces, l’une des 

partitions les plus ambitieuses du répertoire pour 

quintette à vents.� A. Pecqueur

Mercredi 13 janvier à 20h au Musée d’Orsay.  

Tél. 01 40 49 47 50. Places : 21 €.

classique, la conjonction de deux violons, d’un 

alto et d’un violoncelle a donné naissance, au 

f i l  de l’histoire musicale européenne, à une 

multitude de chefs-d’œuvre réinventant sans 

cesse cette façon à la fois simple et merveilleu-

sement riche de faire de la musique ensemble. 

La quatrième biennale de quatuors à cordes 

organisée par la Cité de la musique propose de 

revisiter l’un des sommets du genre : l’intégra-

lité des œuvres que Schubert lui a consacrée 

(mais également le Quintette « La Truite » et le 

Quintette à deux violoncelles). Les treize forma-

tions invitées se partagent ce glorieux héritage, 

dans un stimulant rapprochement avec d’autres 

époques : les créations de Marc Monnet, Phi-

lippe Manoury, Brice Pauset, Emmanuel Nunes, 

Georges Aperghis, James Dillon, Olga Neuwirth 

et Pascal Dusapin viennent ainsi confirmer la 

vitalité jamais démentie du quatuor. Aux côtés 

de grands quatuors « généralistes » qui comp-

tent pour certains plusieurs décennies d’exis-

tence (les quatuors Juilliard, Prazak, Borodine, 

Emerson, Sine Nomine, Hagen ou Ysaÿe), la 

biennale accueille des formations plus « spé-

cialisées » tel les quatuors Arditti et Diotima, 

infatigables défricheurs de la musique de notre 

temps, ou le Quatuor Mosaïques qui joue sur 

instruments d’époque. � J.-G. Lebrun

Du 12 au 17 janvier à la Cité de la musique.  

Tél. 01 44 84 44 84. Places : 18 à 30 €.

compositeur géorgien Kancheli. Saluons les pro-

grammes de cet Orchestre, toujours exigeants et 

engageants, à la fois riches en contrastes et liés 

par une esthétique commune.� S. Llinares

Mardi 12 janvier à 20h à la salle Pleyel.  

Tél. 01 42 56 13 13. Places : 10 à 30 €.

Ensemble 
orchestral 
de Paris
////// Orchestre symphonique ///////////////////////////////////////

Sous la direction de Pekka Kuusisto, 
l’Ensemble orchestral de Paris crée 
un concerto pour hautbois, alto et 
orchestre de Nicolas Bacri.

François Leleux est l’un des interprètes de L’Hiver, 

concerto pour hautbois, alto et orchestre de  

Nicolas Bacri.

Nicolas Bacri est cette année le « compositeur 

associé » à l’Ensemble orchestral de Paris. Ainsi, 

la musique de ce musicien né en 1961 s’inscrit-

elle au cours de la saison dans le voisinage des 

grands classiques auxquels il voue une admiration 

sincère. Il revendique en effet l’usage de formes 

anciennes, qui irriguent une production abondante 

(plus d’une centaine d’opus). L’altiste Lise Ber-

thaud et le hautboïste François Leleux créent ce 

soir son Concerto tenebroso L’Hiver, troisième 

volet d’une exploration concertante des quatre 

saisons, au milieu de pages de Bach (Partita pour 

violon n° 1, Concerto pour violon et hautbois) et 

Haydn (Symphonie n° 88). Le Finlandais Pekka 

Kuusisto, chef du Tapiola Sinfonietta et violoniste 

virtuose, dirige l’ensemble.� J.-G. Lebrun

Mardi 12 janvier à 20h au Théâtre des Champs-

Élysées. Tél. 08 00 42 67 57. Places : 8 à 50 €.

Biennale  
de quatuors 
à cordes
////// Musique de chambre ///////////////////////////////////////////

Jeunes formations comme les 
quatuors Casals ou Zemlinsky ou 
ensembles confirmés comme les 
Juilliard ou les Arditti, les quatuors 
sont à la fête et célèbrent Schubert 
à la Cité de la musique.

Le Quatuor Prazak est l’un des prestigieux invités  

de la 4e biennale de quatuors à cordes de la Cité de la 

musique. 

Plus qu’aucune forme musicale, le quatuor à 

cordes incarne l’idée, souvent bien difficile à 

cerner, de « musique pure ». Héritée de l’âge 

Ivan Fischer
////// Symphonique //////////////////////////////////////////////////////

A la tête de son Orchestre du Festival 
de Budapest, le chef hongrois réunit 
Wagner et Stravinsky.

Ivan Fischer.

Laurent Bayle, le directeur du conglomérat Cité 

de la musique-Salle Pleyel, est un fidèle dans ses 

choix d’artistes. C’est ainsi que les mélomanes 

ont désormais rendez-vous régulièrement rue du 

Faubourg Saint-Honoré avec le maestro Ivan Fis-

cher. Et l’on aurait tort de s’en plaindre : le chef 

hongrois est l’une des baguettes les plus subtiles 

qui soient, délivrant des visions toujours très per-

sonnelles. Pour ce concert avec son Orchestre 

du Festival de Budapest, qu’il a fondé en 1983, il 

confronte deux œuvres de Wagner (Siegfried-Idyll 

et les Wesendonck-Lieder, avec Petra Lang) au 

célèbre Petrouchka de Stravinsky. � A. Pecqueur

Samedi 9 janvier à 20h à la Salle Pleyel.  

Tél. 01 42 56 13 13. Places : 10 à 60 €.

Benjamin 
Alard
////// Orgue /////////////////////////////////////////////////////////////////

Sur l’orgue de l’église de Saint-Louis-
en-l’Île, Benjamin Alard explore 
l’œuvre de Johann Sebastian Bach.

Benjamin Alard, le renouveau de l’orgue français. 

Pour la troisième saison consécutive, le jeune 

claveciniste, protégé de Gustave Lehonardt 

et organiste titulaire de l’église Saint-Louis-

en-l’Île, anime une série de récitals ayant pour 

thématique l’héritage reçu et transmis par J.S. 

Bach. L’ouverture de cette nouvelle saison a été 

l’occasion de découvrir la subtile interprétation des 

Sonates en trio que Benjamin Alard a récemment 

enregistrées pour le label Alpha. � S. Llinares

Le 12 janvier à 20h en l’église de Saint-Louis-en-l’Ile. 

Entrée libre. Tél. 01 46 34 11 60.

Orchestre 
Colonne
////// Orchestre symphonique ///////////////////////////////////////

Mark Gorenstein dirige un 
programme original aux couleurs 
de la Russie.
En janvier, l’Orchestre Colonne ne s’éloignera 

guère de la salle Pleyel avec pas moins de trois 

concerts dans le même mois ! Le 12, ce sera le 

chef russe Mark Gorenstein qui tiendra la baguette 

pour interpréter la Deuxième symphonie de Rach-

maninov, les valses de la suite Mascarade de 

Katchatourian, et le très épuré Night Prayers du 

PIANO CAMPUS
Concerts - Masterclass - Ateliers - Cinéma
Sensibilisations - Concours international

14 janvier / 14 Février 2010
www.piano-campus.com

01 34 35 18 53

2

Kour- 
liand- 
ski

Construction /  
Déconstruction

2e2m

www.ensemble2e2m.fr

Jeudi 14 janvier 2010
19 h avant-concert animé par Omer Corlaix 
en présence des compositeurs
20 h concert
 
Auditorium Marcel Landowski
Conservatoire à rayonnement régional de Paris
14, rue de Madrid, 75008 Paris/ Métro 3 Europe

Entrée libre / Réservations 01 47 06 17 76
 
 Manifestation organisée dans le cadre de l’Année 
 France-Russie 2010/ http://www.france-russie2010.com

Dmitri Kourliandski DSCH. Recollecting the name/ 
 Life and death of Ivan Ilitch/ 
 créations françaises 

Franck Bedrossian La conspiration du silence/ 
 création française 

Boris Filanowski Polyphonion/ création française
Francesco Filidei Concertino d’autunno/  
 création française

 

2e2m

2e2m
en concert !

Direction  Pierre Roullier

Thierry  
Lancino
////// Musique contemporaine ///////////////////////////////////////

Création du Requiem écrit par le 
compositeur français sur un texte 
de Pascal Quignard à la Salle 
Pleyel.

Eliahu Inbal dirige le Requiem de Thierry Lancino.

Les relations entre l’écrivain Pascal Quignard et 

la musique sont loin d’être simples. Amoureux 

du baroque, cet ancien violoncelliste a dirigé la 

programmation d’un festival au Château de Ver-

sailles, et surtout écrit un roman sur la vie de 

Marin Marais, Tous les matins du monde, devenu 

ensuite le film à succès que l’on sait. Mais d’un 

autre côté, il a livré avec La haine de la musique un 

pamphlet pour le moins virulent sur cette pratique 

artistique. On découvrira avec attention ce mois-ci 

son texte pour le Requiem de Thierry Lancino, un 

compositeur passé maître dans l’art de l’écriture 

vocale. Cette œuvre sera créée à la Salle Pleyel 

par une distribution prometteuse (Heidi Grant-

Murphy, Nora Gubisch, Stuart Skelton et Nicolas 

Courjal) et sous la baguette du grand mahlérien 

Eliahu Inbal à la tête de l’Orchestre philharmoni-

que de Radio France. � A. Pecqueur

Vendredi 8 janvier à 20h à la Salle Pleyel.  

Tél. 01 42 56 13 13. Places : 10 à 45 €.

gros plan / Amaury du Closel

Un chef à l’écoute  
des Voix Etouffées
Quatrième édition du festival international consacré aux 
compositeurs victimes du nazisme. Chef d’orchestre et musicologue 
engagé, Amaury du Closel dirige en particulier une nouvelle 
production de l’opéra Der Kaiser von Atlantis de Viktor Ullmann 
au Théâtre Dejazet du 8 au 12 janvier.

Depuis 2003, le « Forum Voix Etouffées » œuvre 

avec obstination pour une meilleure connaissance 

musicale des compositeurs bannis et le plus sou-

vent tués par le régime nazi. Une mise à l’écart 

dont les répercussions se font encore ressentir 

dans la vie musicale aujourd’hui. L’entrée récente 

mais ô combien tardive de La Ville morte de Korn-

gold au répertoire de l’Opéra-Bastille illustre bien 

le phénomène… Les concerts et conférences pro-

musical englouti : « Max Kowalski, le compositeur 

de l’« autre » Pierrot lunaire, Wolf Simoni, plus 

connu en France sous le nom de Louis Saguer, 

l’un et l’autre joués dans les concerts de l’Union 

culturelle juive, organisation d’apartheid mise en 

place par les nazis dès 1933, Wladimir Vogel, Ilse 

Weber et ses touchants Poèmes de Theresiens-

tadt… » souligne Amaury du Closel, directeur artis-

tique du Forum Voix Etouffées.

Cinq semaines  
de concerts
Parmi les temps forts de la programmation, 

remarquons aussi la création d’une nouvelle 

production de l’opéra Der Kaiser von Atlantis 

de Viktor Ullmann au Théâtre Dejazet (ouvrage 

composé dans le « camp modèle » de Terezin et 

révélé en France par Paul Méfano), du 8 au 12 

janvier, et l’hommage rendu, en sa présence, à 

la femme compositeur allemande Ursula Mamlok, 

exilée avec sa famille en Equateur, puis aux Etats-

Unis en 1941. Le public parisien découvrira deux 

de ses œuvres chambristes : son sextette Gira-

sol pour flûte, clarinette, violon alto violoncelle et 

piano, le 24 janvier à 16h au Théâtre de Vanves 

puis Confluences, composé en 2001, pour clari-

nette, violon, violoncelle et piano, le 28 janvier à 

20h au Mémorial de la Shoah à Paris. Un colloque 

est aussi organisé par Philippe Olivier, musico-

logue en résidence du festival, consacré à « La 

musique spirituelle persécutée par le national-so-

cialisme », du 27 au 29 janvier à la grande Syna-

gogue de la Victoire, au Mémorial de la Shoah 

et à l’Oratoire du Louvre, avec la participation 

d’Ursula Mamlok.

Jean Lukas

Du 8 janvier au 12 février à Paris, en Ile-de-France  

et à Strasbourg. Tél. 01 44 83 03 00.  

Site : www.voixetouffees.org

posés par Voix étouffées font donc œuvre utile en 

cherchant à susciter l’intérêt des interprètes et pro-

grammateurs mais imposent aussi dans le même 

temps une douloureuse et saisissante réflexion sur 

les raisons de ce vide artistique jamais vraiment 

comblé plus de soixante ans plus tard. Pourquoi 

la vie musicale internationale a-t-elle continué de 

passer sous silence ces nombreux compositeurs 

juifs européens persécutés entre 1933 et 1945 ? 

La quatrième édition du Forum reviendra sur des 

musiciens déjà mis en valeur dans les éditions 

précédentes (Zemlinsky, Schreker, Zeisl, Ullmann 

ou Toch), en élargissant le cercle à plus d’une 

vingtaine d’autres « compositeurs de l’exil et de la 

déportation », faisant ainsi émerger un continent 

©
 D

. R
.

©
 D

. R
.

©
 D

. R
.

©
 D

. R
.

©
 A

ge
nc

e 
ro

m
ai

nr
om

ai
n

©
 G

uy
 V

ivi
en



focus • ensemble 2e2m / saison 2009-2010
58�  / N°174 / janvier 2010 / la terrasse

Le cosmopolitisme musical de 2e2m
2e2m franchit les frontières Géographiques, avec l’invitation en résidence d’un compositeur russe, Dmitri Kourliandski, et avec 
les nombreuses tournées à l’étranger (récemment le Brésil et le Mexique), Mais surtout stylistiques : rares sont en effet les 
formations de musique contemporaine à programmer aussi bien des œuvres de la mouvance spectrale que des partitions du 
courant de la saturation sonore, des pièces de Pierre Schaeffer que du théâtre musical de Kagel. Le directeur artistique et chef 
de l’ensemble, Pierre Roullier, n’hésite par ailleurs pas à passer des commandes aux jeunes figures de la création. A l’heure de 
la montée en puissance des communautarismes de toutes sortes, et notamment culturels, cet éclectisme des formes artistiques 
s’avère plus que jamais salutaire.

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

Ensemble 2e2m

15, Bd Gabriel Péri – 94500 Champigny-sur-Marne

Tél. 01 47 06 17 76

www.ensemble2e2m.fr

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

entretien / Pierre Roullier

Un double profil :  
chef d’orchestre  
et directeur artistique
Cela fait cinq années que Pierre Roullier est à la tête de l’Ensemble 
2e2m. Ce chef d’orchestre a su imprimer un nouveau souffle à 
l’ensemble de musique contemporaine. Il combine les convictions 
d’une baguette exigeante et l’esprit d’ouverture d’un directeur avide 
de découvertes.

Qu’est-ce qui vous séduit dans la fonction 

de chef d’orchestre ?

Pierre Roullier : D’un point de vue général, le 

chef d’orchestre a, par rapport aux instrumen-

tistes, une relation plus globale avec la partition. 

C’est un aspect qui me tient particulièrement à 

cœur. En ce qui concerne plus spécifiquement la 

musique contemporaine, j’apprécie les rencon-

tres avec les compositeurs, qui me permettent 

de comprendre leur philosophie. Par ailleurs, à  

l’Ensemble 2e2m, je cumule les fonctions de 

chef et de directeur artistique.

Quelles sont les différences entre ces deux 

attributions ?

P. R. : Prenons par exemple le répertoire. En tant 

que chef, j’ai des goûts affirmés. En matière de 

musique contemporaine, je me sens une grande 

complicité avec Ligeti, Kurtag, Berio, Kagel, mais 

aussi avec des compositeurs de la jeune généra-

tion comme Kourliandski. J’aime beaucoup dans 

la musique du passé les œuvres de Mozart ou de 

Rossini, mais par contre j’ai du mal avec la musique  

« bourgeoise » d’un Richard Strauss. Mais en tant 

que directeur artistique, je me dois de dépasser 

mes propres goûts pour ouvrir des univers diffé-

rents. Ce qui m’importe toujours, c’est qu’il y ait 

une nécessité dans l’acte de composer.

Comment concevez-vous la forme du 

concert ?

P. R.  : Je n’ai pas de réflexion théorique. à 

chaque concert, je mets en avant un com-

positeur, qui occupe ainsi une place centrale 

dans le programme, en écla irant son uni-
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élément du discours que l’on retrouve beau-

coup dans la musique du xviiie siècle. J’ai donc 

mis en rapport, dans un concert, des œuvres 

de Poppe et des part it ions de Carl Phi l ipp  

Emanuel Bach. Un concert mal organisé peut 

tuer une pièce.

Comment dénichez-vous les jeunes compo-

siteurs que vous invitez en résidence ?

P. R.  : D’une part, je me déplace beaucoup, 

je vais écouter un grand nombre de concerts.  

De l ’autre, nous avons la chance de rece-

voir à 2e2m une quantité impressionnante de 

partitions. J’essaie toujours de rencontrer en 

personne les créateurs af in de comprendre 

leur imaginaire. J’aime par ai l leurs l’ idée de 

mettre un jeune compositeur sous les feux de 

l’actualité. Aujourd’hui, un grand nombre de 

« Ce qui m’importe, 
c’est qu’il y ait une 
nécessité dans l’acte 
de composer. » Pierre Roullier

travail de mise en place, car les musiciens ne 

connaissent généralement pas les œuvres, 

qui sont souvent des créations. I l faut donc 

démonter les mécanismes pour que les ins-

trumentistes se situent dans la partition. C’est 

un répertoire souvent assez complexe ryth-

miquement. Ensuite, nous passons au stade 

de l’ interprétation. Nous travai l lons l’équil i-

bre, la prononciation, le phrasé, la texture, la 

forme…. Je remarque que les musiciens sont 

de plus en plus performants et de plus en plus 

ouverts vers le répertoire contemporain.

Qu’attendez-vous de vos musiciens ?

P. R.  : Au-delà de leurs capacités techniques 

et de leurs engagements, j’attends qu’ils aient 

un appétit pour ce qu’ils ne connaissent pas. 

Ils doivent pouvoir se remettre en question. Par 

exemple, on peut leur demander qu’ils produi-

sent des sons a priori considérés comme sales. 

J’apprécie aussi des talents pluridisciplinai-

res  : dans une pièce de Jacques Rebotier, ils 

devaient récemment chanter et même danser ! 

Enfin, l’ensemble poursuit son travail envers le 

jeune public, entre 450 et 500 heures par an. 

Nous nous rendrons également, cette saison, 

en milieu hospitalier.

Votre travail de directeur artistique com-

prend-il aussi un volet administratif, et donc 

relatif au financement de la structure ?

P. R. : Dans le cadre de 2e2m, le rôle d’un direc-

teur art ist ique n’est pas indépendant d’une  

responsabi l i té f inancière. Programmer tel le 

pièce avec tel effectif a une incidence sur le 

budget. On ne peut pas faire comme si l’ar-

tistique et l’administratif étaient séparés. I l y 

a d’une part des investissements, notamment 

la résidence du compositeur ou la saison de 

concerts à Paris. D’autre part, i l y a une éco-

nomie de production, avec les spectacles et 

les œuvres qui partent en tournée. C’est cet 

équil ibre à trouver qui nous est essentiel.

Propos recueillis par  

Antoine Pecqueur
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2e2m en tournée
Du Mexique à Monte-Carlo, la formation multiplie les déplacements à l’étranger.

L’Ensemble 2e2m en concert à São Paulo.
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Les experts du Quai d’Orsay peuvent être ras-

surés  : la musique contemporaine française 

s’exporte bien à l’étranger. La preuve avec 

l’Ensemble 2e2m qui revient d’une tournée 

remarquée au Brésil et au Mexique. Comme 

d’habitude, Pierre Roullier met un point d’hon-

neur à associer nos compositeurs (les fidèles de 

2e2m : Franck Bedrossian, Bernard Cavanna, 

Laurent Martin…) aux créateurs locaux. L’oc-

casion de dialogues souvent fructueux, comme 

à Guanajuato, où l ’ensemble a créé deux 

œuvres de compositeurs mexicains. Dans 

le même concert, un quintette à vent local,  

l’Ensemble Ehecalli, s’est associé à 2e2m pour 

l’exécution de la pièce Manifesto de Bedrossian. 

Ce programme se déroulait dans le cadre du 

Festival Cervantino, grand-messe de la musi-

que contemporaine en Amérique latine. « On 

retrouvait  la même ambiance qu’au Fest i-

val d’Avignon, témoigne Pierre Roull ier. Les 

spectateurs, souvent jeunes, investissaient les 

rues, faisaient des ovations debout à la fin des 

concerts. » Comment expliquer un tel succès ? 

« Il y a une nouvelle génération de compositeurs 

dont l’énergie touche les jeunes fans de rock ou 

d’électro », poursuit Pierre Roullier. Cette saison, 

l’ensemble se produira par ailleurs à Monte-Carlo, 

dans le cadre du Festival du Printemps des Arts, 

une manifestation dirigée par le compositeur Marc 

entretien / �Dmitri Kourliandski 
compositeur en résidence

Musique objective
Né à Moscou en 1976, Dmitri Kourliandski succède à l’Allemand Enno 
Poppe comme compositeur en résidence auprès de l’Ensemble 2e2m. 
Dès janvier, le public parisien pourra se familiariser avec ce jeune 
musicien, tenant d’une musique « objective ».
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« Mes œuvres ne 
répondent à aucune 
dramaturgie  
narrative » Dmitri Kourliandski

Dmitri Kourliandski,  

en résidence à 2e2m.

Quelle formation avez-vous suivie ?

Dmitri Kourliandski : J’ai commencé la com-

posit ion à l ’âge de vingt ans. Jusqu’alors, 

j’avais étudié la flûte à Moscou et à Paris avec 

Geneviève Amar. À la suite de problèmes physi-

ques, je me suis orienté vers l’écriture, étudiant 

auprès de Leonid Bobylev au Conservatoire de  

Moscou. J’ai également suivi des master-classes 

de nombreux compositeurs tels Louis Andries-

sen, Martijn Padding, Bryan Ferneyhough et 

Philippe Leroux.

Comment définiriez-vous votre «  univers 

musical » ?

D. K.  : L’univers musical d’un compositeur 

est toujours complexe et contrasté. Je pour-

rais mentionner un grand nombre de person-

nalités et de tendances, depuis Guillaume de 

Machaut jusqu’à la « noise music ». Cette liste 

inclurait Mozart et Haydn, Berlioz et Bruckner, 

Stravinsky et Webern, Cage et Scelsi, Ligeti et 

Lachenmann, Benedict Mason et la musique 

improvisée. Cependant, ce sont les arts visuels, 

et plus particulièrement la sculpture cinétique, 

qui m’ont le plus fortement influencé. L’idée 

d’« objet cinétique » structure dans mon œuvre 

l’univers musical.

Cette idée de « cinétique » est-elle pour vous 

avant tout un élément de composition ou 

un processus que vous souhaitez donner à 

entendre à l’auditeur ?

D. K. : La plupart des sculptures cinétiques pro-

duisent des sons, même si là n’est pas leur but : 

ils sont la conséquence des mouvements de 

l’objet. Mais, souvent, ils créent d’extraordinaires 

espaces acoustiques. De la même façon, mes 

œuvres ne répondent à aucune dramaturgie nar-

rative tout en étant rigoureusement structurées : 

la partition est une trame où chaque événement 

sonore a sa place. C’est pourquoi je définis ma 

recherche créatrice comme celle d’une « musique 

objective », qui, si elle minimise la subjectivité 

de l’interprétation, n’enlève cependant rien à la 

pluralité des significations et des perspectives 

pour l’auditeur.

Quel est le point de départ de vos compo-

sitions ?

D. K.  : Une nouvelle pièce naît d’une question 

particulière, liée à ce qui me touche, ce qui me 

travaille à ce moment-là. Il peut s’agir d’une 

question technique ou, plus souvent, philosophi-

que. J’essaie de saisir l’intensité, la « résistance » 

de la future pièce, son niveau de saturation, sa 

dynamique, le caractère de son mouvement… 

Ce n’est que lorsque je vois assez clairement la 

pièce dans son ensemble que je commence à 

composer le matériau – les sons, les techniques 

– qui me semblent lui convenir. La partition n’est 

fixée que lorsque je sais exactement quelle sera 

la dernière note.

On connaît peu, en France, la musique des 

compositeurs russes contemporains. Quel 

regard portez-vous sur la création musicale 

de votre pays ?

D. K. : La situation dans la Russie post-soviéti-

que demeure très difficile. La musique en URSS 

était un élément de la machine idéologique. La 

musique contemporaine, notamment occidentale, 

était occultée. La littérature musicologique n’était 

pas traduite, les partitions nouvelles et les enre-

gistrements étaient très peu accessibles. L’arri-

vée d’Internet dans les années 2000 a permis de 

combler ce fossé et, depuis, de nombreux jeunes 

compositeurs sont apparus ; ils commencent à 

être joués, à remporter des concours internatio-

naux et recevoir des commandes d’ensembles 

européens. Mais il n’y a toujours pas de sou-

tien institutionnel aux musiques nouvelles ni de 

budget pour les commandes. Il n’existe que trois 

ensembles spécialisés pour tout le pays, et dans 

la plupart des villes, on n’entend pas une note 

de musique contemporaine. Cela a conduit de 

nombreux compositeurs à émigrer.

Êtes-vous vous-même impliqué dans la vie 

musicale de Moscou ?

D. K.  : J’essaie de changer les choses. En 

2005, j’ai lancé le premier magazine dédié à 

la musique contemporaine, mais nous avons 

dû interrompre la publication, faute de soutien. 

La même année, nous avons lancé avec quel-

ques compositeurs le groupe Structural Resis-

tance (StRes), autour de projets qui ont eu un 

certain impact. Aujourd’hui, nous cherchons 

à promouvoir de jeunes compositeurs. Nous 

devons convaincre les gens que la musique 

contemporaine existe.

Que représente pour vous la résidence 

auprès de l’Ensemble 2e2m ?

D. K.  : C’est avant tout l’occasion d’un travail 

rapproché et continu avec les musiciens. Il y a 

une grande différence entre collaborer sur un 

projet, sur une œuvre et mener un travail ensem-

ble sur toute une année. Je connais bien 2e2m 

à travers leurs enregistrements, qui constituent 

une part importante de mon expérience d’audi-

teur. Je suis très heureux de pouvoir faire cette 

expérience de l’intérieur.

Propos recueillis par  

Jean-Guillaume Lebrun

Concerts les 12 et 14 janvier, 18 mars et 6 mai.

gros plan / Mare Nostrum

Théâtre musical
Pierre Roullier dirige les représentations, à la Péniche Opéra, de 
l’œuvre de Mauricio Kagel. Plus qu’au compositeur disparu, c’est 
à son point de vue singulier, salutairement iconoclaste, que 2e2m 
rend hommage.

Mauricio Kagel, trublion de la bonne conscience musicale européenne.

C’est un longue amitié qui a lié Mauricio Kagel 

à l’Ensemble 2e2m. En témoigne par exemple  

l’enregistrement publié au début des années 

quatre-vingt-dix (chez Accord) de trois œuvres 

impor tantes  –  Vox humana ? ,  Fürst  Igor 

Strawinsky et surtout Finale sous la direction 

de Paul Méfano. Et à l’automne 2008, quelques 

semaines seulement après la disparit ion du 

compositeur à l’âge de 76 ans, Pierre Roullier 

reprenait, couplé à Finale, Le Tribun à l’Athénée. 

Mauricio Kagel aurait probablement apprécié de 

voir à nouveau présentée sur scène sa « pièce 

radiophonique » de 1978. Jean Lacornerie, qui 

a mis en scène le spectacle à l’Athénée, y voit 

une dénonciation du fascisme par la parodie, 

manière emblématique de l’art de Mauricio Kagel 

– comme de celui de Chaplin dans Le Dictateur 

–, portant sur le monde contemporain un regard 

entre ironie malicieuse et lucidité grinçante. La 

pièce – et ce n’est pas réjouissant – n’a pas 

pris une ride, tant les discours des tribuns auto- 

satisfaits n’ont guère changé, hélas, se faisant 

écho d’un continent et d’une époque à l’autre…

Entre ironie malicieuse  
et lucidité grinçante
Le regard de Mauricio Kagel, cette distance qu’il 

sait prendre vis-à-vis de son époque doit sans 

doute beaucoup à son parcours personnel. Né 

en 1931 à Buenos Aires – une de ses œuvres, …

den 24.XII.1931… revient avec humour sur cet 

événement – dans une famille juive émigrée de 

Russie, c’est depuis l’autre côté de l’Atlantique 

qu’il assiste à la montée du nazisme. Installé à 

Cologne dès 1957, il gardera un œil attentif sur 

l’évolution politique de l’Amérique latine, et Le Tri-

bun est composé alors que sont au pouvoir Jorge 

Videla en Argentine et Augusto Pinochet au Chili. 

Cette distance, cette mise en perspective, cette 

réflexion sur soi-même par le regard de l’autre 

Mare Nostrum interpelle : le titre et chaque mot 

du sous-titre ». Et citant Mauricio Kagel – « Quand 

je fais de la dérision, je le fais avec un tel niveau 

de professionnalisme, que ça donne… douleur » 

et aussi…
Vertiges II
Un opéra hors normes de Jean-Pierre Drouet, 

qui réunit 2e2m et la compagnie Le Grain.  

Les 21 et 22 janvier au Blanc-Mesnil.

Movida Transatlantique
Un voyage entre l’Espagne et le Brésil avec  

les œuvres de Lopez Lopez et de Buchala.  

Le 28 janvier à l’Institut Cervantes de Paris.

Danser, de peur
C’est le dialogue passionnant entre le chorégra-

phe Daniel Dobbels et le compositeur Gérard 

Pesson. Les 4, 5 et 6 février au Blanc-Mesnil.

Double rencontre
A l’occasion des 100 ans de la naissance  

de Pierre Schaeffer, les instrumentistes de  

2e2m côtoient les sons électroniques.  

Le 8 mai à la Maison de la Radio à Paris.

Cartes postales
Dans le cadre du Festival « Extension »  

de La muse en circuit, une création attendue  

de Sébastien Béranger. Le 4 juin à Champigny.

Le Tribun
Reprise de la pièce politique de Kagel,  

dans la mise en scène de Jean Lacornerie.  

Le 5 juin à Pontoise.
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Monnet, avec les Neue Vocalsolisten de Stuttgart.  

C’est avec la même formation que 2e2m jouera 

ensuite en Allemagne et en Italie. Dans le cadre 

de l'année France-Russie, l'Ensemble 2e2m par-

tira en Russie en novembre 2010.

� A. Pecqueur

eee dont il a successivement découvert, pacifié 

(ou exterminé), converti au paganisme, chaque 

pays européen avec la plus ou moins bonne 

volonté des populations riveraines ! ».

Une narration  
« ethno-décentrée »
Comme toujours chez Kagel la dimension théâ-

trale est renforcée par la vivacité de l’écriture. 

C’est d’ailleurs en cela que le compositeur a 

beaucoup apporté au « théâtre musical », dont 

on peut même dire qu’il est l’un des princi-

paux inventeurs. Ainsi, dans une œuvre comme 

Variété, «  concert-spectacle pour artistes et 

musiciens » de 1977, la musique est bien plus 

qu’un support pour les artistes de cirque sur 

scène : le geste est musical et la musique ges-

tuelle. Dans Mare Nostrum, les deux chanteurs 

– rien de moins sur la scène de la Péniche Opéra 

que Dominique Visse et Vincent Bouchot – sont 

secondés dans leur expédition vers leur « Nou-

veau Monde » méditerranéen par six instrumen-

tistes jouant – il faut bien se donner les moyens 

d’une description du monde – de pas moins de 

quarante instruments. Usant avec génie de l’art 

de la citation parodique, Mauricio Kagel multiplie 

les clins d’œil à ces merveilles des civilisations 

autochtones – lors de la création française, en 

1976, le critique musical Maurice Fleuret rele-

vait notamment « cette manipulation délicieu-

sement irrespectueuse de la « Marche turque » 

de Mozart, éblouissant exercice de style entre 

tous ». On peut penser qu’en programmant cette 

narration curieusement «  ethno-décentrée  » 

d’une possible Pax Amazonia, Pierre Roullier se 

réjouit d’ébranler quelque peu les certitudes trop 

établies de la création musicale.

J.-G. Lebrun

Du 19 février au 30 mars à la Péniche Opéra.

vers et son langage. Quand nous avons eu 

en résidence Enno Poppe, je me suis rendu 

compte que sa musique développait part i-

culièrement la notion d’articulation. C’est un  

nos ex-compositeurs en résidence sont très 

reconnus. Je pense à Franck Bedrossian, qui 

est professeur à l ’université américaine de 

Berkeley, ou à Oscar Strasnoy, qui écrit pour 

l’Opéra de Hambourg et le Festival d’Aix-en-

Provence.

Y a-t-il une gestique spécifique du chef d’or-

chestre dans la musique contemporaine ?

P. R.  : Dans un premier temps, en musique 

contemporaine, i l  est important de faire un 

sont le fondement de Mare Nostrum, une œuvre 

rare composée entre 1973 et 1975 et sous- 

titrée « découverte, pacification et conversion 

de la région Méditerranéenne par une tribu  

d’Amazonie ». Mireille Larroche souhaitait depuis 

longtemps programmer l’œuvre  : « Tout dans 

– , elle souligne que, en effet, « on rit beaucoup 

dans Mare Nostrum, on sourit souvent mais l’on 

grince aussi quelquefois des dents. L’humour est 

grinçant comme dans une farce de commedia 

dell’arte. Un pirate amazonien, à l’accent « petit 

nègre  », raconte avec bonheur la façon eee  



Jeudi 14 à 20h30

Happy end, concert en images  
sur le thème du Petit Poucet 
Composition Georges Aperghis  
Interprétation Ictus - Film Hans Op  
de Beeck

Vendredi 15 à 19h

Salon de musique chanson  
Je marche dans la ville 
avec Serge Hureau et Claude  
Barthélémy 

à 20h30  Projection de films  
de danse sur la ville 
avec la Cinémathèque de la danse

Samedi 16 à 20h30

City Life, concert en images  
sur la vie trépidante  
de New York City  

Composition Steve Reich - John Adams - 
Emerson, Lake and Palmer -  
King Crimson - Interprétation EOC 
Images Jérome Bosc

Dimanche 17 à 14h30

Projection et rencontre avec 
Cheikh Djemaï, réalisateur
à 16h30  Concert Erik Truffaz  
et Sly Johnson

Une escale en musique et  
en images autour de la question  
de l’homme dans la ville.  

Informations et programme  
complet sur demande 39 92
RER A - Station Nanterre-Ville    
Location par Internet  
www.nanterre.fr/Envies/Culture  
(paiement sécurisé par carte bancaire)   
Autres points de vente : magasins 
Fnac-Carrefour 08 92 68 36 22  
ou www.fnac.com

Du 14 au 17 janvier 2010

Concerts - Films -  
Documentaires - Rencontres. . .

8, rue des Anciennes-Mairies  92000 Nanterre
Colbert - INHA 6, rue des Petits-Champs, 75002 Paris 

et le samedi 16 janvier à 18h aux Archives Nationales 

– Hôtel de Soubise 60 rue des Francs-Bourgeois, 

75003 Paris. Tél. 01 40 20 09 34. Place : 3 à 12 €/ 

Gratuit pour les moins de 12 ans.

Piano Campus
////// Piano //////////////////////////////////////////////////////////////////

Pontoise accueille pendant un mois 
des concerts et un concours dédiés 
au piano.

La pianiste Sae-Nal Kim a remporté en 2009 le concours 

de Piano Campus.

La vie musicale de Pontoise est décidément très 

attractive. Après un festival de musique baroque 

en septembre et en octobre, place en janvier et 

en février à une manifestation consacrée au piano. 

La spécificité de « Piano Campus » est de réunir 

des concerts et un concours. La programmation 

de cette nouvelle édition se révèle particulièrement 

alléchante, brassant allégrement tous les styles. 

On pourra ainsi entendre l’excellent Quai n°5 (le 

16 janvier), un ensemble qui revisite les grands 

tubes du classique sous l’influence des musiques 

du monde, tel Bach rencontrant la musique brési-

lienne… A ne pas manquer également, le récital du 

jeune pianiste prodige Tristan Pfaff (né en 1985) qui 

consacre son récital à Chopin, Schumann et Liszt 

(le 4 février). Dans un esprit très convivial, les BAFs 

(pour Bouffées d’Art Frais) programment les élèves 

des conservatoires de Cergy-Pontoise et de Saint-

Pétersbourg dans des concerts de 45 minutes (les 

Concerts 
« Jeunes 
Talents »
////// Musique de chambre ///////////////////////////////////////////

Vincent Balse, Andoni Aguirre et Kristi 
Gjezi : trois jeunes instrumentistes à 
découvrir en deux concerts.

Le pianiste Vincent Balse joue Beethoven, Chopin et 

Mozart.

Créée en 1998, l’association « Jeunes Talents » 

œuvre pour favoriser l’insertion professionnelle 

de jeunes musiciens âgés de 18 à 26 ans, le plus 

souvent lauréats des Conservatoires Nationaux 

Supérieurs de Musique de Paris et de Lyon. Pas 

moins d’une centaine de concerts à petits prix est 

à l’affiche chaque saison. En janvier, les mélomanes 

avides de découvertes pourront tourner yeux et 

oreilles vers le jeune pianiste Vincent Balse (dans 

Beethoven, Chopin et Mozart), ancien élève de 

Nicholas Angelich, Christian Ivaldi et Alain Meunier 

au CNSM de Paris, passé par la Juilliard School et 

déjà parti à la conquête de la vie musicale améri-

caine (le 13 à 19h) et le tandem piano-violon formé 

par Andoni Aguirre et Kristi Gjezi. Leur programme 

Bach, Chausson, Piazzolla, Sarasate, Kreisler fait la 

part belle à l’archet de ce dernier, jeune virtuose né 

à Tirana en Albanie en 1990, aujourd’hui Français, 

qui a remporté en 2008 le 3e prix du Concours 

international Tibor Varga.� J. Lukas

Mercredi 13 janvier à 19h à l’Auditorium de la galerie 

entretien / Benjamin Lévy

Un chef sans concessions
Il vient de recevoir le prix Jeune Talent-Chef d’orchestre de l’ADAMI. 
Né en 1974, Benjamin Lévy affirme déjà une authentique personnalité 
musicale, que ce soit dans ses interprétations stylistiquement 
étudiées du répertoire classique, dans sa défense d’une musique 
française peu connue, dans sa manière d’insuffler un rythme 
irrésistible à l’opérette ou dans son franc-parler. Il se partage 
aujourd’hui entre l’Orchestre Pelléas qu’il a lui-même fondé et de 
nombreuses formations symphoniques, notamment cette saison 
l’Orchestre du Capitole de Toulouse, l’Orchestre de l’Opéra de Rouen 
ou encore l’Orchestre National de Lorraine. Depuis l’année dernière, 
il occupe par ailleurs le poste de chef assistant à l’Orchestre de la 
Radio d’Amsterdam.

Être jeune et chef d’orchestre, est-ce un 

avantage ou un inconvénient ?

Benjamin Lévy : D’un côté, je sens qu’on est à 

la recherche de nouvelles têtes. Il y a une certaine 

avidité de chair fraîche ! Mais d’un autre, je constate 

des a priori un peu erronés. On me propose ainsi 

beaucoup de musique légère, alors même que je 

connais Pelléas et Mélisande sur le bout des doigts. 

Cela vient aussi du fait que le métier de chef est en 

France une discipline très sacralisée, où l’on exige 

beaucoup de connaissances théoriques.

Ce métier s’apprend-t-il ?

B. L. : Il y a tout d’abord ce qu’on apprend dans 

les écoles, qui est relativement restreint. Par exem-

ple, avoir les bras en bas pour contrôler le tempo. 

Pour cette étape, j’ai été au CNSM de Paris et à 

l’Académie d’Aspen aux Etats-Unis. Il faut ensuite 

pratiquer, car il y a beaucoup de choses dont on 

se rend compte uniquement en les expérimen-

tant. Mais surtout, ce qui est fondamental dans 

de ne pas vibrer, je devais leur dire pourquoi. Bien 

sûr, un chef plus âgé, Frans Brüggen par exemple, 

ne serait peut-être pas obligé de se justifier autant. 

Pour moi, il y a aujourd’hui une grande maladie 

dans certains orchestres français. Je constate par-

fois un vrai manque d’implication des musiciens. Il 

faut que ça change, d’autant que ces orchestres 

coûtent très chers.

Quelle est aujourd’hui la place du chef d’or-

chestre à l’opéra ?

B. L. : C’est le metteur en scène de la musique. Je 

remarque que le monde de l’opéra s’est assaini. Les 

chanteurs sont de mieux en mieux formés. Je n’ai 

personnellement pas travaillé avec des divas capri-

cieuses. Pour moi, il n’y a rien de plus passionnant que 

l’échange avec un metteur en scène. Actuellement, je 

travaille avec Laurent Pelly sur La Vie parisienne d’Of-

fenbach et nous avons de vrais débats sur l’œuvre.

Où en est l’aventure de l’Orchestre Pelléas, 

que vous avez fondé en 2005 ?

ce métier, c’est la psychologie. On doit réussir à 

instaurer une relation de confiance et d’autorité 

avec les musiciens, sinon on ne peut rien faire.

Quels ont été vos modèles de chefs ?

B. L.  : Sur le plan du langage des mains et du 

corps, c’est Claudio Abbado qui m’a toujours 

fasciné. Quelle expressivité du geste ! En ce qui 

concerne l’intelligence dramaturgique, j’ai beau-

coup appris en étant l’assistant de Marc Min-

kowski. Il sait vraiment imbriquer la musique dans 

le texte. Enfin, il était très intéressant de voir com-

ment Peter Eötvös mène de manière méthodique 

et efficace son travail en répétition.

Les orchestres français ont la réputation 

d’être difficiles avec les chefs, en particulier 

les jeunes. Comment les domptez-vous ?

B. L.  : Il faut argumenter. Par exemple, j’ai été 

récemment à l’Orchestre de Nancy pour un pro-

gramme Mozart. Quand je demandais aux cordes 
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« On doit réussir à 
instaurer une relation 
de confiance  
et d’autorité avec  
les musiciens, sinon 
on ne peut rien faire »

Benjamin Lévy

B. L. : On est un peu dans une période de transition. 

J’ai de plus en plus de demandes comme chef invité 

dans différents orchestres, donc c’est parfois com-

plexe en termes de planning. Mais nous continuons sur 

notre créneau, notamment la défense de la musique 

française des xixe et xxe siècles. L’homogénéité géné-

rationnelle (tout le monde a autour de 30 ans) permet, 

outre l’amitié, un gain de temps stylistique. D’ailleurs, 

dans la charte de l’orchestre, il est même inscrit que 

l’on joue la musique du xviiie siècle sur instruments 

modernes, mais en étant historiquement informés.

Propos recueillis par Antoine Pecqueur

Mercredi 13 janvier à 19h à l’Opéra de Rouen. 

Œuvres de Mozart, Druschetzky, Campo.  

Avec l’Orchestre de l’Opéra de Rouen.  

Tél. 0810 811 116.

Les 4 et 5 mars au Théâtre musical de Besançon,  

les 7 et 9 mars à l’Opéra de Massy. Programme : 

Barbe Bleue d’Offenbach. Avec l’Orchestre  

Pelléas. Tél. 03 81 87 81 97 (Besançon)  

et 08 92 70 75 75 (Massy).

Dimanche 25 avril à 16h à l’Arsenal de Metz.  

Œuvres de Tchaïkovski, Poulenc, Moss et Stravinsky. 

Avec l’Orchestre National de Lorraine.  

Tél. 03 87 39 92 00.

16, 23 et 30 janvier). En parallèle, le concours réunit 

douze candidats venus du monde entier (du 12 au 

14 février). Parmi les temps forts de la compétition, 

il faut souligner l’interprétation de la pièce de Pascal 

Zavaro, commandée pour l’occasion, ainsi que la 

finale donnant à entendre un concerto avec l’Or-

chestre de Paris/Sorbonne dirigé par Johan Farjot. 

Le jury est présidé par Bernd Goetzke, professeur 

au conservatoire de Hanovre. Enfin, la pianiste 

coréenne Sae-Nal Kim, qui a remporté le concours 

l’année dernière, revient à Pontoise pour jouer 

en concert des œuvres de Beethoven, Czerny et  

Prokofiev (le 11 février).� A. Pecqueur

Piano Campus, du 14 janvier au 14 février.  

Tél. 01 34 35 18 53. Site : www.piano-campus.com

Neeme Järvi
////// Symphonique //////////////////////////////////////////////////////

Le chef estonien dirige l’Orchestre 
de Paris dans un programme de 
musique russe, avec notamment 
la rare Symphonie n°1 de 
Rachnaninov.

Sergey Khachatryan joue le Concerto de Tchaïkovski aux 

côtés du chef Neeme Järvi.

C’est une vraie dynastie de chefs d’orchestre. Dans 

la famille Järvi, il y a le père, Neeme, longtemps 

chef de l’Orchestre de Göteborg, le fils Paavo, à la 

tête des orchestres de Cincinatti et de la radio de 

Francfort, et l’autre fils Kristjan, conseiller artisti-

que de l’Orchestre de chambre de Bâle. Chacun a 

son style : généreux pour le premier, précis chez le 

second, rythmique chez le dernier. Le hasard veut 

que quelques mois avant que Paavo ne débute 

son nouveau mandat à la tête de l’Orchestre de 

Paris, Neeme vienne diriger la phalange dans un 

programme de musique russe. Au menu : un tube 

(le Concerto pour violon de Tchaïkovski, avec le 

jeune prodige Sergey Khachatryan) et une rareté 

(la Symphonie n°1 de Rachmaninov). � A. Pecqueur

Jeudi 14 janvier à 20h à la Salle Pleyel.  

Tél. 01 42 56 13 13. Places : 10 à 60 €.

Riccardo 
Muti
////// Symphonique //////////////////////////////////////////////////////

Programme espagnol mêlant des 
œuvres de Ravel, Ginastera et De 
Falla.

Le maestro dirige l’Orchestre National de France.

L’Orchestre National de France retrouve l’un de ses 

chefs les plus fidèles : l’italien Riccardo Muti. Le 

maestro a concocté un programme aux influences 

ibériques, où l’on retrouve trois pièces de Ravel 

(Rapsodie espagnole, Alborada del gracioso et le 

Boléro), le Concerto pour harpe de Ginastera (avec 

l’éblouissant Xavier de Maistre, soliste de l’Orches-

tre philharmonique de Vienne) et la Suite n°2 du 

« Tricorne » de De Falla. Il sera intéressant d’en-

tendre ce répertoire coloré et parfois démonstratif 

dirigé par un chef connu pour être méticuleux et 
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de trois concerts (de janvier à mars), sera pré-

cédé, à 18h, d’une conférence de l’astrophysi-

cien et mélomane Hubert Reeves sur le thème 

« Astronomie et Écologie ». Puis viendra le Mozart 

fraternel et universel de sa musique de chambre 

avec, au programme, le Quatuor avec piano en 

mi bémol majeur K. 493, le Quintette avec clari-

nette en la majeur K. 581 et le Quintette à deux 

altos en ut majeur K. 515, interprétés par des amis 

de Prades : les violonistes Gérard Poulet et Dan 

Zhu, les altiste Nobuko Imai et Vladimir Mendels-

sohn, le violoncelliste François Salque, le pianiste 

Jeremy Menuhin et le clarinettiste Michel Lethiec, 

par ailleurs directeur artistique du festival.�J. Lukas

Samedi 16 janvier à 20h au Théâtre des Champs-

Élysées. Tél. 01 49 52 50 50. Places : 5 à 52 €.

Ingo  
Metzmacher 
et l’Orches-
tre de Paris
////// Symphonique //////////////////////////////////////////////////////

Le chef Ingo Metzmacher fait ses 
débuts à la tête de l’Orchestre 
de Paris dans le War Requiem de 
Britten, partition sans égale d’un 
musicien humaniste.

L’interprétation du War Requiem de Britten est toujours 

un événement. Ingo Metzmacher le dirige à la Salle 

Pleyel à la tête de l’Orchestre de Paris. 

C’est sans doute l’une des œuvres les plus 

symboliques de l’histoire musicale du xxe siè-

cle. Composé en 1962 pour la consécration de 

la cathédrale de Coventry, reconstruite après sa 

destruction par les bombes allemandes en 1940, 

le War Requiem est une œuvre d’une grande 

force humaniste, portée par trois solistes et deux 

chœurs qui mêlent aux mots de la messe des 

morts ceux du poète Wilfred Owen, mort sur le 

front de la Première Guerre mondiale. L’Orchestre 

de Paris avait donné l’œuvre par deux fois sous 

la direction de Mstislav Rostropovitch, grand ami 

du compositeur. Il accueille aujourd’hui l’un des 

meilleurs spécialistes de la musique d’orchestre 

du xxe siècle, Ingo Metzmacher, épaulé par un trio 

vocal de haute tenue : Indra Thomas, Paul Groves 

et Matthias Goerne.� J-G. Lebrun

Mercredi 20 et jeudi 21 janvier à 20h à la Salle Pleyel. 

Tél. 01 42 56 13 13. Places : 10 à 60 €.

dénué d’emphase. L’occasion aussi d’apprécier, 

en particulier dans le Boléro, les solistes souffleurs 

de la phalange de la Maison ronde.� A. Pecqueur

Jeudi 14 et vendredi 15 janvier à 20h au Théâtre des 

Champs-Elysées. Tél. 01 49 52 50 50.  

Places : 8 à 65 €.

Till Fellner
////// Piano //////////////////////////////////////////////////////////////////

Le pianiste viennois livre sa vision 
des sonates de Beethoven au terme 
d’une profonde exploration.

Un disciple d’Alfred Brendel arrivé à maturité. 

A 35 ans, le frêle et timide Till « le sage » est un 

musicien arrivé à maturité, celle qui lui ouvre résolu-

ment désormais les portes d’une immense carrière 

(sous-développée en France) portée et bridée à la 

fois par la magie de sa rencontre, à l’âge de 18 ans, 

avec Alfred Brendel. Une rencontre entre pianistes 

viennois profondément marquante pour Till Fellner 

qui reconnaît volontiers avoir grandi avec la musique 

de son aîné et subi son influence. Depuis, Brendel 

s’est retiré… Et petit à petit semble s’évanouir l’om-

bre écrasante du géant. Hasard ? Fellner est depuis 

quelques mois engagé dans un véritable marathon 

beethovénien, terrain de prédilection de Brendel, 

avec de titanesques séries de récitals de l’intégrale 

des sonates et un projet en cours d’enregistrements 

des concertos pour ECM. A Gaveau, dans les pro-

portions d’une salle bien adaptée au piano, Till Fel-

lner nous livre sa vision prodigieusement pertinente 

et subtilement viennoise des Sonates pour piano n° 

12 « Marche funèbre », n°13 « Quasi una fantasia », 

n°14 « Clair de lune », n°21 « Waldstein » et n°22 de 

Beethoven.� J. Lukas

Samedi 16 janvier à 20h30 à la Salle Gaveau.  

Tél. 01 49 53 05 07. Places : 20 à 45 €.

Prades  
aux Champs-
élysées
////// Musique de chambre ///////////////////////////////////////////

Début du cycle de concerts 
hivernaux proposé par le festival 
Pablo Casals de Prades.
Deux mots d’histoire en préambule : en 1936, la 

guerre civile qui vient d’éclater en Espagne pousse 

le grand violoncelliste catalan Pablo Casals, star 

mondiale de son instrument, à fuir son pays. Il 

se réfugie alors à Paris, avant de s’installer à 

Prades, petite ville au pied du mont Canigou en 

Catalogne française. Il ne quittera plus son refuge 

pyrénéen qui se transforme vite en symbole de 

résistance aux régimes nazis et franquistes… « En 

tant qu’artiste, ma vie se confond avec mon idéal. 

Je dois demeurer à Prades, près des miens qui 

souffrent » explique Casals. Dépité par la passivité 

des démocraties vis-à-vis du régime de Franco, 

son esprit de résistance se transforme après la 

guerre en consternation et silence. Seule la créa-

tion du Festival de Prades en 1950 le ramènera à 

la musique… Soixante ans plus tard, Prades et 

son festival restent un lieu musical à part au cœur 

de l’Europe musicale, havre de paix et d’esprit 

musical humaniste. Ce premier concert parisien 

intitulé « Mozart et les étoiles », qui ouvre un cycle 

Solistes XXI,  
un militantisme éclectique
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entretien / Rachid Safir

Thuriféraire de  
la musique polyphonique
Après avoir créé l’ensemble A Sei voci, le chanteur Rachid Safir fonde 
en 1988 Les Jeunes Solistes qui deviennent aujourd’hui Solistes XXI. Il 
nous explique la démarche interprétative de cet ensemble vocal.

lesquels nous collaborons de longue date. Je 

pense à Klaus Huber en particulier, à qui nous 

avons consacré trois disques. Nourrie d’une 

grande connaissance de la voix dans la musi-

que ancienne, sa musique est très riche du point 

de vue musical et thématique. Nous avons vécu 

d’autres expériences de création passionnante 

avec des compositeurs comme Philippe Leroux 

ou Régis Campo. Outre les créations, il nous 

arrive aussi de reprendre des œuvres contem-

poraines, comme celles de Claude Vivier. Bach et 

Monteverdi font également partie de notre réper-

toire. Malheureusement, nous jouons très peu de 

musique romantique.

En matière de musique contemporaine, quel 

type d’esthétique privilégiez-vous ?

R. S. : L’esthétique importe peu. Nous interprétons 

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

Solistes XXI (ex Les Jeunes Solistes)

28 rue des Petites-écuries, 75010 Paris

Tél. 01 42 47 16 11. Fax : 01 42 47 16 12.

Site : www.solistesXXI.com

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

Quel bilan tirez-vous après plus de 20 ans 

d’activité des Jeunes solistes ?

Rachid Safir : Plusieurs objectifs ont été atteints. 

Nous avons tout d’abord réussi à développer le 

répertoire de la musique polyphonique. Nous avons 

aussi cherché à renouveler les modes de représen-

tation, avec des concerts thématisés et un travail 

sur la vidéo, l’électronique. Outre son intérêt artis-

tique, cette démarche permet de situer la forme 

d’expression vocale dans les lieux actuels. Les 

salles de concert sont en effet rarement adaptées 

à la musique ancienne… Avec ces procédés, nous 

essayons de trouver la meilleure adéquation entre 

notre ensemble et le public.

Quels ont été les moments forts ?

R. S.  : I l y a eu des concerts mémorables, 

grâce en particulier aux compositeurs avec 

« Nous avons cherché  
à renouveler les modes  
de représentation, avec  
des concerts thématisés  
et un travail sur la vidéo,  
l’électronique » Rachid Safir

tous types de musique dans la mesure où il y a 

du contenu. Par ailleurs, lorsque nous créons une 

œuvre, cela ne se limite pas à un concert. Il nous 

arrive de la porter pendant plusieurs années. Nous 

avons donné certaines œuvres dix à quinze fois. La 

démarche avec ce type de partition est finalement 

assez similaire de celle menée sur d’autres répertoi-

res : les techniques employées sont différentes, mais 

nous rencontrons les mêmes problèmes d’interpré-

tation, de maturation.

Quel a été l’apport de la révolution sur ins-

truments anciens pour le répertoire vocal 

baroque ?

R. S. : C’est une démarche qui a été transposée à la 

voix, que ce soit au niveau des phrasés ou du jeu des 

sonorités. Cela a introduit de l’affect dans la musi-

que polyphonique, la rendant vivante et expressive. 

Auparavant, on demandait aux chanteurs d’avoir 

une « voix ». A la création des Jeunes solistes, nous 

avons préféré chercher des musiciens autonomes. 

Cela permet de travailler plus rapidement, d’être 

mobile dans les répertoires.

Avec quels ensembles instrumentaux aimez-

vous collaborer ?

R. S. : Les musiciens avec qui nous travaillons 

– une petite équipe parisienne – sont pratique-

ment membres de l’Ensemble. Par ailleurs, nous 

réalisons nos grandes productions avec le Klan-

gforum de Vienne, plusieurs fois par an. Enfin, 

nous sommes aussi très heureux de travailler 

avec l’Opéra de Paris. En janvier, nous créerons 

des pièces polyphoniques de Kaija Saariaho. Il 

s’agit d’un spectacle avec traitement de l’image 

et du son en direct, un vrai projet multimédia.

Propos recueillis par Antoine Pecqueur

solistes xxi • focus
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L’ensemble Solistes XXI est un 
ensemble en parfaite osmose avec 
le monde qui nous entoure. Sous 
l’impulsion de son chef Rachid Safir, 
la formation met ainsi à l’honneur 

la musique contemporaine, s’associant à des figures engagées de la création comme Klaus Huber ou Philippe Leroux. Leurs concerts 
n’hésitent pas à faire intervenir les techniques du multimédia afin de créer des liens entre musique et image. Joliment éclectique (l’ensemble 
interprète aussi beaucoup de musique ancienne), L’Ensemble Solistes XXI imprime à coup sûr un nouveau souffle au chant choral.

Voix espace
L’Amphithéâtre de l’Opéra de Paris 
accueille un spectacle multimédia 
réunissant L’ensemble Solistes XXI 
et les créations visuelles de Jean-
Baptiste Barrière autour de pièces 
de Kaija Saariaho.
Jean-Baptiste Barrière est un artiste pour le 

moins atypique. Ce docteur en philosophie et 

ancien chercheur à l’Ircam se partage aujourd’hui 

entre des activités de compositeur et d’artiste mul-

timédia. Il collabore ainsi régulièrement avec Kaija 

Saariaho, pour qui il a notamment créé la partie 

visuelle de l’opéra L’Amour de loin. Dans un nou-

veau spectacle consacré ce mois-ci à la compo-

sitrice, il propose des créations visuelles autour 

de différentes œuvres avec voix et électronique, 

interprétées par L’ensemble Solistes XXI, toujours 

avide de rencontres entre le son et l’image. Au 

programme : Tag des Jahrs (textes de Friedrich 

entretien / Philippe Leroux

Compositeur en résidence
Compositeur au langage singulier, Philippe Leroux est depuis 
2007 en résidence à l’Arsenal de Metz. Dans ce cadre, il collabore 
étroitement avec les Jeunes Solistes.

tilior, avec mes propres pièces jouées en regard. 

Tout tourne autour de pièces qui racontent com-

ment elles sont faites : le texte d’une des pièces 

de Guillaume Machaut est d’ailleurs explicite (« Ma 

Vous êtes actuellement en résidence à Metz. 

Quelle expérience en retirez-vous ?

Philippe Leroux : Metz est sans doute l’une des 

plus belles résidences actuellement ; elle est double 
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puisqu’elle concerne à la fois l’Arsenal et l’Orchestre 

national de Lorraine. J’ai pu y mener de nombreux 

projets : des créations avec l’orchestre mais aussi un 

travail avec les Percussions de Strasbourg, l’Ensem-

ble Stravinsky, Musicatreize. C’est bien pour un com-

positeur de mettre en place ce genre de relations, qui 

perdurent ensuite : l’Orchestre national de Lorraine 

va ainsi enregistrer certaines de mes œuvres.

En quoi votre travail auprès des Solistes XXI 

va-t-il consister ?

P. L. : Au départ, il y a une commande du Festival 

Musica que j’ai décidé de réaliser avec Les Solistes 

XXI. Avec Rachid Safir, nous avons défini un projet 

autour de Guillaume de Machaut et de l’Ars Sub-

fin est mon commencement »). Nous avons réuni 

six chanteurs et quatre instrumentistes, qui passent 

des instruments médiévaux aux instruments moder-

nes, mais aussi des musicologues, des paléogra-

phes, des spécialistes de la versification…

Quelle place la musique vocale occupe-t-

elle dans votre œuvre ?

P. L. : C’est une place vers laquelle on peut toujours 

revenir. On peut toujours trouver des techniques 

nouvelles, d’autres façons de faire : la voix n’a pas 

à pâlir devant les possibilités de l’électronique. La 

difficulté est de parvenir à noter ce que l’on veut faire 

passer : il y a des réussites et parfois des échecs. 

Quand on écrit pour la voix, on est toujours confronté 

à un équilibre délicat.

Propos recueillis par J.-G. Lebrun

entretien / Klaus Huber

Un cheminement engagé 
avec Les Jeunes Solistes
Il est l’une des figures majeures de la musique contemporaine en Suisse. 
Le compositeur Klaus Huber, à l’esthétique particulièrement poétique, 
a écrit de nombreuses pièces à l’intention de l’ensemble Solistes XXI.

La musique peut-elle être un moyen de réa-

gir au monde contemporain ?

Klaus Huber  : Elle le doit. Nous vivons dans 

un monde où il est proclamé qu’il n’y a aucune 

alternative au capitalisme globalisé – c’est le 

fameux acronyme « TINA » : « There is no alter-

native ». Nous devons bien sûr nous opposer 

de toutes nos forces, spirituelles et artistiques, 

à cette nouvelle religion mondiale qui mène la 

planète à sa ruine. Dans Miserere Hominibus 

(2005-2007), ma troisième œuvre composée 

pour Rachid Safir et Solistes XXI, je me suis 

attaqué à ce thème brûlant, en utilisant notam-

ment des extraits du livre de Carl Amery, Global 

Exit. J’ai musicalement attrapé le Veau d’Or par 

les cornes !

Comment votre longue relation avec Rachid 

Safir et Solistes XXI s’est-elle construite ?

K. H. : Lors de ma première rencontre avec eux, 

leur musicalité, les couleurs vocales, l’intonation, 

m’impressionnèrent beaucoup. La première com-

mande expressément composée pour Rachid 

Safir et Solistes XXI fut Agnus Dei cum recor-

datione (1990/91), un hommage à Jehan Ocke-

ghem. Ce qui m’a bouleversé, c’est de constater 

à quel point les interprètes sont allés au fond 

de cette musique nouvelle pour eux. L’exacti-

tude et la transparence de l’ensemble dans 

« Nous devons nous opposer 
de toutes nos forces,  
spirituelles et artistiques,  
au capitalisme globalisé »

Klaus Huber

Lamentations sacrae et profanae – ad respon-

soria Gesualdi m’ont incité à composer pour eux 

Miserere Hominibus, où j’utilise des tiers de tons. 

J’ai dernièrement poursuivi cette collaboration 

radieuse avec une réduction de Threni (1957/58) 

de Stravinsky, créée en février dernier à l’Opéra 

Bastille.

Propos recueillis et traduits de l’allemand  

par Jean-Guillaume Lebrun

Hölderlin), Lonh (texte de Jaufré Rudel), Nuits, 

Adieux (textes de Jacques Roubaud et d’Honoré 

de Balzac), From the Grammar of Dreams (tex-

tes de Sylvia Plath) et Écho ! (texte d’Alexandre 

Barrière). Une belle occasion de replonger dans 

l’écriture complexe et raffinée de la compositrice 

finlandaise.� A. Pecqueur

Les 13, 15 et 16 janvier à 20h à l’Amphithéâtre de 

l’Opéra Bastille.

« Quand on écrit pour la voix, 
on est toujours confronté à  
un équilibre délicat. » Philippe Leroux
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variété de sentiments humains qu’il explore » confie 

l’ancien élève trentenaire de Jean-Claude Pennetier, 

Dmitri Bashkirov et Leon Fleisher. Un cocktail ouvert 

au public prolongera le concert, offrant l’opportu-

nité sympathique de rencontrer le pianiste de façon 

informelle... � J. Lukas

	

Jeudi 21 janvier à 20h au CNSAD 2 bis rue du 

Conservatoire, 75009 Paris. Tél. 08 92 68 36 22. 

Places : 24 à 30 €.

Pascal Rophé
////// Musique contemporaine ///////////////////////////////////////

Le chef français dirige deux 
œuvres de Pierre Boulez et Bruno 
Mantovani.

L’Ensemble Intercontemporain est placé sous la 

baguette de Pascal Rophé. 

Pour son cycle Next Generation, la Cité de la 

Musique a fait appel à un chef spécialiste de la 

musique dite contemporaine : Pascal Rophé. Il 

sera à la tête de l’Orchestre du Conservatoire de 

Paris et de l’Ensemble Intercontemporain pour 

diriger Rituel, une œuvre de Pierre Boulez en 

hommage à Bruno Maderna, compositeur italien 

rarement joué en France. Espérons que la pièce 

de Pierre Boulez, également présentée lors d’un 

concert éducatif en matinée, pourra par la même 

occasion donner un coup de projecteur sur le tra-

vail essentiel du grand maître italien. Pascal Rophé 

enchaînera avec Le Sette Chiese du prolixe Bruno 

Mantovani. Inspirée du concept architectural des 

sept églises de Bologne, cette pièce fera écho à 

un certain esprit de l’avant-garde italienne dont 

Bruno Maderna était un des représentants les plus 

passionnants.� S. Llinares

Samedi 23 janvier à 11h et 20h à la Cité de la 

Musique. Tél. 01 44 84 45 00. Places : 8 et 18 €.

Chœur de 
Radio France
////// Voix ////////////////////////////////////////////////////////////////////

Dans le cadre grandiose de la nef 
du Musée d’Orsay, Matthias Brauer 
dirige le Chœur de Radio France 
dans des œuvres pour chœur des 
xxe et xxie siècles.

Matthias Brauer, l’exigeant directeur musical du Chœur 

de Radio France, dirige Schoenberg, Ligeti, Arvo Pärt et 

Thierry Escaich au Musée d’Orsay. 

Certains compositeurs parmi les plus importants 

du xxe siècle ont dédié au chœur quelques-unes 

de leurs plus belles pages. L’attrait toujours renou-

velé pour la voix conjugue chez Arnold Schoen-

berg (Friede auf Erden) ou Arvo Pärt (Te Deum) un 

ancrage dans la tradition et une volonté d’ouvrir de 

nouveaux champs sonores. La démarche est plus 

radicale chez György Ligeti, qui dans Lux Æterna 

(1966) construit un fascinant jeu de polyphonies 

glissant progressivement les unes vers les autres. 

C’est en fin connaisseur de la tradition chorale que 

Matthias Brauer mène le Chœur de Radio France 

dans ces contrées peu connues. Au programme 

également, une création du compositeur et orga-

niste Thierry Escaich.� J-G. Lebrun

Mardi 26 janvier à 20h au Musée d’Orsay.  

Tél. 01 40 49 47 50. Places : 5,5 €.

Maurizio 
Baglini
////// Piano //////////////////////////////////////////////////////////////////

Le pianiste toscan interprète 
l’intégrale des études de Chopin.
Plusieurs fois récompensé dans de grandes com-

pétitions internationales (Busoni à Bolzano, Chopin 

à Varsovie, William Kapell dans le Maryland), Baglini 

est surtout connu du public mélomane français pour 

avoir remporté à l’unanimité, en 1995, à l’âge de 

21 ans, le Master de piano de Monte-Carlo. Alain 

Lompech évoquait alors à son sujet dans Le Monde 

« un pianiste proche d’Alfred Cortot par l’esprit et la 

sonorité ». Dans la déferlante « Chopin » à laquelle 

le mélomane ne tardera pas à être confronté en ce 

début d’année 2010, marquant le bicentenaire de 

la naissance du compositeur polonais, ce récital 

apparaît comme une bonne surprise : la réappa-

rition d’un pianiste rarement à l’affiche en France 

et entretenant avec Chopin une relation profonde, 

déjà soulignée par un captivant enregistrement des 

Études (pour Phoenix Classics) à la fois sur piano 

moderne et pianofortes du xixe siècle. Jouer ces 

œuvres en concert – les 24 études des opus 10 

et 25 auxquelles s’ajoutent trois études séparées 

composées en 1839 – relève d’une véritable per-

formance pianistique et artistique.� J. Lukas

Le 28 janvier à 20h30 à la Salle Cortot.  

Tél. 0 892 68 36 22 (0,34 €/min)

Nikolaï 
Lugansky
////// Piano //////////////////////////////////////////////////////////////////

Le pianiste russe au toucher aussi 
virtuose que léger est en récital 
Avenue Montaigne.

Programme éclaté entre Debussy, Granados, Albéniz, 

Prokofiev et Rachmaninov pour Luganski

On n’est pas prêt d’oublier son interprétation, 

l’année dernière, des concertos de Rachmaninov 

au Festival de La Roque d’Anthéron. Outre son 

digitalisme vertigineux, Nikolaï Lugansky fascine 

par la fluidité de son phrasé associé à un toucher 

toujours lumineux. L’opposé du cliché associant 

l’école russe à une sonorité massive. Il faut donc 

noter dans les agendas son récital au Théâtre des 

Champs-Elysées, même si le programme très 

« patchwork » (Suite bergamasque de Debussy, 

des extraits des Goyescas de Granados et d’Ibe-

ria d’Albéniz, la Sonate n° 4 de Prokofiev et des 

transcriptions de Bach et Kreisler par Rachmani-

nov) nous laisse un peu sur notre faim.�A. Pecqueur

Vendredi 29 janvier à 20h au théâtre des Champs-

Elysées. Tél. 01 49 52 50 50. Places : 5 à 65 €.

Guillaume 
Coppola
////// Piano //////////////////////////////////////////////////////////////////

La série « Les Pianissimes » accueille 
le jeune pianiste français dans la 
salle historique du Conservatoire 
d’Art Dramatique.

Le jeune pianiste Guillaume Coppola, dans une salle de 

concerts idéale. 

Les occasions sont beaucoup trop rares de voir la 

salle du Conservatoire d’Art Dramatique (CNSAD) 

renouer avec son historique et légendaire voca-

tion musicale… Au secours, Mr le directeur Daniel 

Mesguich ! Ouvrez vos portes aux musiciens ! La 

conjonction d’un décor, d’une acoustique et d’une 

mémoire exceptionnels font de ce lieu incompara-

ble – où furent créées en France les symphonies 

de Beethoven, où Chopin et Liszt se retrouvaient 

pour jouer les concertos de Bach, où Berlioz donna 

la première de sa Symphonie Fantastique… – une 

salle de concerts idéale… Sachant bien où il pose 

son piano, le jeune pianiste français Guillaume Cop-

pola consacre son récital à des œuvres de Liszt, 

Chopin et Granados, à l’heure même où paraît chez 

Calliope un disque intitulé « Liszt, un portrait ». « J’ai 

toujours eu une fascination pour Franz Liszt, autant 

pour l’homme que pour le pianiste ou le composi-

teur, et j’admire sa capacité à mettre en scène la 

musique, la dramaturgie de son oeuvre, et la grande 

4ème FESTIVAL INTERNATIONAL
du 8 janvier au 12 février 2010

compositeurs victimes du nazisme
opéras, concerts, colloque à

Paris, Vanves, Colombes, Ivry sur Seine

Viktor Ullmann, Pavel Haas, Ernst Toch
Erich Zeisl, Franz Schreker, Erich Itor Kahn
Max Kowalski, Ilse Weber, Wladimir Vogel

Alexander von Zemlinsky, Lior Navok
Itai Daniel, Kurt Weill, Ursula Mamlok

Hans Gál, Paul Hindemith, Louis Saguer

programme - renseignements - réservations
01 44 83 03 00 - info@voixetouffees.org

www.voixetouffees.org

 

 

  

PRADES
AUX 

CHAMPS-ÉLYSÉES

Chefs-d’oeuvre
de la musique de chambre

Mozart :: Chopin :: Schubert

16 janvier – 25 février – 12 mars

2010

:: Réservations ::

01 49 52 50 50 
 www.theatrechampselysees.com
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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 40

concerts@radiofrance.com / concerts.radiofrance.fr

clarinette, violoncelle et piano) à deux partitions très 

récentes de compositeurs majeurs ayant écrit spécia-

lement à leur attention et jouées en première audition 

parisienne : Il Giardino di Sara pour soprano, flûte, cla-

rinette, violon, violoncelle et piano (2009) de Salvatore 

Sciarrino et Echo’s Bones pour soprano, clarinette et 

piano (2008) de Pascal Dusapin.� J. Lukas

Dimanche 31 janvier à 17h à la Salle Cortot.  

Tél. 01 71 20 38 66. Places : 8 et 12 €.

Les Passions
////// Orchestre baroque sur instruments anciens //////////

L’Orchestre baroque mené par Jean-
Marc Andrieu est de passage à Paris 
pour nous présenter ses “Folies 
d’hier et d’aujourd’hui”, un concert 
en forme de variations autour du 
célèbre thème de La Follia.

Jean-Marc Andrieu, directeur musical de l’orchestre 

baroque toulousain Les Passions, en concert le  

1er février à L’Archipel.

En octobre dernier, les Passions présentaient à Tou-

louse une impeccable version des Lamentations de 

Jean Gilles, dont l’enregistrement paraîtra sous peu 

sur le label Ligia Digital. Cette fois-ci, l’ensemble 

revisite le tube du xviie siècle : l’air de La Follia. Après 

le concert toulousain, Jean-Marc Andrieu nous con-

fiait qu’il écoutait beaucoup de jazz. Et c’est dans 

une joyeuse liberté jazzistique que ce programme 

semble avoir été conçu. Les nombreuses versions 

d’époque seront mixées, enchevêtrées, réarrangées. 

Le jeune compositeur Thierry Huillet a composé 

pour l’occasion sa propre Follia, s’appropriant ainsi 

la sonorité des instruments anciens dans une per-

spective contemporaine. � S. Llinares

Lundi 1er Février à 20h30 à L’Archipel.  

Tél. 01 48 00 04 10. Places : 9 à 15 €.

ments… modernes. Une démarche similaire à nom-

bre de chefs baroqueux, de Harnoncourt à Her-

reweghe. A la tête du London Symphony Orchestra 

(dont certains musiciens optent toutefois pour cor-

des et archet anciens), le chef anglais dirige lors du 

dernier week-end de janvier deux concerts dédiés 

au Maître de Bonn. Le premier confronte l’Ouver-

ture d’« Egmont », le Concerto pour piano n°2 (avec 

le toucher sensible de Maria Joao Pires) et la Sym-

phonie n°6 « Pastorale » de Beethoven, le second 

fait le grand écart, en passant de la Symphonie n°1 

à la n°9. On se réjouit, comme à chaque fois avec 

Gardiner, de retrouver cet équilibre toujours parfait 

entre énergie et précision.� A. Pecqueur

Samedi 30 janvier à 20h30 et dimanche 31 janvier  

à la Salle Pleyel. Tél. 01 42 56 13 13.  

Places : 10 à 95 €.

Ensemble 
Accroche 
Note
////// Musique de chambre ///////////////////////////////////////////

Un ensemble de solistes à 
géométrie variable construit 
autour des personnalités de la 
soprano Françoise Kubler et du 
clarinettiste Armand Angster.

En première audition parisienne deux partitions de 

Sciarrino et Dusapin, écrites à l’attention de l’Ensemble.

Côté répertoire, Accroche Note puise à toutes les 

sources des musiques d’aujourd’hui, jusqu’aux mon-

des du jazz et des musiques improvisées, et varie 

les formules instrumentales du solo à l’ensemble de 

chambre. Leur prochain programme parisien associe 

deux classiques de Bartok (Contrastes, pour violon, 

clarinette et piano) et Brahms (Trio opus 114, pour 

délicieux cousinages et échanges en réunissant des 

œuvres majeures et célèbres de Ravel (Pavane pour 

une infante défunte ; Alborada del gracioso), Lalo 

(Symphonie espagnole pour violon et orchestre) et 

Falla (Le Tricorne – Suites d’orchestre n° 1 et 2). C’est 

à un tandem juvénile que l’ONDIF s’abandonne pour 

mieux révéler les parfums, ondulations et couleurs 

particuliers de ce programme ensoleillé au milieu de 

notre grisâtre hiver francilien : David Grimal sera le 

soliste virtuose, racé et sensible de la Symphonie 

espagnole (en réalité, comme son nom ne l’indique 

pas, un véritable concerto) tandis que le jeune chef 

israélien Rani Calderon, né en 1972 à Nahariya au 

Nord d’Israël dans une famille d’origine hispanique, 

pourra laisser libre cours à sa fibre méditerranéenne 

dans ce luxuriant programme.� J. Lukas

Vendredi 29 janvier à 20h45 à Maisons-Alfort (94), 

samedi 30 janvier à 20h à Massy (91), dimanche  

31 janvier à 16h à Courbevoie (92), mardi 2 février  

à 20h30 à Saint-Quentin-en-Yvelines (78),  

jeudi 4 février à 20h45 à Roissy-en-France (95),  

vendredi 5 février à 20h45 au Vésinet (78),  

samedi 6 février à 20h45 à Rueil-Malmaison (92)  

et dimanche 7 février à 15h30 à Villejuif (94).  

Toutes les infos sur : www.orchestre-ile.com

John Eliot 
Gardiner
////// Symphonique //////////////////////////////////////////////////////

Le chef anglais poursuit son 
aventure beethovénienne.

Suite de la résidence du London Symphony Orchestra à 

la Salle Pleyel.

Après les avoir enregistrées magnifiquement sur 

instruments anciens il y a quelques années pour 

Deutsche Grammophon, John Eliot Gardiner 

retrouve les symphonies de Beethoven sur instru-

Quatuor 
Debussy
////// Musique de chambre ///////////////////////////////////////////

Le Quatuor Debussy revient à 
l’auditorium du musée d’Orsay.

L’excentrique simplicité d’un ensemble qui fête ses  

20 ans. 

Pour sa vingtième année d’existence, le Quat-

uor Debussy interprétera au musée d’Orsay un 

programme dans lequel il excelle : le Quatuor et 

l’Adagio du compositeur franco-belge Guillaume 

Lekeu, et le Quintette avec piano de César Frank 

en compagnie du pianiste François Dumont. La 

sobriété et la justesse de leur jeu, la fluidité de 

leurs phrasés donnant l’impression de ne jamais 

solliciter les muscles, ont fait des membres du 

Quatuor Debussy des spécialistes incontestés de 

la musique de chambre française.� S. Llinares

Jeudi 28 janvier à 20h à l’auditorium du Musée 

d’Orsay. Tél. 01 40 49 47 50. Places : 10 à 21 €.

Orchestre 
National d’Ile-
de-France
////// Symphonique //////////////////////////////////////////////////////

Rani Calderon et David Grimal 
conduisent l’orchestre francilien 
en terres andalouses.
La musique française a beaucoup emprunté à l’Es-

pagne, et réciproquement. Les rythmes et la sen-

sualité des sonorités de la musique espagnole ont 

fasciné les compositeurs français et Paris a aimanté 

la plupart des grands musiciens ibériques… Cette 

série de concerts illustre ces fructueux et souvent 

entretien / Christophe Rauck

du théâtre à l’opéra
Comédien de formation, compagnon de route d’Ariane Mnouchkine, 
Christophe Rauck dirige le Théâtre Gérard Philipe, Centre dramatique 
national de Saint-Denis. Avec Le Couronnement de Poppée de 
Monteverdi, il signe aujourd’hui pour l’Arcal, avec la complicité 
de Jérôme Correas à la direction musicale (voir l’entretien dans ce 
même numéro), sa première mise en scène d’opéra.

Quel a été votre état d’esprit en abordant Le 

Couronnement de Poppée ?

Christophe Rauck : Face à la pureté du Cou-

ronnement de Poppée, le danger était d’être trop 

bavard. Je voulais souligner la force épique de 

l’œuvre, sans faire surgir une époque, une esthé-

tique ou une quelconque idée dramaturgique qui 

serait venue alourdir le propos. Nous avons cher-

ché à nous glisser dans des situations qui nous 

semblaient suffisamment justes pour être mises en 

lumière, ou intéressantes à étirer sur plusieurs scè-

nes pour permettre aux chanteurs de maîtriser de 

vrais enjeux pour construire les relations qui se tis-

sent entre les personnages. Peut-être que l’opéra, 

par la force du compositeur, nous demande d’abor-

der l’œuvre avec plus de retrait. La musique inscrit 

un contexte, une époque, une pensée formelle, ce 

n’est pas le cas au théâtre, il y a un texte, mais la 

musique est composée par le metteur en scène 

avec les acteurs et toute son équipe.

apprend beaucoup à l’opéra  : la rigueur des 

chanteurs, la précision du chef… Les compo-

siteurs n’aiment pas l’à-peu-près, un ré est un 

ré, un silence est un silence.

Quelle est votre vision de l’œuvre ? Jérôme 

Correas parle de “théâtre musical” au sujet 

du Couronnement de Poppée…

C. R. : Je n’ai pas de vision de l’œuvre au préa-

lable, juste des intuitions qui peuvent quelquefois 

changer en cours de préparation mais rien de plus. 

C’est à partir de cela que je pars à la découverte 

d’une époque, d’un monde que je ne connais-

sais pas ou que j’approfondis grâce au théâtre. 

L’œuvre parle d’amour et de pouvoir, d’intrigues 

En quoi le travail avec les chanteurs et le 

directeur musical est-il différent de celui 

avec les comédiens au théâtre ?

C. R.  : Au début je me suis dit que ce n’était 

pas parei l qu’au théâtre et puis au fur et à 

mesure des répétitions je comprends que c’est 

la même chose. On cherche à comprendre le 

texte, les mouvements de pensée d’un person-

nage, ses différents points de vue qui vont nous 

aider à construire des situations pour compren-

dre le sens de la musique qu’il ou elle chante. 

Le génie c’est la musique, le théâtre nous 

donne des outils pour comprendre et essayer 

de faire comprendre cette musique en racon-

tant au mieux les enjeux de l’histoire. C’est un 

magnifique voyage artistique, où les intrigues 

et les passions des personnages sont inscrites 

dans le livret de Busenello et sublimées par la 

musique de Monteverdi. Le souci du metteur 

en scène, c’est d’harmoniser l’ensemble. On 
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« Le génie c’est la 
musique, le théâtre 
nous donne des outils 
pour comprendre  
et essayer de faire 
comprendre cette 
musique. » Christophe Rauck

et de meurtre : tout pour faire une bonne histoire. 

Le Couronnement de Poppée, chef-d’œuvre de 

la musique baroque, traverse les siècles sans se 

soucier de l’actualité, il voit plus haut, il nous relie 

au spirituel par l’intelligence et la sensibilité des 

voyants que sont les très grands artistes. C’est 

un théâtre musical car le texte et la musique sont 

étroitement liés. La musique de Monteverdi ne 

peut exister sans Busenello. Jérôme Correas, 

outre son talent de chef d’orchestre, sait que pour 

faire partir cette œuvre dans les étoiles la musique 

doit épouser le théâtre.

Propos recueillis par Jean Lukas

Le Couronnement de Poppée, de Monteverdi.  

Voir lieux et dates en page 69 suite à l'interview  

de Jérôme Correas.

classique
66�  / N°174 / janvier 2010 / la terrasse 

//// pour recevoir la terrasse par internet, envoyez un mail à : la.terrasse@wanadoo.fr   en objet : recevoir la terrasse  ////

classique
 la terrasse / janvier 2010 / N°174 / � 67

//// VOUS CHERCHEZ UN JOB éTUDIANT, éCRIVEZ-NOUS SUR la.terrasse@wanadoo.fr  ////

MAISON DE LA CULTURE DU JAPON À PARIS
Grande salle (niveau -3)
101bis, quai Branly 75015 Paris 
M° Bir-Hakeim / RER Champ de Mars
www.mcjp.fr
Réservation 01 44 37 95 95
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bossa nova 
concert de

Avec le soutien de l’ASSOCIATION POUR LA MAISON DE LA CULTURE DU JAPON À PARIS  

Lisa
ono

vendredi 22
   

à 20h

   samedi 23janvier 2010

jeudi 21 à 14h15 et 19h
vendredi 22 à 20h30

Réservations 
01 48 14 22 00 
billetterie@leforumbm.fr
Le Forum | 1/5 place de la Libération | 93150 Blanc-Mesnil | www.leforumbm.fr
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opéra-théâtre de Jean-Pierre Drouet
livret Patrick Kermann et Christine Dormoy
direction musicale Pierre Roullier
mise en scène Christine Dormoy / CIE LE GRAIN THÉÂTRE DE LA VOIX 
dès 9 ans 

les 21 et 22 janvier
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Réservez dès maintenant 
www.opera-comique.com ou 0825 01 01 23 (0.15€/min.)

aaaaaaaaaaaaaaaaaaaaaaaaaaaaaaaaaaaaaa

LES SOIRÉES 
DE FAVART

SAISON 2009-2010

Concert 
d’ouverture
Sir Colin Davis, 
Orchestre National 
de France

La Chanson 
de Fortunio
OstinatO

Récital 
Dame Felicity Lott 
et Isabelle Moretti

Récital 
Wolfgang Holzmair 
et le Trio Wanderer

Il Combattimento 
di Tancredi 
e Clorinda /
La Fiera di farfa
Le Poème Harmonique

Shakespeare Songs
Chœur de chambre 
les éléments

Zémire et Azor
Jean-François Novelli, 
Arnaud Marzorati, 
Ensemble Lunaisiens

Sancho Pança
Hugo Reyne, 
La Simphonie du Marais

Procession 
Nocturne
Les Siècles, 
François-Xavier Roth, 
Vanessa Wagner

La Fille mal gardée /
La Provençale
Jean-Luc Impe, 
Ensemble 
des Menus-Plaisirs 
du Roy

Le Reste du Temps
Orchestre de Paris, 
Sonia Wieder-Atherton

Récital 
Anna Caterina 
Antonacci

Récital 
Bernarda Fink 
et Xavier 
de Maistre

NOUVELLE 
FORMULE
30% de réduction 
à partir de 
3 spectacles 
achetés.

En regard des productions lyriques 
de la saison, l’Opéra Comique 

vous propose concerts, récitals ou théâtre.

location 08 25 01 01 23 (0,15€/mn)

www.opera-comique.com  

SAISON 
2009–2010

FORTUNIO
MESSAGER

THE FAIRY QUEEN
PURCELL

BéATRICE ET BéNéDICT
BERLIOZ

L’AMANT JALOUX
GRÉTRY

MIGNON
THOMAS

lES BOULINGRIN
APERGHIS

PELLéAS ET MéLISANDE
DEBUSSY

New York 
Philharmonic
////// Orchestre symphonique ///////////////////////////////////////

Deux ans après son dernier passage, 
le New York Philharmonic revient à 
Paris. Dans des programmes copieux 
et toniques, voici une double 
occasion de découvrir son nouveau 
chef, Alan Gilbert.
L’Orchestre philharmonique de New York est peut-

être en train d’écrire une nouvelle belle page de 

son histoire. Après deux chefs à la réputation bien 

établie – Kurt Masur de 1991 à 2002, puis Lorin 

Maazel jusqu’en juin dernier – les dirigeants de 

l’orchestre ont fait le choix de la jeunesse. Alan 

Gilbert, le nouveau directeur musical, âgé de 42 

ans seulement (soit deux de plus que Leonard 

Bernstein lorsqu’il prit la tête de l’orchestre), a 

déjà derrière lui une carrière bien remplie. Ses 

apparitions avec l’Orchestre philharmonique de 

Radio France ces dix dernières années ont laissé 

un très bon souvenir, que confirment les échos de 

ses récents concerts new-yorkais. Les deux pro-

grammes qu’il dirige à la Salle Pleyel témoignent 

de son large répertoire ouvert sur le classique et le 

romantique (49e Symphonie de Haydn, Symphonie 

«  inachevée » de Schubert le 2 février) comme 

sur le contemporain (création d’Expo de Magnus 

Lindberg le 1er), avec une prédilection pour la 

musique russe (Deuxième Concerto de Prokofiev 

avec Yefim Bronfman et Deuxième Symphonie de 

Rachmaninov le 1er).� J-G. Lebrun

Lundi 1er et mardi 2 février à 20h à la Salle Pleyel. 

Tél. 01 42 56 13 13. Places : 10 à 130 €.

Solistes 
d’Orchestre
////// Musique de chambre ///////////////////////////////////////////

Hasard du calendrier, les solistes 
de deux formations orchestrales 
permanentes parisiennes se 
retrouvent le même jour et à la 
même heure pour s’exprimer sur le 
terrain chambriste.
On ne soulignera jamais assez l’ importance 

et l’intérêt de la pratique chambriste pour les 

musiciens d’orchestre permanents. Elle repré-

sente en effet un surcroît de reconnaissance 

personnelle de musiciens souffrant parfois de 

l’anonymat et développe la connivence dans 

le jeu et l’écoute, connivence qui rejaillit natu-

rellement sur la cohésion collective en grande 

formation. Deux concert sont à l’aff iche ce 

soir… Guillaume Paoletti (violoncelle) et  Flo-

rent Pujuila (clarinette), solistes de l’Ensemble 

orchestral de Paris, associés au pianiste Jérôme 

Granjon, interprètent le Trio pour piano, clari-

nette et violoncelle de Beethoven, Night music 

pour clarinette et violoncelle de Nicolas Bacri 

et le Trio pour piano, clarinette et violoncelle de 

Brahms à la Salle Cortot. Au même moment, 

à la Maison de Radio France, les musiciens de 

l’Orchestre philharmonique de Radio France 

s’aventureront sur des chemins chambristes 

plus rarement fréquentés avec l’ Introduction 

et Allegro de Ravel, la Suite en rocaille de Sch-

mitt, le Septuor de Caplet (avec la Maîtrise de 

Radio France) et le Quintette « Primavera » de 

Koechlin.� J. Lukas

Le 6 février à 17h30 à la Salle Cortot.  

Places : 9 et 12 €.

Le 6 février à 18h à la Salle Messiaen de la  

Maison de Radio-France. Entrée libre.
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entretien / Jérôme Correas
fondateur et directeur musical des Paladins

« L’opéra a toujours  
été mon but »
Trois spectacles lyriques rythment l’hiver des Paladins : La Servante 
Maîtresse de Pergolèse, mise en scène par Vincent Vittoz, poursuit sa 
tournée jusqu’en avril, et Jérôme Correas dirige aussi deux nouvelles 
productions très attendues : Le Couronnement de Poppée dans une 
mise en scène de Christophe Rauck à Saint-Denis en janvier puis en 
tournée avec l’Arcal (voir l’entretien avec le metteur en scène dans 
ce même numéro), et La Fausse Magie, opéra comique de Grétry à 
découvrir à Metz, Reims et Rennes en mars.

Votre actualité lyrique est importante en ce 

début d’année. Est-ce une orientation nou-

velle pour Les Paladins ?

Jérôme Correas : L’opéra a toujours été mon 

but, l’opéra mais aussi le théâtre, tout ce qui est 

scénique, dramatique, comme le rapport entre 

voix chantée et parlée. Aujourd’hui, nous sommes 

en train de faire ce pour quoi Les Paladins ont été 

fondés. Dans ses jeunes années, un ensemble se 

voit rarement confier une production d’opéra : on 

attend d’abord que vous définissiez ce que vous 

avez envie de faire et que vous fassiez vos preuves 

au concert et au disque. Aujourd’hui, le son des 

Paladins existe, les gens connaissent nos qualités, 

notre démarche. Les musiciens qui travaillent avec 

nous s’engagent, s’investissent dans le succès 

de l’ensemble.

Ces deux productions lyriques peuvent-elles 

définir le répertoire des Paladins ?

J. C. : Oui. Deux répertoires m’intéressent parti-

culièrement : la musique italienne du xviie siècle 

avec Monteverdi, Cavalli… et l’opéra comique de 

la fin du xviiie siècle. Ils ont pour point commun 

un traitement de la voix qui va au-delà du chant. 

Chez Monteverdi, je cherche à rendre les passa-

J. C.  : Ce que l’on gagne en expérience et en 

maturité vocale, on le perd parfois en temps pour 

répéter et se remettre en question. Pour Le Cou-

ronnement de Poppée, la distribution mélange 

des chanteurs débutants, dont certains n’ont 

jamais fait de scène, et d’autres qui ont plus 

d’expérience. Monteverdi est très formateur pour 

un jeune chanteur car il n’y a pas de petit rôle : 

dans Le Couronnement, des rôles comme ceux 

de l’Amour ou des deux Soldats ont une grande 

importance dramatique.

Avec La Fausse Magie, vous participez à la 

redécouverte de Grétry.

J. C. : Quand je me suis lancé dans le projet de 

La Fausse Magie, la musique de Grétry était très 

peu abordée. Aujourd’hui, nous sommes plusieurs 

à aller vers ce répertoire. On ne peut pas toujours 

refaire le même répertoire et on ne peut jamais 

savoir longtemps à l’avance vers quoi on va se 

tourner ni ce qui va marcher. C’est à la fois désta-

bilisant, mais aussi fertile : rien n’est jamais acquis, 

il faut innover.

Propos recueillis par Jean-Guillaume Lebrun

ges du parlé au chanté avec toutes les gradations 

possibles. Ce n’est pas toujours facile pour les 

chanteurs mais c’est aussi très excitant. Je veux 

aller jusqu’au point où l’on se demande si c’est de 

l’opéra ou du théâtre chanté. Il ne faut pas oublier 

que Le Couronnement de Poppée est un opéra 

d’une époque où l’opéra était encore beaucoup 

du théâtre. Dans l’opéra comique, chez Grétry 

et jusqu’au début du xixe siècle, on trouve aussi 

cette caractéristique issue de la tradition théâtrale, 

du théâtre de foire.

Cela implique une collaboration rapprochée 

avec les metteurs en scène.

J. C.  : Bien sûr. C’est pourquoi travailler avec 

Christophe Rauck est une chance. Il sait qu’il a 

besoin de la musique et moi du texte, que l’un 

et l’autre doivent aller dans le même sens. Nous 

avons eu sur Le Couronnement de Poppée un 

dialogue très enrichissant, une réflexion qui nous 

permet de demander les mêmes choses aux inter-

prètes, chanteurs et acteurs.

Est-ce un travail que l’on peut demander 

indifféremment à des chanteurs débutants 

et confirmés ?
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« Je veux aller 
jusqu’au point où  
l’on se demande si 
c’est de l’opéra ou  
du théâtre chanté. 

Jérôme Correas

Le Couronnement de Poppée, de Monteverdi.  

Les 8, 9, 12, 13, 15, 16, 19 et 20 janvier à 19h30,  

les 10 et 17 janvier à 16h au Théâtre Gérard Philipe 

de Saint-Denis (93). Tél. 01 48 13 70 00.  

Places : 24 €.

Puis le 23 janvier à 21h à L’Onde de Vélizy (78),  

les 30 janvier à 20h30 et 31 janvier à 14h30 au Grand 

Théâtre de Reims (51), le 2 février à 20h au Théâtre 

musical de Besançon (25), les 5 et 6 février à 20h à la 

Maison de la Musique de Nanterre (92), le 12 février 

à 20h30 à La Barbacane à Beynes (78), le 14 février à 

16h au Théâtre Jean Arp de Clamart (92), le 18 février 

à 20h45 au Théâtre du Vésinet (78), le 27 février à 

20h30 au Théâtre d’Angoulême (16), le 9 mars à 

20h30 au Théâtre des Salins de Martigues (13), le 13 

mars à 20h30 à La Ferme de Bel-Ébat de Guyancourt 

(78) et le 9 avril à 20h30 au Théâtre Romain Rolland 

de Villejuif (94).

La Fausse Magie, de Grétry. Le 5 mars à 20h30 et le 

7 mars à 15h à l’Opéra de Metz-Métropole (57), le 12 

mars à 20h30 au Grand Théâtre de Reims et les 20 

mars à 18h, 21 mars à 16h et 2 mars à 20h à l’Opéra 

de Rennes.

La Servante Maîtresse, de Pergolèse. Le 13 février à 

20h45 au Théâtre Claude Debussy de Maisons-Alfort 

(94), le 6 avril à 20h au Centre des Bords de Marne 

du Perreux (94), le 15 avril à 20h30 à l’Espace André 

Malraux du Kremlin-Bicêtre (94) et le 16 avril à 20h30 

au Théâtre André Malraux de Gagny (93).

Renseignements : 01 42 52 75 60.

Jérôme Corréas et Les Paladins explorent les liens entre 

théâtre et musique, de Monteverdi à Grétry.

Laurent 
Wagschal
////// Piano //////////////////////////////////////////////////////////////////

Spécialiste de la musique française, 
ce discret et remarquable pianiste 
met son art tout en retenue 
au service du plus français des 
compositeurs polonais.

Laurent Wagschal est le soliste du Premier Concerto de 

Chopin.

« Ce que je trouve merveilleux, c’est de changer 

de partenaires et de confronter ses idées avec 

différents musiciens » confie Laurent Wagschal. 

Accompagné par l ’Ensemble K 440, placé 

sous la direction de Samuel Étienne, c’est dans un 

esprit « chambriste » que Wagschal devrait se faire 

le soliste du Premier Concerto de Chopin. Il faut 

en effet s’attendre avec Laurent Wagschal, artiste 

intérieur et raffiné, à une passionnante vision pudi-

que de l’œuvre, révélant un Chopin secret aux anti-

podes des excès d’emphase qu’appelle parfois sa 

musique chez des interprètes trop préoccupés de 

briller à tout prix. Le pianiste français sera à suivre 

également prochainement dans un nouveau pro-

jet, encore en préparation avec le comédien Alain 

Carré : « Il s’agira d’un concert mêlant musique et 

textes autour du thème de la nuit où l’on pourra 

notamment entendre Chopin, Schumann, Liszt, 

Debussy, Ravel, Poulenc, Bartok accompagnés de 

Baudelaire, Verlaine, Prévert, Michaux, Hölderlin, 

Rilke… » explique Laurent Wagschal.� J. Lukas

Samedi 6 février à 20h30 à la Scène Nationale  

de Sénart. Tél. 01 60 34 53 60.

Opéra
Julie
////// Nouvelle production ////////////////////////////////////////////

L’Athénée accueille Julie, opéra de 
chambre en un acte du compositeur 
belge Philippe Boesmans, né en 1936. 
Matthew Jocelyn signe la mise en 
scène de cette tragédie sociale en 
huis clos.

Opéra de chambre d’une densité remarquable, Julie de 

Philippe Boesmans est présentée à l’Athénée dans une 

mise en scène venue de la Scène nationale d’Orléans. 

Philippe Boesmans est sans doute parmi les com-

positeurs lyriques d’aujourd’hui celui qui laisse le 

plus le théâtre l’inspirer. Schnitzler, Shakespeare, 

Gombrowicz ont ainsi tour à tour fourni la matière 

d’opéras inventifs, même s’ils conservent une 

structure relativement classique. Avec Julie en 

2005, Philippe Boesmans s’appuie sur une pièce 

de Strindberg, Mademoiselle Julie, pour composer 



Ensemble 
orchestral

de Paris

Vivez l’orchestre autrement !

Prochains rendez-vous avec l’Ensemble orchestral de Paris

Réservez dès maintenant au

www.ensemble-orchestral-paris.com

0 800 42 67 57
Théâtre des Champs-Élysées - Fnac - Virgin - agences 
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SALLE CORTOT avec les musiciens 
de l’Ensemble orchestral de Paris

SAMEDI 9 JANVIER 2010, 17 H 30

Bach, Schubert, Sibelius, Strauss

SAMEDI 23 JANVIER 2010, 17 H 30

Michael Haydn, Haydn, Bacri

SAMEDI 6 FÉVRIER 2010, 17 H 30

Beethoven, Bacri, Brahms

THÉÂTRE DES CHAMPSÉLYSÉES
MARDI 12 JANVIER 2010, 20 H

Pekka Kuusisto, direction et violon  
Lise Berthaud, alto. François Leleux, hautbois
Bach, Bacri, Haydn

THÉÂTRE MUSICAL DU CHÂTELET
DIMANCHE 17 JANVIER 2010, 11 H

Fabien Gabel, direction 
Jean-Marc Luisada, piano
Haydn, Beethoven

THÉÂTRE DES CHAMPSÉLYSÉES
MARDI 2 FÉVRIER 2010, 20 H

Joseph Swensen, direction 
Alice Coote, alto. Éric Le Sage, piano. Chœur de 
l’Armée française. Aurore Tillac, direction de chœur
Brahms, Schumann, Clara Schumann-Swensen

THÉÂTRE 13
MERCREDI 20 JANVIER 2010, 14 H 30
VENDREDI 22 JANVIER 2010, 10 H ET 14 H 30

Isabelle Aboulker
Histoire du petit Ivan qui ne voulait pas être soldat
Stravinsky
L’Histoire du soldat

LE CENTQUATRE
MERCREDI 17 FÉVRIER 2010,17 H 
JEUDI 18 FÉVRIER 2010, 10 H ET 14 h 30
VENDREDI 19 FÉVRIER 2010, 10 H ET 14 H 30

Ciné-concert : Pierre et le Loup

Film d’animation réalisé par Suzie Templeton 
sur une musique de Serge Prokofiev

SPECTACLES JEUNE PUBLICCONCERTS SYMPHONIQUES MUSIQUE DE CHAMBRE 

Un concert 
Jeanine Roze Production

En partenariat avec
LE CENTQUATRE

cédons au plaisir de célébrer sous la baguette 

de Christophe Rousset un autre anniversaire 

passé un petit peu inaperçu, celui qui signe 

les 350 ans de la naissance d’Henry Purcell, 

le plus européen des compositeurs anglais. 

A la tête de ses Talens Lyr iques, Rousset 

dir ige King Arthur ,  semi-opéra mervei l leu-

sement décousu et ruisselant de musique, 

chef-d’œuvre composé en 1691 recélant l’air 

« Cold Song » (tube revisité par Klaus Nomi). 

A remarquer au sein de la distribution de cette 

prometteuse version de concert de l’ouvrage, 

le jeune soprano hollandaise Judith Van Wan-

roij, découverte et protégée de William Christie 

déjà applaudie dans Purcell à Paris sous sa 

direction dans Didon et Énée à l’Opéra-comi-

que en 2008…� J. Lukas

Samedi 23 janvier à 20h à la Salle Pleyel.  

Tél. 01 42 56 13 13. Places : 10 à 60 €.

définit ainsi l’étrange objet qu’est Vertiges – et 

sa version de chambre, Vertiges II, présentée ici. 

Avec sa Compagnie lyrique Le Grain et l’Opéra 

National de Bordeaux, elle est l’initiatrice de l’œu-

vre en 2001 aux côtés de Jean-Pierre Drouet et 

du poète Patrick Kermann. Sur scène, postés au 

bord d’un gouffre, sept acteurs, également chan-

teurs et musiciens, confrontent leurs angoisses, 

leurs émotions, avec quatre chanteurs lyriques, 

sous le regard attentif de quatre instrumentis-

tes, commentateurs burlesques de la gravité du 

monde. A partir de 9 ans.� J-G. Lebrun

Jeudi 21 janvier à 14h15 et 19h, vendredi 22 janvier à 

20h30 au Forum de Blanc-Mesnil.  

Tél. 01 48 14 22 00. Places : 16 €.

King Arthur 
de Purcell
////// Opéra en version de concert /////////////////////////////////

Christophe Rousset, fondateur 
et directeur musical des Talens 
Lyriques, participe à la célébration 
du 350e anniversaire de la 
naissance d’Henry Purcell.
Avant la déferlante Chopin qui nous guette, 
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Les Talens Lyriques
Christophe Rousset

Evénements lyriques 2010

semele

Francesco Cavalli
Paris, Théâtre des Champs Elysées

Henry Purcell
Toulouse, Théâtre du Capitole-Paris, Salle Pleyel

Marc-Antoine Charpentier
Compiègne, Théâtre Impérial

Jean-Philippe Rameau
Strasbourg, Mulhouse, Opéra National du Rhin

Contact Les Talens Lyriques
49 rue de Maubeuge 75009 Paris

www.lestalenslyriques.com

Georg Friedrich Handel
Paris, Théâtre des Champs Elysées

Jean-Baptiste Lulli 
Festival de Beaune, Cité de la Musique,  

Centre de Musique Baroque de Versailles

Les Talens Lyriques remercient leurs partenaires

Ministère de la Culture et de la Communication

Ville de Paris | Fondation Annenberg | Le Cercle des Mécènes des Talens Lyriques

Actéon&Les Arts Florissants

gros plan ¶
Les opéras de Massenet 
font leur come-back
Jonas Kaufmann chante Werther à l’Opéra de Paris, tandis que 
Nathalie Manfrino incarne Manon à l’Opéra de Massy.

Il y a encore quelques années, on entendait faci-

lement dire que la musique de Massenet était rin-

garde ou démodée. A l’honneur à l’étranger ou en 

province, le compositeur stéphanois restait délaissé 

à Paris. Mais aujourd’hui, les choses commencent 

à changer. Ce mois-ci, deux des plus grands opé-

ras du compositeur sont programmés en Ile-de-

France. Bastille accueille ainsi la production de 

Werther, créée à Covent Garden en 2004 et signée 

Benoît Jacquot. Le cinéaste connaît bien l’univers 

de l’opéra, pour avoir notamment adapté en film le 

chef d’œuvre puccinien Tosca. Le casting est plus 

qu’attirant, avec dans le rôle-titre le ténor allemand 

Jonas Kaufmann, au timbre toujours riche et habité. 

A ses côtés, de beaux gosiers français, notamment 

Ludovic Tézier, Alain Vernhes ou Sophie Koch. Le 

tout est dirigé par Michel Plasson, pour qui les roua-

ges de la musique française n’ont plus de secrets. 

une Manon alléchante
La venue de l’ancien chef de l’Orchestre du Capi-

tole de Toulouse est par ailleurs symbolique pour 

l’actuel patron de l’Opéra de Paris, Nicolas Joël, qui 

fut auparavant à la tête de l’Opéra de la ville rose. 

Espérons en tout cas que cette production nous 

fera oublier celle donnée à Bastille l’année dernière, 

marquée par les annulations de Rolando Villazon 

et par la mise en scène ratée de Jurgen Rose. 

A Massy, l’Opéra propose une Manon elle aussi 

alléchante. Dans le rôle-titre, la soprano Nathalie 

Manfrino devrait attirer les aficionados, séduits par 

sa ligne musicale, sa diction et son grain raffiné. Elle 

est en plus bien entourée, avec notamment Florian 

Laconi, Olivier Heyte et Jean-Marie Frémeau. La 
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Jonas Kaufmann.

de William Christie multiplie les rendez-vous avec 

son public. Fort heureusement, l’exigence quali-

tative et la capacité à innover restent intactes et 

font de cet ensemble un moteur de la vie musicale 

française et internationale. A l’Opéra Comique, 

sous la double direction de William Christie et de 

Jonathan Cohen, ils interpréteront le semi-opéra 

de Purcell, The Fairy Queen. Autour de la pro-

duction de ce chef-d’œuvre adapté du Songe 

d’une nuit d’été, les solistes de l’ensemble nous 

feront voyager dans la variété et la richesse du 

grand compositeur britannique pendant les Pur-

cell Lunchtime Concerts. Avec son académie Le 

Jardin des voix, l’équipe de William Christie a 

formé de nombreux chanteurs comptant parmi 

les plus intéressants de la scène baroque, dont la 

jeune soprano Claire Debono qui incarnera pour 

l’occasion la First Fairy.� S. Llinares

Du 16 au 25 janvier à l’Opéra Comique.  

Tél. 01 42 44 45 76. Places : 6 à 108 €.

Vertiges II
////// Théâtre musical //////////////////////////////////////////////////

Reprise de l’« opéra-théâtre » 
de Jean-Pierre Drouet (musique), 
Patrick Kermann (texte) et Christine 
Dormoy (dramaturgie, livret, mise 
en scène) interprété par les artistes 
de la Compagnie Le Grain et les 
musiciens de 2e2m dirigés par Pierre 
Roullier.
Théâtre et musique ne s’opposent pas chez Jean-

Pierre Drouet. Ce musicien épris de mots s’est 

d’ailleurs choisi pour instrument le plus théâtral 

de tous, la percussion, et c’est auprès de pion-

niers du théâtre musical tels Georges Aperghis 

ou Mauricio Kagel qu’il développe son langage. 

« Le théâtre musical est un genre délicieux où les 

mots se font musique, où le chant, le cri, surgis-

sent de la nécessité même de la parole, quand 

elle ne peut plus se suffire ». Christine Dormoy 

une œuvre d’une noirceur foudroyante et pourtant 

parée de couleurs qui évoquent – comme sou-

vent chez le compositeur – l’univers de Richard 

Strauss, mais avec une étonnante économie de 

moyens. Ce huis clos à trois (la jeune aristocrate, le 

domestique qu’elle séduit et la fiancée de celui-ci) 

glisse peu à peu d’un marivaudage boulevardier 

vers la tragédie, les personnages étant pris au 

piège de leurs transgressions. Matthew Jocelyn 

qui avait signé la reprise de Reigen présentée à 

l’Athénée en 2004 poursuit ici son travail avec le 

compositeur. Jean-Paul Dessy dirige l’Ensemble 

Musiques Nouvelles de Bruxelles et les trois jeunes 

solistes, Carolina Bruck-Santos, Alexander Knop 

et Agnieszka Slawinska.� J-G. Lebrun

Les 8, 9 et 13 janvier à 20h, le 10 janvier à 16h et 

12 janvier à 19h à l’Athénée. Tél. 01 53 05 19 19. 

Places : 18 à 40 €.

The Fairy 
Queen
////// Semi-opéra baroque ////////////////////////////////////////////

Les Arts Florissants et l’Opéra 
Comique proposent une série 
d’événements autour de l’œuvre de 
Purcell.

Claire Debono, une des « fées » de William Christie. 

Difficile de passer à côté des Arts Florissants ! 

Pour sa trentième année d’existence, l’ensemble 

mise en scène de Nadine Duffaut et la direction de 

Dominique Rouits pourraient par contre être relati-

vement prévisibles.� A. Pecqueur

Werther : les 14, 20, 23, 26, 29 janvier, 1er, 4 février  

à 19h30 et le 17 janvier à 14h30 à l’Opéra Bastille. 

Tél. 08 92 89 90 90. Places : 5 à 172 €.

Manon : le 15 janvier à 19h30 et le 17 janvier  

à 15h30. Tél. 08 92 70 75 75. Places : 65 à 70 €.

gros plan ¶
Norma
Nouvelle production. Le chef-
d’œuvre de Bellini est donné 
au Théâtre du Châtelet sur 
instruments anciens sous la 
direction de Jean-Christophe 
Spinosi.

Les baroqueux s’attaquent au bel canto. Après 

Rossini, c’est au tour de Bellini d’être interprété sur 

instruments anciens. L’Orchestre La Scintilla a ainsi 

récemment gravé La Somnambule (avec notamment 

Cecilia Bartoli et Juan Diego Florez, Decca) sous la 

direction d’Alessandro De Marchi. Et en ce mois de 

janvier, au Théâtre du Châtelet, l’ensemble Matheus 

et son bouillonnant chef Jean-Christophe Spinosi 

s’attellent au chef-d’œuvre bellinien par excellence : 

Norma. L’emploi des instruments d’époque va sans 

doute apporter un nouvel éclairage à la partition. Les 

cordes en boyaux et les cuivres naturels modifient 

profondément la couleur de l’orchestration. Mais sur-

tout, c’est le rapport entre la voix et les instruments 

qui change considérablement. Le diapason est plus 

bas (430 hz au lieu de 442 hz), permettant aux chan-

teurs d’être plus à l’aise dans l’aigu. L’orchestre son-

nant moins fort qu’une formation « moderne », les 

voix ne sont plus contraintes de projeter à outrance 

pour dépasser la fosse. 

Mise en scène contemporaine
Jean-Christophe Spinosi compte aussi en finir avec 

les fausses traditions qui parasitent ce répertoire. 

Par exemple, les points d’orgue, qui sont trop sou-

vent d’une longueur démesurée pour permettre à 
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Le metteur en scène Peter Mussbach. 

la soprano de tenir son contre-ut… L’idée est de 

retrouver la dimension théâtrale intime propre à 

cet ouvrage, qui nous plonge dans des méandres 

sentimentaux au temps de la Rome antique. La 

relecture de cette nouvelle production de Norma 

ne se limite pas aux instruments. La mise en scène 

de Peter Mussbach promet également de revisiter 

une œuvre souvent ampoulée dans des réalisations 

poussiéreuses. Cet Allemand, ancien assistant de 

Jean-Pierre Ponnelle, est connu pour ses réactua-

lisations contemporaines et parfois sulfureuses. Au 

Festival d’Aix-en-Provence, en 2003, il avait ainsi 

représenté Violetta, dans La Traviata de Verdi, sous 

les traits de Marilyn Monroe. Du côté des chan-

teurs, on se réjouit de retrouver l’excellente basse 

Nicolas Testé en Orovesco. Le rôle-titre sera tenu 

par Lina Tetriani, une voix géorgienne à découvrir 

(notamment dans un « Casta diva » attendu…). 

Signalons encore dans la distribution la présence 

de Paulina Pfeiffer (dans le rôle d’Adalgisa) et de 

Nikolai Schukoff (dans celui de Pollione).

Jean Lukas

Les 18, 20, 22, 26, 28 janvier à 20h et le 24 janvier 

à 16h au Théâtre du Châtelet. Tél. 01 40 28 28 40. 

Places : 10 à 125 €.

Acteurs, chanteurs et musiciens explorent les abîmes de 

l’émotion humaine dans Vertiges II.

Le chef d’orchestre Christophe Rousset nous guide dans 

l’univers magique et l’intrigue à rebondissements de 

King Arthur. 
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L’homme dans la ville :  
quand l’art, l’humain et l’urbain  
se répondent
Une escale comme un temps de pause et de découverte, un temps de plaisir et de réflexion, où l’art interroge l’homme dans la ville à 
travers musiques et images combinées. D’Aperghis à Steve Reich, de Hans Op de Beeck à Jérôme Bosc, d’Eric Truffaz à Cheikh Djemaï, l’écoute 
s’aiguise et le regard s’enrichit.

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

Maison de la musique de Nanterre,  

8 rue des Anciennes-Mairies, 92000 Nanterre.  

Tél. 39 92 et www.nanterre.fr

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

entretien / Dominique Laulanné

Déambulation esthétique
Directeur de le Maison de la musique de Nanterre depuis un an, 
Dominique Laulanné donne sens à la programmation en créant 
des temps forts, rassemblant divers artistes autour d’un point 
d’ancrage. L’homme dans la ville, escale du mois de janvier aussi 
pertinente pour les artistes que pour les habitants franciliens, 
croise et interroge des enjeux urbains, humains et esthétiques.

Pourquoi avez-vous choisi de développer 

cette thématique de l’homme dans la ville à 

la Maison de la musique de Nanterre ?

Dominique Laulanné  : J’ai souhaité que le 

projet artistique de la Maison de la Musique se 

fasse l’écho de certains grands sujets particuliè-

rement préoccupants, dont l’urbanisme. Le lien 

entre l’urbanisme et l’histoire des populations, 

dont celle des flux migratoires, est souvent frap-

pant. Je pense à cette photo de 1965, où au loin 

derrière les bidonvilles nanterriens se dessine la 

forme innovante du CNIT. La programmation per-

met d’évoquer la thématique de la ville à travers 

l’art, de voir comment divers regards esthétiques, 

diverses démarches artistiques rendent compte 

de l’urbain, et de l’humain dans l’urbain. Théma-

tiser la programmation permet de répondre à un 

souhait que je porte, qui est de dépasser l’identité 

d’un théâtre comme simple lieu de consommation 

culturelle, de faire en sorte le théâtre raconte autre 

chose qu’une compilation de spectacles. C’est 

là tout l’enjeu d’une programmation artistique. 

Proposer à la population de partager ensemble 

une problématique, à travers l’art, voilà une pra-

tique véritablement collective et en quelque sorte 

citoyenne du spectacle vivant.

Comment la ville de Nanterre s’inscrit-elle 

dans cette thématique de l’homme dans la 

ville ?

D. L. : Avec ses 100000 habitants, Nanterre est l’une 

des grandes villes d’Ile-de-France, située dans une 

zone plutôt riche (La Défense, Neuilly, Courbevoie…) 

mais avec 55 % de logements sociaux et plus de 

20 % de la population en dessous du seuil de pau-

vreté. Les questions sociales concernent donc direc-

tement la vie quotidienne. En ce moment, Nanterre 

est au cœur des discussions sur les mutations de 

l’Ouest parisien, dans la logique du Grand Paris et 

d’extension de la Défense. D’après certaines sour-

ces, l’Etat préempterait 45 % du territoire de la ville, 

en deviendrait ainsi propriétaire ou gestionnaire. 

Une amputation du territoire difficilement accepta-

ble par les élus locaux. L’urbanisme est un enjeu 

crucial à Nanterre. Un théâtre aujourd’hui ne peut 

concevoir un projet sans mettre en œuvre un regard, 

une écoute auprès de la population et du territoire 

qui l’entourent. Nous voulons par exemple dévelop-

per avec l’université Paris Ouest un travail appelé 

Le patrimoine musical des habitants, pour aller à 

la rencontre des pratiques musicales des popula-

tions grâce à des étudiants ethno-musicologues. 

Des phases de restitution, où les habitants jouent 

devant la communauté, sont prévues d’ici deux ou 

trois ans. La musique peut devenir un vecteur de lien 

social, aider à la compréhension des cultures.

Le film Nanterre, une mémoire en miroir explore le 

passé de la ville pour mieux connaître le présent. Un 

concert clôture en musique notre temps fort avec 

le trompettiste Eric Truffaz, qui a signé une trilogie 

Mexico, Bénarès, Paris, et qui joue ici en complicité 

avec Sly Johnson, spécialiste du human beat box. 

N’oublions pas le salon de musique, une tradition 

de la Maison de la musique mettant en place au fil 

de la saison des instants de discussion ou d’écoute 

autour d’œuvres ou de thématiques. L’homme dans 

la ville marque aussi la fin de l’exposition Observer 

la ville de Denis Moreau et Massimiliano Marraffa, à 

la Galerie Villa des Tourelles, notre partenaire avec 

La Forge, théâtre voisin. Chaque proposition signi-

fiante constitue un écho aux autres, et les specta-

teurs sont invités à une déambulation esthétique 

plurielle.

Entretien réalisé par Agnès Santi
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entretien / Georges Aperghis

Au cœur de  
nos solitudes urbaines
Il était une fois une forêt sombre, des enfants perdus, un ogre 
terrifiant et des bottes de sept lieux… Le Petit Poucet a semé de 
lourds petits cailloux blancs dans les mémoires, qui cognent 
toujours au cœur des frayeurs d’enfance. Dans Happy end, créé avec 
l’ensemble Ictus et le plasticien Hans Op de Beeck, le compositeur 
Georges Aperghis tresse un subtil entrelacs de lignes musicales et 
d’images qui évoque l’errance de l’être face à l’immensité des espaces 
urbains d’aujourd’hui.

Le Petit Poucet de Perrault véhicule un 

imaginaire collectif très puissant mais éga-

lement des peurs intimes, qui touchent à 

l’inconscient. Comment cela influe-t-il sur la 

composition ?

Georges Aperghis : Ce conte fut celui qui m’ef-

frayait le plus autrefois. La fable - les enfants 

volontairement abandonnés dans une forêt hos-

tile par leurs parents – évoque pour moi la perte 

de la mémoire, l’oubli des traces, la solitude dans 

l’immensité impersonnelle des espaces urbains, 

l’angoisse de la ville moderne. Ces sentiments 

transparaissent dans la structure même de la com-

position, qui fonctionne par superposition de lignes 

musicales, circularités, allitérations. Elle semble 

suivre l’errance d’un homme égaré, à la fois enfant 

et adulte, qui espère trouver sa route malgré les 

obstacles, les dangers de la forêt sauvage, trouver 

un sens au cœur de l’opacité. Ou peut-être est-il 

perdu dans les méandres de sa pensée…

Comment avez-vous choisi vos matériaux 

sonores ?

G. A. : Le choix de la palette instrumentale s’ap-

puie sur ma lecture dramaturgique du Petit Pou-

cet. Je laisse venir les sensations, les images 

sonores que suscite le conte, puis j’essaie de 

leur donner une forme consciente, concrète. Je 

mélange ici des sonorités menaçantes, percus-

sives, et d’autres plus douces comme les frotte-

ments de verre. Ces mixages singuliers brouillent 

les repères, les tracés mélodiques habituels. Ils 
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entretien / Cheikh Djemaï

Le droit à la mémoire
Nanterrien depuis cinquante ans, Cheikh Djemaï revendique le droit à 
la mémoire pour ses contemporains relégués dans les oubliettes de 
l’histoire. Dans Nanterre, une mémoire en miroir, il fait le portrait 
de sa ville et de ceux qui l’ont faite en l’habitant.

mémoire en miroir ?

C. D. : Cela faisait un moment que je voulais faire 

ce film et pas seulement pour des raisons biogra-

phiques. En 2003, pendant l’année de l’Algérie 

organisée à Nanterre, ce projet est né d’une dis-

cussion avec Patrick Pochet, hélas décédé depuis, 

et d’une volonté commune de croiser toutes les 

histoires de cette ville sans se focaliser sur l’une 

d’elles en particulier. Il s’agissait de croiser les 

souvenirs de la population dite de souche et de 

celle venue d’ailleurs qui avait une histoire com-

mune avec la France, celle de la guerre d’Algérie, 

puisque nombre d’enfants de Nanterriens sont 

allés combattre en Algérie. Les gens d’aujourd’hui 

n’imaginent pas tout ce que Nanterre a connu.

Faire ce travail, est-ce interroger l’identité de la 

ville et plus généralement l’identité nationale ?

C. D. : Poser le problème de l’identité nationale 

en croyant que cela va être le moyen d’indiquer 

aux gens comment s’intégrer, c’est un leurre. 

Pour aider l’intégration, il faut raconter les his-

toires comme celle de Nanterre avec du recul et 

sans animosité, même si cette histoire n’est pas 

toujours belle. On ne peut pas s’inscrire dans une 

nation ou une société en perdant ce qu’on est, 

c’est-à-dire la mémoire. Si on nie, marginalise, 

humilie, les gens se sentiront toujours différents.

En marge comme on l’est en banlieue ?

C. D. : La banlieue est un concept de journaliste. 

Un pays est découpé en régions, en départements, 

en cantons, en villes. Nanterre est une ville. On ne 

dit jamais que Neuilly est une ville de banlieue. Dès 

qu’on veut stigmatiser ou donner un aspect spec-

taculaire aux choses, on parle de banlieue.

Comment œuvrer alors à cette mémoire de 

la ville et des populations ?

C. D. : En mettant en place des services culturels 

qui ne soit pas seulement d’animation mais tra-

vaillent sur tous ces aspects-là. En reconstruisant 

l’histoire. En racontant et non pas en démolissant 

pour oublier. La mémoire n’est pas seulement un 

effet, c’est un travail qui permet d’avancer, de 

s’inscrire dans la ville autant que dans la société, 

sans esprit de revanche, sans nostalgie, sans 

aigreur, mais en connaissant le passé.

Entretien réalisé par Catherine Robert

Projection de Nanterre, une mémoire en miroir  

et rencontre avec Cheikh Djemaï, dimanche 17 janvier 

à 14h30 à La Forge, 19 rue de Anciennes-Mairies  

à Nanterre.

Comment a émergé la programmation ?

D. L. : Elle s’articule autour de deux temps forts 

singuliers. La proposition de Georges Aperghis, en 

complicité avec le brillant artiste visuel Hans Op 

de Beeck, revisite avec l’ensemble Ictus le conte 

cruel du Petit Poucet. Un film d’animation met en 

scène un enfant dans des no man’s land urbains. 

Le deuxième spectacle combine City Life, pièce 

connue de Steve Reich, père de la musique répéti-

tive américaine, et un film de Jérôme Bosc, montage 

samplé d’images de New York. Steve Reich a puisé 

dans les bruits de la ville pour écrire cette œuvre 

interprétée par l’Ensemble Orchestral Contempo-

rain. Pour ces deux pièces, l’image facilite l’écoute 

et éveille la curiosité. Ensuite, le public est invité à 

rencontrer Cheikh Djemaï, réalisateur franco-algé-

rien. C’est un sage qui porte un regard très sensible 

sur les choses, un œil d’artiste et d’anthropologue. 

interagissent avec le récit, porté par des voix enre-

gistrées, dénuées d’affects et de sentimentalité, 

puis modifiées par l’électronique. Tel traitement 

apporte des inflexions particulières, une émotion 

étrange, à la fois humaine et dépersonnalisée. A 

mesure que le dénouement approche, la tonalité 

se fait plus légère, presque ironique, ou dérisoire… 

Sans doute parce que je n’ai jamais vraiment cru 

au « happy end ».

Comment la musique résonne-t-elle avec 

l’univers visuel de Hans Op de Beeck ?

G. A. : Ce plasticien belge travaille sur les espa-

ces de vie impersonnels et conçoit des installa-

tions monumentales, à échelle réelle, qui repré-

sentent des sites urbains imaginaires empreints 

d’une sourde désolation. Avec les plasticiens-

vidéastes Bruno Hardt et Klaas Verpoest, il a ici 

réalisé un film d’animation qui semble livrer la 

vision du Petit Poucet aux prises avec son his-

toire, comme une caméra subjective. La musi-

que et les images évitent les pléonasmes, mais 

suivent des motifs rythmiques parallèles, déca-

lés, des mouvements de spirale, des trajectoires 

labyrinthiques où certaines figures musicales se 

retrouvent ensuite sur l’écran. Au fond, ce conte 

me touche toujours beaucoup aujourd’hui, parce 

que j’y vois aussi une métaphore du compositeur 

dans l’acte de création, qui cherche son chemin, 

inlassablement.

Entretien réalisé par Gwénola David

Happy End, d’après Le Petit Poucet de Perrault,  

musique de Georges Aperghis, images animées  

de Hans Op de Beeck, Bruno Hardt et Klaas Verpoest, 

avec l’Ensemble Ictus de Georges-Elie Octors.  

Jeudi 14 janvier à 20h30.
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« Proposer à la population de partager ensemble une 
problématique, à travers l’art, voilà une pratique 
véritablement collective et en quelque sorte citoyenne 
du spectacle vivant. » Dominique Laulanné

« Je laisse venir les 
sensations, les images 
sonores que suscite le 
conte, puis j’essaie de 
leur donner une forme 
consciente, concrète. »

Georges Aperghis

On présente souvent Nanterre comme une 

ville nouvelle, presque dépourvue d’Histoire. 

Pourquoi ?

Cheikh Djemaï  : A Nanterre, on démolit, on 

rénove, comme si la ville voulait se débarrasser 

d’un passé mal vécu. Or il est important de mon-

trer la richesse de son Histoire et de ce qui a fait 

cette ville. Une ville ouvrière, faite de strates de 

populations françaises, normandes, bretonnes, 

polonaises, puis maghrébines à partir des années 

40 et 50. Les conditions de vie étaient dures dans 

les bidonvilles mais elles l’étaient aussi pour les 

Nanterriens français de souche qui vivaient dans 

des garnis. La ville s’est depuis enrichie, déve-

loppée mais il ne faudrait pas que l’aspect vénal 

de ce développement fasse qu’on oublie le passé 

comme quelque chose de honteux.

Comment est né le projet de Nanterre, une 

gros plan ¶
City Life :  
symphonie urbaine
Véritable symphonie citadine, emblématique du compositeur américain 
Steve Reich, City Life est interprétée par René Bosc et précédée d’œuvres 
de John adams, Emerson, Lake & Palmer et King Crimson.

musique concrète. La nature peut encore inspirer : 

Messiaen, dans Des canyons aux étoiles… (1974), 

médite sur les paysages somptueux de l’Utah ; 

mais, quand l’Australien Brett Dean compose en 

2000 sa propre Pastoral Symphony, il évoque 

moins la nature éternelle que sa dégradation par 

la société industrielle. Le compositeur aujourd’hui 

est, le plus souvent, un homme dans la ville – et 

pas nécessairement un piéton de Paris (ou de New 

York ou de Tokyo). Il lui revient donc de dire la ville 

à son tour. Gershwin l’a fait – mais de façon anec-

dotique – dans Un Américain à Paris (1928) mais le 

monde urbain a surtout été laissé à l’appréciation 

des musiques populaires. C’est d’ailleurs le rock, 

dans sa déclinaison « progressive », qui requiert 

l’Ensemble orchestral contemporain en première 

partie de concert. 21st Century Schizoïd Man de 

King Crimson, arrangé ici par René Bosc, sonne 

comme un hymne désabusé de l’Homo urbanus.

Donner la ville à entendre
City Life (1995) de Steve Reich accepte sans 

détour de donner à entendre la ville, dans son 

mouvement, sa densité, avec ce qu’elle peut avoir 

de disharmonieux, voire d’anti-musical. Ce n’est 

pas la première fois que le compositeur new-yor-

kais (né en 1936) se penche sur le monde réel 

et comme dans Different Trains (1988) il y fait 

usage de paroles enregistrées mais aussi de sons 

urbains : on y retrouve les klaxons déjà présents 

chez Gershwin, des claquements de portes et 

des bruits industriels, tous doublés par l’écriture 

orchestrale. L’œuvre, en cinq mouvements struc-

turés en arche, possède une grande force nar-

rative. Des images de New York signées Jérôme 

Bosc seront projetés parallèlement à son exécu-

tion, signifiant excès, morcellement, démesure 

et… une certaine fascination pour la mégalopole 

américaine.

Jean-Guillaume Lebrun

City Life, de Steve Reich, images Jérôme Bosc, avec 

l’Ensemble Orchestral Contemporain dirigé par René 

Bosc. Samedi 16 janvier à 20h30.

Porter un regard sur le monde a toujours été l’une 

des raisons d’être de la musique, de la Symphonie 

« pastorale » (1808) de Beethoven à La Mer (1905) 

de Debussy par exemple. Dans la seconde moitié 

du xxe siècle, la musique d’avant-garde prenant un 

tour plus abstrait, il semble plus difficile – ou trop 

prosaïque – de dire le monde par l’écriture musi-

cale, ou alors de manière radicale – et ce sera la 
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« La mémoire n’est pas 
seulement un effet, c’est 
un travail qui permet 
d’avancer. » Cheikh Djemaï

entretien / Erik Truffaz

« Fréquenter les villes 
active l’imaginaire »
En 2008, Erik Truffaz publiait trois disques autour de trois grandes 
villes : Paris-Mexico-Bénarès. A l’occasion de son concert en trio, le 
trompettiste évoque son goût pour la ville.

drum’n’bass, le dub et le jazz. C’est-à-dire des 

musiques à forte résonance citadine. La ville est 

à mon sens synonyme de groove, de rythmes et 

d’électricité. La campagne, c’est plutôt l’espace, 

une atmosphère planante et éthérée. Moi, je me 

situe entre les deux. J’habite dans une zone rurale, 

mais je suis en tournée dans les villes du monde 

entier. Dans mes groupes, j’ai toujours apporté la 

notion d’espace, de quasi-silence, mais en même 

temps c’est aussi moi qui compose les musiques, 

où l’aspect rythmique peut être primordial.

Pourquoi avoir choisi trois noms de villes, 

Bénarès/Mexico/Paris, pour votre récent 

triptyque discographique ?

E. T. : Cela raconte le cheminement musical par 

lequel je suis passé. Bénarès est une ville où je vais 

régulièrement passer un mois l’hiver. Il s’agit d’une 

vieille cité avec une ambiance déconcertante. Pour 

Mexico, j’y ai eu l’idée du projet avec Murcof, le 

producteur mexicain. Et Paris aurait pu se nommer 

Londres, tant la musique que nous jouons est mar-

quée par l’ambiance britannique, mais comme Sly 

et moi sommes identifiés à la France…

Chacune de ces villes a un son différent ?

E. T. : Bien sûr. Quand tu arrives de Calcutta, où j’ai 

enregistré mon album « indien », et que tu atterris 

à Paris, c’est comme si tu te retrouvais à la cam-

pagne. Entre les gens qui hurlent et les klaxons, 

c’est un boucan invraisemblable ! C’est le chaos 

total ! Fréquenter les villes active l’imaginaire. Que 

ce soit des villes confortables comme Porto ou dan-

gereuses comme celles d’Amérique centrale où je 

viens de faire une tournée. Je me balade beaucoup 

dans les villes. Récemment, j’ai marché des heures 

à Berlin. C’est l’une des villes qui reflète le plus la 

musique alternative. Je me suis retrouvé dans des 

endroits grands comme mon bureau, des espèces 

de squats, avec des performances sidérantes. La 

force de Berlin est que cette capitale reste accessi-

ble aux artistes, contrairement à Paris, où les loyers 

sont trop élevés et où les politiques sont moins per-

missives. Cela a une incidence sur la création.

Propos recueillis par Jacques Denis

Erik Truffaz, dimanche 17 janvier à 16h30.

Comment la thématique de l’homme dans la 

ville résonne-t-elle dans votre musique ?

Erik Truffaz  : Avec Sly Johnson, un chanteur 

qui a une palette très large, et Philippe Garcia, 

un batteur qui tâte de l’électro, nous faisons 

une musique qui s’articule entre le hip-hop, la 
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« La ville est à mon sens 
synonyme de groove, de 
rythmes et d’électricité. » 

Erik Truffaz

Salon de musique/
Projections  
de films de danse
Serge Hureau, directeur du Hall de la Chanson, 

mémoire vivante de la chanson en France, propose un 

salon de musique évoquant quelques grandes villes du 

monde à travers la chanson française. Puis à 20 h 30, 

des projections de films de danse, ou réalisés par des 

chorégraphes, montrent comment les artistes regardent 

l’espace urbain et comment ils se jouent des codes. 

Kazuo Ohno à Tokyo, Trisha Brown à New York, etc. 

Autant de visions décalées et souvent poétiques, autant 

de mises en perspective de l’espace urbain.� A. Santi

Vendredi 15 janvier à 19h à La Forge, 19 rue des 

Anciennes-Mairies à Nanterre. Avec le concours 

de la Cinémathèque de la danse.

Autres escales  
au fil de la saison :
 Autour de Thierry de Mey fin janvier

 Varèse in focus en mars

 �Chants et musiques d’Afrique du Sud  

fin mars

 Planètes Musiques en avril

Erik Truffaz et Sly Johnson
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La Coupole  I  Combs-la-Ville
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vendredi 15 janvier à 20h30

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

MAR 19 JANV A 21H 

CONCERT

RENDEZ-VOUS 
CHEZ NINO ROTA
SPECTACLE MUSICAL DE MAURO GIOIA
AVEC LA PARTICIPATION DE BARBARA CARLOTTI,
MARIA DE MEDEIROS, MARTIRIO

le premier musicien européen égal des plus grands 

talents américains. Très logiquement, les homma-

ges se multiplient en ce début d’année anniversaire. 

Le label Chant du Monde a déjà depuis de nom-

breuses années réuni sous sa bannière quelques-

uns des meilleurs musiciens de la scène musicale 

gypsy. Ses « Nuits Manouches » à l’Alhambra les 

mettent abondamment à l’affiche, à l’image de la 

soirée exceptionnelle du 23 janvier au cours de 

laquelle les trois guitaristes d’exception et de tradi-

tion Raphaël Faÿs, Steeve Laffont et Yorgui Loeffler 

se consacreront uniquement aux compositions de 

Django. Également à l’affiche du festival : Tchavolo 

Schmitt, Dorado Schmitt, Christian Escoudé, Costel 

Nitescu, etc… Dans la même période, le soir du 19 

janvier, au moment même où s’ouvriront les Nuits 

Manouches, la « rue des Lombards » et ses quatre 

clubs (les Sunset, Sunside, Baiser Salé et Duc des 

Lombards) ont choisi eux aussi de faire « La Fête à 

Django », sur le principe d’un pass à 22 € ouvrant 

l’accès à tous les concerts. Au programme, en 

passant d’un club à l’autre : le Nouveau Trio Gitan 

de Christian Escoudé, le jeune guitariste Noé Rei-

nahardt, grand et jeune talent à découvrir (Django 

était le cousin germain de son grand-père…), le vio-

loniste Daniel John Martin en quartet (sans guitare) 

avec Olivier Hutman au piano et enfin le jeune sur-

doué Rocky Gresset, musicien incontesté en quar-

tet avec Costel Nitescu au violon. Un mini-festival 

« 4 en 1 »… Enfin, le Carré Bellefeuille de Boulogne 

réunit sous le titre « Manoir de mes rêves » (titre 

emprunté à une composition célèbre du guitariste et 

Hommages  
à Django 
Reinhardt
////// Centenaire //////////////////////////////////////////////////////////

Pluie de concerts à l’occasion du 
centenaire de la naissance du 
grand guitariste gitan.

Temps fort des « Nuits Manouches » le 23 janvier à l’Al-

hambra : Raphaël Faÿs, Steeve Laffont et Yorgui Loeffler 

se partagent la scène pour une soirée exception-

nelle entièrement dédiée aux compositions de Django 

Reinhardt. 

Jean Reinhardt, dit « Django », est né dans une rou-

lotte le 23 janvier 1910, sur le sol belge au gré des 

déplacements de sa famille membre d’une com-

munauté rom. Cet immense musicien totalement 

autodidacte s’est inscrit, on le sait, en très grandes 

lettres dans l’histoire du jazz où il apparaît comme 

Au Duc des 
Lombards
////// Club ///////////////////////////////////////////////////////////////////

Une traversée en bref d’un mois de 
jazz au Duc.

Pura Fe’, grande voix du continent américain, referme 

un mois de programmation au Duc des Lombards  

autour du répertoire de son superbe nouvel album : 

« Full Moon Rising ». 

Le trompettiste Nicolas Folmer fait se croiser les 

compositions originales de son album “Out Off The 

Beaten Tracks”, enregistré «  live » au Duc, avec 

le son du saxophone de Bob Mintzer, repère fort 

du jazz moderne, célèbre pour sa participation au 

big band de Jaco Pastorius (les 8 et 9 à 20h et 

22h) / Un vétéran du saxophone, Andy McGhee, 

ex-membre des orchestres de Woody Hermann et 

Lionel Hampton répond à l’invitation du pianiste 

Claude Diallo (le 11 à 20h et 22h) / Superbe affi-

che new-yorkaise avec ce groupe de redoutables 

jeunes musiciens, réunis autour du pianiste John 

Escreet qui invite le saxophoniste américain David 

Binney (le 16 à 20 et 22h) / Le pianiste français 

Vincent Bourgeyx, décidément familier des saxo-

phonistes américains (il a joué avec Mark Turner 

et Ravi Coltrane) convie le grand Rick Margitza (le 

20 à 20 et 22h) / L’éternel retour d’un infatigable 

inventeur et coloriste de la batterie, André Cecca-

relli, qui s’entoure de Baptiste Trotignon et Darryl 

Hall (les 25 et 26 à 20h et 22h) / Enfin, une grande 

voix du monde, l’amérindienne Pura Fé, chante 

entre folksong, blues, et musique traditionnelle 

indienne (les 27 et 28 à 20h et 22h) le répertoire 

de son magistral récent album, “Full Moon Rising”, 

à connaître absolument.� J.-L. Caradec

Au Duc des Lombards. Tél. 01 42 33 22 88.

Au Sunset/
Sunside
////// Club ///////////////////////////////////////////////////////////////////

Un mois de jazz au « 60 rue des 
Lombards ».

Deux jeunes tigres new-yorkais du saxophone  

à découvrir sur les scènes du Sunset/Sunside :  

Will Vinson le 12 et Eli Degibri les 20 et 21. 

Au programme au Sunside : dans la nouvelle série 

familiale des « Jazz & Gouter » du dimanche après-

midi, la chanteuse Manu Le Prince, spécialiste 

du jazz brésilien, et le pianiste Alain Jean-Marie, 

spécialiste des chanteuses, rendent hommage à 

Antônio Carlos Jobim, le 10 à 16h. / Un redoutable 

quartet from New York co-piloté par Will Vinson 

(saxophones) et Lage Lund (guitare), à découvrir 

le 12. / Le flamboyant saxophoniste et clarinet-

tiste américain John Ruocco, européen d’adoption 

depuis 1979 et pilier légendaire des scènes jazz 

belge et hollandaise, remarqué l’an passé avec 

un disque mémorable en duo avec John Aber-

crombie, est l’invité de Riccardo Del Fra (cb) en 

trio, le 15. / Pour la première fois à Paris, le jeune 

saxophoniste israélien Eli Degibri, déjà remarqué 

auprès de Herbie Hancock ou Al Foster et signé 

sur le label Fresh Sound, est aux commandes de 

son quartet new-yorkais régulier les 20 et 21 / 

Enfin, l’éternel enfant prodige du jazz, le pianiste 

arménien Tigran Hamasyan est en quintet pour 

un jazz hybride, vivant et mutant, entre musique 

arménienne et énergie rock, les 23 et 24.

Côté Sunset, scène souterraine du club : le « Fado 

Blues » de Dan Dos Santos (chant, guitare, harmo-

nica) invite la chanteuse portugaise Misia, le 16. 

/ Le guitariste virtuose et chanteur Hervé Samb, 

ex-sideman en train de s’imposer comme leader 

dans un projet musical des plus métissés, célè-

bre la sortie de l’album “Cross over”, le 16. / La 

chanteuse Abyale confirme le retour à ses origines 

soul-jazz de l’album “A shade of blue”, le 22 / Et 

enfin, la fièvre free gagne le triangle improvisant 

composé par Evan Parker au sax ténor, Barry Guy 

à la contrebasse et Paul Lytton à la batterie pour 

la sortie d’un “live au Sunset” chez Futura Marge, 

les 29 et 30.� J.-L. Caradec

Infoline 01 40 26 21 25. Site : www.sunset-sunside.com

Stéphane 
Guillaume
////// Saxophoniste surdoué /////////////////////////////////////////

Création parisienne du nouveau 
projet cuivré du saxophoniste à 
l’occasion de la sortie de l’album 
« Windmills Chronicles » (chez 
Gemini Records).

Le saxophoniste présente sur la scène du Café de la 

Danse un dialogue musical entre son quartet régulier et 

un ensemble de cuivres d’exception.

Saxophoniste surdoué du jazz européen, admiré 

Outre-Atlantique par Peter Erskine et Vince Men-

doza, Stéphane Guillaume propose depuis 2003 

à la tête de son quartet régulier un des projets 

musicaux les plus intenses du jazz français. Ce 

groupe composé de Frédéric Favarel (guitares), 

Marc Buronfosse (contrebasse) et Antoine Banville 

(batterie, percus) vient de signer avec « Windmills 

Chronicles  » (chez Gemini Records) un disque 

audacieux et passionnant ouvrant un dialogue 

avec un grand ensemble de cuivres composé de 

quelques-uns des meilleurs musiciens français de 

la spécialité. « J’avais envie depuis longtemps de 

composer avec le son d’un brassband. Il s’agit de 

bien autre chose que d’un « ajout » de cuivres... Le 

fait d’écrire pour des pupitres de deux avec deux 

trompettes, deux trombones, deux cors et un tuba 

implique un style d’écriture radicalement différent 

de celui du big band. Il faut imaginer des mariages 

de timbres, en pivot avec le sax. Il n’y a pas de 

piano dans l’orchestre. La répartition harmonique 

doit être pensée autrement, avec la guitare qui a 

un son très médium. Tout cela crée quelque chose 

d’assez curieux… » confie Stéphane Guillaume. La 

présentation sur scène de ce projet, créé à l’issue 

d’une résidence à l’Opéra de Lyon en juin 2008, 

est un authentique événement. Une musique d’une 

force et d’une fraîcheur rares.� J.-L. Caradec

Le 11 janvier à 20h au Café de la Danse.  

Tél. 01 47 00 57 59.

Tous vos spectacles préférés
sont à la Fnac

Réservations Fnac
Magasins Fnac, 0 892 68 36 22
et

(0,34�TTC/mn)

entretien / Yasmin Levy

Chanteuse en ladino,  
triste et heureuse
The Guardian l’a définie comme “la prochaine superstar de la 
world music”. Avec son quatrième disque, la chanteuse israélienne 
avoue avoir passé un cap. Plus mature, plus intense, plus maîtrisé, 
son nouvel opus continue de ressusciter avec grâce les chansons 
traditionnelles juives Ladino. La jeune femme revient sur son 
parcours atypique.

Vous êtes devenue chanteuse assez tard ?

Yasmin Levy : Mon père était musicien [Yitzhak 

Levy, qui a activement travaillé à l’archivage du patri-

moine chanté des Juifs séfarades. ndlr]. Il voulait que 

il est décédé. Elle s’est remise à chanter, mais 

juste pour le plaisir. Un jour, elle m’a dit de venir 

chanter avec elle pour un concert. Deux hommes 

sont venus me proposer une bourse. Et donc j’ai 

« Je ne suis pas une 
gentille chanteuse : 
soit vous adorez ma 
musique, soit vous  
la détestez. » Yasmin Levy

fait mon premier disque : “Romance”. Il n’y a pas 

tant de gens qui chantent Ladino. Cette langue est 

sur le point de mourir et seules ces chansons vont 

survivre. Mon père est décédé quand j’avais un an, 

c’est ma manière de continuer son œuvre.

Comme le Fado, c’est une musique qui est 

tellement triste qu’elle en devient sublime ?

Y. L.  : Le Fado a 2000 années d’histoire, le 

Ladino 5000, mais c’est la même chose. Certai-

nes œuvres vous touchent en vous faisant faire 

rire, danser… D’autres se servent du chagrin pour 

vous émouvoir – c’est ce que je préfère. J’adore 

Edith Piaf et Billie Holiday. Quand elles chantent, 

on peut entendre leur vie, comme Eleni Vitaly, une 

chanteuse grecque avec laquelle je fais un duo sur 

“Sentir”. Je ne suis pas une gentille chanteuse : 

soit vous adorez ma musique, soit vous la détes-

tez. Je suis la plus heureuse des personnes à avoir 

en son cœur la plus grande des tristesses.

Propos recueillis par Mathieu Durand

Samedi 6 février à l’Alhambra dans le cadre du festi-

val “Au fil des voix” à 20h30. Tél. 01 40 20 40 25.

ses enfants apprennent la musique, mais il savait 

que c’était une vie très difficile et voulait que nous 

fassions des études. Vers 22 ans, j’ouvre donc mon 

cabinet de réflexologie et dès ma première consulta-

tion, je n’arrête pas de regarder ma montre. A la fin, 

le patient me demande la date du prochain rendez-

vous. Et je lui ai répondu : “non je vais chanter !” 

Depuis vos débuts, vous vous consacrez au 

répertoire Ladino, pourquoi ?

Y. L. : Mon père et ma mère se sont rencontrés 

sur le casting d’une sorte de “Star Academy” il y 

a 40 ans. Il avait 45 ans, elle en avait 17. Ils sont 

tombés amoureux et il lui a dit : “Soit tu deviens 

ma femme, soit tu deviens chanteuse”. Et elle a 

choisi de devenir sa femme. Douze ans plus tard, 
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Sur “Sentir” (World Village/Harmonia Mundi), elle a  

enregistré un duo virtuel avec son père disparu.
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Cherry, zébulon génial d’un free jazz ouvert sur les 

musiques du monde entier (« Dance in the light », 

le 29, en ouverture, au Théâtre de Cachan), la carte 

postale sonore et vivante envoyée du Vision festival 

de New York par un double plateau passionnant 

composé du trio de Rob Brown (sax alto) et du 

quartet du contrebassiste William Parker (le 30 à 

Saint-Mandé), et enfin, une soirée autour de la voix 

avec l’hommage débridé à Cole Porter de l’italienne 

Maria Laura Baccarini, avec Régis Huby au violon et 

aux arrangements, puis le nouveau projet « Klang 

la Belle » de la contrebassiste et chanteuse Sarah 

Murcia, entourée de dix musiciens parmi les plus 

créatifs de la scène française pour une relecture 

inventive et iconoclaste de classiques pop-rock de 

Bowie aux Bee Gees (le 4 février au Théâtre Antoine 

Vitez d’Ivry)… A suivre !� J.-L. Caradec

Du 29 janvier au 20 février dans le département du 

Val-de-Marne (94). Tél. 01 46 87 31 31.

China Moses
////// Hommage à Dinah Washington /////////////////////////////

Quand une jeune chanteuse rend 
hommage à l’une des plus grandes 
voix du jazz.

“This One’s For Dinah” est sorti en mars dernier sur le 

prestigieux label Blue Note.

C’est un défi ambitieux que s’est lancé China 

Moses cette année  : rendre un hommage à la 

grande chanteuse Dinah Washington. Artiste 

aux multiples facettes, la demoiselle (également 

animatrice TV) a chanté aux côtés de Diam’s, 

Camille ou encore des rockeurs de Weepers Cir-

cus. La fille de la diva jazz Dee Dee Bridgewater 

et du réalisateur Gilbert Moses a donc attendu 

sa rencontre avec le pianiste Raphaël Lemonnier 

pour se lancer dans un album 100 % jazz. Et le 

jeu en valait la chandelle. � Mathieu Durand

Samedi 6 février au Prisme d’Elancourt (78) à 21h. 

Tél. 01 30 51 46 06.

André  
Minvielle et 
Lionel Suarez
////// Vocalchimie ////////////////////////////////////////////////////////

Une voix et un accordéon entre 
acrobaties et rêveries.

L’accordéoniste Lionel Suarez, personnalité émergente 

de l’instrument, dialogue avec André Minvielle.

Belle rencontre colorée et poétique entre la verve 

d’André Minvielle, le « vocalchimiste » gascon, et 

l’« accordéondoyant » de Lionel Suarez. Nouvelle 

référence de l’instrument en France, Lionel Sua-

rez est né à Rodez en 1977. De la Compagnie 

des musiques à Ouir à Claude Nougaro, et de 

Itamar Doari aux percussions, Amos Hoffman au 

oud et Karen Malka au chant.� J. Denis

Samedi 23 janvier à 20h45 au Théâtre Claude 

Debussy de Maisons-Alfort (94). Tél. 01 41 79 17 20.

Samedi 30 janvier à 20h45 au Théâtre du Vésinet 

(78). Tél. 01 30 15 66 00.

Théâtre  
de l’intran-
quillité
////// Apnée autobiographique //////////////////////////////////////

Un duo batterie-voix pour faire 
raisonner les pensées troubles qui 
animent l’écriture du Fernando 
Pessoa.

En choisissant la formule du duo, Frédéric Pierrot et 

Christophe Marguet ont trouvé le format idoine pour 

magnifier les pensées de Pessoa.

C’est sous l’hétéronyme de Bernardo Soares que 

le génial poète lisboète signa Le Livre de l’Intran-

quillité, une apnée autobiographique des plus 

introspectives. L’acteur Frédéric Pierrot et le bat-

teur Christophe Marguet en ont saisi quelques mor-

ceaux choisis, pour alimenter un spectacle musical 

en suspension, aux limites du théâtre et du jazz, 

de l’improvisation et de la narration, du moindre 

mouvement et du presque silence. C’est-à-dire au 

bord du précipice, là même où nous plonge ce récit 

désenchanté, parfaitement incarné par les frotte-

ments percussifs et les éclats de voix, les caresses 

des balais et les mots dits du blues.  � J. Denis

Du mercredi 27 au vendredi 29 janvier à 20h45,  

au Petit théâtre des Gémeaux de Sceaux (92).  

Places : de 16 à 25 €. Tél. 01 46 61 36 67.

Sons d’hiver
////// Festival //////////////////////////////////////////////////////////////

Premiers rendez-vous de la 
nouvelle édition du festival de jazz 
en Val-de-Marne.

La chanteuse Neneh Cherry ouvre le festival Sons  

d’Hiver, le 29 janvier à 20h30 au Théâtre de Cachan  

avec un hommage à son père Don Cherry.

La programmation de cette dix-neuvième édition 

met l’accent sur les croisements et rencontres entre 

musiciens d’univers différents mais aussi sur des 

créations mêlant la musique à la danse, au théâ-

tre ou aux arts de l’image. « On ne peut séparer 

la musique du goût de l’urgence, d’un état d’at-

tention au monde, et ses gestes esthétiques les 

plus sensibles » déclare Fabien Barontini, direc-

teur du festival, au moment de lever le voile sur 

sa remuante programmation. Treize soirées sont 

à l’affiche dont on retient en priorité l’hommage 

rendu par Neneh Cherry (chant) à son père Don 

n’est pas nouveau si l’on se remémore le trio all 

stars qui l’entourait pour « Wish », dès 1993. Ce 

fut le début d’une irrésistible ascension vers les 

sommets. Un siècle plus tard, le fils du terrible 

Dewey Redman a affiné sa sonorité et affirmé sa 

personnalité, pour produire une bande-son qui, 

tout en s’inspirant des aînés, Sonny Rollins en 

tête, ne sonne pas comme une simple décalco-

manie.  � Jacques Denis

Samedi 16 janvier à 20h00 à la Salle Pleyel, à Paris 

(75). Places : de 30 à 45 €. Tél. 01 42 56 13 13.

Kora  
Jazz Trio
////// Trio /////////////////////////////////////////////////////////////////////

Swing à palabres et kora 
amérafricaine.

Les sonorités uniques et cristallines de la kora africaine 

dans l’univers du jazz.

Quoi de plus logique que de faire voyager le jazz 

du continent américain jusqu’aux terres de ses 

ancêtres africains ? Le Kora Jazz Trio, en asso-

ciant percussions, piano et kora, s’inscrit dans un 

registre de trio des plus classiques, sans fioritu-

res de fusion world ni exotisme voyageur. De leur 

musique parfaitement swing, la filiation mandingue 

semble couler de source, de rythmiques latines ou 

new-yorkaises en sonorités d’Afrique de l’Ouest et 

de calypso. Guidée par le jeu de percus universel 

de Moussa Cissoko, dialoguant avec le piano fon-

damentalement jazz d’Abdoulaye Diabaté, la kora 

de Djeli Moussa Diawara, héroïne en titre, s’adapte 

avec facilité sur tous ces terrains. Il ne serait pas 

surprenant de voir la kora devenir un instrument 

coutumier du jazz, tant elle fraye si bien avec ses 

cousins occidentaux…� Vanessa Fara

Samedi 16 janvier à 20h30 au Théâtre Victor Hugo de 

Bagneux (92). Tél. 01 46 63 10 54. Places : 17 €.

Avishai Cohen
A bientôt quarante ans, le jazzman 
israélien est désormais au sommet 
de son art.

Le contrebassiste et compositeur élargit sans cesse ses 

horizons musicaux.

Après s’être affirmé comme l’un des virtuoses de la 

contrebasse et un compositeur original, il s’est affi-

ché avec son dernier album, « Aurora », où il célèbre 

entre autres la culture ladino, comme un chanteur 

à la voix sensuelle, doublé d’un arrangeur aux mar-

ges de la pop la plus esthète et de la folk la plus 

essentielle. Ajoutez à cela de redoutables qualités 

de showman, capable d’embraser le public puis de 

le plonger dans le plus intime recueillement l’instant 

d’après, et vous aurez compris que ce concert est 

vivement conseillé. Avec Shaï Maestro au piano, 

de Stéphane Grappelli) un beau plateau placé sous 

le signe du swing et de l’amitié composé d’Angelo 

Debarre, Ludovic Beier, Tchavolo Hassan, Antonio 

Licusati, Marius Apostol et Thomas Dutronc (le 15 

janvier à 20h30).� J.-L. Caradec

Le 15 janvier à 20h30 au Carré Bellefeuille de 

Boulogne (Tél. 01 55 18 54 00 / places : 11 à 20 €), 

« Nuits manouches » du 19 au 30 janvier à l’Alhambra 

(Tél. 01 40 20 40 25 / places : 33 €) et soirée « Paris 

Jazz Club » dans la rue des Lombards le 19 janvier 

(Tél. 01 83 06 61 01 / places : 22 €).

Henri Texier 
- Prévert 
blues
////// Pilier de la scène française //////////////////////////////////

Quand le contrebassiste met en 
musique l’auteur de « Paroles », on 
tend l’oreille.

Pour ce spectacle, Henri Texier a pioché dans les textes 

les plus engagés de Prévert. 

Inutile de présenter Henri Texier, le totémique 

pilier de la scène française. Depuis plus de quatre 

décennies, sa contrebasse s’est acoquinée avec 

tous ceux qui ont compté, petits jeunes ou grands 

anciens, allant même à la rencontre d’autres uni-

vers. C’est ainsi qu’il a croisé la route du comédien 

Frédéric Pierrot, alors qu’il composait la bande 

originale du film « Holy Lola » de Bertrand Taver-

nier. Ce sera le début d’une collaboration qui va 

déboucher sur ce spectacle autour de l’auteur 

d’un des plus fameux standards de l’histoire du 

jazz : « Les feuilles mortes ». Au programme, de 

magnifiques coups de blues et de gueule, signés 

par Jacques Prévert. � Jacques Denis

Le vendredi 15 janvier, à 20h30 à La Coupole Scène 

Nationale de Sénart à Combs-La-Ville (77).  

Tél. 01 60 34 53 60. Places : 15 à 21 €.

Joshua  
Redman 
Quartet
////// Quartet ///////////////////////////////////////////////////////////////

Le saxophoniste s’offre Pleyel avec 
un trio à toutes épreuves.

Le ténor revient dans une formule 200 % jazz.

Aaron Parks, le nouveau pianiste de la Blue 

Note, Eric Harland, le batteur texan qui a affolé 

le prestigieux référendum de « Downbeat », et 

Matt Penman, le contrebassiste néo-zélandais 

que l’on retrouve sur toutes les scènes (d’Est 

en Ouest) du village de Manhattan  : le saxo-

phoniste sait décidément bien s’entourer. Ce 

Mercredi 3 février à 15 h 
LES YEUX DU LOUP / Arnika Compagnie  Jeune public - à partir de 5 ans

Samedi 6 février à 20 h 30 
SOUAD MASSI  Musique du Monde

Samedi 13 février à 20 h 30 
Carte blanche á Donel Jack’sman / Rires à Villiers  Soirée humour / stand-up

Samedi 13 mars à 20 h 30 
MAYRA ANDRADE  Musique du Monde

Vendredi 19 mars à 21 h 
DU GRIOT AU SLAMEUR  Musique du Monde

Du 27 mars au 16 avril 
PREMIÈRES RENCONTRES  

« Petite enfance, éveil artistique et spectacle vivant » 
Biennale Européenne en Val-d’Oise  

à l’initiative de la Cie Acta-Agnès Desfosses.  
15 spectacles français et étrangers,  

des représentations dans  
13 communes du Val-d’Oise,  

un forum européen les 31 mars  
et 1er avril 2010 à Villiers-le-Bel  

témoigneront de la vitalité  
de la création ar tistique  

pour les enfants de 0 à 4 ans

Et aussi 
les scènes Slam 

les vendredis  
15 janvier,  
12 février  

et 12 mars 
à 19 h 30

Renseignements : 01 34 04 13 20
culture@ville-villiers-le-bel.fr 

� www.ville-villiers-le-bel.fr

vendredi 22/01/10 
«Pannonica» NANTES - Quartet

jeudi 11/03/10 
 «La Mezzanine» PIERRELAY - Quartet

vendredi 14/05/10 
festival «Jazz sous les Pommiers» COUTANCES - Brass Project

vendredi 28/05/10 

«Espace  Treulon» BRUGES - Quartet

«…tout simplement, un de mes musiciens préférés au monde. »
Peter Erskine

« ...emballant, émouvant; une réussite totale. » 
Jacques Chesnel Citizen Jazz

«...arrangeur habile autant qu’improvisateur intrépide et habité...la crème de notre jazz. »
Philippe Bourdin le Généraliste

«...un savant équilibre entre l’écrit et l’improvisé, tout en témoignant d’une culture 
musicale vaste et particulièrement bien digérée. »
Jonathan Glusman Jazz Magazine

NOUVEL ALBUM DISPONIBLE
WINDMILLS CHRONICLES
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Festival Sons d’hiver 
Rob Brown / William Parker
samedi 30 janvier à 20 h 30

Récital de chant lyrique Marie Karall
vendredi 19 février à 20 h 30

Concert Orgue et voix 
mercredi 24 mars à 20 h 30 (église Notre-Dame) 
Ensemble vocal Soli Tutti avec Thierry Escaich à l’orgue 

Spectacle danse « Modern Dance Ensemble » 
Pasqualina Noël
jeudi 1er avril à 20 h 30

Conte musical Jeune public, « Amnésia »
mercredi 7 avril à 15 h

Récital piano du concours international Long Thibaud
avec Guillaume Vincent
jeudi 6 mai à 20 h 30

Concert autour des musiques judéo-chrétiennes
Debora Waldman et l’Ensemble Vibrations
mardi 18 mai à 20 h 30 (église Notre-Dame)

« Saint-Mandé fait son Jazz »
samedi 19 et lundi 21 juin à 20 h 30
salle des fêtes et jardin Alexandra David-Néel
Mélanie Dahan Quintet avec Giovanni Mirabassi
Big Band du conservatoire de Saint-Mandé
Fulgence Compaoré Djembés
Les Voice Messengers, avec Thierry Lalo

Salle des fêtes de l’Hôtel de Ville
10 place Charles-Digeon, 94160 Saint-Mandé

(M° Saint-Mandé-Tourelle / Ligne 1)
Renseignements : 01 41 74 97 61 / Réservations : 01 49 57 78 90
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et aussi…
Manuel Delgado� Flamenco

Le grand guitariste et chanteur fusionne dans son 

concert spectacle musique, chant et danse. « Je 

suis né à Barcelone, et j’y ai grandi. Puis, j’ai vécu 

en Andalousie et à Paris qui est devenue ma ville 

d’adoption… » confie Delgado. Dès 1985, il enre-

gistre son premier disque. Dix ans plus tard, il fonde 

le groupe “Aqua Flamenco” avec lequel il sillonne le 

monde. Son parcours est aussi jalonné de rencon-

tres avec de grands musiciens orientaux comme 

Keyvan Chemirani ou Kudsi Erguner.� J.-L. C.

Dimanche 31 janvier à 17h au Théâtre Victor Hugo de 

Bagneux (92). Tél. 01 46 63 10 54. Places : 17 €.

Jacques Higelin� Chanson française

Qu’il alerte les bébés, paie sa tournée de cham-

pagne ou souffre d’amour, Higelin fait autant rire 

que vibrer de son grain de voix légèrement hérissé. 

Idole millésimée, indémodée, son charisme sau-

vage sait se faire doux, voire noble. Toujours en 

scène depuis la sortie en 2006 d’“Amor Doloroso”, 

toujours aussi chanteur, toujours.� V. F.

Samedi 6 février à 20h30 au Pôle Culturel à Alfortville 

(94). Tél. 01 58 73 29 18.

Souad Massi� Algérie

Placée sous la bonne étoile de la musique world, 

l’égérie algérienne module influences arabo-an-

dalouses et folk avec une douceur magnétique. 

De Babel-Oued à Paris, du Soudan aux USA, elle 

raconte histoires et souvenirs avec une simplicité 

émouvante et un voile vocal caressant. � V. F.

Mardi 2 février à 20h30 eu Figuier Blanc d’Argenteuil 

(95). Tél. 0 825 020 020. Places : 17 €.

Samedi 6 février à 20h30 à l’Espace Marcel Pagnol 

de Villiers le Bel (95). Tél. 01 34 04 13 20.  

Places : de 4,70 € à 9,50 €.

Cristina Branco � Portugal

Icône de la nouvelle génération du fado de Lisboa, 

Branco chante les poètes contemporains et des 

histoires de vie, avec une pointe de souffle jazzy 

qui n’appartient qu’à elle. Sans passéisme mais 

en respectant les codes rythmiques et vocaux du 

genre, son dernier album « Kronos » continue à 

façonner le renouveau de la musique populaire 

portugaise. � V. F.

Vendredi 22 janvier à 20h30 au Théâtre des Bergeries 

de Noisy-le-Sec (93). Tél. 01 41 83 15 20.  

Places : 5 à 24 €.

Samedi 23 janvier à 20h30 au Théâtre de Saint-

Quentin-en-Yvelines (78). Tél. 01 30 96 99 00. 

Places : 10 à 26 €.

reviennent avec un nouvel album « De Bach à 

Jobim » chez Dreyfus et un concert de retrou-

vailles avec leur public parisien qui n’a pas pu les 

oublier.� J.-L. Caradec

Le 23 janvier à 20h à La Cigale.

Nathalie Joly
////// Spectacle musical / chanson ////////////////////////////////////

Sous le titre « Je ne sais quoi », 
la chanteuse et comédienne fait 
revivre sur scène l’amitié qui lia 
Yvette Guilbert à Sigmund Freud.

Les chansons d’Yvette Guilbert et sa correspondance 

avec Freud sont au cœur du spectacle de Nathalie Joly.

Aussi surprenant que cela puisse paraître, la reine 

parisienne du Caf’ Conc’ a entretenu pendant de 

nombreuses années une véritable amitié avec le père 

de la psychanalyse. Freud avait découvert Yvette 

dès ses débuts au Cabaret lors de son premier 

séjour parisien vers 1890. Dès cette époque, une 

correspondance régulière s’installa entre eux, entre 

Vienne et Paris. Ces lettres sont l’un des éléments 

qui composent ce spectacle unique en son genre, 

qui permet aussi de retrouver, dans la voix de Natha-

lie Joly, quelques-unes des plus grandes chansons, 

célèbres ou non, de celle qui fut l’ambassadrice de 

la musique française dans le monde entier pendant 

presque un demi-siècle.� J.-L. Caradec

Mardi 26 janvier à 20h30 au Théâtre Firmin Gémier 

d’Antony (94). Tél. 01 41 87 20 84.

Ensemble 
Jean-Philippe 
Goude
////// Inclassable /////////////////////////////////////////////////////////

Un compositeur en liberté alliant 
trouvailles électroniques et 
sonorités classiques.

Le musicien sans frontières Jean-Philippe Goude.

Jean-Philippe Goude est un musicien buisson-

nier, de cette espèce à part de compositeurs navi-

guant avec évidence et bonheur entre la scène et 

le studio, la musique classique et la chanson, les 

instruments acoustiques et l’électronique, les peti-

tes salles intimistes ou la télévision (il a signé de 

nombreux génériques pour France Télévision)… 

Un inclassable inventeur solitaire et poétique qui 

n’aime rien davantage que de s’entourer d’ins-

trumentistes de premier plan, comme dans cet 

ensemble qui porte son nom et où l’on retrouve 

par exemple le violon d’Hervé Cavelier ou le 

contre-ténor de Paulin Bundgen. Inclassable et 

captivant.� J.-L. Caradec

Dimanche 7 février à 16h à l’Onde de Vélizy (78).

chanteur et acteur italien spécialiste de ce réper-

toire, pour avoir imaginé une mise en perspec-

tive à la hauteur du maestro. Sorti en novembre 

2009, ce « Rendez-vous chez Nino Rota » invitait 

des voix de toute la planète musique. Un an 

plus tard, on en retrouve certaines : la troublante 

Maria de Medeiros et la divine Madrilène Marti-

rio, mais aussi la nouvelle pop starlette Barbara 

Carlotti qui remplace Catherine Ringer… Pour 

un spectacle où la transgression des genres 

rappelle l’univers poétique et inimitable de Nino 

Rota. � J. Denis

Le mardi 19 janvier à 21h à l’Espace culturel L’Onde 

de Velizy-Villacoublay (78). Places : de 31 à 12 €.  

Tél. 01 34 58 03 35.

Rodolphe 
Burger
////// Inclassable /////////////////////////////////////////////////////////

Le guitariste et son “ami de vingt 
ans” Yves Dormoy dans un captivant 
“Projet Ouzbek”.

Les deux musiciens se sont rencontrés dans les années 

80 sur les scènes de Strasbourg.

En 2003, le guitariste-chanteur Rodolphe Bur-

ger retrouvait le saxophoniste-clarinettiste Yves 

Dormoy pour un captivant projet sans frontières 

baptisé “Planetarium” où l’électronique et l’ex-

périmentation menaient grand train. Deux ans 

plus tard, lors d’une tournée en Ouzbékistan, ils 

découvrent et jouent avec quatre musiciens tra-

ditionnels du pays. Et la greffe prend immédiate-

ment : au carrefour des continents et des genres 

musicaux, leur venue à Saint-Ouen risque d’en 

surprendre plus d’un. � M. Durand

Samedi 23 janvier à l’Espace 1789 de Saint-Ouen (93) 

à 20h30. Tél. 01 40 11 50 23.

Trio  
Esperança
////// Brésil /////////////////////////////////////////////////////////////////

Ces trois voix délicieusement 
acidulées comptent parmi les 
figures les plus populaires de la 
musique brésilienne en France…

Après un long séjour et silence brésiliens, les petites 

sœurs du Trio Esperança sont enfin de retour en France. 

Découvertes à leurs débuts par Bernard Lavilliers, 

les trois sœurs Eva, Regina et Mariza Correa flir-

tent souvent avec les artistes de chanson fran-

çaise comme Patrick Bruel ou Michel Fugain 

avec lequel elles ont chanté « O femme ». Fortes 

de 14 disques d’or à leur actif, elles ont pris en 

2002 le temps d’un break en forme de retour à 

leur source brésilienne. Huit ans plus tard, elles 

Lockwood à Lavilliers, il a déjà largement laissé 

sa musique parler pour lui dans le paysage musi-

cal français. Son dialogue avec Minvielle est une 

invitation espiègle aux voyages musicaux les plus 

savoureux.� J.-L. Caradec

Dimanche 17 janvier à 16h à l’Onde de Velizy-

Villacoublay (78). Tél. 01 34 58 03 35.

Jeudi 21 janvier à 20h30 au Carré Bellefeuille de 

Boulogne-Billancourt (92). Tél. 01 55 18 54 00.

Michel 
Arbatz
////// Chanson française ///////////////////////////////////////////////

Double apparition parisienne d’un 
artisan facétieux de la chanson, 
à l’occasion de la sortie de son 
nouvel album.

Le chanteur Michel Arbatz revisite son univers « de A à 

Z » avec son alter-ego Olivier-Roman Garcia à la guitare.

Artiste complet, à la fois musicien, auteur, chanteur 

et comédien, Michel Arbatz est un véritable orfèvre 

de la chanson, jongleur des mots. Il est aussi le fon-

dateur de la BIP (Brigade d’Interventions Poétiques) 

de Montpellier. Son parcours a été marqué par des 

collaborations importantes : le comédien Armand 

Gatti, le musicien Juan-José Mosalini qui l’initie au 

bandonéon, le réalisateur Pavel Lounguine pour qui 

il compose la musique du film “Familles à vendre”. 

Arbatz s’installe pour deux concerts exceptionnels au 

Théâtre du Petit Saint Martin pour présenter son nou-

vel et dixième album “De A à Z” conçu avec la com-

plicité du guitariste Olivier-Roman Garcia. « Je suis 

un glose-trotter qui essaie de comprendre le monde. 

Pas facile : chaque jour, il me faut tout reprendre de A 

à Z… » d’où le titre de son spectacle nourri, confie-t-il 

encore, par son « amour des mots, des oiseaux, des 

abeilles et des femmes, des poètes, des guitares, et 

de son Orient prénatal ».� J.-L. Caradec

Lundi 18 janvier et lundi 15 février à 20h30 au 

Théâtre du Petit St Martin (17 rue René-Boulanger 

75010 Paris).

Rendez-vous 
chez  
Nino Rota
////// Italie / musiques de cinéma /////////////////////////////////

Des arrangements épatants et de 
drôles de voix autour de l’univers 
du génial Italien.

Mauro Gioia et Maria de Medeiros vous donnent rendez-

vous chez Nino Rota.

Nino Rota, compositeur fétiche de Fell ini, a 

souvent été l’objet de relectures, plus ou moins 

inspirées. On pouvait compter sur Mauro Gioia, 

annonces classées
Comptable 

20 ans d’expérience en cabinet comptable,  
spécialisée dans le domaine du social  
(fiches de paie, déclarations sociales,  

contrats de travail, …), disposant d’une bonne 
expertise dans les métiers du spectacle.

Effectue également divers travaux et conseils  
en PME ; aide à la gestion administrative  

et création d’entreprises.

Mme Régine BENASSAYAG  
( RB Conseils Sarl).

Tél : 06 15 41 14 49

Fax : 01 48 94 92 11

Mail : r.benassayag@orange.fr

Emploi
Urgent

La Terrasse recrute
étudiants/étudiantes  

avec voiture 
pour distribuer devant les salles de concert 

et de théâtre le soir à 18h30 et 19h30. 

Tarif horaire : 13 €/brut
+ 6 € d'indemnité de carburant

Téléphonez au 01 53 02 06 60
 ou email : la.terrasse@wanadoo.fr

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

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

Les de 
Théâtres Maisons-Alfort

Avishai COHEN
samedi 23 janvier à 20h45
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propos recueillis ¶
Enzo Enzo
La chanteuse signe « Clap ! » une 
création « tout public » placée 
sous le signe de la nostalgie, du 
cinéma et de la mélodie. Avec 
Néry dans le fauteuil du metteur 
en scène. Moteur !

«Le spectacle sera basé sur les albums « Chan-

sons d’une maman » et surtout «   Clap ! » (paru 

récemment chez Naïve Jeunesse). Nous allons met-

tre en scène des chansons choisies, celles que je 

chantais à tue-tête dans la voiture avec mes parents ! 

On y reconnaîtra des extraits de bandes originales 

de mes films culte : La Mélodie du Bonheur, Peau 

d’Âne, Un Américain à Paris, Bugsy Malone, Les 

Demoiselles de Rochefort, Annie… Des thèmes et 

des musiques en français et en anglais qui parleront 

autant aux parents qu’aux grands-parents. Je trouve 

qu’aujourd’hui la musique pour enfants manque de 

mélodies qui tiennent la route… J’espère transmet-

tre aux enfants ce bel héritage qui me tient à cœur. 

Je me vois un peu dans le rôle maternant d’une 

passeuse de relais, à mon niveau, à ma mesure. 

D’autant que, sous l’impulsion de Leïla Cukierman, 

directrice du Théâtre d’Ivry, « Clap ! » s’inscrit dans 

une action culturelle globale avec le quartier, dans 

la ville, avec les publics. C’est une aventure sociale 

autant qu’artistique».

Propos recueillis par Vanessa Fara

Avec Angelo Zurzolo (piano et arrangements) et 

Thierry Garcia (guitare).

Du 27 janvier au 14 février au Théâtre d’Ivry-Antoine 

Vitez. Tél. 01 46 70 21 55.
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//// VOUS CHERCHEZ UN JOB éTUDIANT, éCRIVEZ-NOUS SUR la.terrasse@wanadoo.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 174

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

bulletin d’abonnement
"
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LA COMéDIE 
MUSICALE

anglo-américaine


Stage du 29 mars 
au 16 avril 2010

pour chanteurs lyriques, acteurs, 
danseurs, ayant droits afdas.


Contact : Kamila 

06.26.40.47.54 ou 06.60.70.39.15 
leshysteriades@yahoo.fr



avec
Pascal Elso, Sissi Duparc

Nicolas Woirion, Flore Boixel

texte français de Terje Sinding

costumes David Belugou, décors Bernard Fau, lumière Joël Fabing, maquillages Pascale Fau

mise en scène Michel Fau

Auslöschung / Extinction
d’après Thomas Bernhard
adaptation de Jean Torrent
avec

Serge Merlin
réalisation Blandine Masson et Alain Françon
avec l’aimable autorisation de Peter Fabjan

Nora vit avec son époux et ses enfants dans une maison de poupée trop 
jolie, étouffante et cauchemardesque. Insouciante, elle joue avec la vie, 
avec les autres et avec elle-même.  Un évènement va la contraindre à 
détruire les conventions du couple bourgeois et créer le scandale.  
Henrik Ibsen fait le portrait des êtres humains, il disait préférer poser des 
questions qu'administrer des réponses.
Cette nouvelle présentation de Maison de poupée, qui a l’ambition de rêver 
le 19e siècle norvégien avec les figures, les fantasmes et les clichés qu'il 
véhicule, s’adresse aussi paradoxalement et mystérieusement à nous.
Un spectacle drôle et effrayant, car comme le disait  Ibsen « La vie n'est pas 
triste – la vie est ridicule- et ça, c'est insupportable ! »

Michel Fau

Ample fresque romanesque, Extinction est le dernier livre de Thomas Bernhard et certainement son œuvre la plus politique. Serge Merlin, qui est 
depuis longtemps comme chez lui dans la demeure bernhardienne, funambule des chemins caillouteux et de l’oxygène raréfié et coupant de l’écrivain 
autrichien, relève le défi de dire ce texte énorme, où Bernhard aura porté son « art de l’exagération » à ses plus extrêmes confins
 

« […] L’exagération typique de Bernhard, son art consommé du renversement appellent le théâtre, de même que le temps exactement compté d’Extinction – trois jours –, 
ramené ici à une unité que mesure le simple déclin de la lumière, sa “catastrophe quotidienne” : de la pleine clarté d’un début d’après-midi romain, avec le ressort tout italien 
et vitaliste de la farce et du comique, jusqu’à la nuit dangereuse et aux ténèbres de l’intime, où s’évanouit la chimère d’un improbable salut dans le monde de la littérature et de 
l’art, laissant l’être seul et nu devant l’impossibilité d’éteindre le “vieil ordre infamant” (Ingeborg Bachmann). »

Jean Torrent
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