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théâtre / selection p. 3-43 / Le Théâtre de la Ville met l’œuvre 
de Philippe Minyana à l’honneur à travers cinq de ses textes regroupés au sein 
d’un polyptyque intitulé Les Epopées de l’intime. Rencontre
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Danse / selection p. 43-55 / Vingt-cinq compagnies venues de six pays, 
cinquante représentations et onze créations, la Biennale de danse du Val-de-
Marne pollinise le département. Rencontre avec son directeur Daniel Favier.
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1. Qui va là ? Trois collectifs installent la liberté 
et l’originalité créatives au TQI, p. 28-29 //// 2. Renaissance 
de l’Opéra de Dijon avec la présentation en avant-
première de la saison 2011-2012. Cahier central, ////  
3. En compagnie de TM+ et de leur nouvelle 
création Des pétales dans la bouche, p. 61.

classique / selection p. 55-65 / Paysages singuliers du piano 
avec les compositeurs Thierry Escaich, Erik Satie et Karol Szymanowski. 
Le pianiste Frédéric Vaysse-Knitter sur la photo.

Nouveau festival consacré 
aux écritures inédites du cirque 
et de la danse hip hop
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Le hors-série de “La Terrasse” sur la formation 

artistique n’est pas un guide des écoles, mais 

développe une réflexion sur ce thème. Il donne la 

parole sur ce sujet essentiel à des sociologues, 

économistes et  théoriciens, à des formateurs et 

artistes confirmés, à de tout jeunes artistes, dans 

une confrontation de points de vue et d’opinions 

argumentés et engagés, nourris des racines et 

du vécu de chacun.
Cette multiplicité conjuguant objectivité et 

subjectivité ne se cantonne pas à l’analyse des 

contenus et des enjeux des formations, mais aussi 

critique, remet en cause, propose et ouvre des 

pistes pour l’avenir, notamment afin d’améliorer 

l’adéquation entre formation et insertion, car chacun 

sait combien la sélection est drastique. Au-delà c’est 

bien le rôle et la place des artistes au sein de notre 

société qui sont questionnés, le sujet de la formation 

artistique, où s’imbriquent les champs du désir, 

de l’imaginaire, de l’artistique et de l’économique, 

apparaissant ici dans toute sa complexité.
Malgré la transversalité des arts  à l’œuvre dans 

la création, nous avons classé ce hors-série par 

discipline - théâtre, arts du cirque, danse, musique 

classique et contemporaine, jazz -, chaque artiste 

étant de toute façon enraciné dans un domaine 

originel. La formation initiale comme la formation 

continue sont abordées, sans oublier le domaine 

technique, trop souvent dans l’ombre. Et que chacun 

d’entre nous, artistes ou spectateurs, se rappelle 

que la pratique artistique est un soin…  
Bon vent aux artistes !

FORMATION, INSERTION, PROFESSIONNALISATION : ANALYSES ET PERSPECTIVES

LA RÉGULATION CONTRE LA SATURATION

COMMENT DEVENIR SOI-MÊME À PARTIR D’UN TRONC COMMUN

RAPPROCHEMENT DU CHAMP CULTUREL ET DU CHAMP ÉCONOMIQUE

QUELLES FORMATIONS POUR QUELLE SOCIÉTÉ ?
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UN FESTIVAL AU TGP
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THÉÂTRE D’OBJETS, PERFORMANCE
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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.
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entretien / Thomas Ostermeier

Ostermeier secoue  
Shakespeare
Deux ans après un Hamlet détonnant, qui ne faisait pas que feindre la 
folie, Thomas Ostermeier s’empare d’un autre personnage fascinant 
de la galerie shakespearienne : le jaloux Othello. Avec lui, Iago, 
Cassio, Desdémone… qui joueront tous ensemble la tragédie d’une 
société faussement ouverte et tolérante.

Après Démons de Lars Noren, avec main-

tenant la jalousie d’Othello, vous vous atta-

quez à des pièces sur le couple…

Thomas Ostermeier : Pour moi, Othello est une 

tragédie d’amour mais aussi une pièce politique et 

sociale. Othello est un étranger dans une société 

où règne l’élite de l’aristocratie vénitienne. Il 

acquiert le statut de gouverneur de Chypre à force 

de luttes et de combats, mais n’arrive pas à se 

croire légitime pour épouser une fille des classes 

On sait votre faculté à faire théâtre politi-

que de textes classiques, cette dimension 

primera-t-elle dans votre mise en scène 

d’Othello ?

T. O.  : Les rapports dans Othello reflètent une 

hiérarchisation sociale très militaire et une domi-

nation masculine qui sont encore de mise. Comme 

aujourd’hui, certains font des guerres pour des 

raisons économiques, et excluent des catégories 

de population pour garder le pouvoir entre leurs 

« Ma fascination pour 
Shakespeare ne fait 
que commencer. » 

Thomas Ostermeier

mains. Il ne s’agit pas que des étrangers, mais 

aussi des femmes, des personnes âgées… Et 

l’on avance toujours les mêmes explications poli-

tiques, où les forts condamnent les faibles, quand 

on rejette par exemple aujourd’hui sur l’Afrique la 

responsabilité des inégalités économiques dont 

elle est victime. Cependant, dans le déroulé de sa 

dramaturgie, Othello est tout d’abord une pièce 

politique, puis privée, et à nouveau politique. Et 

au-delà de la jalousie, je trouve que l’amour en est 

l’émotion de base. Quatre couples y ont chacun 

une vision différente de l’amour : Othello et Des-

démone s’aiment loyalement, Cassio, lui, va régu-

lièrement voir des prostituées, tandis que Iago est 

avec Emilia depuis dix ans, mais en investissant 

toute sa libido dans sa vie professionnelle.

Deux ans après Hamlet, pourquoi revenir si 

vite vers Shakespeare ?

T. O. : Avec les pièces de Shakespeare, on com-

mence toujours avec une certaine idée dans la 

tête. Puis, quand on répète, on découvre qu’il 

était très proche du plateau, que ce qu’on ne 

comprend pas à la lecture, on le comprend sur 

scène. Il y a une profondeur des questionnements 

et un approfondissement progressif des théma-

tiques qui sont proprement bouleversants. Avec 

beaucoup d’auteurs, on reste dans une première 

chambre, mais avec Shakespeare, on découvre 

une deuxième, puis une troisième pièce, et on n’en 

a jamais fini. Ma fascination pour ses œuvres ne 

fait que commencer.

Propos recueillis par Eric Demey

Othello, de Shakespeare, mise en scène  

Thomas Ostermeier, du 16 au 27 mars 2011.  

Première en France aux Gémeaux/Scène Nationale  

de Sceaux 49, avenue Georges-Clémenceau  

92330 Sceaux. Tél. 01 46 61 36 67.

dominantes. La question essentielle pour lui est : 

puis-je avoir confiance dans mon bonheur après 

cette vie traversée de tant de violences ?

Exit donc le thème central de la jalousie ?

T. O. : Pour moi, le grand jaloux dans cette pièce 

n’est pas Othello mais Iago. En effet, il réagit 

comme un homme éconduit dans une relation 

amoureuse. Je le crois réellement amoureux 

d’Othello. Mais ce dernier choisit Cassio pour 

officier, sans doute parce que Iago est un étran-

ger lui aussi : il est espagnol. Il y a là une véritable 

trahison dans le combat social pour le pouvoir et 

la conséquence d’un racisme insidieux.

La question du racisme se pose plus généra-

lement à propos du maure Othello ?

T. O. : La société vénitienne dit qu’elle n’est pas 

raciste, ce qui est vrai puisqu’elle permet à Othello 

de devenir gouverneur de Chypre. Mais à l’image 

de notre société européenne, ce racisme sourd 

sous un discours de tolérance et d’ouverture. Et il 

ressurgit à l’occasion de luttes sociales, de crises 

politiques ou économiques. C’est le cas dans la 

pièce à l’occasion du combat entre Iago et Cassio. 

Mais ce racisme est aussi intériorisé par Othello. 

Pourquoi ne parle-t-il pas à Desdémone ? Pour-

quoi ne lui fait-il pas confiance ? Parce que sa vie 

s’est construite dans la lutte violente contre l’ex-

clusion, si bien qu’il ne peut croire à son bonheur. 

Sa classe est à jamais inscrite dans son visage.
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critique ¶
Woyzeck

// Interstices et le Théâtre de la Valse ont travaillé 

les fragments de l’œuvre inachevée de Büchner en 

proposant plusieurs formes successives qui ont 

progressivement arpenté le texte. Ils aboutissent 

aujourd’hui à un spectacle qui parachève leurs 

recherches. Choisissant d’élucider au plateau des 

enjeux dramaturgiques de la pièce, les artistes 

de ces deux compagnies parviennent à unifier ce 

matériau littéraire en éclats, et incarnent, avec une 

stupéfiante vérité et une intense épaisseur char-

nelle, les différents personnages de ce drame de la 

misère, de la jalousie et de la folie. Woyzeck, soldat 

pauvre qui cumule les emplois d’exploités pour finir 

son mois, se fait l’assassin de Marie, qui excite sa 

jalousie en passant de bras en bras. Confrontant 

le matériau dramaturgique à leurs « propres posi-

tions d’hommes et femmes d’aujourd’hui », avec 

la volonté de « saisir la constellation que notre pro-

pre époque forme avec telle époque antérieure », 

les deux compagnies actualisent ce texte écrit en 

1836, transposant la petite ville de garnison alle-

mande, qui sert de cadre originel au fait-divers 

criminel, en un huis clos militaire où sadiques et 

pervers malmènent le malheureux Woyzeck, cocu 

ridicule, pantin victime de sa pauvreté et psychoti-

que poussé à bout par les agaceries d’une femme 

trop désirable pour être celle d’un seul.

Une interprétation  
de haute volée pour  
un spectacle de haute tenue
La scénographie de Michaël Viala dessine deux 

vastes cercles lumineux installés en perspective, 

qui procurent la profondeur et l’espace nécessaires 

au dynamisme effréné des affects. Dans ces deux 

arènes qu’éclaire avec talent Gilbert Guillaumond, 

les corps interprètent une chorégraphie des haines 

et des attachements, des empoignades amoureuses 

critique ¶
La Nuit des rois
Twelfth Night évoque la période des masques du Carnaval. Avec 
un panache enjoué, Jean-Michel Rabeux intensifie encore la rage 
subversive de ces plaisirs carnavalesques.

L’argument shakespearien est un songe : la riche 

Viola, rescapée d’un naufrage, aborde un pays 

énigmatique, l’Illyrie. Peinée par la disparition de 

son frère jumeau Sébastien, elle se déguise en ser-

viteur auprès du duc d’Orsini qui l’enjoint à intercé-

der auprès de la belle Olivia dont il est amoureux. 

Or, celle-ci s’amourache de ce nouveau serviteur 

qui, de son côté, aime son nouveau maître… Nous 

ne dirons rien du frère jumeau poursuivi passion-

nément par son sauveur Antonio. La Nuit des rois 

fait allusion à l’Épiphanie, au temps du Carnaval 

qui efface les différences et renverse les hiérar-

chies, « une soupape nécessaire entre l’ordre et 

le désordre, la contrainte et la révolte, entre le rire 

et la servitude ». Sur la scène, les manifestations 

bouffonnes et grotesques viennent de ce que tout 

ce que l’on pensait sacré est profané et rabaissé au 

(Georges Edmont), vêtu étrangement – slip, veste 

et chapeau de tulle blanc. La fête célèbre ceux 

que la société méprise, les sots - comme Malvo-

lio (Christophe Sauger), intendant puritain qui va 

se travestir – et les fous. De quoi faire rêver au 

son d’une musique rock avec Seb Martel, bat-

teur, que les acteurs rejoignent sur son podium, 

le temps d’une chanson. Avec une scénographie 

composée de panneaux métalliques d’un rouge 

écarlate – containers de docks maritimes, rap-

pel d’un monde à feu et à sang – qui réduisent 

ou élargissent à volonté le plateau, Jean-Michel 

Rabeux offre une fresque humaine enjouée aux 

connotations de cirque et de peinture, entre La 

Strada de Fellini et La Classe de danse de Degas. 

Du fond de la nuit, brillent les teintes pastel, des 

touches lumineuses, vives, contrastées ou velou-

rang de la raillerie et du sarcasme. Il n’en fallait pas 

plus pour que Shakespeare l’élisabéthain – relayé 

par l’adaptateur et metteur en scène Rabeux – 

s’adonne aux inversions délurées et aux travestis-

sements radicaux, de la femme à l’homme et vice-

versa. Qu’il s’abandonne aux licences langagières 

les plus rudes, « quelle con d’âne, ta dame ! Fuck 

my soul… », qu’il se livre aux atteintes à la hié-

rarchie sociale, qu’il prenne plaisir enfin aux débau-

ches forcenées et à l’ivresse fascinante.

Une fresque humaine enjouée 
aux connotations de cirque
Pour cette image inversée des rois mages, trois 

joyeux lurons revêtent l’habit de l’ivrognerie, Sir 

Toby, l’oncle de Viola (Claude Degliame), un ami 

stupide Sir Andrew (Gilles Ostrowsky) et le Fou 

tées, la palette infinie de vert et bleu clair. Habits 

sombres pour les « messieurs », jupes en corolle et 

tutus aériens pour les « dames », ces chenapans 

trash de notre temps déclinent merveilleusement 

leur gaieté collective dans l’exubérance. Le plai-

sir est convivial même si dans l’amour, « la vraie 

salope c’est la douleur… » Fête, bulles et notes 

de mélancolie.

Véronique Hotte

La Nuit des rois, de William Shakespeare ; adaptation 

et mise en scène de Jean-Michel Rabeux. Du 4 mars 

au 3 avril 2011 à 20h30, mardi à 19h30, dimanche 

à 15h30, relâche le mercredi et le jeudi. MC 93, 1bd 

Lénine à Bobigny. Réservations : 01 41 60 72 72 

Durée : 2h20 Spectacle vu au Théâtre de Brétigny, 

Scène conventionnée du Val d’Orge.
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et bagarreuses. Suggérant adroitement la « bestio-

logie » à laquelle se livre Büchner en auscultant la 

nature humaine et en interrogeant sa disposition au 

mal, les comédiens s’emparent des personnages 

avec une énergie captivante et une vitalité fascinante. 

Michaël Hallouin (Woyzeck) et Antoine Sterne (le tam-

bour-major) réussissent – l’effet est assez rare pour 

être salué – à transcender les limites de la théâtralité 

avec un talent sidérant. Autour d’eux, Laurélie Riffault 

(saisissante et émouvante Marie), Bernard Cupillard, 

Renaud Golo, Sandra Iché, Luce Le Yannou, Marilia 

Loyola de Menezes et Gilles Masson composent 

une troupe unifiée, juste et efficace. Le travail de ces 

artistes réunis et la mise en scène de Marie Lama-

chère offrent un spectacle abouti et un authentique 

et remarquable moment de théâtre.
Catherine Robert

Woyzeck, d’après les fragments de Karl Georg 

Büchner ; mise en scène de Marie Lamachère.  

Du 26 février au 8 mars 2011. Du lundi au samedi 

à 20h30 ; le dimanche à 17h ; relâche le mercredi. 

Théâtre de l’échangeur, 59, avenue  

du Général-de-Gaulle, 93170 Bagnolet.  

Réservations au 01 43 62 71 20.

critique ¶
Les Femmes savantes
Avec Les Femmes savantes, Marc Paquien ravive des querelles sur le 
statut du savoir et la place des femmes dans la société qui, si les lignes 
en ont bougé depuis Molière, n’ont rien perdu de leur actualité.

Pièce longue – les 5 actes canoniques – et érudite – 

on y débat beaucoup et on y cite moult écrivains ‑, 

Les Femmes savantes n’est pas des comédies de 

Molière celle qui laisse le meilleur souvenir aux collé-

giens. Il y est beaucoup question de « la séparation 

du corps et de l’âme », « des substances éten-

due et pensante », « du commerce des sens », et 

autres concepts ou périphrases convoqués en cas-

cade dans un affrontement sur l’émancipation des 
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femmes par le savoir. Peu de comédie finalement, 

hors une intrigue traditionnelle de mariage forcé et 

quelques traits des personnages : l’esprit velléitaire 

de Chrysale, la folie érotomane et romanesque de 

Bélise, la pédanterie de Trissotin… Marc Paquien, 

d’ailleurs, prend le texte au sérieux et cherche à 

bien faire entendre la complexité des débats qui 

agitent l’époque. En même temps qu’il prend garde 

à conserver l’ambivalence des personnages pour 

maintenir l’esprit du spectateur dans un perpétuel 

éveil. Il n’y a pas dans cette pièce de bons, ni de 

méchants. Et le débat n’est pas tranché.

Plus précieuses que ridicules
Nous sommes au xviie siècle. Et si l’on s’en 

réfère au schéma proposé par Molière, l’aspira-

tion au savoir passe encore par la négation de 

la chair, dans une platonicienne – et très chré-

tienne – séparation entre le corps et l’esprit. (On 

attendrait le philosophe des Lumières qui mêle 

les deux dans un même plaisir pour réconcilier les 

parties). D’un côté les trois femmes savantes, aux 

cheveux lâchés et aux yeux rougis par la lecture, 

à la cheville de l’humanisme et d’un rationalisme 

balbutiant, sont plus précieuses que ridicules. 

Elles expriment une aspiration à renverser l’ordre 

masculin – une qualité chez Molière – qui trouve 

cependant pour pendants pédanterie et aveugle-

ment, et un certain mépris pour celles et ceux qui 

ne leur ressemblent pas. Tapi dans l’ombre, agitant 

ses trompeuses lumières, un faux savant, Trissotin, 

décalque du faux dévot, en profite pour convoiter 

les biens de la famille bourgeoise en prétendant 

épouser Henriette, l’ignorante, qui rêve surtout 

de « prendre mari et de faire marmots »… avec 

Clitandre. Ce dernier, point d’équilibre de la pièce, 

sorte d’Alceste vertueux, humblement savant et 

épris d’honnêteté, parviendra à sauver l’amour 

dans un dénouement inventé par Ariste, frère de 

Chrysale, qui joue à merveille les messagers roués. 

Le tout dans une mise en scène dépouillée et effi-

cace, sur fond bleu céruléen, à l’image d’un ciel où 

s’évanouissent les esprits éthérés. La machine est 

en place. Elle fonctionne bien, au détriment parfois 

d’une certaine intériorité.

Éric Demey

Les Femmes savantes, de Molière, mise en scène de 

Marc Paquien, MCNN de Nevers (58) : le 8 mars 2011, 

L’Avant Seine de Colombes (92) : les 10 et 11 mars 

2011, La Coupole de Saint-Louis (68) : les 18 et  

19 mars 2011, L’Odyssée à Périgueux (24) : les 22  

et 23 mars 2011, Théâtre Olympia à Arcachon (33) :  

le 25 mars 2011, La Comédie de Picardie à Amiens 

(80) : du 29 mars au 2 avril 2011, Théâtre de 

Saint-Quentin (02) : le 5 avril 2011, Théâtre Jean 

Vilar à Suresnes (92) : le 8 avril 2011, Théâtre de 

Carcassonne (11) : le 14 avril 2011, Les Célestins à 

Lyon (69) : du 19 au 24 avril 2011.

Marie Lamachère met en scène un époustouflant 

Woyzeck.
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La compagnie // Interstices et le 
Théâtre de la Valse, associés pour un 

projet en rhizome autour de Woyzeck, offrent, avec l’ultime version 
de cette entreprise protéiforme, un spectacle époustouflant.

Les couleurs festives 

de La Nuit des rois.

Face à face, « savants » et « ignorants ».
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Leslie Kaplan

Marina Tsvetaeva

Du 2 au 27 mars 2011

Texte de Leslie Kaplan 
Conception et jeu Frédérique Loliée et Elise Vi∏er

Du 9 mars au 3 avril 2011

Textes de Marina Tsvetaeva
Mise en scène Nicolas Struve
Avec Stéphanie S∂wartzbrod

Luc Bérimont et Jacques Bertin
Mardi 8 mars 2011 

William Cliff 
Samedi 2 avril 2011

Les soirées

Vladimír Holan
Samedi 9 avril 2011

Claude Mou∂ard
Samedi 16 avril 2011
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direction Didier Bezace

Saison 2010 / 2011 
La vie à l’envers

CASTELJALOUX (2e version)
de et mise en scène Laurent Laffargue
en collaboration avec Sonia Millot
avec Julien Barret, Philippe Bérodot, 
Éric Bougnon, Élodie Colin, 
Oscar Copp, Maury Deschamps, 
Elsa Gallès, Sébastien Pouderoux, 
Isabelle Ronayette et Pascal Vannson

jusqu’au vendredi 25 mars

Locations 01 48 33 16 16 
theatredelacommune.com

Théâtre de marionnettes 
SALTO . LAMENTO 

mise en scène Karin Ersching, 
Enno Podehl et Frank Soehnle
jeu et marionnettes Frank Soehnle
musique rat’n’X / Johannes Frisch 
et Stefan Mertin

17 > 20 mars 
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Spectacle Jeune public à partir de 11 ans 
LE POISSON QUI PLEURE

4 > 12 mars
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conte en théâtre d’ombres 
de Sonia Millot
conception Betty Heurtebise 
et Sonia Millot
avec Sonia Millot et Vincent Nadal
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« Le théâtre, c’est  
du son et du rythme, 
qui font sens. » Philippe Minyana

entretien / Philippe Minyana

Les Epopées de l’intime
Les Rêves de Margaret, Tu devrais venir plus souvent, J’ai remonté 
la rue et j’ai croisé des fantômes, De l’amour, Sous les arbres*. 
Après le Grand prix du théâtre de l’Académie française qui lui a été 
décerné en 2010, le Théâtre de la Ville met aujourd’hui à l’honneur 
l’œuvre de Philippe Minyana à travers cinq de ses textes. Cinq textes 
regroupés au sein d’un polyptyque intitulé Les Epopées de l’intime.

Qu’est-ce qui relie les cinq textes présentés dans 

la salle des Abbesses du théâtre de la Ville ?

Philippe Minyana : D’abord la thématique. A tra-

vers tous ces textes, j’ai eu envie d’interroger les 

notions de périples et de retrouvailles. Tous ont 

donc un rapport avec quelque chose de l’intime, 

©
 D

.R
.

avec les rêves, les souvenirs… Et puis, tous cor-

respondent à une forme nouvelle - le théâtre récit 

- sur laquelle j’ai commencé à travailler lorsque la 

Comédie-Française m’a commandé une adapta-

tion d’un extrait des Métamorphoses d’Ovide (ndlr, 

Les Métamorphoses – La Petite dans la forêt pro-

fonde, mis en scène par Marcial Di Fonzo Bo, en 

2008, au Théâtre de Gennevilliers puis au Studio 

Théâtre de la Comédie-Française). Il s’agit d’une 

forme d’écriture au sein de laquelle la didascalie 

est considérée comme un élément de récit.

L’expérimentation occupe une place impor-

tante dans votre théâtre…

Ph. M.  : Oui, une place fondamentale. Je suis 

comme un artisan qui travaille à son établi, sans 

arrêt en recherche, sans arrêt en réflexion. Savoir 

ce qu’est l’écriture, ce qu’on en fait, quelle forme 

on lui donne… Toutes ces questions me passion-

nent. Il s’agit d’un champ d’investigation inépui-

sable. Évidemment, parallèlement à tout cela, mes 

textes racontent des histoires. Mais le plus impor-

tant a toujours été pour moi de trouver comment 

les raconter, comment les travailler. Et comme 

je suis un lecteur effréné, une forme de porosité 

s’est créée entre la littérature et moi-même. Je 

suis imbibé de cette matière, de ces mouvements 

que forment les mots assemblés.

Quels auteurs dramatiques ont été, pour 

vous, particulièrement importants ?

Ph. M. : Michel Vinaver, par exemple. Lorsque j’ai 

été acteur, dire du Vinaver a été pour moi une véri-

table révélation. Mon corps a alors compris que 

pour dire cette écriture, un rythme était nécessaire, 

qu’il fallait constituer une partition. J’ai compris à 

ce moment-là que le théâtre, c’est du son et du 

rythme, qui font sens. Après Michel Vinaver, des 

auteurs comme Botho Strauss, Peter Handke, Tho-

mas Bernhard… ont également agi comme des 

révélateurs. En s’éloignant radicalement de l’anec-

dote, ces auteurs ont tous interrogé la représenta-

tion des comportements humains. Il y a aussi, bien 

sûr, Anton Tchekhov, qui a défini un nouveau cadre 

pour l’artiste de théâtre. A travers eux, j’ai compris 

qu’il ne faut jamais traiter un sujet mais un thème.

Quelle différence faites-vous entre ces deux 

notions ?

Ph. M. : Le sujet, c’est la morale, les sentiments, 

le compassionnel… Il s’agit d’un endroit d’exploi-

tation assez limité. Le thème, au contraire, offre un 

domaine beaucoup plus vaste. C’est comme une 

piste de ski que l’on dévale, une piste sur laquelle 

peuvent se jouer toutes sortes de choses. Les 

thèmes que j’interroge sont souvent des thèmes 

génériques : le périple, la visite, les retrouvailles, 

la réconciliation…

Des thèmes qui sont traversés par un travail 

profond sur la langue. Comment pourriez-

vous caractériser « votre langue » ?

Ph. M. : Elle est faite de deux bruits : le premier 

accueille le grotesque, le second recueille le funè-

bre. C’est la mise en présence de ces deux dimen-

sions qui fait que les choses deviennent vraies. 

Je ne parle pas ici d’une volonté de reproduction, 

d’imitation ou d’illustration, mais de l’émergence 

d’une réalité qui déborde, qui va voir dans l’en-

tre-deux des choses, du côté des bordures, des 

zones ombreuses.

Jusqu’à, parfois, emprunter au mer-

veilleux…

Ph. M.  : Oui, certains de mes textes sont des 

fables, des contes. Au théâtre, le réel n’existe évi-

demment pas. C’est une illusion. Mes pièces se 

composent de bribes de réel, d’un réel discontinu, 

d’un réel par effraction. Pour moi, ce qu’il y a de 

plus réel dans l’écriture, ce sont les évocations 

que produit l’assemblage des mots.

Quel mouvement votre écriture a-t-elle suivi, 

depuis vos débuts dans les années 1970 

jusqu’à aujourd’hui ?

Ph. M. : Un mouvement qui va du maximalisme au 

minimalisme. J’ai réduit l’espace de mes textes, 

j’ai resserré le cadre et je l’ai déplacé. D’une cer-

taine façon, mon travail se rapproche aujourd’hui 

de celui du photographe Gregory Crewdson, c’est-

à-dire d’un travail visant à réaliser des instantanés, 

des vignettes : quelqu’un qui attend, quelqu’un qui 

traverse une route, quelqu’un qui regarde au loin, 

quelqu’un qui ne fait rien… Si on regarde bien cer-

taines scènes de nos existences, si on les regarde 

longtemps et de près, elles deviennent étranges. 

C’est cette étrangeté que je souhaite faire surgir 

à l’intérieur de mes textes.

Entretien réalisé par Manuel Piolat Soleymat

* Ces cinq textes sont publiés par L’Arche éditeur. A lire 

également, Epopées intimes, entretiens de Philippe Minyana 

avec Hervé Pons, 2011, Les Solitaires Intempestifs.

Les rêves de Margaret, mise en scène de Florence 

Giorgetti. Du 28 février au 12 mars 2011, à 20h30.  

Tu devrais venir plus souvent, mise en scène de 

Monica Espina. Du 1er au 5 mars 2011, à 18h30. 

J’ai remonté la rue et j’ai croisé des fantômes, mise 

en scène de Monica Espina. Du 8 au 12 mars 2011, 

à 18h30. 

De l’amour, mise en scène de Philippe Minyana et 

Marylin Alasset. Du 16 au 19 mars, à 18h30. 

Sous les arbres, mise en scène de Frédéric 

Maragnani. Du 16 au 19 mars, à 20h30. Théâtre de la 

Ville, salle des Abbesses, 31, rue des Abbesses, 75018 

Paris. Réservations au 01 42 74 22 77.

Reprise à Théâtre Ouvert : Sous les arbres du  

22 au 26 mars et le 2 avril 2011 ; De l’amour le  

26 mars et du 29 mars au 2 avril 2011.  

Réservations au 01 42 55 55 50.

« Ce texte retrace 
avant tout la  
méditation intérieure 
d’un homme  
au pouvoir, assailli 
par la mort. » Olivier Py

entretien / Olivier Py

La politique ou le pouvoir 
des idées en action
1995, le président Mitterrand achève son second mandat. Il sait 
que la mort le guette. Glanant ses paroles dans ses discours, ses 
écrits ou les propos rapportés, l’auteur et metteur en scène Olivier 
Py dessine le portrait subjectif et intime de ce personnage public. 
Ni éloge, ni diatribe, Adagio livre une méditation sur l’exercice du 
pouvoir, sur la force des idées et l’engagement dans l’action.

Comment cette personnalité publique vous 

concerne-t-elle intimement, en tant qu’hom-

me, poète, citoyen ?

Olivier Py  : Mitterrand est l’homme politique 

le plus importante de ma génération. Je n’étais 

pas « mitterrandolâtre ». Dans Requiem pour 

Srebrenica en 1998, j’avais convoqué sa figure 

en scène. A l’époque, j’étais contre ses posi-

tions sur la guerre en Bosnie. J’avais alors 

constaté que la présence de ce « personnage » 

sur un plateau provoquait chez les spectateurs 

un état de réception d’une rare intensité, qui 

touche à l’inconscient collectif. Depuis, j’avais 

le projet d’une pièce sur lui. J’ai lu ses discours, 

ses écrits, des travaux d’historiens, des biogra-

phies, j’ai rencontré des gens. Peu à peu, je me 

dérobe à la conscience » écrit Mitterrand*. 

Qu’advient-il par le processus de la repré-

sentation qui nous échappe autrement ?

O. P. : Le théâtre peut relier la personne intime 

aux faits. L’historien pourra expliquer mais pas 

faire sentir l’inquiétude, le doute, le complexe 

cheminement d’une décision… tout ce que tra-

hissent un silence dans la phrase, une hésitation 

dans la voix, un tressaillement de la chair. L’im-

minence de la mort influe sur les choix que fait 

alors le Président. L’incarnation le montre, elle 

donne un corps aux idées et aux actes. Pour 

suis composé « un » Mitterrand, où se glissent 

inévitablement des projections personnelles. La 

ligne entre la fiction et la vérité historique est 

toujours étroite.

Comment avez-vous travaillé à partir de ces 

matériaux ?

O. P.  : Je n’écris pas un documentaire histori-

que. Ce texte ne se veut pas exhaustif et ne suit 

pas la chronologie. Il reprend essentiellement des 

propos de Mitterrand, reconstitue certaines scè-

nes. Il retrace avant tout la méditation intérieure 

d’un homme au pouvoir, assailli par la mort, qui 

essaie de mettre la réalité à la hauteur de ses 

convictions.

Vous déplacez ainsi la figure forgée par les 

commentateurs et vous dégagez la politique 

de la pratique politicienne.

O. P. : Mitterrand a, comme les autres, fait de la 

politique politicienne. Ces roueries ne m’intéres-

sent pas ici. Je montre la politique comme ques-

tionnement philosophique, comme réflexion sur 

l’histoire, je travaille sur la valeur des combats, 

sur l’exercice du pouvoir en tant que capacité 

d’action sur le présent et sur l’avenir. Il m’im-

porte que le théâtre se saisisse de ces sujets-là. 

L’actuel mépris pour la classe politique menace 

la démocratie. Il décrédibilise le métier de poli-

tique. Sans doute ce discrédit résulte-il du glis-

sement de la politique vers la communication, 

qui a d’ailleurs commencé avec Mitterrand et 

Jacques Ségéla. L’autre mutation majeure est 

l’accélération de l’histoire, qui se faisait avec le 

temps voici deux décennies et se fait maintenant 

en quelques mois. Cette immédiateté décon-

certe la classe politique. A la fin de son mandat, 

Mitterrand avait compris ce décalage de tempo. 

Les événements allaient « andante » quand lui 

restait « allegro ».

« C e n’est pas un traité de sagesse dont 

nous avons besoin, mais d’une représenta-

tion. Représentation est le mot juste, ren-

dre présent à nouveau ce qui toujours se 

comprendre ce qu’est l’action, il faut agir. La 

politique est un combat qui engage tout l’être. 

Mitterrand a toujours ferraillé. Son action part 

de ses idées.

Comment guidez-vous le comédien Philippe 

Girard, qui incarne Mitterrand ?

O. P. : Philippe Girard ne lui ressemble pas phy-

siquement mais possède à la fois l’autorité de 

la parole et quelque chose de dur, de combatif, 

d’inquiet, de douloureux. Il peut porter la dualité 

des images de Mitterrand, qui apparaissait très 

sûr de lui tout en vivant une tempête intérieure. 

Phi l ippe Girard s’est beaucoup documenté 

jusqu’à bien connaître tous les dossiers et les 

faits que le texte évoque. Je lui ai demandé 

d’oublier l’imitation et de trouver une autre voie, 

non pas dans les paroles intimes mais dans les 

allocations publiques. En travaillant à partir des 

archives, Phil ippe Girard s’est imprégné du 

rythme et des intentions des discours sans sin-

ger la couleur de la voix.

Qu’avez-vous appris de la fréquentation de 

cet homme par l’écriture ?

O. P. : Que l’exercice du pouvoir exige d’avoir 

une distance, non pas un détachement, ni une 

désinvolture, mais une capacité de replacer 

l’anecdote dans la perspective historique, à 

prendre du champ pour retrouver la force des 

idées.

Entretien réalisé par Gwénola David

(*) Préface de La mort intime, Ceux qui vont mourir 
nous apprennent à vivre, de Marie de Hennezel  

(Robert Laffont, 1995).

Adagio [Mitterrand, le secret et la mort], texte  

et mise en scène d’Olivier Py. Du 16 mars  

au 10 avril 2011, à 20h, sauf dimanche à 15h,  

relâche lundi. Odéon-Théâtre de l’Europe,  

place de l’Odéon, 75006 Paris.  

Rens. 01 44 85 40 40 et www.theatre-odeon.eu 

Le théâtre d’Olivier Py est publié  

chez Actes Sud-Papiers. 
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PHILIPPE MINYANA

PIÈCES
INÉDITES
UN « MUSICAL »
DU 28 FÉVRIER AU 12 MARS
Les Rêves de Margaret
mise en scène FLORENCE GIORGETTI

« DEUX SOLOS »
DU 1er AU 5 MARS
Tu devrais venir plus souvent
mise en scène MONICA ESPINA

DU 8 AU 12 MARS
J’ai remonté la rue et j’ai croisé des fantômes
mise en scène MONICA ESPINA

« DEUX PETITES FORMES »
en partenariat avec Théâtre Ouvert

DU 16 AU 19 MARS I 18H30
De l’amour
mise en scène PHILIPPE MINYANA & MARYLIN ALASSET

DU 16 AU 19 MARS I 20H30
Sous les arbres
mise en scène & scénographie FRÉDÉRIC MARAGNANI

5 « Épopées de l’intime »
DU 28 FÉV. AU 19 MARS
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critique ¶
Un tramway nommé désir
La pièce de Tennessee Williams entre poussivement au répertoire de 
la Comédie-Française, heureusement tirée par les comédiens mais 
plombée par l’esbroufe d’une mise en scène fardée de japonaiseries 
inutiles.

Sans doute fallait-il libérer le regard du specta-

teur du charme ombrageux de Marlon Brando et 

des mines farouches de Vivien Leigh, gravés dans 

la mémoire collective par le film d’Elia Kazan en 

1951… Il fallait, pour faire entendre aujourd’hui 

la pièce de Tennessee Williams, craqueler le ver-

nis des clichés collés sous la moiteur du Vieux 

Sud américain, rincer la langue de ses accents 

mélodramatiques et de ses mièvreries psycholo-

gisantes. Sans doute… Fondateur en 1970 de la 

compagnie new-yorkaise Mabou Mines, auréolé 

d’une réputation d’avant-garde, Lee Breuer s’at-

taque donc à ce Tramway mythique pour le faire 

entrer au répertoire de la Comédie-Française, 

qu’aucune œuvre américaine n’avait jusqu’alors 

défloré. Le metteur en scène ne s’est pas dérobé 

à la tâche. Il ne se contente pas d’épousseter la 

pièce, mais impose une esthétique et une lecture 

métaphorique, malencontreusement aussi affir-

mées que vaines.

« Je ne veux pas de réalisme. 
Je veux de la magie ! »
Harley pétaradante, tatouages à vue, allure tout 

cuir, whisky cola et folklore bariolé des musi-

ciens… jouxtent un décorum orientaliste japonais, 

censé « illustrer l’esprit du Mississippi d’avant la 

guerre de Sécession ». Inspiré du Bunraku, genre 

né au xvie siècle au Japon, des panneaux peints 

coulissent pour composer le décor, voire surli-

critique ¶
La Nuit du train  
de la voie lactée
La célèbre nouvelle nipponne de Kenji Miyazawa est portée à la scène 
par l’art délicat d’Oriza Hirata, entre regard sur le monde présent 
et note philosophique.

La Fête des étoiles est associée dans le Japon 

rural à l’O-Bon, la Fête des morts, et à l’événe-

ment final qui fait flotter sur la rivière des lanternes 

de papier guidant les morts vers l’au-delà. La Nuit 

du train de la voie lactée, l’adaptation scénique par 

Oriza Hirata de la nouvelle de Miyazawa, évoque 

cette fête traditionnelle à travers une situation oni-

rique, et de là surgira le drame. La scène en soi 

peut paraître funèbre, mais elle reste colorée et 

lumineuse, et au-delà des songes, elle fait rêver 

l’instant immédiat comme sur la durée. Deux 

garçonnets, Campanella et Giovanni, aimeraient 

rester ensemble « toute » la vie ; ils vérifient leur 

amitié en prenant le train de l’au-delà. Ce voyage 

imaginaire est propice aux rencontres fabuleuses 

– le chasseur d’oiseaux migrateurs, le savant, le 

contrôleur –, une initiation menant au sentiment 

d’exister et à la douleur de la perte de ceux qu’on 

aime. Giovanelli a un ennemi, Zanelli, qui l’humi-

lie ; or, selon la philosophie bouddhiste, il faut 

Une balade conviviale dans le train de la voie lactée.

les êtres minuscules que nous sommes – petits 

et grands –, sensibles au lien effectif qui relie les 

disparus à l’immensité de l’espace céleste, lieu 

de l’origine et du néant. « On pense que les morts 

reviennent sur terre un certain temps », dit la maî-

tresse d’école japonaise à ses élèves occidentaux 

assis sur leur cube de couleur printanière, sac à 

dos aux pieds, comme tous les petits écoliers 

facétieux et turbulents du monde. La galaxie du 

système solaire, « la rivière qui coule dans le ciel », 

est visible à l’œil nu sur un vaste écran avec toute 

la finesse de pinceau d’une mise en scène espiè-

gle, attentive à la contemplation infinie de la Voie 

lactée. Les constellations à l’appellation poétique 

apparaissent, le Taureau, le Cocher, le Lézard, le 

Cygne, Pégase, le Scorpion, la Grande Ourse…

Rencontres fabuleuses  
et insolites
L’infini est confronté à l’éloignement comme à la 

proximité, physiquement et selon la dimension 

du cœur et les relations mutuelles. Les enfants 

s’inquiètent de la séparation, s’interrogent sur 

savoir transcender le conflit, ne pas condamner. 

Campanella porte ainsi secours à Zanelli sur le 

point de se noyer, il perd la vie dans ce sacri-

fice généreux, mais le voilà réincarné en étoile 

de lumière. « Centaure, fais tomber la rosée ! », 

est un leitmotiv du spectacle, le vœu cher d’une 

tombée de pluie d’étoiles. C’est le miroir céleste 

inversé sur la terre de la rivière illuminée de bar-

ques et bougies. Le spectacle, à l’écoute de 

l’enfance, fraye avec le conte métaphysique, 

bousculant l’ordre du temps dans la narration, 

et touchant à la question ultime du bonheur et du 

partage. Un cabinet de curiosités à la fraîcheur 

orientale apaisante.

Véronique Hotte

La Nuit du train de la Voie lactée, d’après Kenji 

Miyazawa ; mise en scène de Oriza Hirata.  

Du 7 avril au 9 avril 2011. Maison de la Culture du 

Japon 101 bis quai Branly 75015 Paris. Réservations : 

01 44 37 95 00. Durée du spectacle : 1h.  

Spectacle vu au CDN de Sartrouville, inscrit  

dans le cadre du Festival Odyssées 2011.
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gner le propos, tandis que les accessoires sont 

amenés par des kurogos. Cette fantasmagorie 

nippone pourrait évoquer le rêve où l’aristocrati-

que et névrotique Blanche DuBois s’est réfugiée, 

brisée par la brutalité du destin, dégoûtée par 

le vulgaire gourbi où sa sœur Stella s’est enfer-

mée en épousant Stanley Kowalski, au fond d’un 

quartier populaire de la Nouvelle-Orléans. Mais 

ces japonaiseries version manga, justifiées dans 

le programme par une glose périlleuse, glissent 

vers la comédie pompière et les effets cinémato-

graphiques, accentués par les micros HF… Anne 

Kessler, qui donne à Blanche une grâce inquiète 

et folle, raillée de minauderies et de mépris, bou-

leverse mais finit par agacer à force de rester 

coincée sur la même note. Sensuel et brutal, Eric 

Ruf laisse entrevoir chez Stanley une complexité 

trouble, quand il n’est pas curieusement saisi de 

tics comiques par intermittence. L’émotion vient 

de Françoise Gillard (Stella) et Grégory Gadebois 

(Mitch) qui portent avec subtilité leur partition. Des 

méandres tortueux de ce huis clos vénéneux ne 

sourd qu’une mélodie trop barbouillée.

Gwénola David

Un tramway nommé désir, de Tennessee Williams, 

traduction de Jean-Michel Déprats, mise en scène 

de Lee Breuer. Jusqu’au 2 juin 2011, en alternance. 

Comédie-Française, place Colette, 75001 Paris. 

Rens. 0 825 10 16 80 et www.comedie-francaise.org

Anne Kessler donne à Blanche une grâce inquiète  

et folle.

critique ¶
Le Chercheur de traces
Bernard Bloch effectue un intéressant travail d’adaptation 
du Chercheur de traces, d’Imre Kertész. Le résultat scénique est 
riche d’inventions, mais a tendance à écraser l’émotion sous la 
maîtrise.

Un homme revient dans une ville près de laquelle 

a eu lieu un indicible crime. Porteur d’une mis-

sion qui lui commande de retrouver les traces de 

l’horreur, il s’aperçoit progressivement que tout le 

trahit : les hommes, comme son hôte, qui invente 

des excuses pour ne pas l’accompagner dans son 

enquête ; mais aussi, et contre toute attente, les 

lieux du drame qui ont perdu leur sens en perdant 

leur fonction. La nature et le temps se font les 

ennemis de la mémoire : le « Jedem das Seine » 

de la porte de l’enfer ne rend pas leur dû mémo-

riel aux assassinés. Le chercheur de traces se 

retrouve condamné à ne pouvoir partager avec 

personne (ni sa femme, ni les touristes présents) 

les souvenirs que lui seul peut encore convoquer. 

Kertész rend compte, de manière aussi exigeante 

qu’iconoclaste, de l’expérience concentrationnaire. 

Rétif à tout sentimentalisme, allergique à tout effet 

Le ciné-théâtre de Bernard Bloch adaptant Kertész.
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complaisant, intransigeant dans sa forme et pro-

fondément incisif dans son analyse au scalpel de 

la psychologie des survivants, l’écrivain hongrois 

ne se laisse jamais aller à la facilité. A cet égard, 

le travail de Bernard Bloch constitue un vibrant 

hommage à l’exigence de son matériau textuel.

Maîtrise et complémentarité 
des effets artistiques
Adaptant avec intelligence le récit déceptif et 

elliptique de Kertész, il réussit à transposer théâ-

tralement son propos, en confiant l’interprétation 

à trois comédiens. Il joue de la scène pour rendre 

les différents niveaux du texte. Au premier plan, 

hors scène, Xavier Béja interprète le narrateur ; au 

deuxième plan, Philippe Dormoy, Evelyne Pelle-

tier et Jacques Pieiller jouent les rôles de cette 

quête ; enfin, sur un écran où sont projetées des 

images tournées par Dominique Aru, apparaît 

l’Alsace des environs du Struthof. Le passage 

des comédiens de la scène au film se fait avec 

aisance. Le ciné-théâtre ainsi agencé a l’immense 

mérite de suggérer la supériorité des mots sur les 

images : si le narrateur du proscenium parvient 

à évoquer l’insondable, les vues d’une Alsace 

ensoleillée rappellent combien l’amnésie a œuvré 

à effacer le passé. L’adaptation et sa réalisation 

spectaculaire constituent donc une proposition 

adéquate au sens du projet littéraire de Kertész : 

seule la littérature peut nommer l’innommable. 

Mais l’interprétation assez froide des comédiens 

et l’hyperréalisme glacial des images donnent 

un sentiment de désincarnation, qui finit par 

émousser toute possibilité d’émotion. On reste 

alors admiratif sans être véritablement touché, 

comme si la technique empêchait l’empathie. Cet 

effet paradoxal aurait mérité d’être dépassé pour 

véritablement rendre palpable l’absence abyssale 

et aspirante autour de laquelle gravite l’œuvre 

de Kertész.

Catherine Robert

Le Chercheur de traces, texte de Bernard Bloch 

d’après la nouvelle éponyme d’Imre Kertész (texte 

publié aux éditions Actes Sud) ; mise en scène de 

Bernard Bloch. Du 30 mars au 9 avril 2011. Du lundi 

au vendredi à 20h30 ; le samedi à 15h30 et 20h30. 

Théâtre Berthelot, 6, rue Marcelin-Berthelot, 93100 

Montreuil. Réservations au 01 41 72 10 35. Spectacle 

vu au Théâtre Dijon-Bourgogne-CDN. Durée : 1h30.
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« Le mythe est comme 
une boule d’énergie. » 

François Roy

entretien / François Roy, Michel Cazenave 
et Gérard-Henri Durand

Forgerons des mythes
Collectif d’intellectuels et d’artistes, la Forge des Mythes œuvre au 
répertoire et à la publicité des mythologies. Avec l’Instant Théâtre 
/ Maison de l’Acteur, les forgerons conduisent les mythes sur scène 
et contribuent, de publications en conférences, à l’intelligence des 
récits fondateurs de l’humain.

Comment la Forge des Mythes est-elle née ?

François Roy : Willy Barral, Michel Cazenave, 

Gérard-Henri Durand et moi-même avons lancé ce 

projet de réécriture de la mythologie qui rassemble 

une vingtaine de personnes : les forgerons. Ce 

projet est né d’un autre projet abandonné, celui 

d’un festival de tragédie. En revenant à l’origine 

de la tragédie, c’est-à-dire aux mythes, je me suis 

aperçu qu’aucun texte n’y donnait vraiment accès 

sinon (exception faite de l’Iliade et de l’Odyssée) de 

façon fragmentaire ou par bribes. Nous essayons 

donc de réinscrire les mythes dans une continuité, 

en ne se limitant pas aux Grecs mais en visitant 

aussi l’Egypte, Sumer, le monde amérindien…

Gérard-Henri Durand : Nous sommes tous en 

rapport avec quelques fables fondatrices. Muthos, 

en grec, signifie à la fois la fable, le mensonge et 

l’origine. Notre but est de comprendre dans quelle 

mesure nous sommes nourris par ces fables en 

confrontant, sans dogmatisme, nos différents points 

de vue d’auteurs, de plasticiens, de musiciens. Les 

théories les plus apparemment objectives sont aussi 

mythiques : que sont le libéralisme et le commu-

nisme sinon des fables ? Les mythes modernes sont 

Pourquoi le théâtre, plutôt que la poésie ou la phi-

losophie par exemple, pour exposer ces mythes ?

M. C.  : La poésie, le théâtre et la philosophie, 

c’est la même chose sous des aspects différents. 

Mais les forces mythiques nous interpellent plus 

profondément quand elles sont incarnées par le 

jeu de l’acteur, à condition que le théâtre retourne 

à son origine, c’est-à-dire à la manière dont les 

hommes se confrontent à l’énigme du dieu. On 

oublie trop souvent, à force de vouloir tout savoir, 

que le dieu qui est à Delphes « indique », comme 

disaient les anciens. C’est aux hommes à ques-

tionner l’énigme. La Forge des Mythes le fait dans 

un vocabulaire d’aujourd’hui, revisitant les mythes 

et proposant au spectateur de réfléchir dessus.

F. R.  : Mieux que le conte, le théâtre permet de 

provoquer l’émotion du public face aux acteurs 

qui jouent et de mieux rentrer dans ce débat, cette 

énigme mobile qu’est le mythe. Trois spectacles inau-

tous fondés sur des mythes plus anciens : ainsi, Pro-

méthée se dégrade en mythe de la consommation. 

Face à l’univers qu’il ne comprend pas, l’homme 

invente une fable pour combler son incompréhen-

sion. Notre société qui se croit libre est entièrement 

fondée sur des idées préconçues et des fables.

Quels sont le rôle et la fonction du mythe ?

Michel Cazenave : Les mythes nous forment. A 

l’intérieur d’un mythe, d’un clan, d’une nation, nous 

développons nos propres mythes, c’est-à-dire la 

manière dont les puissances supérieures se mani-

festent à nous. Nous naissons avec des structures 

inscrites en nous, qui demandent qu’on s’explique 

avec elles. Le mythe, c’est l’énigme des dieux : il y 

a des choses au-delà de nous qui nous appellent 

malgré nous. Le moi n’est pas un horizon indépassa-

ble : au-delà du moi, des figures surgissent en nous 

par des élans psychiques et des représentations, 

ce qui nous permet de mettre de l’ordre autour de 

nous. Il y a des structures profondes qui sont partout 

les mêmes, même si les images sont différentes à 

chaque fois. C’est cela qu’il faut tenir ensemble pour 

éclairer le mythe : l’unité et la différence.

gurent une série à venir : Coup de foudre à l’Ile de 

Pâques, qu’Eric Aubrahn a déjà créé, mais que nous 

réunissons aux deux pièces écrites par Gérard-Henri 

Durand, L’Homme qui voit et Le Feu de l’Etna.

G.-H. D.  : Le théâtre fonctionne quand il n’est 

pas seulement théâtre d’idées. Ainsi, personnel-

lement, lorsque j’écris, j’imagine ce que provoque 

la rencontre entre des personnages. Il se passe 

quelque chose entre des êtres humains : ce n’est 

pas seulement l’exposé de leurs idées.

Mais votre projet n’est pas seulement théâtral…

F. R.  : La Forge des Mythes accompagne la 

réflexion par des conférences autour des mythes. 

Le but est de donner la conscience des archéty-

pes à l’œuvre dans les mythes et de provoquer 

non seulement la curiosité et la liberté de penser, 

mais aussi plus de tolérance et de compréhension 

face à la diversité et aux points communs. Je crois 

que le mythe est comme une boule d’énergie : il 

apparaît comme une énigme mais nous enseigne 

énormément de choses sur nous et notre place 

dans le monde quand on le décompresse. Notre 

but est d’ouvrir, de passionner et de pousser le 

public à se réapproprier les mythes. C’est pour 

cela aussi que nous publions les Cahiers de la 

Forge des Mythes et que nous avons créé un site 

Internet très complet. Se réapproprier le mythe, 

c’est le réécrire, mais pas seulement en mots. 

C’est pour cela que des peintres, des musiciens 

et des scientifiques font partie de ce collectif.

Pourquoi choisir de jouer sous tente ?

F. R. : J’ai beaucoup voyagé en Afrique. Lors d’un 

passage en Mauritanie, j’ai vu une tente comme 

celle-là que j’ai fait tailler à Nouakchott. En reve-

nant en France, je l’ai fait transformer en tente 

autoportante de manière à pouvoir l’installer par-

tout. Dans un lycée, une grange, un hall de mai-

rie : tout le monde voit le même spectacle, dans 

les mêmes conditions, avec la même qualité et la 

même exigence. Des images projetées accompa-

gnent le récit ; sous la tente, quatre-vingts person-

nes, installées sur des coussins et des tapis, vivent 

le spectacle dans la proximité et l’intime de cette 

cabane, de ce bocal où on fait du théâtre.

Propos recueillis par Catherine Robert

En mars, avril et mai 2011, exposition à Montrouge 

(92) et à Soisy-sous-Montmorency (95). Du 31 mars 

au 4 avril, installation de la tente du théâtre nomade 

à Soisy-sous-Montmorency (Salle des Fêtes, 16, 

avenue du Général de Gaulle), et, du 12 au 30 mai, 

à l’Espace Colucci de Montrouge (88, rue Racine). 

Coup de foudre à l’Ile de Pâques, d’Eric Aubrahn : le 

2 avril, à 20h45, à Soisy-sous-Montmorency ; le 20 et 

le 30 mai, à 20h30, à Montrouge. Le Feu de l’Etna, 

de Gérard-Henri Durand : le 31 mars et le 1er avril à 

20h45, à Soisy-sous-Montmorency ; les 19, 26 et 27 

mai à Montrouge. L’Homme qui voit, de Gérard-Henri 

Durand : le 3 avril, à 16h, et le 4 avril, à 20h45, à 

Soisy-sous-Montmorency ; les 12, 13, 16 et 23 mai, à 

20h30, à Montrouge. Cahiers de la Forge des Mythes 

en vente sur le site. Renseignements et réservations 

aux 01 34 28 25 54 / 06 08 65 81 18 et sur www.

laforgedesmythes.com
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L‘Institut International du Théâtre ITI
vous invite à la célébration de la 

Journée Mondiale du Théâtre
en présence de Jessica Kaahwa, auteur du message international 2011

23 mars 2011, 19 h, Maison de l‘UNESCO, Salle I,
entrée: 7 place de Fontenoy, Paris 7e, Mo Cambronne

Jessica Kaahwa, auteur ougandaise, metteur en scène, comédienne, 
humaniste, chercheur, sera accompagnée par d‘autres représentants 
de la scène africaine pour présenter des extraits de leurs spectacles 
et partager leurs ré�exions sur le théâtre et la paix entre les peuples.

Programme: www.iti-worldwide.org
Entrée gratuite. Réservation indispensable: iti5@iti-worldwide.org

entretien / Nicolas Struve

La poésie comme expérience
Nicolas Struve confie à Stéphanie Schwartzbrod le soin d’incarner 
la poésie météorologique de Marina Tsvetaeva dont la complexité 
musicale affronte le mystère de l’écriture, la fulgurance de 
l’amour et le chaos de l’existence.

Qui est Marina Tsvetaeva ?

Nicolas Struve : Une immense poétesse, née en 

1893 et morte en 1941 ; l’égale de Maïakovski ou de 

Pasternak ; sans doute un des trois ou quatre grands 

poètes du xxe siècle. Sa poésie, extrêmement ryth-

mée, sonore, rapide, condensée, est toujours écrite 

N. S. : Le poème au théâtre, c’est toujours une 

grande question ! Mais de Racine à Claudel, en 

passant par Shakespeare et jusqu’à Novarina, le 

poème a toujours nourri le théâtre. Le seul texte, 

c’est la musique du texte, dit Dominique Four-

cade. En décrivant des situations complexes, celui 

à partir d’événements personnels : son œuvre tient 

d’un journal lyrique, tempéré néanmoins par le fait que 

c’est la langue qui l’entraîne. Il n’y a rien de compassé 

ni de joli chez elle. Sur un mode moins fragile (car elle 

tient toujours la tête droite), elle rappelle Emily Dickin-

son par la passion pour le monde et l’ironie, ou des 

gens comme Bataille. Elle fait partie, avec Pessoa et 

Ceylan, des poètes les plus lus, sûrement parce que 

sa poésie anticipe l’autofiction et que c’est une très 

grande amoureuse. Les sentiments sont exacerbés 

chez elle, et en même temps trempés d’une sorte de 

sagesse à la Salomon. Elle adopte un point de vue 

comme de Sirius sur la condition humaine : sous le 

regard de l’éternité. Son œuvre est à la fois lyrique et 

critique. Cette critique est enracinée dans un point 

de vue distant et ironique sur la condition humaine 

qui se double, presque de façon contradictoire, d’un 

immense attachement pour les arbres, les rivières, 

certains êtres aimés, les fils télégraphiques, les villes… 

Il y a du fracas et de la vitesse chez elle, quelque 

chose de l’ordre de la sentence, quelque chose de 

rude, de moral, mais d’une morale à la Nietzsche, 

fidèle à son inclination propre, à sa pente.

Pourquoi choisir de mettre en scène cette poésie ?

qui écrit, écrit bien autre chose que ce qu’il écrit. 

Le reflet de la vie devient recréation d’un monde. 

Le théâtre a intérêt à tenir ensemble la description 

du monde et le chant contenu dans les mots. Seul 

le travail du poète acharné à sa langue peut faire 

apparaître le monde. Au théâtre, quand on dit un 

texte, on retrouve le corps, le souffle de celui qui 

l’a écrit. L’auteur n’est pas un fantôme mais une 

présence. Il y a un être engagé dans la poésie. 

Mettre en scène, c’est aimer quelque chose très 

fort et créer une communauté pour ne pas être 

seul avec elle. La pensée est entraînée au-delà 

de nous. Ça n’appartient plus à personne mais à 

tous. Ce qui me motive vraiment, c’est d’arracher 

la poésie à une lecture savante et désincarnée. 

La poésie est un corps à corps avec les mots, 

un mode d’être, un mode de vie : il n’y a que les 

poètes qui s’engagent ainsi dans la langue.

©
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Vous reprenez ce spectacle après l’avoir 

déjà mis en scène. Pourquoi ?

N. S.  : J’ai fait ce spectacle vite, avec peu de 

moyens. Avec le scénographe, nous avions choisi 

de recouvrir la scène de sable : je voulais que le 

poème apparaisse dans la distance avec le quoti-

dien. Mais le résultat avait des allures un peu patri-

moniales. Dans cette nouvelle version, je remplace 

le sable par une bâche en plastique qui figure un 

lieu en travaux. Le thème de la maison est évoqué, 

renvoyant à la recherche d’un lieu pour vivre à 

deux mais aussi à d’autres questions : où habiter 

et dans quelle monde vivre ? Puisque le poème 

est toujours au présent, il s’agit de le ramener à 

nous. Il faut que tout le théâtre soit contempo-

rain et intime à celui qui vient le voir. Sinon on est 

dans la culture : c’est beau, mais on n’est pas 

concerné. Il y aura toujours de la vidéo, quelques 

fils de lumière et des maisons que la comédienne 

retourne pour faire apparaître leur côté coloré, 

passant ainsi symboliquement du quotidien à sa 

transposition magique. Même quand une vie est 

tragique, et celle de Marina Tsvetaeva l’a été, ça 

n’empêche que ça a été une vie… C’est ça que 

je voudrais rendre.

Propos recueillis par Catherine Robert

De la Montagne et de la fin, de Marina Tsvetaeva 

(Correspondance avec Constantin Rodzevitch,  

traduction et adaptation de Nicolas Struve / Poème  

de la fin, traduction d’Eve Malleret) ; mise en scène 

de Nicolas Struve. Du 9 mars au 3 avril 2011.  

Du mercredi au samedi à 20h et le dimanche à 16h. 

Maison de la Poésie, passage Molière, 157, rue Saint-

Martin, 75003 Paris. Réservations au 01 44 54 53 00.

« Seul le travail  
du poète acharné  
à sa langue peut  
faire apparaître  
le monde. » Nicolas Struve

François Roy

Tél . 01 46 61 36 67

Othello 
de William Shakespeare
Thomas Ostermeier
Schaubühne am Lehniner
 Platz / Berlin

du 16 / 03 au 27 / 03 / 2011

AP_OTHELLO_VOYAGE-2011_01.indd   1 14/02/11   18:23:07
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entretien / Célie Pauthe

Le Poids de l’héritage
Dans Long voyage du jour à la nuit, Eugène O’Neill (1888-1953) excise 
ses souvenirs d’enfance, ourdis de vieux et lourds chagrins. Célie 
Pauthe met en scène cette pièce de haute tension.

Qu’est-ce qui vous touche dans cette plon-
gée cathartique ?
Célie Pauthe : O’Neill écrit avec les souvenirs 

sombres de sa propre histoire familiale. La sincé-

rité avec laquelle les personnages se disent tout, 

le courage avec lequel ils affrontent ensemble 

leurs propres contradictions, leur mauvaise foi, 

leurs mensonges, leurs rêves brisés, leur besoin 

d’amour impossible à rassasier, m’ont profondé-

ment touchée. Ils ne se lâchent jamais. Chacun 

est coupable et innocent, méprisant, aimant, plai-

gnant l’autre, comprenant et ne comprenant pas 

du tout, pardonnant mais condamné à ne jamais 

pouvoir oublier. Sans juger ni régler des comptes, 

O’Neill restitue le spectre complet des passions, 

des abîmes, des combats, créant un mouvement 

dramatique d’une rare intensité. Chaque affect 

est saisi dans sa plus grande fragilité, complexité, 

voire confusion. Pulsions de mort et de vie y sont 

indissociables.

Quelles questions résonnent pour vous ?

C. P. : Cette œuvre aborde les questions de l’hé-

ritage, du deuil et de la survie. L’histoire est celle 

d’un homme qui convoque ses propres morts et 

engage avec eux un long débat motivé par une 

question sous-jacente : à quelle fatalité, à quelle 

malédiction faut-il sans cesse s’arracher pour sur-

vivre, pour tenter de devenir soi, de s’inventer soi-

même à travers le poids de l’héritage complexe 

dont nous sommes tous bâtis ?

La littérature hante également constamment 

cette maison…

critique ¶
Terres !
Nino d’Introna, metteur en scène et directeur du Théâtre Nouvelle 
Génération – CDN de Lyon, porte à la scène Terres ! de Lise Martin. Une 
jolie réflexion contemporaine et amère sur l’idée toute relative de 
propriété.

Un carré d’ombres cerné de lumière est arpenté 

en ses quatre côtés par deux nigauds à l’allure 

improbable, chemise blanche d’été et culotte 

courte avec un sac à dos jaune sur le dos – un 

petit fardeau pour le plus grand et un très lourd 

pour le plus petit –, voilà les figures de deux scouts 

attardés à la conquête de l’horizon. Kétal (Alexis 

Jebeile) mène à l’évidence les affaires assez bruta-

lement, une carte géographique à la main ou plutôt 

un titre de propriété. Aride (Thomas Di Genova) 

ne fait que le suivre, s’esclaffant devant les pay-

sages qui s’offrent à ses yeux : « Il va falloir que tu 

t’ouvres à la poésie des grands espaces vierges ». 

Des paroles qui ne font qu’agacer le prédateur 

en puissance que l’on devine en Kétal, un don-

neur d’ordres. C’est la dialectique du maître et de 

l’esclave dans des rapports de domination que 

Lise Martin, l’auteur de Terres !, décline à sa façon 

enfantine et élémentaire. Les lumières basculent et 

s’inversent, le terre-plein central éblouit le specta-

teur : une terre apparaît, une sorte d’île sauvage 

fantasmée pour espaces publicitaires d’agences 

de voyages. Le sable fin y est jaune et ses crê-

tes suivent une régularité circulaire digne du reflet 

des vagues et des marées océaniques qu’on ne 

voit pas, quoiqu’on puisse être aussi – pourquoi 

pas – en montagne : « Des arbres fruitiers ! une 

source ! J’ai tout donné à ce passeur et il ne m’a 

pas trahi… Nous allons vivre comme aux premiers 

jours de l’humanité. »

La chouette,  
le vent et la neige

tensions provoquées par les volontés d’appro-

priation personnelle des territoires. Terre poéti-

que ou terre paysanne, la terre promise offre un 

ailleurs parfois décevant aux sociétés lasses de 

L’image de la guerre face à celle de l’amour.Le panneau qui indique la propriété privée 

pourrait être un obstacle que franchit sans état 

d’âme l’impudent Kétal : « Je suis seul avec toi. 

Cela signifie que je suis chez moi avec toi ». Au 

centre de l’image paradisiaque, un arbre unique 

est bien isolé ; il est d’ailleurs dupliqué en ombre 

chinoise grâce à un feuillage de lumière dans 

lequel vivent la chouette, le vent et la neige, 

figure féminine raisonnable (Sarah Marcuse) en 

métamorphose et en partance constantes. Cette 

jeune femme ne tient plus à s’attacher quicon-

que, mais la compagnie du jeune Aride ne lui 

est pas désagréable… Des bruits de bottes, et 

l’Autre (Maxime Cella) survient  : il revendique 

à son tour la propriété privée des lieux… Nino 

d’Introna met en scène avec soin et délicatesse 

cette ode à la terre universelle, de même que les 

trop d’urbanisation dans des villes chaotiques. 

La notion de frontière sépare les territoires, et 

elle mène souvent au conflit. Un proverbe dit  : 

« Qui terre a, guerre a ». La Nature est joliment 

perçue comme espace de re-création et de ten-

tative de bonheur dans le contact avec la terre, 

sans oublier les autres hommes.

Véronique Hotte

Terres ! de Lise Martin ; mise en scène de Nino 

d’Introna. Du 1er au 13 mars 2011, représentations 

scolaires et tous publics. Théâtre de l’Est parisien, 

159 avenue Gambetta 75020 Paris. Réservations : 01 

43 64 80 80. Durée : 1h. Texte publié chez Lansman. 

À partir de 9 ans.
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C. P. : Ce qui rassemble aussi ce quatuor familial, 

c’est l’art. Ils sont ou se sont tous rêvés artis-

tes  : acteur, poète, musicien. En tressant à la 

sienne les voix des auteurs qui hantèrent cette 

famille, O’Neill construit peu à peu l’étrange chant 

à plusieurs voix qu’est le quatrième acte, d’un 

lyrisme saisissant, comme s’il réinventait son art 

au cœur du naufrage, y puisant une grâce, une 

pulsion de vie inespérée, une paradoxale renais-

sance. Cette façon de transmuer l’angoisse et la 

perte en poésie, en beauté m’émeut infiniment. 

Si elle ne guérit pas, ne résout rien, ne se berce 

d’aucune illusion, elle a du moins un fort pouvoir 

consolateur. Elle contient la leçon même des poè-

tes, ce en quoi ils nous aident à vivre, dans cette 

capacité à mettre à nu les champs de bataille qui 

nous traversent, à les cerner au plus juste, et à 

lutter en y puisant la matière contre la mélancolie 

et les forces de mort.

Propos recueillis par Gwénola David

Long voyage du jour à la nuit, d’Eugène O’Neill,  

mise en scène Célie Pauthe, du 9 mars au 9 avril,  

du mercredi au samedi à 20h, mardi à 19h, dimanche 

à 16h, au Théâtre national de La Colline,  

15 rue Malte-Brun, 75020 Paris.  

Tél. 01 44 62 52 52.

« Cette œuvre aborde 
les questions de  
l’héritage, du deuil  
et de la survie. » Célie Pauthe

critique ¶
Casteljaloux (2e version)
Fin du solo autobiographique initial, Laurent Laffargue met en scène 
le monde amer de Casteljaloux sous une lumière trop crue.

Casteljaloux (2e version), spectacle à teneur 

autobiographique et gasconne de Laurent 

Laffargue, commence fort. Sur le plateau, un 

match de hand s’anime avec cris et hurlements, 

la sportivité joyeuse et sonore des stades du 

dimanche. Les dix actrices et acteurs, vêtus de 

leurs short et maillot réglementaires, entourent 

vigoureusement le blond Romain (Oscar Copp), 

le remplaçant scénique de l’auteur qui, dans 

la 1ere version, incarnait seul ces «  joueurs » 

L’amour et le théâtre à Casteljaloux.
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du collectif villageois. Plus tard, en tenue cita-

dine, les mêmes coéquipiers sont les figures 

loufoques de ce chef-lieu du Lot-et-Garonne, 

porteuses de tensions sociales sourdes ou 

violentes. « Ce qui est beau au hand, c’est la 

lucarne… Le tir avec rebond, c’est pas noble… 

Je vise l’arbitre. Je gagne ! », dit Romain. Il « en 

veut », désirant non seulement réussir à l’entrée 

au concours du conservatoire d’art dramati-

que, mais séduire aussi la jolie Pascaline (Elsa 

Gallès) et quitter Casteljaloux à jamais. Quant 

à ses compagnons de dérive, on repère Jean-

not (Philippe Bérodot), pilier de bistrot, taulard 

et fou amoureux de la belle Chantal (Élodie 

Colin). Taillé dans le roc, il a la voix tonitruante 

et la carrure puissante. L’apprenti boucher plus 

consensuel Chichinet (Éric Bougnon) est le rival 

en amour du précédent. 

Conception pittoresque  
des personnages
Le solitaire Jean-François (Sébastien Pouderoux) 

aime Romain et vit chez la mère de ce dernier 

(Maury Deschamps), dévolue aux Témoins de 

Jéhova, tandis que le père (Pascal Vannson) est 

présenté comme le « queutard » de Casteljaloux. 

Heureusement, la prof d’art dramatique Claude 

(Isabelle Ronayette) éclaire le quotidien du jeune 

homme en citant Louis Jouvet  : «  le théâtre, 

c’est exercer son humanité ». Une scénogra-

phie judicieuse, trois lourds panneaux de bois, 

verticaux, inclinés ou bien horizontaux, sont 

manipulés, propices à toutes les rencontres. 

À côté de la Renault 12, la forêt des Landes 

défile en vidéo, puis on passe de la piscine à 

la fête foraine, au bar de nuit avec flipper. Pour 

«  rendre » cet univers des eighties, l’auteur et 

metteur en scène se livre à un réel travail de 

composition artistique : conception pittoresque 

des personnages, sélection des incidents et sty-

lisation du réel, alternance des scènes comiques 

ou tragiques sous une musique pop rock. Mais 

le réalisme avec verbe cru, accent gasconnais, 

attitudes grotesques de fin de soirée avinée, 

destiné à donner une vision du monde saisis-

sante, pâtit sur le plateau d’être ainsi surexposé. 

La tendance à l’amplification du réel et à sa cari-

cature fait regretter le talent d’illusionniste de 

Laffargue, quand il était aux amarres à tenir seul 

tous les rôles. Le spectacle brut de décoffrage 

de Casteljaloux (2) ne fait pas oublier la poésie 

perdue de Casteljaloux (1).

Véronique Hotte

Casteljaloux (2e Version), de Laurent Laffargue ; mise 

en scène de l’auteur. Du 26 février au 25 mars 2011, 

mardi et jeudi 19h30, mercredi, vendredi et samedi 

20h30, dimanche 16h. Théâtre de la Commune 

d’Aubervilliers 2 rue Edouard-Poisson. Réservations : 

01 48 33 16 16. Durée : 2h.
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des micro-actions comme dans du Tchekhov. Le 

temps passe lentement et au contraire de ce qu’on 

pourrait croire, il ne faut pas mettre un rythme à la 

Feydeau. Cette langueur m’a étonné et séduit.

Propos recueillis par Eric Demey

29° à l’ombre et Embrassons-nous Folleville !  

de Labiche, mise en scène de Pierre Pradinas.  

Du 10 mars au 10 avril au Théâtre de la Tempête, 

route du Champ-de-Manœuvres, Paris.  

Réservations : 01 43 28 36 36.

téléchargez gratuitement notre application et lisez-nous sur votre ipad

01 64 62 77 77
lafermedubuisson.com
À 20 min de Paris Nation
RER A / Noisiel

SAMEDI 12 ET DIMANCHE 13 MARS
–

nos autres
3 SPECTACLES POUR 1 PARCOURS 
–
COLLECTIF ILDI ! ELDI
L’ARGENT OU CE QU’IL EN RESTE 

ALLIO-WEBER
PREMIER MONDE / PRIMER MUNDO

MICHEL SCHWEIZER
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SAMEDI 30 AVRIL
–

tdm 3 / théâtre 
du mépris 3
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T H É Â T R E
—
d’après Kenji Miyazawa
adaptation et mise en scène : 
—
7 et 8 avril 2011 à 20h / 9 avril à 17h

Avec Melissa Barbaud, 
Priscilla Bescond, Reina Kakudate, 
Nine de Montal 
Production Théâtre de Sartrouville 
et des Yvelines–CDN 
Tout public dès 6 ans

Maison de la culture du Japon à Paris  
101 bis, quai Branly 75015 Paris 
M° Bir-Hakeim / RER Champ de Mars
—
Réservation 01 44 37 95 95
www.mcjp.fr
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entretien / Pierre Pradinas

Redécouvrir Labiche
Pierre Pradinas revient avec quelques-uns de ses acteurs fidèles, 
dont Romane Bohringer, pour deux courtes comédies de Labiche : 
29° à l’ombre et Embrassons-nous Folleville !

Est-ce la première fois que vous vous empa-

rez des textes de Labiche ?

Pierre Pradinas : Au départ, Labiche ne me pas-

sionnait pas beaucoup. Il faut dire qu’il traîne une 

réputation d’auteur bourgeois et réactionnaire. Il 

est accusé d’avoir œuvré dans des genres peu 

considérés : le vaudeville et la comédie de bou-

levard. Et en plus comme c’est un bourgeois, on 

s’interdit par principe de penser qu’il aurait pu être 

critique envers son milieu.

Qu’est-ce qui dans ces conditions vous a 

poussé vers ces deux pièces ?

P. P.  : C’est un livre de Philippe Soupault qui 

m’a ouvert les yeux sur Labiche. Il montre toute 

la férocité de l’auteur envers cette société pos-

tnapoléonienne où l’argent conditionne pour la 

première fois les comportements sociaux. Aupa-

ravant, je m’étais attaché aux pièces courtes de 

Molière, dont Le Mariage forcé que j’avais monté 

à la Comédie-Française. Ce qui m’intéressait déjà 

dans la comédie, c’était son point de vue critique, 

la charge qu’elle pouvait porter. J’ai donc choisi 

ces deux opus qui ont pour point commun de 

développer une peinture de mœurs. 29° à l’ombre 

que Labiche écrit à la fin de son œuvre, et Embras-

sons-nous Folleville !, qu’il rédige tout au début.

Que s’y trame-t-il ?

P. P. : Dans 29° à l’ombre, on assiste à la substi-

tution des valeurs aristocratiques par les valeurs 

bourgeoises, où l’argent domine bien sûr. Un 

dimanche à la campagne, un homme, futur député, 

manque de se faire cocufier, et préfère négocier un 

compromis avec le prétendant de sa femme plutôt 

sonnages, à poser leur dimension humaine. Parce 

que l’enjeu dans des pièces courtes est aussi de 

crédibiliser très rapidement les personnages tout 

en appuyant le trait comme le faisait Daumier.

Avez-vous été surpris par Labiche ?

P. P. : Embrassons- nous Folleville ! est plus bur-

lesque, avec des actions cocasses qui s’enchaî-

nent dans une certaine folie. Mais dans 29° à l’om-

bre, les personnages s’ennuient. Ils jouent, font 

que de le provoquer en duel. Dans Embrassons-

nous Folleville !, l’action se passe sous Louis XV 

et on assiste au schéma classique d’un mariage 

arrangé que la jeune fille refuse. Elle se met alors 

à tout casser dans la maison, ce qui donne à cette 

pièce un côté défouloir.

Ces pièces résonnent-elles dans le présent ?

P. P. : Bien entendu en ce qui concerne la place 

de l’argent. Mais ce qui m’intéressait aussi, 

c’était d’effectuer, avec Labiche un voyage dans 

le théâtre. Pour 29° à l’ombre, les costumes sont 

contemporains puis on passe à une pièce en cos-

tumes d’époque avec changement de décor à vue. 

Embrassons-nous Folleville ! est aussi une pièce 

musicale où, suivant les indications de l’auteur, 

nous avons intégré des airs à la mode interprétés 

en play-back. On y joue de décalages avec ces 

chansons, avec les costumes, avec des perruques 

qui siéent plus ou moins bien aux acteurs. Dans la 

continuité de cette idée de voyage historique, la 

scénographie figure un livre dont la tranche serait 

tournée vers le spectateur. Entre les deux pièces, 

le livre s’ouvre suivant un mouvement spectacu-

laire qui reconfigure la scène.

Cherchez-vous à être féroce à travers ces 

satires ?

P. P.  : Pas vraiment. Ce qui m’intéresse, c’est 

davantage l’humanité des personnages, leur fai-

blesse qui les rend inadaptés à leur monde. Par 

exemple, j’adore les romans d’Emmanuel Bove. Et 

j’ai essayé de créer un univers sonore et imaginaire 

à la Tati. C’est pourquoi nous avons avant tout 

cherché avec les comédiens à incarner les per-

« L’enjeu dans des 
pièces courtes est 
aussi de crédibiliser 
très rapidement les 
personnages tout 
en appuyant le trait 
comme le faisait 
Daumier. » Pierre Pradinas
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entretien / Leslie Kaplan

Le « mot comme question » : 
une spécificité du théâtre
Après Toute ma vie j’ai été une femme en 2008, Leslie Kaplan poursuit son 
compagnonnage avec la compagnie du Théâtre des Lucioles en signant 
Louise, elle est folle, son deuxième texte de théâtre. Sur la scène de la 
Maison de la Poésie, Frédérique Loliée et Elise Vigier investissent cette 
réflexion « sur les mots, les femmes, la ville et la folie ».

Comment avez-vous été amenée à travailler 

avec la compagnie du Théâtre des Lucioles ?

Leslie Kaplan : J’ai rencontré les Lucioles alors 

qu’ils étaient encore élèves au Théâtre national de 

Bretagne, au moment où ils fondaient leur collectif. 

C’est Claude Régy - qui avait mis en scène l’un de 

mes textes (Le Criminel) au Théâtre de la Bastille, 

en 1988 - qui leur a conseillé de prendre contact 

réaliser l’importance du dialogue dans le langage. 

Qu’est-ce que parler, comment peut-on parler à 

quelqu’un ? Le théâtre permet d’aborder ces ques-

tions de manière frontale. D’une certaine façon, il 

me semble que le théâtre est l’un des lieux où l’on 

peut parler à la fois de la façon la plus abstraite et la 

plus concrète, la plus pulsionnelle qui soit. On peut 

vraiment se tuer pour une idée au théâtre.

Est-ce à dire que votre relation aux mots est 

différente lorsque vous écrivez pour la scène 

avec moi dans le cadre d’un projet d’atelier qu’ils 

souhaitaient organiser à la Centrale de Rennes. 

Les Lucioles ont ainsi monté mon texte L’Excès-

L’Usine avec des femmes détenues. C’était en 

1994. Après cela, nous avons continué de nous 

voir, de travailler ensemble. Je peux d’ailleurs dire 

que c’est la fréquentation des Lucioles qui m’a 

appris ce que c’est que d’écrire pour le théâtre.

Quelles nouvelles zones d’écriture le théâtre 

vous a-t-il permis d’explorer ?

L. K. : J’ai toujours été très intéressée par les dialo-

gues. Comme toute bonne Américaine (ndlr, Leslie 

Kaplan est née à New York, en 1943), j’ai beaucoup 

lu F. Scott Fitzgerald, Ernest Hemingway… Dans 

mes romans, j’accorde une assez large part aux dia-

logues, mais je crois que le théâtre m’a vraiment fait 

et lorsque vous écrivez un roman ?

L. K. : C’est difficile à expliquer, mais je crois que 

oui. Si on parvient à maintenir le dialogue en ten-

sion, le « mot comme question » ressort de manière 

particulière au théâtre. Les mots impliquent en effet 

des échos, des engagements différents chez le 

spectateur et chez le lecteur. Le lecteur peut poser 

son livre, revenir en arrière, sauter des pages… Il 

détermine lui-même son rythme de lecture et donc 

son rapport au texte. Au théâtre, la relation au mot 

est vraiment différente : elle est généralement plus 

violente que dans un roman, plus organique, plus 

physique dans son intensité.

Le langage est d’ailleurs l’un des thèmes 

centraux de Louise, elle est folle…

L. K. : Oui, après Toute ma vie j’ai été une femme, 

j’ai voulu continuer d’explorer ce que signifie être 

une femme ici et maintenant, une femme en proie 

aux mots, au langage aussi bien qu’à la société 

d’aujourd’hui, avec tout ce que celle-ci peut com-

porter de poids, d’inertie, de folie. Le thème de la 

folie occupe d’ailleurs une place importante dans ce 

texte. Est-ce Louise qui est folle ? Ou les autres pro-

tagonistes ? Ou la société elle-même ? Nos dérives, 

mais aussi notre créativité, passe par des formes de 

décalage, d’écart, de marge, de transgression. Je 

tente de saisir comment la folie recoupe des don-

nées de notre monde commun comme la consom-

mation, le spectacle, l’identité, l’étranger... 

Tout cela est mis en perspective par les 

mots…

L. K. : Par les mots, par le langage, par la pensée. 

Une des questions qui revient dans Louise, elle 

est folle est de savoir comment parler en dehors 

des clichés, des mots définitifs et consensuels, 

comment attraper notre monde dans toutes ses 

dimensions, dans toutes ses directions, guidés 

que nous sommes par ce qui est dit, et par ce qui 

n’est pas dit mais qui existe à l’état latent.

Entretien réalisé par Manuel Piolat Soleymat

Louise, elle est folle, de Leslie Kaplan (texte édité 

par P.O.L.) ; mise en scène et jeu de Frédérique Loliée 

et Elise Vigier. Du 2 au 27 mars 2011. Du mercredi 

au samedi à 20h, le dimanche à 16h. Maison de la 

Poésie Paris, passage Molière, 157, rue Saint-Martin, 

75003 Paris. Renseignements et réservations sur 

www.maisondelapoesieparis.com et au 01 44 54 53 00.

« Au théâtre, la relation 
au mot est généra-
lement plus violente 
que dans un roman, 
plus organique,  
plus physique dans 
son intensité. » Leslie Kaplan

« Karl Valentin incarne 
la déchirure entre un 
monde qui tourne  
trop vite et l’existence  
poétique d’un homme 
qui joue du pipeau. »

Sylvie Orcier

entretien / Sylvie Orcier

Quand Karl Valentin  
croise la route des Pink 
Floyd et de Tex Avery…
Pour sa deuxième mise en scène, Sylvie Orcier investit l’univers de 
Karl Valentin. Elle crée Vols en piqué dans la salle, un hommage au 
célèbre artiste de cabaret allemand (1882-1948) traversé par des 
éclats de culture pop des années 1970 et 1980.

Qu’est-ce qui vous a amené à envisager de 

travailler sur des textes de Karl Valentin ?

Sylvie Orcier : Je suis arrivée jusqu’à Karl Valen-

tin par le biais de Bertolt Brecht, qui vouait une 

grande admiration à cet artiste. Lorsque j’ai joué 

dans La Noce, de Brecht, mis en scène par Patrick 

Pineau, il y a deux ans (ndlr, Sylvie Orcier a éga-

lement signé la scénographie de ce spectacle), 

Patrick et moi nous sommes mis à lire les textes 

de Karl Valentin, à regarder ses films. Nous avons 

été très intéressés par son œuvre, bien sûr, mais 

aussi par son histoire, sa vie de clown résistant 

S. O. : Oui. Un hommage qui, bien sûr, ne cher-

che pas à reproduire ce que Karl Valentin faisait, 

à copier l’univers de cet artiste qui était à la fois 

clown, auteur, musicien, poète... Nous sommes 

neuf techniciens et comédiens sur scène pour 

Vols en piqué dans la salle (ndlr, Sylvie Orcier 

elle-même, aux côtés de Jean-Philippe Bellevin, 

Nicolas Bonnefoy, Nicolas Daussy, Florent Fou-

quet, Nicolas Gerbaud, Charlotte Merlin, Patrick 

Pineau et Renaud Léon). J’ai voulu mettre tout 

le monde sur le plateau et recréer un univers de 

cabaret mêlant des textes datant de 1917 à 1940, 

à tendances paranoïaques, d’homme persécuté 

par ses angoisses qui ne pouvait pas sortir de 

Munich… Il s’agit vraiment d’un être très touchant. 

Lorsque Patrick m’a demandé si je voulais mettre 

en scène un spectacle à partir de ses textes, j’ai 

immédiatement dit oui.

Quels aspects de l’univers de Karl Valentin 

vous touchent particulièrement ?

S. O. : Le mélange de burlesque et d’absurde, de 

loufoque et de noirceur qui peut parfois être terrifiant. 

Karl Valentin communique des émotions très fortes. Il 

incarne la déchirure entre un monde qui tourne trop 

vite et l’existence poétique d’un homme qui joue du 

pipeau. D’une certaine façon, il donne l’impression 

de porter en lui-même l’humanité entière.

Ce spectacle est avant tout, pour vous, un 

hommage que vous souhaitiez rendre à cet 

artiste inclassable…

des musiques de Nicolas Daussy, mais aussi des 

éléments issus de mon propre univers, de mon 

propre imaginaire.

Quelles sortes d’éléments ?

S. O. : Des choses qui font partie de mon histoire, 

comme la musique des Pink Floyd, par exemple, 

ou le rap, la bande dessinée, l’univers de Tex 

Avery, de Tim Burton, des Monty Python, de Cha-

plin, de Ken Loach, de Marc-Antoine Mathieu... 

J’ai créé un cabaret théâtral au sein duquel les 

textes de Karl Valentin se mélangent à toutes ces 

références issues de la culture pop des années 

1970 et 1980. Cela afin de faire se traverser des 

éclats du monde d’hier et d’aujourd’hui, des éclats 

qui se conjuguent pour faire apparaître toute la 

modernité de Karl Valentin.� eee
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Qu’est-ce qui fait le lien entre Karl Valentin 

et ces références aux années 1970-1980 ?

S. O. : C’est moi, c’est l’admiration que j’ai pour 

tous ces artistes qui, chacun à sa façon, brassent 

et interrogent l’humain. Il était très important pour 

moi de mettre l’accent sur la dimension sociale 

des textes de Karl Valentin, de rendre vivante la 

folie du monde qui est ancrée dans son œuvre. 

De textes frivoles, purement comiques, à des tex-

tes plus acerbes et plus sombres, Karl Valentin 

dénonce les dérives du monde tout en faisant 

éclater son humour, sa poésie. Karl Valentin dit 

des choses incroyablement actuelles sur l’écono-

mie, le capitalisme, l’impérialisme, la pauvreté… 

Il est impressionnant, aujourd’hui, d’entendre ses 

mots et de se rendre compte à quel point rien 

n’a changé, à quel point l’histoire de l’homme 

tourne en rond ! 

Entretien réalisé par Manuel Piolat Soleymat

Vols en piqué dans la salle, de Karl Valentin  

(textes français de Jean-Louis Besson et  

Jean Jourdheuil, publiés par les Editions Théâtrales) ; 

mise en scène de Sylvie Orcier ; musique originale  

de Nicolas Daussy. Du 8 au 20 mars 2011.  

Les mardis, mercredis, vendredis et samedis à 20h30, 

les jeudis à 19h30, les dimanches à 17h. Théâtre 

Firmin-Gémier, place Firmin-Gémier, 92160 Antony. 

Réservations au 01 41 87 20 84 ou sur  

www.theatrefirmingemier-lapiscine.fr
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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

avec Vincent Escure, Olivier Pilloni et Jonathan Salmon
Du 2 mars au 31 mars à 20h30
sauf le samedi à 18h00 et à 20h30, le dimanche à 17h00 et relâche le mardi
Spectacle tout public à partir de 14 ans

d’Ignacio del Moral mise en scène Agathe Alexis
La Nuit de l’ours

01 46 06 11 90
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LES CRÉATIONS DU NOUVEAU THÉÂTRE

THÉÂTRE DE SARTROUVILLE ET DES YVELINES - CDN
du mardi 1er au samedi 5 mars 2011
LA SCÈNE WATTEAU / NOGENT SUR MARNE
jeudi 7 et vendredi 8 avril 2011

avec
Jeanne Added (chant)
Jean-Baptiste Verquin (jeu)
Philippe Rodriguez-Jorda (jeu)
Nathalie Darche (piano)
Alban Darche (saxophone)
Alexis Therain (guitare)

L’AVANT-SEINE / COLOMBES
du mardi 29 au jeudi 31mars 2011
THÉÂTRE DE LA COMMUNE / AUBERVILLIERS - CDN
du mardi 5 au vendredi 8 avril 2011
MAISON DE LA POÉSIE / PARIS
du mercredi 27 avril au dimanche 22 mai 2011

EN TOURNÉE À PARIS ET RÉGION PARISIENNE
CDN DE BESANÇON ET DE FRANCHE COMTÉ

avec
Sharif Andoura
Vincent De Bouard
Odja Llorca
Sophie Rodrigues
Janaïna Suaudeau
Gérard Watkins
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critique ¶
Il faut qu’une porte  
soit ouverte ou fermée / 
On ne saurait penser à tout
Après sa création à l’Espace des Arts-Scène nationale de Chalon-sur-
Saône en janvier dernier, la première mise en scène de Frédérique 
Plain est aujourd’hui présentée au Théâtre Nanterre-Amandiers. Une 
mise en scène fragile, qui tente de transposer deux pièces en un acte 
d’Alfred de Musset dans un environnement contemporain.

critique ¶
Mon petit Poucet
José Pliya réécrit l’histoire du petit Poucet et confie à Dieudonné 
Kabongo et Sophia Leboutte une formidable et terrifiante partition 
que ces deux comédiens interprètent avec énergie et talent.

C’est à l’adolescence, en assistant à une repré-

sentation de Lorenzaccio à la Comédie-Française, 

que Frédérique Plain a pour la première fois été 

saisie par le théâtre d’Alfred de Musset. Un saisis-

sement qui a marqué durablement la jeune femme, 

l’amenant – après une agrégation d’histoire et une 

formation de comédienne – à réaliser une thèse sur 

les mises en scène de cette pièce (thèse qu’elle 

est en train d’achever). Et si Frédérique Plain (qui 

travaille, comme assistante, aux côtés de Jean-

Pierre Vincent depuis 2003) rêve de s’emparer 

un jour de Lorenzaccio, elle a préféré, pour son 

premier spectacle, investir deux œuvres courtes 

d’Alfred de Musset qu’elle présente en diptyque 

au sein d’une même représentation. Deux œuvres 

assez rarement jouées à travers lesquelles la jeune 

metteure en scène a souhaité placer face à face 

deux visages de l’auteur : l’un « resserré, tendu, 

ironique, raisonneur » (Il faut qu’une porte soit 

ouverte ou fermée) ; l’autre « éclaté, multiforme, 

optimiste, fou » (On ne saurait penser à tout).

Deux visages  
d’Alfred de Musset
Ces pièces, en effet, traitant toutes deux des 

choses de l’amour, le font à travers des tonalités 
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distinctes. Alors que la première s’envole dans 

une dialectique pleine de spiritualité, joueuse mais 

mesurée, très tenue, la seconde laisse éclater des 

couleurs plus libres, plus cocasses, beaucoup 

plus fantaisistes. Prenant le parti de projeter les 

protagonistes d’Alfred de Musset dans un univers 

contemporain qui semble vouloir être le nôtre, Fré-

dérique Plain a conçu un spectacle qui peine à 

restituer l’habileté et la drôlerie de ces deux textes. 

Sous sa direction, Jean-Jacques Blanc, Rodol-

phe Congé, Johan Daisme et Jonathan Manzambi 

composent une quotidienneté manquant parfois 

de profondeur. Ainsi, malgré toutes ses bonnes 

intentions, cette première mise en scène n’atteint 

pas son but : le rapprochement entre le xixe siècle 

de l’auteur et le xxie siècle du plateau sonne faux. 

Seule Caroline Piette parvient à abolir cette forme 

de dissonance, conférant à la Comtesse qu’elle 

interprète (dans On ne saurait penser à tout) de 

très beaux éclats de vie.

Manuel Piolat Soleymat

Il faut qu’une porte soit ouverte ou fermée / On ne 

saurait penser à tout, d’Alfred de Musset ; mise en 

scène de Frédérique Plain. Du 11 mars au 9 avril 

2011. Du mardi au samedi à 21h, le dimanche à 

16h (relâche le lundi, le samedi 3 et le dimanche 

4 avril). Théâtre Nanterre-Amandiers, 7, avenue 

Pablo-Picasso, 92022 Nanterre. Réservations au 

01 46 14 70 00 ou sur www.nanterre-amandiers.

com. Spectacle vu lors de sa création à l’Espace des 

Arts-Scène nationale de Chalon-sur-Saône en janvier 

2011. Durée de la représentation : 1h40.

également du 12 au 15 avril 2011 au Centre drama-

tique national Dijon Bourgogne, du 20 au 22 avril au 

Théâtre de Bourg-en-Bresse.

Rodolphe Congé et Caroline Piette dans On ne saurait 

penser à tout.

Bruits d’enfance ou de cuisine, ustensiles cli-

quetants qui suggèrent qu’il faut manger ou être 

mangé : la très efficace création sonore de Brice 

Cannavo installe d’emblée le spectateur dans une 

attention craintive. Lorsqu’apparaît Dieudonné 

Kabongo, qui ressemble au géant aux gros yeux 

des gravures de Gustave Doré illustrant le conte 

de Perrault, on hésite à voir en lui le père ou l’ogre. 

José Pliya avoue que la stature impressionnante du 

comédien l’a inspiré pour la réécriture de ce conte 

s’inscrivant dans la tradition ancestrale de la peur 

de la culpabilité du père, contraint la carcasse de 

Dieudonné Kabongo, puis libère l’espace féérique 

de la maison de l’ogre, dans lequel Sophia Leboutte 

déploie tout son talent et sa force interprétative. La 

scène est composée d’une haute estrade à caissons, 

dont les ouvertures permettent l’enchâssement des 

différentes étapes du récit : la comédienne, reléguée 

dans ce ventre de bois pendant tout le récit du père, 

en surgit comme son remords lancinant. Les lumiè-

res de Philippe Catalano, soignées et suggestives, 

et l’univers sonore de Brice Cannavo, interviennent 

de la dévoration qui, de l’antique Kronos à l’éluci-

dation analytique du sadisme oral, fait du père une 

figure inquiétante avec laquelle l’économie libidinale 

de l’enfant doit composer pour grandir. La force du 

texte de Pliya tient au fait qu’il suggère sans l’expli-

cite verbeux qui encombre souvent la relecture des 

contes : on s’effraie avant que de comprendre, et 

on se plaît d’autant plus à avoir peur qu’on a saisi 

la vilaine mauvaise foi du bûcheron Guillaume, qui 

ouvre son récit avec « Mon fils a disparu ». 

Totale harmonie des éléments  
et des effets théâtraux

Par deux fois, il tâche de perdre ses enfants dans 

les bois, et celui dont il veut d’abord se débarras-

ser, c’est ce « gamin qui n’est franchement pas 

beau », ce « sale petit pou » trop faible, qui passe 

son temps dans les jupes de sa mère, cette inutile 

bouche à nourrir : encore une fois, il faut manger 

ou être mangé…La scénographie d’Anne Guilleray 

invente un décor tout en chausse-trappes : une 

poutre mobile aux déplacements verticaux, symbole 

comme des interprètes à part entière de cette his-

toire. Tous les éléments théâtraux concourent à faire 

naître l’ambiance d’émerveillement et de terreur, dont 

José Pliya maîtrise les effets avec un art consommé 

de l’économie dramatique. Un texte poétique, intel-

ligent et drôle, d’excellents comédiens, le soutien 

efficace d’une technique inventive : tout, dans ce 

spectacle, fonctionne, résonne et s’harmonise. Il y a 

fort à parier que les enfants, qui se plaisent toujours 

au théâtre quand il n’est pas infantile, y trouveront 

pitance à leur goût ; il est certain aussi que les adul-

tes apprécieront ce roboratif plat de résistance à la 

toute puissance paternelle !

Catherine Robert

Mon petit Poucet, d’après Charles Perrault ; texte 

et mise en scène de José Pliya. Le 15 mars 2011 à 

14h30 ; le 16 à 15h ; le 17 à 10h et à 14h30. Théâtre 

de l’Agora, scène nationale d’Evry et de l’Essonne, 

place de l’Agora, 91000 Evry. Réservations au 01 60 

91 65 65. En tournée jusqu’en mai 2011. Spectacle 

vu au Théâtre Varia de Bruxelles. Durée : 1h05.
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Dieudonné Kabongo en père indigne chez José Pliya.

L’amour
d’une femme

pour tous
à partir de

8 ans

Mise en scène Nino D’Introna’ 
avec Maxime Cella’ Thomas Di Genova’ Alexis Jebeile’ 
Sarah Marcuse’ musique Patrick Najean’

Mise en scène Arnaud Troalic’ 
avec Julien Flament et Arnaud Troalic’ vidéo Vincent Bosc’

Conception et jeu Stéphanie Rongeot’ 
mise en scène Pascale Caemerbeke’ 
scénographie Sigolène de Chassy’ 

Conception et jeu Fabienne Lucchetti’ 
mise en scène Thierry de Carbonnières’
musicien Aidje Tafial’ 

1er au 13 mars
2 mars 

au 2 avril

9 mars 
au 9 avril

Mal de 
pierres

18 mars
au 9 avril

Borges
Vs Goya 

Théâtre de l’Est parisien
01 43 64 80 80
159 avenue Gambetta Paris 20e 

www.theatre-estparisien.net
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critique / Région

Comment j’ai mangé du chien
Depuis le mois de février, le comédien Nicolas Chupin parcourt les 
territoires picards avec Comment j’ai mangé du chien, spectacle mis en 
scène par Pauline Bureau à partir de deux textes d’Evguéni Grichkovets. 
Un solo théâtral plein de drôlerie et de profondeur présenté dans le 
cadre du programme de décentralisation de la Comédie de Picardie.

C’est dans la salle des fêtes de Vauchelles-les-

Quesnoy, une municipalité de 907 habitants appar-

tenant à la Communauté de communes de l’Ab-

bevillois, dans le département de la Somme, que 

l’équipe de la Comédie de Picardie avait installé, 

le 15 février dernier, la « boite à théâtre » inventée 

par Pauline Bureau pour présenter Comment j’ai 

mangé du chien. Ce spectacle – conçu par la jeune 

metteure en scène (artiste associée à la Comédie 

de Picardie) à partir du texte éponyme du Russe 

Evguéni Grichkovets (né en 1967), mais aussi d’un 

autre écrit intitulé En même temps – voyagera dans 

les communes rurales de Picardie jusqu’au mois 

de juin. Une façon de porter le théâtre là où il n’est 

encore qu’une réalité lointaine, au plus prêt de 

populations qui, pour une somme modique (à Vau-

chelles-les-Quesnoy, l’entrée était libre), peuvent 

pousser la porte de leur salle des fêtes et découvrir 

l’univers singulier d’Evguéni Grichkovets.

Derrière les petites choses 
du quotidien
Un univers fait de drôlerie, de réflexions métaphysi-

ques, de perspectives poétiques, qu’incarne avec 

beaucoup d’aisance Nicolas Chupin. Évoluant à l’in-

térieur d’un espace scénique noir rempli d’un bric-à-

brac personnel (un tourne-disque, des mannequins 

d’étalage, un ventilateur, des avions suspendus…), 

le personnage-narrateur de Comment j’ai mangé du 

chien s’adresse au public, lui confie ses troubles, 

ses questionnements, pointe du doigt les intersti-

ces de l’être qui l’amènent à interroger son rapport 

au monde. Il est question ici des petites choses du 

quotidien, des prises de conscience, de certaines 

illusions, des sensations diffuses mais prégnantes 

qui peuvent brouiller la netteté de nos certitudes. 

C’est une création libre et joyeuse, que proposent 

Pauline Bureau et Nicolas Chupin aux spectateurs 

des territoires picards. Une création ambitieuse qui, 

loin d’un simple divertissement, nous plonge dans 

les profondeurs et les ambiguïtés du réel.

Manuel Piolat Soleymat

Comment j’ai mangé du chien, montage à partir de  

En même temps et Comment j’ai mangé du chien 

d’Evguéni Grichkovets (traduction Arnaud Le Glanic, 

textes publiés aux Solitaires intempestifs) ; mise en 

scène de Pauline Bureau. Spectacle produit par la 

Comédie de Picardie, dans le cadre de son  

programme de décentralisation théâtrale.  

Du 5 au 8 avril 2011 dans la Communauté de  

communes du Doullennais, du 12 au 15 avril dans 

l’agglomération d’Hirson, du 3 au 7 mai dans la 

Communauté de communes du Plateau Picard, les  

10 et 11 mai dans la Communauté de communes du 

Pays de la Serre, du 17 au 21 mai dans la Communauté 

de communes de la Vallée de l’Oise, du 23 au 27 mai 

dans la Communauté de communes du Sud-Ouest 

Amiénois, du 30 mai au 4 juin dans la Communauté de 

communes du Val de Noye. La Comédie de Picardie, 62, 

rue des Jacobins, 80000 Amiens. Renseignements au 

03 22 22 20 20 ou sur www.comdepic.com. Spectacle 

vu le 15 février 2011, à Vauchelles-les-Quesnoy. Durée 

de la représentation : 1h.
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Nicolas Chupin dans Comment j’ai mangé du chien.
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LE DRAGON 
D’OR
DE ROLAND SCHIMMELPFENNIG
MISE EN SCÈNE CLAUDIA STAVISKY
Avec Jean-Claude Durand, Agathe Molière, 
Christophe Vandevelde, Thibault Vinçon, Claire Wauthion

Décors et costumes : Graciela Galan, Lumières : Franck Thévenon,
Son : André Serré, Chorégraphie : Mourad Merzouki et Kader Belmoktar
Texte français : René Zahnd et Hélène Mauler

DU 17 MARS AU 7 AVRIL 2011

CRÉATION 
EN FRANCE

L. B. : J’avais déjà travaillé avec eux. A chaque 

fois que je travaille sur un thème, ici l’amour et 

la jalousie, j’improvise. J’ai besoin d’acteurs qui 

soient prêts à faire bouger le décor, les attentes, 

les psychologies, qui sachent trouver une fluidité 

pour évoluer dans la pièce. Pour y arriver, on choi-

sit des thèmes autour de la pièce : ici, comment 

évoluent deux enfants ayant grandis ensemble ; 

comment évoluent les relations entre deux hom-

mes qui vieillissent ; comment la jalousie peut-elle 

naître entre eux ? Selon la nationalité des acteurs, 

j’improvise avec eux dans leur langue, en grec, en 

italien, en espagnol... Ici, on travaille en français, 

mais dès qu’il y a un doute, on clarifie le texte 

français avec l’original anglais.

Vous avez déjà monté cette pièce. Pourquoi 

la reprendre aujourd’hui ?

L. B. : C’est une pièce qui m’émeut chaque année 

davantage ! En vieillissant, on perd les gens qu’on 

aime, on vit différemment les réunions familiales. 

On mûrit, on n’a pas les mêmes responsabilités… 

Quand Léontes et Polixènes se retrouvent, c’est 

comme un festin ! Je trouve ça très fort ces retrou-

vailles ! Retrouver l’être aimé : c’est un thème qui 

me bouleverse et sur lequel je reviens toujours…

Propos recueillis par Catherine Robert

Le Conte d’hiver, de William Shakespeare ;  

mise en scène de Lilo Baur. Du 29 mars au  

9 avril 2011 à 20h30 ; les dimanches 3 et 10 avril  

à 15h. Théâtre de la Ville / Théâtre des Abbesses,  

31, rue des Abbesses, 75018 Paris.  

Réservations au 01 42 74 22 77.

« Les comédiens 
superposent visages 
sociaux et intimes. »

Jean-Yves Ruf

entretien / Jean-Yves Ruf

Voyage au cœur  
de la conscience
Représentant de commerce fringant, Traps se retrouve coincé en 
rase campagne par une panne de voiture. Il trouve asile chez un juge 
retraité, qui, avec quelques complices, rejoue les grands procès… Dans 
La Panne, l’auteur suisse Friedrich Dürrenmatt creuse les vertigineux 
labyrinthes de la culpabilité. Le metteur en scène Jean-Yves Ruf a réuni 
une troupe de grands comédiens suisses qui mènent avec une perverse 
subtilité ce cruel voyage au cœur de la conscience.

Quelle est la panne qui frappe ce person-

nage ?

Jean-Yves Ruf  : Traps, 45 ans, marié, tran-

quillement heureux, nouvellement promu dans 

son entreprise de textile, s’est laissé embarquer 

dans le mouvement d’une existence divertie par 

les ambitions, les préoccupations, le travail, les 

objectifs de réussite… Cette panne de voiture le 

contraint à s’arrêter, physiquement, métaphysi-

quement. Il arrive chez un retraité qui lui offre le 

gîte et le couvert, qui l’invite à participer à la soi-

rée qu’il organise avec ses vieux amis. Traps se 

retrouve ainsi soudain déconnecté de son quoti-

dien. Face à cet aréopage de quatre juges qui le 

questionnent sur sa vie, sur ses actes, il fait son 

vous ce jeu dans le jeu avec les comé-

diens ?

J.-Y. R. : Jouer avec le simulacre du théâtre libère 

des codes réalistes et de l’approche psycholo-

gisante. Tout comme l’être humain adapte son 

comportement selon le rapport social dans lequel 

il se trouve, les comédiens superposent visa-

ges sociaux et intimes. Ils jouent leur rôle social 

examen de conscience et dévoile les zones som-

bres qu’il s’était toujours cachées. Il est acculé 

à lui-même et se découvre avec une impitoyable 

lucidité. Cette panne emmène cet homme dans 

un voyage intérieur au cœur de sa conscience… 

le plus sévère juge qui soit. « Tout le malheur des 

hommes vient d’une seule chose qui est de ne pas 

savoir demeurer au repos dans une chambre » 

notait Pascal dans ses Pensées.

Dürrenmatt écrit ce roman en 1956. Il pose 

aussi la question de la justice des hommes.

J.-Y. R.  : L’auteur superpose en effet plusieurs 

niveaux de sens et brouille toute lecture univoque. 

Il écrit ce roman à une époque où les procès de 

mais laissent aussi affleurer la nature cachée de 

leurs personnages. C’est un subtil jeu à plusieurs 

degrés, qui préserve le trouble et l’ambiguïté.

Entretien réalisé par Gwénola David

La panne, de Friedrich Dürrenmatt, traduction  

d’Hélène Mauler et René Zahnd, mise en scène de 

Jean-Yves Ruf. Du 1er au 20 mars 2011, à 20h30,  

sauf mercredi et jeudi à 19h30, dimanche à 16h,  

relâche lundi. Théâtre 71, 3 place du 11 novembre, 

92240 Malakoff. Rens. 01 55 48 91 00 et  

www.theatre71.com. Puis du 23 mars au 3 avril 2011, 

au Théâtre national de Strasbourg ; les 19 et  

20 avril 2011 au Théâtre de Caen.
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Jean-Yves Ruf a réuni une troupe  

de grands comédiens suisses.

entretien / Lilo Baur

Explorer les passions 
humaines
Fascinée par les passions humaines, Lilo Baur s’empare du 
Conte d’hiver, drame de la jalousie écrit par Shakespeare au 
crépuscule de son œuvre, et en explore les affres avec une troupe 
internationale.

Qu’évoque cette pièce pour vous et qu’est-

ce qui vous a incitée à la mettre en scène ?

Lilo Baur : C’est une pièce qui parle des émotions 

humaines, de ces passions qui nous poussent. 

C’est l’histoire d’un homme qui devient jaloux. 

Mais cette jalousie est provoquée par lui-même, 

par sa propre imagination. Je suis fascinée par 

les passions humaines en général et encore plus 

fascinée par cet amour qui tourne mal. Rien ne 

nous prépare, au début de la pièce, à cette crise 

de jalousie : elle se produit après cinq minutes ! 

Et personne ne peut la contrer. Ce qui me fas-

cine, c’est comment l’amour se mêle à la jalousie 

jusqu’au crime passionnel, comment de toutes 

petites choses peuvent pousser au pire. Mais en 

même temps, le propos n’est pas complètement 

noir : en effet, si la première partie décrit la jalou-

sie de Léontes, la deuxième partie voit naître un 

n’est pas pour rien que cette pièce s’appelle un 

conte. On veut croire que la fin est une bonne fin. 

On aimerait croire à cet émerveillement. On est 

comme des enfants. C’est la seule pièce où Sha-

kespeare écrit un coup de théâtre : le public n’est 

pas au courant que la reine est vivante avant les 

personnages alors que normalement, le public 

est toujours en avance.

Comment traitez-vous cette dimension du 

conte ?

L. B.  : En commençant justement comme un 

conte. Le même acteur joue le clown et Mamil-

lius, l’enfant qui meurt de la mort de sa mère. Au 

début de la pièce, il présente les choses, comme 

si tout était raconté du point de vue de l’enfant. 

Dans la deuxième partie, le même acteur joue le 

Temps. Tout au long de la pièce, on a l’impression 

que c’est un enfant qui raconte et fait apparaître et 

bouger les choses. Je recherche toujours ce côté 

enfantin et cette capacité à pouvoir s’émerveiller 

avec des histoires. Nous sommes tous toujours 

fascinés quand on nous raconte des histoires : 

c’est bien pour ça qu’on va au théâtre !

Comment avez-vous travaillé avec ces 

comédiens venus de langues et de pays 

différents ?

amour, comme si le printemps refleurissait et la fer-

tilité renaissait. Peut-être faut-il que le public voie 

que l’amour est à nouveau possible pour pardon-

ner cette première partie cruelle et tyrannique…

Comment saisir l’unité d’une pièce aux effets 

et aux émotions si contrastés ?

L. B. : Le Conte d’hiver est une comédie tragi-

que. Léontes va tellement loin dans la jalousie 

qu’il y a des morts sur sa route, mais les retrou-

vailles avec ceux qu’il aime, quinze ans plus tard, 

lui font comprendre ce qu’est vraiment l’amour et 

ce qui fait la valeur d’une relation. Il est frappant 

de constater combien, dans les quatre derniè-

res pièces de Shakespeare, tout se joue autour 

de la réunion familiale et de la compréhension 

qui vient après que le temps a passé. Ce que 

j’aime surtout dans cette pièce, c’est sa fin. Ça 
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« C’est une pièce  
qui m’émeut chaque 
année davantage ! » 

Lilo Baur

WOYZECK
de GEORG BÜCHNER 

mise en scène MARIE LAMACHÈRE

THÉÂTRE L’ECHANGEUR - BAGNOLET
M° GALLIENI 

RÉSERVATION 01 43 62 71 20

DU 
26 FÉV. AU 

08 MARS
2011 
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l’épuration résonnent encore. On peut lire une satire 

acerbe de la grande comédie sérieuse de la justice 

humaine : par la force du verbe, l’habile maniement 

de la rhétorique, on peut faire avouer n’importe quoi 

à n’importe qui, construire plusieurs réalités à par-

tir des mêmes faits. On peut voir également une 

critique sociale à travers le comportement de ces 

bourgeois octogénaires, autrefois juge, procureur, 

avocat et bourreau, qui, unis dans leur culture de 

classe, soi-disant raffinée, vont tuer ce fils d’ouvrier 

qui a voulu s’élever socialement.

Pourquoi avez-vous choisi la version radio-

phonique plutôt que la pièce que Dürrenmatt 

avait lui-même tirée de son roman ?

J.-Y. R. : La pièce m’a semblé plus bavarde que 

le roman, traversé par une tension métaphysique, 

par un suspens proche du rêve ou du cauche-

mar. La version radiophonique est plus resserrée, 

plus proche de l’émotion que j’avais ressentie à 

la première lecture de la nouvelle. Par ailleurs, 

Dürrenmatt emploie un Allemand un peu suranné, 

une langue faussement du quotidien et un lexique 

parfois vieillot qui ne se livrent pas d’emblée pour 

le théâtre. Les mots ne coulent pas naturellement 

de la bouche, il faut s’en saisir oralement.

Les personnages sont en constante repré-

sentation d’eux-mêmes. Comment abordez-

diens, qui sont de belles personnes. Le théâtre 

est de l’ordre du combat comme de l’étreinte. En 

créant du mouvement sur la scène et dans la salle, 

on échappe à l’inertie. Requiem sonne comme la 

fin d’une époque, c’est une œuvre préparatoire à 

ma prochaine mise en scène, Hamlet.

Reprendrez-vous plus tard encore Requiem ?

V. M. : Peut-être. Je considère Idiot ! comme un 

véritable acte d’écriture et comme le spectacle 

le plus abouti du point de vue de la pensée. Avec 

Requiem (3), je suis revenu au point « zéro », il 

a fallu re-gravir la montagne en compagnie des 

comédiens pour que quelque chose renaisse. 

Telle est la condition de la vie et la survie. Mon 

besoin d’écrire est inépuisable…

Propos recueillis par Véronique Hotte

Requiem 3, écriture, conception visuelle  

et mise en scène de Vincent Macaigne.  

Du 1er mars au 12 mars 2011, du mardi au samedi à 

21h, matinées samedi à 15h30, Théâtre des Bouffes 

du Nord 37bis, bd de la Chapelle 75010 Paris. 

Réservations : 01 46 07 34 50.

entretien / Vincent Macaigne

La colère de la jeunesse
Après Idiot !, inspiré de Dostoïevski, l’auteur et metteur en scène 
Vincent Macaigne réinvente pour la troisième fois le spectacle 
Requiem. À 32 ans, voguant sous un vent favorable entre théâtre, 
arts plastiques et courts-métrages, le comédien retrouve cette pièce 
de jeunesse pour « rester vivant » et pour en éprouver l’incroyable 
énergie.

Requiem date de 1999, suivi d’une reprise en 

2007 et d’une troisième version aujourd’hui. 

Pourquoi revenir à cette pièce ?

Vincent Macaigne : On peut parler de Requiem 

non comme d’une pièce d’improvisations, mais 

d’un écrit qui procéderait de la violence et de 

la colère, celles de la jeunesse, sans esprit 

potache – ce qui annulerait tout. La reprise en 

2007 faisait de Requiem un spectacle nouveau. 

Aujourd’hui, avec les comédiens qui ne sont plus 

les mêmes et pour lesquels je réécris, l’exercice 

me paraît étrange et risqué, comme si je renou-

velais le saut dans le vide ! La scène pourrait 

réflexion touche à l’universel comme à l’intime 

de l’être. Que signifie souiller l’endroit de ses 

rêves et renier toute pureté et naïveté ? Cette 

thématique pourrait évoquer Hamlet de Shakes-

peare, si ce n’est que le père assassiné n’est 

pas forcément quelqu’un de bien et que l’on-

cle meurtrier pourrait être un honnête homme. 

Comment renonce-t-on à ses idéaux, comment 

dit-on non, comment y va-t-on malgré tout et 

comment s’en tire-t-on ? L’enjeu est de sauve-

garder l’espoir et la colère de se battre et de se 

relever. Cinq comédiens plus un sixième font 

partie de l’aventure. Requiem est une pièce 

monstre qui exige beaucoup d’énergie.

Que signifie pour vous faire du théâtre ?

V. M. : Faire de l’art, c’est exprimer quelque chose. 

Je réalise des films, des courts-métrages et je fais 

le comédien ; toutes ces activités relèvent d’un 

même mouvement. Les spectacles provoquent la 

rencontre avec des êtres qui me consolent. Une 

répétition n’est pas un moment facile : elle exige 

de la générosité et du désir de la part des comé-

être « débordée », si la pièce était mal jouée. La 

pièce est mal écrite, mais pas au sens péjoratif ; 

elle est imparfaite, comme « trouée », et réclame 

par compensation toute l’énergie des comédiens 

qui vont l’habiter.

Que raconte Requiem ?

V. M.  : Deux frères se battent pour une cou-

ronne, une histoire grave et simple autour d’un 

père mort. Un frère doit abandonner les valeurs 

auxquelles il croyait pour obtenir le pouvoir, et 

trompe son frère avec l’épouse de celui-ci. La 

figure de la femme d’ailleurs est ambiguë. La 
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« Requiem est une 
pièce monstre qui 
exige beaucoup 
d’énergie. » Vincent Macaigne

Les 
Serments 
indiscrets

de Marivaux
mise en scène 

Anne-Marie Lazarini
création Les Athévains

du 1er mars au 24 avril 

 Artistic 
Athévains
45 rue Richard Lenoir - 75011 Paris - métro Voltaire

réservations 01 43 56 38 32
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critique ¶
Le Jeu de l’île
A cause de la répétition du motif insulaire, Gilberte Tsaï choisit de 
monter ensemble L’Ile des esclaves, L’Ile de la raison et La Colonie : 
un spectacle plat, fade et assez lourdement scolaire.

Un philosophe indigent, perruque hirsute et bou-

teille à la main, s’installe côté cour  : la scène 

devient peu à peu l’espace du rêve dans lequel 

il chemine à la recherche du caractère social de 

notre espèce. Bonne idée, qui fleure la lecture 

rousseauiste de Marivaux (dont la finesse anthro-

pologique est telle qu’on peut en faire le précur-

seur de tout, du délié Genevois à Marx ou aux 

gender studies), mais décevante réalisation, tant 

l’interprétation de l’herméneute imbibé est pous-

sive et guindée. Sur le plateau quasi nu, un tapis 

neigeux semé de quelques rochers figure l’île, qui 

sert de décor commun aux trois pièces choisies 

par Gilberte Tsaï pour composer ce spectacle en 

forme de variation autour du thème de l’utopie. Les 

comédiens interprètent d’abord L’Ile des esclaves, 

où Trivelin corrige Iphicrate et Euphrosine de leurs 

manières tyranniques en offrant à leurs domesti-

ques, Arlequin et Cléanthis, l’occasion et le soin 

de jouer les maîtres à leur tour. Puis vient L’Ile de 

la raison, où les héros sont punis par le rapetis-

sement et guéris par la reconnaissance de leurs 

défauts. Pour finir, La Colonie permet d’entendre 

un Marivaux plus tragique et plus noir, s’interro-

geant sur la question de l’égalité entre citoyens 

et citoyennes.

Un archipel désolé…
Le jeu des jeunes comédiens réunis en troupe 

autour de Gilberte Tsaï est sans véritable cou-

leur ni intérêt particulier. Ils ont le mérite de faire 

entendre trois textes qu’on se plaît toujours à 

redécouvrir, mais ne parviennent pas à offrir à 

leurs personnages l’attrait psychologique ou la 

profondeur politique attendus. Si les costumes de 

Cidalia Da Costa offrent de beaux effets chroma-

tiques et aident à composer parfois d’assez jolis 

tableaux, rien ne permet vraiment à l’ensemble 
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de dépasser la présentation neutre et scolaire 

de ces chefs-d’œuvre théâtraux. L’utilisation des 

marionnettes pour la deuxième partie (L’Ile de 

la raison) constitue une idée qui aurait pu être 

féconde, mais il aurait fallu qu’elle soit exploitée 

à la hauteur de ce que cet art est aujourd’hui 

capable de produire en termes d’inventivité et 

de magie. L’ensemble demeure plat et fade et 

la page blanche de cette scène neigeuse reste 

vierge et muette.

Catherine Robert

Le Jeu de l’île, d’après L’Ile des esclaves,  

L’Ile de la raison et La Colonie, de Marivaux ;  

adaptation et mise en scène de Gilberte Tsaï.  

Du 28 février au 15 mars 2011. Lundi, vendredi  

et samedi à 20h30 ; mardi et jeudi à 19h30 ;  

le dimanche 6 mars à 17h. Nouveau Théâtre  

de Montreuil/Centre Dramatique National, salle 

Jean-Pierre Vernant, 10, place Jean-Jaurès, 93100 

Montreuil. Réservations au 01 48 70 48 90.  

Durée : 2h.

Gilberte Tsaï met en scène les îles de Marivaux.

critique ¶
Les trois vies  
de Jane Austen
à travers les histoires de deux jeunes femmes à deux siècles 
d’intervalle, Céline Devalan et Elodie Sörensen parviennent à restituer 
avec délicatesse et conviction le génie féminin de Jane Austen. Quand 
l’amour déçu se sublime en création artistique de haut vol…

Sur scène, Jane Austen, 1808, ou Rebecca, 2008. 

L’intranquillité de deux femmes qui cherchent à 

se réaliser, à s’épanouir profondément sans que 

cela ne soit un simple conformisme aux codes 

sociaux et aux attendus. Rebecca, restauratrice de 

tableaux, découvre derrière un portrait miniature 

Céline Devalan interprète Jane Austen : l’écriture comme passion, consolation et pleine réalisation de soi.
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de Tom Lefroy, une lettre passionnée signée J. A. 

Elle enquête, découvre un pan de vie de l’immense 

romancière qui la subjugue. Tom fut l’unique 

amour de Jane, et lorsque leurs brefs moments 

de bonheur partagé ont brusquement cessé, elle 

a sublimé la désillusion et s’est consacrée à la 

création littéraire. Ses héros masculins ont même 

été, dit-elle, « forgés à son image ». La mise en 

scène passe de l’une à l’autre avec finesse, de 

façon fluide et sobre, laissant le spectateur appré-

cier les échos entre l’une et l’autre histoire (écho 

cependant un peu trop appuyé et flagrant à la fin 

de l’histoire), laissant le spectateur aussi apprécier 

la remarquable force de caractère de Jane et saisir 

la mesure de son génie féminin.

Passionnée et entière
D’une part, l’atelier de Rebecca et ses acces-

soires d’artiste (en devenir), d’autre part le gué-

ridon de Jane, ses livres et sa plume. Une plume 

dont elle se saisit avec une évidente satisfaction, 

une plume qui fait entendre avec jubilation son 

écriture extraordinairement lucide et sincère, son 

humour mordant, son ironie, sa volonté infaillible 

d’écrire. Quelques brefs extraits de romans ainsi 

que ses lettres sont cités. C’est bien sûr grâce à 

l’interprétation très juste des comédiennes que 

la pièce convainc. Céline Devalan est une Jane 

Austen volontaire, passionnée et entière, qui se 

réalise par l’écriture plutôt que par l’amour, des-

sinant un portrait social de son époque et des 

portraits psychologiques de ses personnages 

d’une extraordinaire et délicieuse acuité ! Élodie 

Sörensen est une Rebecca très attachante, en 

quête d’elle-même et hésitante, n’osant encore 

affirmer ses choix profonds. Ainsi les rapports 

entre la vie et l’œuvre se teintent ici de courage. 

Courage et audace de choisir au dix-neuvième 

siècle l’art plutôt que la vie conjugale. Raisons et 

sentiments fut sobrement signée « by a lady » à 

sa publication en 1811… Et finalement, les fem-

mes doivent aujourd’hui encore se battre pour 

concrétiser leurs aspirations. La pièce esquisse 

une suite : il ne nous reste plus qu’à relire avec 

un exquis plaisir ses romans…

Agnès Santi

Les trois Vies de Jane Austen, de Céline Devalan, 

Lesley Chatterley, et élodie Sörensen, mise en scène 

Régis Mardon, du 4 février au 26 mars 2011,  

vendredi et samedi à 21h30, au Théâtre Essaïon, 

75004 Paris. Tél. 01 42 78 46 42.

« C’est difficile de jouer votre pièce », dit Nina 

(Anamaria Marinca) à Treplev (Xavier Legrand) au 

début de La Mouette, « il n’y a pas de personnage 

vivant ». Vieux perfecto et jean élimé, la comé-

dienne d’origine roumaine entre sur le plateau 

dans une sorte de quotidienneté dégagée, sans 

chichi, une simplicité qui confère à ses répliques, à 

ses attitudes, quelque chose de juste, d’immédiat, 

de fortement concret. Ainsi, à l’instar de tous ses 

partenaires de jeu (Christian Benedetti/Trigorine, 

Brigitte Barilley/Arkadina, Nina Renaux/Macha, 

Marie-Laudes Emond/Paulina, Christophe Caus-

tier/Medvedenko, Philippe Crubézy/Dorn, Laurent 

Huon/Chamraïev, Jean-Pierre Moulin/Sorine), l’ac-

de l’existence…) à travers un « ici et maintenant » 

théâtral d’une grande liberté. Réduisant à presque 

rien les accessoires et éléments de décor de sa 

représentation (des chaises, une lampe, un banc, une 

table…), échappant aux archétypes naturalistes des 

protagonistes tchékhoviens, Christian Benedetti crée 

un spectacle centré sur l’adresse et l’incarnation du 

texte, un spectacle dont l’authenticité engendre une 

poésie de l’espacement et du quotidien. La densité 

de silences qui parfois se distendent, la nudité d’un 

plateau vide au sein duquel surgissent et se décou-

pent les fulgurances de la pièce, la dimension multi-

frontale d’une représentation qui multiplie les points 

de vue et les points d’écoute des spectateurs… 

La Mouette, d’Anton Tchekhov, mise en scène par Christian Benedetti au Théâtre Studio d’Alfortville.

trice apporte un criant contre-exemple aux paroles 

de Nina. Des personnages vivants, il y en a bien sûr 

dans la pièce aux accents tragi-comiques d’Anton 

Tchekhov, peut-être l’une de ses plus touchantes, 

mais également dans la version brute et dépouillée 

qu’en propose aujourd’hui Christian Benedetti.

Une proposition théâtrale 
vivante, ouverte, dépouillée
Cette version – servie par des interprètes qui s’inscri-

vent dans l’espace scénique de manière organique, 

comme les acteurs d’une humanité à la fois contem-

poraine et atemporelle – fait résonner les question-

nements de La Mouette (la vocation artistique, les 

impulsions de l’amour, les contraintes et les impasses 

Cette Mouette est intrigante, palpitante. Profondé-

ment vivante. Elle nous fait ressentir quelques-uns 

des aspects les plus troublants de l’humain.

Manuel Piolat Soleymat

La Mouette, d’Anton Tchekhov (traduction d’André 

Markowicz et de Françoise Morvan, éditée par Actes 

Sud, collection Babel, 2001) ; mise en scène et  

scénographie de Christian Benedetti. Du 28 février  

au 2 avril 2011. Du mardi au vendredi à 20h30,  

le samedi à 19h30. Théâtre Studio, 16, rue Marcelin-

Berthelot, 94140 Alfortville. Réservations au  

01 43 76 86 56. Spectacle vu en février 2011,  

au Pôle culturel d’Alfortville. Durée de la  

représentation : 2h15.
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critique ¶
La Mouette
Trente-deux ans après avoir une première fois mis en scène cette 
pièce, au sortir du conservatoire, Christian Benedetti revient à La 
Mouette d’Anton Tchekhov. Une réflexion sur la création artistique, 
sur les troubles de « l’être au monde », à travers laquelle le 
directeur du Théâtre Studio d’Alfortville crée une représentation 
d’une étonnante vivacité.

théâtre   critiques
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Vous avez installé la pièce dans un cadre 

scénographique singulier.

J. B. : C’est l’espace d’une écurie avec de la terre, 

un espace rêvé à partir des petites écuries du 

Château des Claudel à Brangues. Sous la terre, un 

damier en noir et blanc apparaît, telle la peinture 

sous-jacente d’un jeu d’échecs sur laquelle deux 

forces s’affronteraient pour une finale. Et comme à 

la corrida où le taureau surgit dans l’arène et trouve 

un espace de refuge en traçant une ligne appelée 

ligne du désir, Dom Juan franchit la ligne au risque 

de sa vie, comme un toréador.

Propos recueillis par Véronique Hotte

Dom Juan, de Molière ; mise en scène de  

Julie Brochen. Du 8 mars au 17 avril 2011,  

du mardi au samedi à 20h, dimanche à 16h,  

relâches le lundi et le 13 mars. Espace Klaus Michael 

Grüber (8 rue Jacques-Kablé) au TNS Strasbourg. 

Réservations : 03 88 24 88 24

« Cette figure de la 
modernité témoigne 
d’une humanité  
vulnérable et  
blessée. » Julie Brochen

entretien / Julie Brochen

à l’écoute du grand 
séducteur méchant homme
Julie Brochen, directrice du Théâtre National de Strasbourg, crée 
son Dom Juan de Molière avec les comédiens de la troupe du TNS et 
les élèves de l’École. Jeunesse et irrévérence pour l’histoire tragique 
d’une insoumission.

Comment vous êtes-vous arrêtée sur Dom 

Juan, chef-d’œuvre insaisissable ?  

Julie Brochen  : De la même manière que j’ai 

monté Penthésilée de Kleist en 1994, j’ai éprouvé 

le besoin de m’attaquer à une cime du répertoire. 

J’ai affiné ma lecture de Molière afin de me réap-

proprier les fondamentaux du théâtre. J’ai lu Don 

Quichotte de Cervantès puis Dom Juan, une lec-

ture délibérément croisée. De là, est né mon désir 

de reconsidérer la pièce. Le projet m’est apparu 

incontournable d’autant qu’il prenait appui sur 

la permanence artistique du TNS, la troupe et 

l’École.

La distribution réunit des comédiens de la 

troupe et des élèves du groupe 39.

J. B. : Les acteurs appartiennent pour certains 

à la troupe du TNS : Muriel Inès Amat est Elvire, 

En quoi est-il intéressant de revisiter la 

pièce aujourd’hui ?

J. B. : Comme s’il était déjà mort, les personna-

ges parlent de lui dans une relation forte. Elvire 

évoque un retrait, un apaisement. Dom Juan nous 

fait ressentir nos doutes intérieurs. Cette figure 

de la modernité témoigne d’une humanité vul-

nérable et blessée. À la création, Molière s’est 

donné le rôle de Sganarelle, valet analphabète 

du terroir auquel on ne peut plus faire référence. 

La reconnaissance passerait aujourd’hui par le 

frère d’Elvire, Dom Carlos, plutôt moral et intègre, 

arbitre ou bien juge, qui empêche que tout aille 

à vau l’eau.

Fred Cacheux Dom Carlos et Cécile Péricone 

la Statue du Commandeur qui est dédoublé en 

femme. D‘autres acteurs sont issus du groupe 

39 de l’École, que j’ai dirigé dès mon arrivée et 

qui « sort » en juin 2011. Jeanne Cohendy joue 

Charlotte, Ivan Herisson joue Sganarelle. Quant 

à André Pomarat, du groupe 1 des origines, il 

incarne Dom Louis, le père de Dom Juan, lui-

même interprété par le jeune Mexianu Medenou 

du groupe 39. Quarante ans de vie et d’art entre 

le père et le fils.

Quelle vision privilégiez-vous de l’œuvre?

J. B. : La pièce n’est pas une réponse à la cen-

sure de Tartuffe, ni à une blessure. Dom Juan est 

une sorte de pamphlet. Sa structure dramatique 

est celle d’un feuilleton ou d’un roman policier. 

Ce qu’on occulte souvent, c’est la course-pour-
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suite des frères d’Elvire, l’histoire de la traque 

d’un homme par deux autres à cheval sur un che-

min de terre. Voilà pourquoi le rapport bi-frontal 

avec le public est essentiel. Le duel recherché ne 

peut mener qu’à la mort de Dom Juan, un choix 

assumé. Le héros symbolise l’insoumission avec 

moins de romantisme que de refus de tous les 

codes et valeurs – religion, respect, convenan-

ces… Dom Juan court à sa perte : Sganarelle, 

Dom Louis, Elvire le lui disent. Mais il est indigne 

de leurs conseils, il décide d’aller vers sa chute. 

Refusant d’entrer dans le rang, il aspire à être lui-

même, à l’ombre du « je est un autre » rimbaldien ; 

il le paie de sa vie.

Comment qualifiez-vous la frénésie déses-

pérée de cet être hors norme ?

J. B.  : Au-delà de la séduction profonde qu’il 

opère, Dom Juan est quelqu’un d’insaisissable. 

Il est en quête d’un désir qu’il ne trouve jamais, si 

ce n’est dans le face-à-face avec la mort. La fièvre 

de la jeunesse l’accompagne dans ses dernières 

heures d’existence, une peur ardente de vivre qui 

croise la peur de mourir de Sganarelle. Dom Juan 

est proche du révolutionnaire sans révolution, c’est 

une âme qui se damne pour exister, en opposition 

totale avec ce qu’on veut qu’elle soit. Dom Juan 

recherche la beauté comme un acteur maudit, telle 

une figure d’artiste.

des efforts et du talent en mettant ce texte debout, 

ce dont je leur suis reconnaissant. Les décisions 

prises sont destinées à donner au texte la plus 

grande expressivité. D’emblée l’idée d’incorporer 

la danse me semble une option intéressante et qui 

peut donner au spectacle une nouvelle dimension. 

En tout cas ce sera une nouvelle façon de raconter 

l’histoire et cela, en principe, me paraît stimulant. 

Je ne sais pas si dans l’adolescence le mouvement 

précède la pensée – je ne l’ai jamais envisagée en 

ces termes. En tout cas je crois qu’à cet âge, entre 

le sentiment et l’action, il y a très peu de réflexion.

Propos recueillis par Alexandra Barbier et Agnès Santi

Merci à André Delmas pour la traduction

La Nuit de l’ours, d’Ignacio del Moral, mise en scène 

d’Agathe Alexis. Du 2 au 31 mars 2011. Théâtre 

de l’Atalante, 10 place Charles-Dullin, 75018 Paris. 

Réservations au 01 46 06 11 90.

entretien / Ignacio del Moral

La Nuit de l’ours
Agathe Alexis met actuellement en scène La Nuit de l’ours d’Ignacio 
del Moral au Théâtre de l’Atalante. A cette occasion, son auteur 
revient sur cette pièce écrite il y a dix ans et dans laquelle se 
découvre son intérêt pour la périlleuse période de l’adolescence.

Trois adolescents dénommés «  oursons  » 

avec un ours en peluche pour mascotte… Que 

symbolise pour vous cet animal ? Pourquoi 

appelez-vous «  oursons  » les protagonistes 

alors que, dans la pièce, rien ne laisse sup-

poser qu’ils ne sont pas humains ?

Ignacio del Moral : Le texte de La Nuit de l’ours 

vient d’une œuvre brève, Oursons, que j’ai écrite 

pour un spectacle composé des pièces de trois 

auteurs et qui avait comme thème la ville de 

Madrid. L’écusson de cette ville, dans laquelle je 

vis depuis l’âge de trois ans et à laquelle je me 

sens très lié, représente un ours appuyé sur un 

arbre (un arbousier) dont il essaye d’atteindre les 

fruits. C’est pour cela que j’ai donné à ces trois 

fils de Madrid le nom d’oursons. Cela fait aussi 

allusion à leur gaucherie, à la corporalité, rappe-

lant les mouvements de cet animal, qui éveille, 

qui restent dans notre société, et comme tel c’est 

toujours intéressant de l’explorer.

Agathe Alexis a souhaité incorporer de la 

danse à sa mise en scène. Quel est votre 

avis sur ce parti pris ? Trouvez-vous, comme 

la chorégraphe du spectacle Claire Richard, 

que l’adolescence soit une période où le 

mouvement précède la pensée ?

I. d. M. : Une fois que le texte est arrivé dans les 

mains d’un(e) metteur(e) en scène, je suppose qu’il 

l’aime suffisamment pour lui consacrer du temps, 

malgré sa férocité, de la tendresse. L’ours en 

peluche a surgi comme une image paradoxale 

et absurde, mais il a révélé immédiatement son 

caractère métaphorique, comme image de l’en-

fance qui est derrière.

La pièce se fonde exclusivement sur le trio 

Enrique, Angel, Jaime. Qu’est-ce qui les 

unit ? Comment les caractérisez vous ?

I. d. M. : Ils sont unis évidemment par leur solitude, 

leur besoin de tendresse et leurs difficultés à s’expri-

mer. Ce sont trois personnages déshérités, unis par 

un certain besoin de protection mutuelle. Leurs ori-

gines sont différentes, et leur relation probablement 

occasionnelle, mais ils ont développé une dépen-

dance réciproque qui crée des liens à cet âge.

La question de l’inceste est très présente 

dans La Nuit de l’ours. Jaime « bande » pour 

sa mère, Angel découvre sa sœur et son 

père dans le même lit. Pourquoi avoir intégré 

cet élément dans l’écriture dramatique ?

I. d. M. : Ces deux aspects de l’inceste ont des 

caractéristiques très différentes. Jaime est per-

turbé par la sexualité de sa mère : les enfants ont 

besoin de voir leur mère comme un être asexué, 

ils ne supportent pas l’idée qu’elle puisse avoir 

des relations sexuelles. Mais il n’est pas non plus 

surprenant que, lorsqu’ils découvrent que c’est 

une femme attirante, ils soient attirés par elle. Bien 

sûr, cela provoque un certain court-circuit mental. 

Jaime découvre que sa mère est aussi attirante 

pour ses amis, et cela provoque sa jalousie et 

sa colère. Le cas d’Angel est différent : après la 

mort de sa mère (on pourrait penser à un suicide, 

comme certains me l’ont suggéré) et un séjour 

chez sa grand-mère, quand il revient il pense que 

sa famille s’est recréée comme un lieu d’amour 

idyllique et de protection mutuelle. Découvrir la 

relation entre son père et sa sœur est évidem-

ment un choc terrible, car il se sent en plus trahi 

et exclu. Un critique a dit que c’était une pièce 

moraliste et même puritaine. Je ne le crois pas. 

Le thème de l’inceste est un des derniers tabous 

« Trois personnages 
déshérités, unis par 
un certain besoin de 
protection mutuelle. »

Ignacio del Moral
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les membres de la troupe du TNP. Là encore, 

une différence de taille (la même dans les deux 

spectacles)  : si les garçons peinent à donner 

toute leur mesure à leurs personnages, les filles 

sont talentueuses et précises, bien au-dessus 

de leurs compagnons de jeu. Reste à saluer 

les magnifiques costumes de Thibaut Welchlin, 

la qualité des lumières et du son, et le pari de 

Christian Schiaretti de monter ensemble ces 

deux monstres fabuleux, fascinantes matrices 

de toute l’histoire du théâtre.

Catherine Robert

La Célestine, de Fernando de Rojas et  

Don Juan, de Tirso de Molina ; mises en scène  

de Christian Schiaretti. Spectacles en alternance  

du 10 mars au 6 avril 2011. Le dimanche à 15h30 ;  

du mardi au samedi, à 20h pour La Célestine et à 

20h30 pour Don Juan. Détail des dates de  

l’alternance sur www.nanterre-amandiers.com 

Théâtre Nanterre-Amandiers, 7, avenue  

Pablo-Picasso, 92022 Nanterre.  

Réservations au 01 46 14 70 00.  

Spectacles vues au TNP de Villeurbanne.  

Durée : La Célestine, 3h30 ; Don Juan, 2h30.

critique ¶
La Célestine et Don Juan
Après Don Quichotte, créé en décembre, Christian Schiaretti complète 
son triptyque consacré au Siècle d’or espagnol avec La Célestine et 
Don Juan, présentés en alternance au Théâtre des Amandiers.

Même dispositif scénique, même équipe tech-

nique, même troupe  : seul change, entre La 

Célestine et Don Juan, le pivot scandaleux de 

l’intrigue. D’un côté une maquerelle pocharde, 

avorteuse et ravaudeuse de pucelages, qui jouit 

et tire bénéfice des désirs des autres, de l’autre, 

un grand seigneur méchant homme, fin bret-

teur et adroit violeur, qui use immodérément 

du corps et de la naïveté des femmes : Céles-

tine et Don Juan arpentent chacun leur tour la 

longue scène bifrontale, installée comme une 

arène entre deux portes couleur sang de bœuf. 

Hélène Vincent interprète cette manipulatrice 

retorse dont les combines jouent de la concu-

piscence et qui sait révéler les sexes palpitants 

sous les afféteries minaudières des amants. 

Julien Tiphaine est le nomade priapique que 

Célestine, traduite et adaptée en collabora-

tion avec Florence Delay, aurait mérité sans 

doute d’être davantage élaguée ; le temps 

passé par les coquins à profiter des atermoie-

ments amoureux des amants est un peu long. 

En revanche, le texte français de Don Juan 

(remarquable travail de Gérald Garutti, Pauline 

Noblecourt, Christian Schiaretti et Sacha Todo-

rov) est incisif et efficace, diantrement mieux 

enlevé. On retrouve dans les deux pièces tous 

toute l’Espagne abhorre, à cause de sa cruelle 

manie de foutre impunément son honneur et 

ses fil les… Célestine et Don Juan sont deux 

rôles écrasants, que l’histoire du théâtre comme 

celle de l’Occident ont rendus mythiques. Pre-

mière différence entre les deux spectacles mis 

en scène par Christian Schiaretti : si Hélène Vin-

cent peine à camper une Célestine à la hauteur 

d’incandescence de son rôle, Julien Tiphaine 

est éblouissant en Don Juan.

Une proposition bifrontale 
manquant d’équilibre
Choisissant de poser d’emblée sa Célestine 

dans une posture énergique et virevoltante, 

Hélène Vincent en émousse les couleurs et 

compose une virago monolithique qui va et 

vient sur toute la longueur de la scène, sans 

vraiment faire évoluer son personnage. Plus 

matois, plus subtil, plus inquiétant aussi, Julien 

Tiphaine offre à son séducteur pervers toute la 

diaprure d’une psychologie retorse qui parvient 

même à rendre digne de pitié et d’admiration 

ce héros désenchanté au masque carnassier. 

A cette différence s’en ajoute une autre  : La 

Christian Schiaretti met en scène le Siècle d’or  

espagnol.
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La Célestine Don Juan

Pour ceux qui recherchent  
obstinément la liberté, 
il ne peut y avoir tâche  
plus urgente que d’arriver à 
comprendre les mécanismes  
et les méthodes de  
l’endoctrinement.  
Ce sont des choses faciles  
à saisir dans les sociétés  
totalitaires, mais 
elles le sont beaucoup moins  
dans le système du  
"lavage de cerveau  
sous régime de liberté"
auquel nous sommes soumis 
et que nous ne servons  
que trop souvent comme 
instruments consentants 
ou inconscients. Noam Chomsky

Idiomécanic Théâtre présente

Words  
are watching you

un spectacle inspiré de 1984  
de George Orwell

création collective  
texte et mise en scène Julie Timmerman

dramaturgie Adèle Chaniolleau  
assistante à la mise en scène Claire Chaineaux

avec Stéphane Douret, Florian Goetz,  
Agathe l’Huillier et Julie Timmerman

lumière Mathieu Bouillon musique Laurent Grais 
costumes Dominique Rocher

« Energie, sens du comique et de la dérision, 
parodie, tout cela se mêle avec bonheur... » 

L’Express.fr

du 3 au 20 mars 2011
jeu. ven. sam. à 20h30, dim. à 18h

Con�uences
190 bd de Charonne, 75020 PARIS M° Alexandre Dumas

Billetterie : 
resa@confluences.net 

01 40 24 16 46

PRÉFET 
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La  SéPAraTion
des SoNgEs

de Jean Delabroy
mise en scène  
Patrick Verschueren
avec Céline Liger

une coproduction  
Cie Éphéméride  
et Jeunes Plumes & Cie

du 7 au 9 et du 14 au 16 avril
à 20h30, les jeudis à 15h et 20h30
Le Vent se lève ! tiers-lieu 75019 Paris
résas : 01 77 35 94 36 / www.leventseleve.com

le 30 avril à 20h30
Théâtre de l’Arlequin, Morsang-sur-Orge (91)
résas : 01 69 72 20 30

DU 7 AU 9 ET DU 14 AU 16 AVRIL (résas : 01 77 35 94 36)
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jeudi 7 avril à 18h30  
Rencontre avec Jean Delabroy

vendredi 8 avril à 19h  
apéro poétique autour des éd. Bruno 
Doucey et de la coll. Jeunes Plumes 

samedi 9 avril à 19h 
performance photo-plasticienne  
Nelly Cazal + Ernesto Timor  
(expo visible tous les jours)

Mardi 29 mars 20h30

Mercredi 30 mars 20h30

Jeudi 31 mars 20h30

EDGAR ALLAN POE - SYLVAIN MAURICELa chute de la maison Usher

Mardi 15 mars 20h30

TIMOTHY DALY
ISABELLE STARKIER

L’homme dans le plafond 

Voyageurs immobiles

Jeudi 3 mars 20h30

PHILIPPE GENTY
MARIE UNDERWOOD

TIMOTHY DALY
L’homme dans le plafond L’homme dans le plafond L’homme dans le plafond 

Jeudi 10 mars 20h30

Vendredi 11 mars 20h30

Les Femmes savantes
MOLIÈRE - MARC PAQUIENLes Femmes savantesLes Femmes savantes

Les grognards 
de la République
Mardi 8 mars 20h30
ALAIN MOLLOT

EDGAR ALLAN POE - SYLVAIN MAURICELa chute de la maison Usher
La chute de la maison Usher
Mardi 22 mars 20h30
Mercredi 23 mars 20h30

VICTORIA THIERRÉE-CHAPLIN

AURÉLIA THIERRÉE

Murmures des murs

www.lavant-seine.com
01 56 05 00 76

Parvis des Droits de l’Homme Parvis des Droits de l’Homme 
88 rue Saint-Denis 
92700 Colombes

Voyageurs immobiles

Mardi 29 mars 20h30

Mercredi 30 mars 20h30

Jeudi 31 mars 20h30

EDGAR ALLAN POE - SYLVAIN MAURICELa chute de la maison Usher

www.lavant-seine.com
01 56 05 00 76

Parvis des Droits de l’Homme 

Jeudi 31 mars 20h30
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critique ¶
Fauves

Les spectacles de Michel Schweizer ne sont à 

nul autre pareil. Adepte du second degré, pour-

fendeur de tabous, Schweizer tourne en dérision 

l’étiquette d’artiste. Il se dit « manager de col-

lectifs », rassemble sur scène des « marchandi-

ses particulières » que sont ces amateurs avec 

Un fauve attaché… à sa musique.
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lesquels il construit ses spectacles. Après des 

maître-chiens, une strip-teaseuse, une culturiste, 

c’est au tour d’adolescents de venir nourrir sa 

recherche singulière. Ils sont dix qui ont été recru-

tés par casting pour ce Fauves que Schweizer 

qualifie de « comédie musicale » dans un « angle 

d’attaque marketing ». Que font-ils sur scène ? 

Ils errent, se regroupent, vivent comme seuls les 

ados savent le faire, dans un néant suspendu, 

dans une ouverture à l’autre et un enfermement 

sur soi d’une qualité que seul cet âge permet. 

Ah oui. Ils dansent aussi, chantent, font mons-

tration tour à tour de leurs talents en germe. Et 

parlent. Avec leurs mots. Et avec ceux que les 

adultes ont écrit pour eux. Brouillent les pistes 

du naturel, du théâtral, de la présentation et de 

la représentation.

Une société qui a peur  
de sa jeunesse
Les encadrent deux meneurs de revue quinqua-

génaires, eux-mêmes pères  : Michel Schwei-

zer et Gianfranco Poddighe, en Dj un brin rin-

gard, qui ironiquement commence par lancer 

Forever Young d’Alphaville. Un vieux tube des 

années 80. Mais au fur et à mesure du spec-

tacle, l’espace des grands aînés se réduit. Ils 

s’effacent. Laissent la place. Il faut dire que leur 

horloge avance plus vite que celle de ces jeunes 

immortels, qui ne voyant pas le temps passer, 

développent encore des rêves de surpuissance. 

Pourtant, Bruce Bégout a écrit à leur intention 

un manuel de philosophie susceptible de les 

assagir. Des phrases comminatoires et drô-

les miment la recrudescence des interdictions 

dressées par une société qui a peur de sa jeu-

nesse et l’étouffe en faisant mine de la protéger. 

Mais rien n’y fait. Plongés dans un monde de 

violence, d’émotions aiguës, de libido débor-

dante, ces ados, qui n’ont pas vraiment changé, 

imposent leurs préoccupations, leur naturel, leur 

monde, la manière dont ils reçoivent celui qu’on 

leur propose, tout cet univers auquel il faudra un 

jour enfin laisser la place et dont la fin du spec-

tacle annonce – avec une naïveté adolescente 

à laquelle le spectacle (c’est sa force) donne 

envie de croire – qu’il constitue cette «  relève 

imminente et inéluctable (…) qui va décisivement 

en finir avec les temps marchands ».

Éric Demey

Fauves, de Michel Schweizer. Dans le cadre du fes-

tival Anticodes : du 3 au 5 mars au Théâtre National 

de Chaillot, du 23 au 26 mars au Quartz de Brest, du 

31 mars au 3 avril aux Subsistances à Lyon. Et les 12 

et 13 mars, à la Ferme du Buisson, et le 19 avril au 

Château Rouge à Annemasse.

Sont-ils bien méchants ces 
Fauves qui accompagnent Michel 

Schweizer sur la scène de son dernier spectacle ? L’air de rien, celui 
qui se considère comme un simple « producteur d’événements » 
permet d’approcher de manière profonde, sensible et drôle ce que 
c’est qu’être adolescent aujourd’hui.

www.theatref i rmingemier- lap isc ine . f r  -  01  41  87  20  84
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de Karl V
alentin

Mise en scène Sylvie Orcier

cie Pipo-Patric
k Pineau

du 8 au 20 mars 2011



Jean-Philippe Bellevin 
Nicolas BonnefoyNicolas Daussy
Florent Fouquet

Nicolas Gerbaud 
Charlotte MerlinSylvie OrcierPatrick Pineau Léon Renaud
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critique ¶
Dealing with Clair –  
Claire en affaires
Sylvain Maurice met en scène Claire en affaires, de Martin Crimp. 
Derrière l’apparente banalité d’une opération immobilière entre 
bourgeois policés se cachent le mal et la perversité sournoise…

Une jolie maison, un couple jeune, épanoui et gen-

til, une jeune fille au pair qui s’occupe du bébé, un 

acheteur élégant et docile prêt à payer cash : la tran-

saction entre Mike et Liz, yuppies sympathiques, et 

James, quinquagénaire à la recherche d’un pied-à-

terre londonien, ne devrait pas poser de problème… 

Claire, l’agent immobilier chargée de l’affaire, semble 

avoir plus de difficulté à composer avec ses propres 

démons (son marasme affectif, l’arrêt de la cigarette 

et les relations avec sa mère) qu’à réussir à mettre 

d’accord les parties de cette transaction. Mais, petit 

à petit, le vernis craque : au fur et à mesure des ater-

moiements des vendeurs et de l’acheteur, le sourire 

devient rictus. Mike et Liz, d’abord décidés à vendre 

leur maison sans profiter de l’envol des prix, se révè-

lent calculateurs et profiteurs. Egoïstes et narcissi-

ques, ils relèguent la baby-sitter dans une chambre 

sans fenêtre, lui hurlent l’ordre de s’occuper de l’en-

fant quand il braille, et passent l’essentiel de leurs 

conversations dans l’encensement mutuel. James, 

quant à lui, multiplie les visites pour vérifier l’état des 

fenêtres, mesurer la maison et tourner autour de Claire 

comme un python fascinant autour de sa proie. 

Un drame au suspense  
mal ménagé
Claire finit par perdre l’équilibre et peut-être la vie dans 

cette valse élégante et feutrée… Sylvain Maurice choi-

sit de servir le texte au plus près de sa volonté de 

faire surgir l’inquiétude derrière l’apparente banalité 

des échanges. La scénographie de Marie La Rocca 

compose un décor simple et sobre, élégant et sans 

aspérités de mauvais goût. Mais le jeu des comédiens 

manque de subtilité et installe trop tôt les indices de 

la détérioration intérieure des protagonistes. Gérard 

Watkins a des allures de psychopathe égaré dès son 

entrée en scène, et la pauvre Claire semble bien naïve 

de ne pas s’apercevoir que, sous le masque, se cache 

un inquiétant personnage… Sharif Andoura et Sophie 

Rodrigues, dans une composition d’emblée hystéri-

que et alcoolique de leurs rôles, demeurent également 

assez monolithiques. Quant à Odja Llorca, elle campe 

une Claire fantomatique et neurasthénique, dont on 

suppose sans peine qu’elle peut devenir la victime 

abusée du méchant qui la traque de rendez-vous en 

rendez-vous. Si la mise en scène de ce spectacle 

maîtrise assez bien déplacements et évolution de l’in-

trigue, on peut regretter une direction d’acteurs un 

peu floue, qui gagnerait à mieux préciser l’évolution 

psychologique de ces monstres ordinaires.

Catherine Robert

Dealing with Clair – Claire en affaires, de Martin 

Crimp (texte français de Jean-Pierre Vincent et 

Frédéric Plain) ; mise en scène de Sylvain Maurice. 

Du 1er au 5 mars 2011. Mardi, mercredi, vendredi et 

samedi à 21h ; jeudi à 19h30. Théâtre de Sartrouville 

et des Yvelines-CDN, place Jacques-Brel, 78500 

Sartrouville. Réservations au 01 30 86 77 79. Le 18 

mars à 20h30 au Théâtre de Mâcon, scène nationale. 

Les 7 et 8 avril à 20h30. La Scène Watteau, place du 

Théâtre, 94130 Nogent-sur-Marne. Réservations au 

01 48 72 94 94. Spectacle vu au Nouveau Théâtre 

CDN de Besançon et de Franche-Comté. Durée : 1h45.
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Sylvain Maurice met en scène le masque souriant du mal.

doxale qui pose la question de la représentation 

puisque c’est l’absence de regard qui permet le 

jeu des deux sœurs. Pour mettre le spectateur 

dans cette position de voyeur tout en l’incluant, 

la scénographie établit une continuité entre la 

scène et la salle, grâce à des totems inspirés 

de l’art brut et des œuvres d’Annette Messa-

ger. Ce dispositif scénique vise à transformer 

le regard, le rendre plus impudique, sacrilège, 

à activer l’ambiguïté entre le réel et l’irréel, le 

vrai et le faux.

Propos recueillis par Gwénola David

Les Bonnes, de Jean Genet, mise en scène  

de Guillaume Clayssen. Du 15 au 24 mars 2011  

à la Comédie de l’Est-Centre Dramatique Régional 

d’Alsace. 6, route d’Ingersheim, 68027 Colmar. 

Renseignements au 03 89 24 31 78 et  

sur www.comedie-est.com

maudite » comme dirait Bataille, car la mons-

truosité qui s’exprime dans l’imaginaire théâtral 

des Bonnes est aussi la nôtre. Le public ne 

peut pas être placé dans une position d’ex-

tériorité.

Comment cette position singulière du spec-

tateur se traduit-elle ?

G. C. : Solange et Claire s’adonnent à leur céré-

monial en secret. La pièce raconte une histoire 

sans public, dans une mise en abyme para-

pousse à s’évader vers un espace mental infini. 

Les deux bonnes inventent, à l’intérieur de leurs 

existences closes, un monde ill imité où leurs 

fantasmes prennent vie. Elles mettent en scène 

l’imaginaire dans ce qu’il a de plus débridé, iné-

puisable. Le jeu devient l’expression de l’infini. 

C’est en cela qu’il touche toujours au sacré chez 

Genet : il organise à travers un rituel, une action 

collective et des règles précises, l’insupportable 

et désirable infini.

Dans Comment jouer Les Bonnes ?, Genet 

réclame un « jeu furtif ». Comment l’appréhen-

dez-vous ?

G. C.  : L’étymologie de «  furt i f   » renvoie à 

« voleur »… Le jeu doit alléger la prose parfois 

empesée, solennelle, de Genet qui emprunte à 

la tragédie classique, mais surtout doit débus-

quer la part de folie des spectateurs, « part 

Qu’est-ce qui se joue entre Solange et Claire ?

Guillaume Clayssen  : Une relation d’ambiva-

lence tragique qui mêle violemment l’amour à la 

haine et ne trouve d’issue que dans une détesta-

tion projetée sur leur maîtresse. Solange et Claire 

ne peuvent supporter leur gémellité inextricable, 

leur impossibilité d’être séparées, tout en s’ab-

horrant.

Quelle est la fonction du jeu et de l’imagi-

naire dans leur relation ?

G. C. : Genet reproduit chez ses personnages le 

rapport à l’incarcération qu’il a lui-même vécu : 

enfermé régulièrement dès sa jeunesse en pri-

son, il trouvait sa liberté dans l’immensité du 

rêve, dans l’écriture et la force subversive de 

la poésie. Il convoque ici l’imaginaire comme 

un outil de survie quand le corps est barricadé 

entre quatre murs. L’espace physique confiné 

entretien / Guillaume Clayssen

L’intime monstrueux
Guillaume Clayssen s’empare du classique de Genet et invite le 
spectateur au cœur d’un huis clos diabolique qui dévoile notre 
intime monstrueux.
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« Genet convoque ici 
l’imaginaire comme 
un outil de survie. »

Guillaume Clayssen
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mise en scène 
Pierre Pradinas

avec
Romane Bohringer
Gérard Chaillou 
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de Arthur Adamov
(éditions Gallimard)

mise en scène Gabriel Garran
assisté de Bruno Subrini

        

avec 
Marie-Armelle Deguy
Soazig Oligo
Stanislas Roquette 
Estelle Sebek
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« Le mensonge,  
ce manquement initial,  
a provoqué par  
contamination une 
sorte de malédiction 
sur cette petite cité. »

Christophe Perton

« C’est ce voyeur-
voyant-voyageur de 
l’âme humaine que 
nous avons voulu voir 
monter sur scène. » 

Nicolas Massadau
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voque des métamorphoses et des changements 

qui font surgir des fantômes et des monstres. Le 

mensonge, ce manquement initial, a provoqué par 

contamination une sorte de malédiction sur cette 

petite cité. L’un des personnages est un garçon 

perverti monstrueux, un être souffrant, un autre en 

proie à la violence a fini par se donner la mort… 

On s’éloigne du prisme de la raison pour celui de 

l’intuition et des sensations.

Propos recueillis par Véronique Hotte

Les Grandes Personnes, de Marie N’Diaye ; mise 

en scène de Christophe Perton. Du 4 mars au 

3 avril 2011, du mercredi au samedi à 20h30, 

mardi à 19h30, dimanche à 15h30. La Colline-

théâtre national,15, rue Malte-Brun, 75020 Paris. 

Réservations : 01 44 62 52 52 Texte publié aux 

Éditions Gallimard.

entretien / Christophe Perton

L’humanité peuplée de 
monstres de Marie N’Diaye
Après Hilda en 2005 et Nothing human en 2010 à New York avec des 
acteurs américains, le metteur en scène Christophe Perton poursuit 
sa route auprès de Marie N’Diaye en créant sa dernière pièce, les 
Grandes Personnes. Un rendez-vous avec l’inquiétante étrangeté 
des relations entre parents et enfants.

La pièce Les Grandes Personnes est une 

commande faite à Marie N’Diaye.

Christophe Perton : À la Comédie de Valence 

en 2003, une première commande avait été faite à 

quatre auteurs, Marie N’Diaye, Annie Zadek, Pau-

line Sales et Marion Aubert sur la thématique des 

fantômes, à laquelle je suis attaché. J’ai ainsi confié 

la mise en scène de Rien d’humain à Olivier Werner, 

et je viens de monter à New-York Nothing human 

avec des Américains. En 2005, j’ai créé Hilda, et 

Les Grandes Personnes s’inscrit dans cette conti-

nuité de choix d’écriture et de pièces inédites.

En quoi l’écriture de Marie N’Diaye entre-t-

elle en affinité avec votre travail ?

Ch. P. : L’univers fantastique et mystérieux dans 

l’œuvre de Marie N’Diaye – romans et théâtre – me 

touche. Je suis attiré par cette profondeur souter-

raine, cette façon de raconter à la fois une histoire 

en surface et de tirer l’âme humaine dans ce qu’elle 

a de plus profond et d’intense. La dimension sou-

terraine de l’œuvre m’a toujours impressionné, de 

réussi que l’autre socialement, et qui ont des 

enfants de même âge.

Ch. P. : C’est le point de vue tant des parents sur 

les enfants que des enfants sur les parents. Que 

signifie « avoir réussi » dans la relation qu’on peut 

avoir avec son enfant ou dans le fait de fonder une 

famille ? Il est question d’un mensonge, un crime 

commis enfoui, que ces parents ont cru pouvoir 

cacher. La pièce raconte comment cette racine 

du mal a progressé et comment elle a contaminé 

malgré eux tous les descendants, comment cette 

vérité déniée s’avère finalement impossible à dis-

simuler dans le temps, comment elle explose et 

quels ravages elle provoque. Tout commence par 

une phrase clé  : « J’avais décidé de ne pas en 

parler », et à partir du moment où l’un d’entre eux 

ouvre cette boîte de Pandore, la vérité que tous 

s’étaient acharnés à dissimuler se répand et pro-

même la problématique des relations entre les êtres. 

Je suis attentif au rapport à la nature, entretenu 

au gré des ouvrages, à la relation aux éléments, 

à cet aspect universel et cosmique. L’écriture de 

Marie N’Diaye est dense, pas facile à aborder, mais 

éminemment théâtrale avec un sens intuitif du pla-

teau. L‘acuité de la langue dans les dialogues est 

extrême. Cette singularité ne peut se rapprocher 

d’aucun autre univers, comme chez Koltès.

Que pouvez-vous dire des Grandes Personnes ?

Ch. P. : La pièce traite du manque d’amour et de la 

relation entre parents et enfants. Cette thématique, 

discernable dans toute l’œuvre de Marie N’Diaye, 

est poussée encore plus loin dans Les Grandes 

Personnes. L’auteur a installé des personnages 

dans des situations ultimes, soit parce qu’ils sont 

à la marge de la société, soit parce qu’ils ne sont 

plus identifiables comme éléments du corps social. 

Marie N’Diaye réussit - en mettant en scène et en 

jeu des fantômes, des personnages possédés par 

des monstres, des parents terribles -, à décrire des 

sentiments profondément humains. Elle réussit à 

faire en sorte que ce qui pourrait être de l’ordre 

de l’excès ou du conte dans l’écriture trouve une 

Céline lui-même  : «  Tout ce qui m’intéresse, 

disait-il, c’est d’être ignoré. Je suis un voyeur, 

pas un exhibitionniste. » C’est ce voyeur-voyant-

voyageur de l’âme humaine que nous avons voulu 

voir monter sur scène.

Pourquoi Jean-François Balmer pour inter-

préter ce texte ?

N. M. : C’est l’interprète idéal. Cette fantasti-

quement réaliste tragi-comédie qu’est Voyage 

au bout de la nuit ne tient que par le regard 

que porte le narrateur sur les êtres et le monde. 

C’est ce regard que Jean-François Balmer 

incarne.

Propos recueillis par Catherine Robert

Voyage au bout de la nuit, de Louis-Ferdinand Céline, 

adaptation de Nicolas Massadau ; mise en scène de 

Françoise Petit ; avec Jean-François Balmer. Du 1er 

au 4 avril à 20h45, le dimanche à 17h. Les Gémeaux-

Scène Nationale, 49, avenue Georges-Clémenceau, 

92330 Sceaux. Réservations au 01 46 61 36 67.

entretien / Nicolas Massadau

Voyage au bout de la nuit
Nicolas Massadau adapte la saisissante et foisonnante épopée de 
Bardamu, et Jean-François Balmer s’empare de la langue inventive 
de l’iconoclaste Céline, sous la houlette de Françoise Petit.

cinquantaine de pages sans jamais toucher au 

phraser. Les premières lectures sur le plateau avec 

Jean-François Balmer ont permis d’affiner encore 

le propos pour en faire entendre l’incroyable per-

tinence et toute la profondeur. Nous en avons tiré 

une quarantaine de pages, soit une heure et demie 

de spectacle. Tout notre travail, mené actuellement 

sur scène, tient à la manière dont il s’approprie le 

texte. Si son ressenti est mauvais, nous corrigeons 

en ajoutant ou en retranchant dans la dentelle. 

Nous pensons, à cette heure, tenir la version quasi 

définitive du spectacle.

Céline ne laisse jamais indifférent et le débat res-

surgit aujourd’hui autour de ses engagements 

politiques. Que pensez-vous de ce débat ?

N. M. : Si vous le permettez, j’en appellerais à 

Voyage au bout de la nuit est un monument 

dont l’adaptation scénique apparaît comme 

une gageure. Pourquoi et comment avez-

vous relevé cette gageure ?

Nicolas Massadau : Avec cette adaptation, la vie 

me fait un merveilleux cadeau. Nous avons tous, 

un jour, rencontré un auteur, un texte, qui nous a 

fait aimer la littérature, entrer en littérature, une 

affaire d’émotion, celle avec laquelle « tout com-

mence », dit Céline. Voyage au bout de la nuit 

est, pour moi, ce texte-là. Il ne m’a jamais quitté ; 

il m’habite. Un soir de mars dernier, attablé avec 

Jean-François Balmer, nous nous sommes trouvés 

d’accord pour dire tout le sublime de ce texte, la 

beauté poussée dans ses limites. Si je suis capa-

ble de l’adapter, il le jouera, m’a-t-il dit. La gageure 

a pris la forme du désir, d’un désir formidable. Je 

m’y suis mis la joie au ventre.

Comment avez-vous choisi entre ce qui était 

à couper et ce qui était à conserver ?

N. M. : on se sent toujours un peu imbécile quand 

il s’agit de rappeler ce que l’on a fait il y a une 

vingtaine d’années. En l’occurrence, mon mémoire 

de fin d’études en lettres modernes portait pré-

cisément sur la théâtralité dans Voyage au bout 

de la nuit. J’ai toujours pensé qu’il existait une 

parenté profonde entre cette œuvre et les grandes 

tragédies classiques, de Sophocle à Shakespeare. 

Mais quand il s’agit de la montrer, c’est une autre 

paire de manches ! Il faut résister à la tentation 

de tout conserver. J’ai choisi un fil rouge : Jean-

François Balmer, l’acteur, le narrateur. Comment 

lui permettre au mieux d’entrer dans la peau de 

Céline ? Mon autre souci a été de préserver l’œu-

vre dans son intégralité, dans l’intégralité de ses 

rebondissements voyageurs, de la guerre à la ban-

lieue, en passant par l’Afrique et l’Amérique.

Comment conserver le souffle et la langue 

de Céline ?

N. M. : Il faut juste se laisser porter par ce souffle 

et cette langue. Et on peut compter sur Jean-

François Balmer pour les faire vivre. Il ne peut pas 

être question de faire des coupes sombres dans 

ce texte. Je voulais travailler dans la trame même 

du roman, des quelque cinq cents pages qui le 

constituent. Je suis d’abord tombé à une bonne 

empathie avec ce que nous avons pu connaître 

de notre propre expérience et de nos histoires 

respectives. Qu’est-ce qu’avoir été enfant et être 

éventuellement parent soi-même ?

La pièce raconte l’histoire de deux cou-

ples, des amis d’enfance, dont l’un a mieux 

Maria Figueras et Carlos Portaluppi, dans une projection 

contemporaine d’Une maison de poupée.
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desquelles ses interprètes parviennent à révéler 

des individualités d’une force parfois stupé-

fiante, à tisser des relations d’une intensité, 

d’une fluidité, d’une justesse rares. Ces indivi-

dualités et ces relations - lointaines résonances 

des motifs élaborés, dans un autre temps, par 

Henrik Ibsen - parlent d’aujourd’hui  : du cou-

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

la place de la femme dans la société… Vous 

l’aurez compris, i l 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 espagnol surtitré, durée : 1h15),  

adaptation, mise en scène et scénographie de  

Daniel Veronese. Le 11 mars à 21h00.  

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. Intégrale le 12 mars à 20h30 à 

l’Onde, espace culturel, à Vélizy-Villacoublay.  

Tél. 01 34 58 03 35. Site : www.londe.fr

et des sentiments qui peuvent porter le texte 

jusqu’à ce qu’il appelle sa « sphère personnelle 

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

raît avec la nécessité de trouver la vérité dans 

chaque phrase, chaque mot ou situation  », 

déclare-t-il. En effet. S’il existe un terme sus-

ceptible 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 capa-

cité 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 

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 civilización 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 som-

bre, plus sourde, plus aérienne, plus elliptique.

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

Maison 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 enthousiasmant. Comme il l’ex-

plique, le metteur en scène cherche des formes 

El Desarrollo de la civilización venidera (Le déve-

loppement de la civilisation à venir). Todos los 

grandes gobiernos han evitado el teatro intimo 

(Tous les grands gouvernements ont évité le théâ-

tre intime). Voici les titres des deux spectacles 

de Daniel Veronese. Des titres qui viennent res-

pectivement se substituer à deux autres  : Une 

Maison de poupée et Hedda Gabler, pièces que 

le metteur en scène argentin a investies, réali-

sant à partir d’elles un exercice de réécriture. 

Poursuivant le travail qu’il a initié, en 2005, avec 

l’œuvre d’Anton Tchekhov (il s’est emparé des 

Trois sœurs, puis d’Oncle Vania), Daniel Vero-

nese réinvente aujourd’hui l’œuvre de Henrik 

Ibsen et signe un diptyque composé de deux 

représentations jumelles. Des fausses jumel-

les, aux caractéristiques à la fois semblables 

et distinctes, assimilables et complémentaires. 

Même décor, même esthétique, même auteur, 

critique / Tournée

Une Maison de poupée  
et Hedda Gabler
Le metteur en scène argentin Daniel Veronese revient en France. 
Dans un 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.
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DU SAMEDI 12 AU MARDI 22 MARS
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SAMEDI 12 MARS
16h30 • Théâtre
KARLMARX, LERETOURdeHowardZinn

19h00 • Présentation du Festival
20h30 • Théâtre
DIS-LEURQUELAVERITEESTBELLE
de Jacques HADJAJE

DIMANCHE 13 MARS
Mises en espace
11h00 • LA JOYEUSE ET PROBABLE
HISTOIRE DE SUPERBARRIO,
QUE L'ON VIT S'ENVOLER UN SOIR
DANS LE CIEL DE MEXICO
de Jacques HADJAJE

15h00 • LOMANIA de Charlotte ESCAMEZ

MARDI 15 MARS
19h00 • Conférence
et présentation de la borne interactive
RENCONTRE AVEC... DANCERS !
Cie Bud Blumenthal • Dans le cadre de
la 16ème Biennale de Danse du Val-de-Marne

MERCREDI 16 MARS
20h00 • Mise en espace
BAMAKO-PARIS de Ian SOLIANE

JEUDI 17 MARS
20h30 • Cabaret
J'EXISTE (FOUTEZ-MOI LA PAIX !)
de Pierre NOTTE

VENDREDI 18 MARS
19h45 • Théâtre
QU'EST-IL ARRIVE A BETTE DAVIS
ET JOAN CRAWFORD ?
pièce de Jean MARBOEUF suivie de

21h15 • Cinéma
QU'EST-IL ARRIVE A BABY JANE ?
film de ROBERT ALDRICH

SAMEDI 19 MARS
20h30 • Ciné-concert
LE VOYAGE COSMIQUE
de Vassili JOURAVLEV • La Muse en Circuit

MARDI 22 MARS
20h30 • Théâtre • Création
LA BELLE AU BOIS de Jules Supervielle

Parvis des Arts (angle rues M. Bourdarias et J. Franceschi) 94140 Alfortville

Billetterie/Abonnements 01 58 73 29 18
RER D 7 mn de la Gare de Lyon (Station Maisons-Alfort/Alfortville)
Métro ligne 8 (Station Ecole Vétérinaire)
et bus 103 (Station Mairie d’Alfortville)

www.pole-culturel.fr

théâtre   critiques
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//// pour recevoir la terrasse par internet, envoyez un mail à : la.terrasse@wanadoo.fr   en objet : recevoir la terrasse  ////

téléchargez gratuitement notre application et lisez-nous sur votre ipad    théâtre
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Qui va là ? Trois collectifs  
installent la liberté  
et l’originalité créatives au TQI
« Qui va là ? » : c’est à cette demande que répondent les hommes liges du Danemark au début d’Hamlet. A l’appel du TQI lancé en écho, 
répondent des artistes allergiques aux vassalités hiérarchiques, qui préfèrent la création collective à la suzeraineté d’un seul. Ces 
créateurs libres et égaux interrogent par leurs pratiques les processus de création et de production, et expérimentent de nouveaux 
rapports au public. A l’invitation d’Elisabeth Chailloux et d’Adel Hakim, le TOC, le Collectif DRAO et le Collectif Quatre Ailes présentent 
leurs spectacles et leurs manières originales de faire du théâtre. Du 8 mars au 9 avril 2011, le Studio Casanova du Théâtre des Quartiers 
d’Ivry se transforme en agora démocratique et créatrice.

entretien / Elisabeth Chailloux

La carte et les territoires 
du collectif
Elisabeth Chailloux dirige le Théâtre des Quartiers d’Ivry avec 
Adel Hakim. Attentifs aux propositions de la jeune génération et 
à la diversité des formes théâtrales, ils ouvrent le TQI à trois 
compagnies amies.

Comment l’idée de ce festival des collectifs 

vous est-elle venue ?

Elisabeth Chailloux : Le point de départ est très 

simple : nous les connaissons et nous aimons leur 

travail ! Etienne Parc, du TOC, a participé aux ate-

liers pour adultes à Ivry. J’ai vu leur Turandot, créé 

à Avignon : cette folie et cette liberté sur le plateau, 

c’est jubilatoire ! Nous leur avons demandé de reve-

nir à Ivry avec cette pièce et d’y créer la première 

partie de leur nouveau projet. Le collectif DRAO, 

on ne connaît qu’eux ! Ce sont nos amis ; certains 

ont joué avec nous, d’autres ont animé des ateliers 

chez nous. Quant au collectif Quatre Ailes, on l’avait 

déjà accueilli avec Le Projet RW.

Qu’y a-t-il de commun entre eux ?

E. C. : Leurs démarches sont absolument diffé-

rentes. Au TOC, c’est Mirabelle qui a l’idée du 

concept et celui-ci est réalisé par un collectif 

• focus
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mouvant autour d’un noyau fixe. DRAO regroupe 

sept comédiens qui adoptent l’œil du metteur en 

scène à tour de rôle : chaque acteur est regardé 

et rêvé par chacun des autres comédiens. Qua-

tre Ailes est un collectif avec un metteur en 

scène, où la recherche collective s’élabore à 

partir des différentes propositions du vidéaste, 

des circassiens et des comédiens. Sous le nom 

de collectif, il y a la carte et le territoire ! Chaque 

collectif n’occupe pas le même territoire que les 

autres. Et qu’est-ce qu’on entend par collectif ? 

Chacun a une réponse différente. S’il faut trou-

ver une unité, on peut remarquer néanmoins que 

le collectif se démarque du mode de production 

habituel.

Dans quelle mesure ?

E. C. : Le collectif est un rêve de théâtre. Quels 

que soient nos projets personnels, nous en avons 

tous rêvé un jour. C’est une manière particulière 

de travailler et c’est un geste politique : une autre 

façon de travailler, une autre façon de faire fonc-

tionner la démocratie, l’autogestion, une autre 

façon de créer, de produire. Tout artiste a la 

nostalgie et le désir de ça, même s’il n’a jamais 

fait partie d’un collectif ! Le collectif se démar-

que des manières habituelles de production car 

il suppose un autre partage du travail et, pour 

certains collectifs, un autre rapport au public, ce 

« Le collectif est un 
rêve de théâtre. » 

Elisabeth Chailloux

grand collectif. Quand un metteur en scène a un 

projet, il en est le seul maître d’œuvre, même si 

la troupe finit par former un collectif. Mais celui-ci 

est momentané. Les membres d’un collectif, 

au contraire, sont animés par l’envie de créer 

ensemble : le spectacle naît de cette envie et il 

n’appartient pas à un seul, mais à tous ceux qui 

le créent ensemble.

Pensez-vous que la création collective soit 

une réponse aux difficultés actuelles des 

artistes ?

E. C. : Il y a toujours eu des difficultés faites à ce 

métier ! Le collectif est avant tout un projet dif-

férent, une autre façon de créer et de vivre. Le 

collectif travaille en communauté et est porteur 

d’une énergie différente. Cela vaut-il mieux ? Je 

ne sais pas. Avec Adel Hakim, nous formons un 

binôme. D’autres créateurs préfèrent être solitai-

res. D’autres ont besoin du groupe. C’est comme 

dans la vie : comment savoir s’il faut mieux vivre 

seul, à deux ou en communauté ? Le vrai dan-

ger du collectif, c’est le délitement. Or, les trois 

compagnies que nous avons invitées ont vraiment 

pris un sens avec le temps, ils ont fait plusieurs 

spectacles ensemble. C’est cela, finalement, qui 

a aussi guidé notre choix : inviter des créateurs 

qui ont fait l’épreuve du temps et continuent de 

s’engager ensemble dans la création.

Propos recueillis par Catherine Robert
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Qui va là ? Les collectifs. Du 8 mars au 9 avril 2011. 

Les spectacles ont lieu du mardi au samedi à 20h 

sauf le jeudi à 19h. Relâche le lundi et le dimanche, 

sauf le 3 avril à 16h.  

Théâtre des Quartiers d’Ivry - Studio Casanova,  

69, avenue Danielle-Casanova, 94200 Ivry-sur-Seine. 

Réservations au 01 43 90 11 11.  

Projection, rencontres et débats organisés  

autour de la manifestation : informations sur  

www.theatre-quartiers-ivry.com

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

entretien / Mirabelle Rousseau

Représenter  
la représentation
Le TOC (Théâtre Obsessionnel Compulsif) est constitué d’une 
dramaturge, d’une metteure en scène, de comédiens, de scénographes 
et de techniciens son, lumière et vidéo. Ce collectif mouvant travaille 
le texte comme un matériau au sein d’une représentation conçue 
comme un processus.

Comment le TOC est-il né ?

Mirabelle Rousseau : C’est un collectif né de 

la rencontre entre quatre filles en section A3 au 

lycée, en 1999. Nous nous sommes retrouvées 

autour d’une passion pour le théâtre qui était 

aussi une haine du théâtre qu’on voyait sur les 

plateaux et qu’on nous enseignait : un art bour-

geois, peu accessible, marqué par l’absence de 

mixité sociale et de jeunes gens. A l’époque, 

nous avons fait deux rencontres importantes  : 

celle de l’équipe de Nordey à Nanterre et celle de 

Sobel, dont faisaient partie certains des artistes 

intervenant dans notre classe. Puis nous nous 

sommes inscrites à Paris X et pendant ces lon-

gues années de fac, nous avons développé un 

intérêt pour des formes marginales. Pendant 

cinq ans, nous avons fait un théâtre de recher-

che. On a travaillé sur les fous littéraires, Vitrac, 

Artaud, sur les mémoires du Président Schreber, 

les textes spirites de Hugo, des textes de Ger-

trude Stein, et nous avons fait un premier spec-

tacle collectif sur Burroughs et la période où il 

arrête d’écrire et utilise un magnétophone pour 

« anéantir le virus mot ». Nous travaillions avec le 

souci d’une « dramaturgie performative » où nous 

partagions, entre nous et avec le public, le sens 

du projet et la lecture du texte, en un spectacle 

pensé comme processus en cours. Dans notre 

deuxième spectacle, d’après Robert Guiscard de 

Kleist, nous avons mis la table dramaturgique et 

la dramaturge au plateau. Enfin, dans Turandot, 

le spectacle suivant, je suis arrivée au plateau en 

tant que metteur en scène.

Comment se caractérise cette forme si par-

ticulière où tout est au plateau ?

M. R.  : En présentant à la fois le théâtre du 

texte et le collectif essayant de se mettre à la 

hauteur du texte. On s’étonnait au début que le 

metteur en scène et les acteurs soient cachés 

« On a fait de la  
naïveté et du  
questionnement  
des valeurs  
fondamentales. » 

Mirabelle Rousseau

derrière le spectacle et il nous paraissait impor-

tant de parler de nous  : le fait de reconnaître 

qui on est est une des raisons du collectif. Nous 

voulions montrer la réalité physique de l’exis-

tence du groupe et notre position par rapport 

au matériau sur lequel on travaillait. Il s’agit en 

fait d’exister politiquement en donnant la parole 

aux individus auxquels le processus collectif 

permet de se mettre d’accord ou de déterminer 

ses désaccords. Chez nous, il y a un metteur en 

scène mais nous nous mettons d’accord sur les 

principes de la représentation  : une fois d’ac-

cord sur les principes, on est tous libres de les 

appliquer comme on veut.

Le collectif se réduit-il à la création ?

M. R. : Economiquement et logistiquement, nous 

portons ensemble cette structure depuis dix ans 

et nous sommes tous polyvalents. Nous avons 

intégré la précarité de nos moyens de produc-

tion à notre démarche esthétique. Tout le monde 

est payé sur la même base horaire. Nous som-

mes tous spécialisés mais le choix artistique que 

propose chacun peut être interrogé par tout le 

monde à tout moment. On a fait de la naïveté et 

du questionnement des valeurs fondamentales, 

selon une posture un peu brechtienne : la ques-

entretien / Collectif DRAO

L’élaboration  
d’une rêverie commune
Tirant son nom des initiales de la pièce autour de laquelle ses 
membres se sont pour la première fois réunis en 2002 (Dernier Remord 
Avant l’Oubli, de Jean-Luc Lagarce), le collectif DRAO présente cette 
saison sa quatrième création : Petites Histoires de la folie ordinaire, 
une comédie de l’auteur tchèque Petr Zelenka qui questionne les 
limites de la normalité.

entretien / Michaël Dusautoy

Tout conte fait…
Dans La Belle au bois, Jules Supervielle emmêle les contes de Perrault 
en un bric-à-brac onirique où les figures des contes s’échappent de 
la féerie et caracolent dans le monde contemporain. Le Collectif 
Quatre Ailes réveille cette pièce tombée en sommeil pour faire 
sonner tous ses échos actuels.

Comment votre collectif s’est-il constitué ?

Collectif DRAO : Il s’est constitué à la suite d’un 

stage d’interprétation organisé par Philippe Adrien 

et Dominique Boissel au Théâtre de la Tempête, en 

juin 2002. Le thème de ce stage était de travailler 

sur des œuvres d’auteurs que les participants 

n’avaient jamais abordées. Deux d’entre nous ont 

ainsi voulu explorer Dernier Remord avant l’oubli 

de Jean-Luc Lagarce. Après cela, Philippe Adrien 

nous a proposé de créer l’intégralité de cette 

pièce, au sein du hall du Théâtre de la Tempête. 

Nous avons donc distribué l’ensemble des rôles 

à des comédiens du stage et, ensemble, avons 

mis en scène ce texte. Sans encore être baptisé, 

le Collectif DRAO était né.

Qu’est-ce qui vous a donné ensuite envie de 

continuer cette aventure collective ?

C. DRAO : Tout simplement le désir de faire du 

théâtre ensemble, de construire des projets en 

faisant communier nos imaginaires, en les confron-

tant, en élaborant une rêverie commune. Nous 

sommes sept comédiens (Ndlr, Stéphane Facco, 

Thomas Matalou, Benoît Mochot, Gilles Nicolas, 

Sandy Ouvrier, Maïa Sandoz, Fatima Soualhia-Ma-

net), nous avons tous nos propres personnalités et 

sensibilités. Chacun d’entre nous porte un regard 

différent sur les textes que nous choisissons de 

Comment Jules Supervielle se sert-il des 

contes pour recomposer son histoire ?

Michaël Dusautoy : Il se saisit des figures des 

contes, les extrait de leur histoire et les précipite 

dans une situation quotidienne, qui génère désirs, 

conflits, jalousies : autant de sentiments simple-

ment très humains. Ces personnages archéty-

paux essaient d’échapper à la représentation 

et au destin dans lesquels ils sont enfermés. 

Ils aspirent à se débarrasser des clichés que la 

légende leur a collés. La Belle ressemble plus ici 

à une jeune fille de quinze ans qui sent sa féminité 

s’épanouir et se rebelle contre l’autorité parentale 

qu’à une princesse. Barbe Bleue, bouleversé par 

l’amour, se découvre une sensibilité jusqu’alors 

ignorée. Le Chat botté voudrait devenir simple 

mortel pour aimer charnellement la Belle… En 

cela, la pièce résonne fortement avec les luttes 

contre une époque qui tend à étiqueter tout et 

tout le monde, qui tend à coloniser nos imagi-

naires par les images lisses que la société de 

consommation fabrique en série.

créer. Ce sont toutes ces différences qui font la 

richesse de notre collectif. Après Dernier Remord 

avant l’oubli, nous avons choisi de mettre en 

scène Push Up de Roland Schimmelpfennig, un 

texte qui est venu toucher chacun d’entre nous à 

un endroit particulier, qui propose un autre genre 

de théâtre, un matériau de travail très différent du 

texte de Jean-Luc Lagarce. Il nous a semblé que 

Push Up pouvait nous permettre de poursuivre 

notre aventure tout en la réinventant.

Quelle est la place de chaque comédien à 

l’intérieur de votre collectif ?

C. DRAO : L’idée est de porter, ensemble, l’entiè-

reté du projet théâtral. Lorsqu’on appartient à un 

groupe comme le nôtre, l’état de jeu n’est pas le 

même que lorsqu’on est engagé par un metteur 

en scène. Le fait d’appartenir à un collectif rend 

Vous avez légèrement retouché la pièce. En 

quoi a consisté cette adaptation ?

M. D. : Avec beaucoup d’humour et d’ironie, Jules 

Supervielle joue avec les codes des contes de Per-

rault et les déplace, il frotte sans cesse tragédie 

et comédie, vaudeville et poésie octosyllabique. 

Nous avons voulu restaurer le texte, c’est-à-dire 

lui redonner un rythme et un mordant que le style 

parfois un peu ampoulé et bavard des années 30 

émousse. Nous avons donc coupé dans les scè-

nes d’exposition et enlevé la patine surannée de 

la langue.

Les figures de conte échappent à la psy-

chologie. Quelle est l’approche avec les 

comédiens ?

M. D.  : Nous travaillons à partir des codes du 

clown, justement parce qu’ils ne relèvent pas 

d’une approche psychologique du personnage 

mais s’appuient sur le concret, sur l’instant.

Comment jouez-vous avec les représenta-

chacun d’entre nous profondément responsable 

de chaque instant du spectacle. Le rapport au 

plateau et au jeu est radicalement différent. Lors 

des répétitions, il n’y a pas de regard extérieur qui 

vient arbitrer en faveur d’une idée ou d’une autre. 

Le trajet se fait de façon collective. Peu à peu, 

de tentatives en propositions, ce trajet commun 

constitue un ensemble de couches, de strates 

qui finit par donner corps à la représentation. Le 

théâtre que l’on cherche se pratique et s’invente 

ainsi à partir du plateau.

Pouvez-vous nous présenter la pièce de Petr 

Zelenka ?

tions qui marquent la mémoire collective ?

M. D. : Nous nous sommes amusés avec cer-

tains motifs très présents dans les contes, 

notamment ceux du f i l ,  de l ’épingle et de 

l’aigui l le qui sont généralement associés à 

différentes étapes de la vie des femmes. Le 

décor est ainsi entièrement tricoté ! Il évoque la 

forêt et le château qui met la Belle à l’abri du 

monde, dans un enclos doux et maillé serré… 

Nous avons aussi emprunté à l’esthétique des 

années 50, où ces contes portaient l’idéal du 

prince charmant. La Fée du logis renvoie ainsi à 

la vision d’un bonheur domestique parfaitement 

briqué, défini selon les standards du confort 

moderne. Une machine à laver géante livre par 

son hublot les images fantasmatiques d’un uni-

vers merveilleux.

« Le fait d’appartenir 
à un collectif rend 
chacun d’entre nous 
profondément  
responsable de  
chaque instant du 
spectacle. » Collectif DRAO

« Notre salut n’est-il 
pas finalement dans 
la poésie ? » Michaël Dusautoy

C. DRAO : Elle regroupe plusieurs histoires qui se 

déroulent autour d’un personnage central, Petr, un 

trentenaire en proie au doute, un « personnage-

éponge » en quête d’identité. Autour de ce jeune 

homme un peu perdu, gravite toute une tribu de figu-

res insolites : ses parents, ses amis, ses voisins…

Des figures qui interrogent les notions de 

folie et de normalité…

C. DRAO : Oui, la pièce de Petr Zelenka donne 

naissance à une poésie de l’obsession qui génère 

une suite de situations pleines d’étrangeté. Véri-

table folie ou normalité décalée ? L’auteur laisse le 

champ libre à diverses interprétations. A travers le 

prisme du rêve, notre mise en scène prend, elle 

aussi, le parti de ne pas imposer de point de vue 

dramaturgique définitif. Entre noirceur et drôle-

rie, Petites Histoires de la folie ordinaire pose de 

manière inventive, singulière, la question de la soli-

tude et de la différence.

Propos recueillis par Manuel Piolat Soleymat

Petites Histoires de la folie ordinaire, de Petr 

Zelenka (texte français de Jaromir Janecek et Jean-

François Loez) ; mise en scène et interprétation du 

Collectif DRAO. Du 22 au 26 mars.

Quel parcours initiatique cette Belle au bois 

dessine-t-elle ?

M. D. : Chaque personnage tente de quitter le 

conte pour aller vers le réel. Pourtant, à l’issue 

de ce chemin, la seule voie possible pour vivre 

leur histoire s’avère être de retourner dans l’uni-

vers magique du conte. Notre salut n’est-il pas 

finalement dans la poésie, dans notre capacité 

à rêver ?

Propos recueillis par Gwénola David

La Belle au bois, de Jules Supervielle ; mise en scène 

de Michaël Dusautoy. Du 30 mars au 9 avril 2011.
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tion la plus bête est toujours la bienvenue ! Ce 

qui nous intéresse aussi c’est le rapport entre la 

scène et la salle et comment on amène le spec-

tateur à être actif dans le spectacle. Il faut être 

en collectif pour pouvoir s’adresser à ce collectif 

qu’est le public.

Pourquoi avoir choisi Le Précepteur pour 

votre nouveau spectacle ?

M. R.  : C’est un texte qui parle du conflit des 

générations. On a agrandi notre collectif de jeu-

nes gens à une génération plus âgée : Frédéric 

Fachéna, Marc Berman, Valérie Blanchon et Chris-

tian Montout. Ce texte aborde deux thèmes : com-

ment grandir et comment et pourquoi renoncer à 

ses désirs. Vingt-cinq personnages, cinq actes, 

dix scènes par acte, des changements de décor 

incessants  : comment faire du théâtre avec ce 

matériau ? Comment représenter l’échec à repré-

senter quelque chose ? Comment trouver des 

solutions scéniques à notre échelle ? Le collec-

tif du Précepteur est un collectif en conflit. Notre 

principe de départ est l’opposition entre ceux qui 

n’ont rien et ceux qui ont tout. Les vieux auront 

tout le théâtre qu’ils veulent ; les jeunes n’auront 

rien. On aimerait aussi faire s’opposer entre elles 

les grandes écoles et les codes générationnels du 

théâtre. Pour que, là encore, la création collective 

éclaire le texte dans le va-et-vient d’un dialogue.

Propos recueillis par Catherine Robert

Turandot ou le Congrès des blanchisseurs, de 

Bertolt Brecht (texte français d’Armand Jacob) ; mise 

en scène de Mirabelle Rousseau. Du 8 au 12 mars. 

Le Précepteur, de Jacob Lenz ; mise en scène de 

Mirabelle Rousseau. Du 15 au 19 mars.

Sur scène : le texte et le processus collectif du travail de représentation.
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15/03 
costa le rouge 
de Sylvain Levey 

16/03 
motus et bouche 
cousue 
de Anne-Marie Collin 

19/03 
à petites pierres   
de Gustave Akakpo 

22/03 
erwan 
et les oiseaux 
de Jean-Yves Ruf

25/03 
la pantoufle 
de Claude Ponti

9e édition
théâtre contemporain
pour tous les âges !

festival
éclats
d’auteurs !
15-26 mars
2011

critique / reprise

Du goudron 
et  
des plumes
Dans cette création de Mathurin 
B o l z e ,  c i n q  p e r s o n n ag e s 
échouent dans une impossible 
s c é n o g r a p h i e ,  u n  e s pac e 
déséquilibrant qui insuffle une 
étrange, enivrante et fragile 
dynamique.

Un titre façon western, mais une épopée qui prend 

sa source dans l’Amérique de Steinbeck. Mathu-

rin Bolze puise son inspiration dans l’histoire de 

Lennie et George (Des Souris et des Hommes), 

et c’est sans doute les rapports entre les deux 

hommes qui ont fait naître chez le circassien 

l’envie de chercher de nouvelles pistes de jeu. 

La scénographie, signée du fidèle collaborateur 

Goury, est un véritable support aux évolutions des 

corps, transbahutés dans une architecture qui ne 

demande qu’à les emporter plus loin. On ressent 

à travers ce projet la filiation assumée de Bolze, 

interprète remarqué chez le chorégraphe François 

Verret (Kaspar Konzert, Chantier Musil, � eee
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LE RÉCIT DE LA 
SERVANTE ZERLINE 10 au 19 mars  
Hermann Broch / Yves Beaunesne

NOLI ME TANGERE 6 au 9 avril
Jean-François Sivadier 

JEUNE PUBLIC

ET IL ME MANGEA... 6 et 9 avril
Compagnie Vélo Théâtre

SALLE DES FÊTES 12 au 16 avril
Jérôme Deschamps et Macha Makeïeff

RÉSERVATIONS 04 91 54 70 54
www.theatre-lacriee.com

8 AU 27 MARS 2011 [ CRéATION ]

AVEC Philippe Torreton, Dominique Pinon, Jean-Pol Dubois, 
Luc Tremblais, Valérie Keruzoré, Louis Merino,  
Karen Rencurel, Véronique Dossetto, Carole Malinaud
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D’EUGÈNE LABICHE
MISE EN SCÈNE JEAN-LOUIS BENOIT

Un Pied
dans le 

crime

entretien / Simon Abkarian

Mata Hari : un ange  
à qui on a coupé les ailes
Pour sa cinquième mise en scène, Simon Abkarian monte un cabaret 
autour de Margaretha Geertruida Zelle, alias agent H21, alias la 
mythique Mata Hari, qui fut une diva de la danse avant d’être accusée 
d’espionnage, exécutée et disséquée.

critique ¶
Hamlet

D’où est venue l’idée de ce projet de specta-

cle sur Mata Hari ?

Simon Abkarian : Ce projet est né d’un double 

désir. Tout d’abord, de celui de ma femme qui 

voulait s’emparer du personnage de Mata Hari. 

Au théâtre, la place faite aux femmes reste infime 

et l’histoire de Mata Hari est significative sur ce 

point. D’autre part, j’avais l’envie d’un spectacle 

liant musique, danse et théâtre, une sorte de théâ-

tre total même si l’expression ne veut pas dire 

grand-chose.

Pourquoi ce personnage ?

S. A : Parce qu’il est intéressant à plus d’un titre : 

historiquement, politiquement et théâtralement. 

Marghareta Geertruida Zelle a voulu se faire une 

place dans un monde d’hommes. Elle a compris 

par quel créneau y arriver en se faisant passer 

pour une danseuse venue d’Indonésie, en créant 

des spectacles mi-érotiques, mi-exotiques, en 

s’inventant un passé de princesse. Elle est vérita-

blement devenue une star dans la France d’avant-

guerre. C’était une véritable diva, mais surtout une 

femme qui avait réussi à s’inventer un destin et 

une liberté. Elle gagnait beaucoup d’argent et sau-

tait d’un homme à l’autre. Seulement, déjà dans 

ce monde, une femme n’avait pas le droit à l’en-

vol, comme si le ciel était réservé aux hommes. Si 

bien qu’il a fallu la tuer en la faisant passer pour 

une espionne et en la condamnant à l’issue d’un 

procès totalement inéquitable.

Vous voulez la réhabiliter ?

S. A  : Dans l’inconscient collectif, Mata Hari 

représente la femme duplice qui peut envoûter 

et tromper avec ses charmes. Mais en même 

temps qu’une femme fatale, elle incarne pour moi 

la liberté, l’impossible rendu possible, le com-

bat féminin. Dans le spectacle, on lui rend donc 

ses habits humains. On fait entendre son point 

de vue sur l’art. On rappelle qu’elle voulait par-

ler aux dirigeants européens pour faire cesser la 

guerre, qu’elle était à la fois naïve et d’une grande 

intelligence. C’est un ange à qui on a coupé les 

ailes, un personnage qui aujourd’hui ne pourrait 

plus exister. Elle est venue dans un monde où il 

y avait davantage d’espace pour l’enfance et la 

crédulité.

En quoi ce personnage est-il théâtralement 

intéressant ?

S. A : Parce que c’est une danseuse. Une fausse 

danseuse. Et parce que ses interviews laissent voir 

chez elle une tendance à la schizophrénie. Son jeu 

permanent avec la réalité rejoint celui de l’acteur et 

le fait qu’elle ait joué sa vie permet d’introduire dans 

le récit de sa vie un certain recul, une distance, une 

ironie. On n’est pas dans la performance comme s’il 

s’agissait de raconter la vie d’une vraie danseuse.

Est-ce par mimétisme que vous avez choisi 

la forme du cabaret ?

S. A : La forme du cabaret permet une condensa-

tion de l’action, ainsi que de passer d’un épisode 

à l’autre de la vie de Mata Hari via des intermè-

des chantés. De plus, elle permet de monter une 

forme légère : un petit plateau, deux comédiens et 

neuf projecteurs. Dans les conditions économiques 

d’aujourd’hui, c’est important. Surtout que j’aime le 

théâtre pour cette liberté qu’il offre. A la différence 

du cinéma, le théâtre est un espace qui échappe 

encore aux grands marchands. Enfin, les cabarets 

ont toujours fleuri en temps de crise. Ce sont des 

lieux de parole, de joie, de résistance à l’ordre éta-

bli. C’est donc aussi un petit acte politique que de 

procéder ainsi, si bien que j’ai décidé pour mes 

prochains projets de partir de contes et d’histoires 

vraies pour les « cabarétiser ».

Vous êtes déçu par le cinéma ?

S. A : Pas du tout. Théâtre et cinéma sont très 

complémentaires. Dans ma pratique ils se nour-

rissent réciproquement. Seulement, le cinéma 

s’oriente souvent vers un certain réalisme quand 

le théâtre consiste en un art de la transposition et 

de l’artifice, développe une poétique qui joue avec 

les codes et les conventions.

Propos recueillis par Eric Demey

Projet Mata Hari : Exécution, du 15 mars au 2 avril à 

19h aux Bouffes du Nord. 37 bis Bd. de la Chapelle, 

Paris 10e. Réservations : 01 46 07 34 50

Du Goudron et des plumes, s’inspire de l’histoire de 

Lennie et George d’après Steinbeck.

« Mata Hari incarne 
pour moi la liberté, 
l’impossible rendu 
possible, le combat 
féminin. » Simon Abkarian
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grands textes qui structurent les pièces, ou pour 

les décors qui font emprise sur les corps.

Des influences variées
Mathurin Bolze est un homme de collaborations : 

Verret, mais aussi Nadj, Kitsou Dubois structurent 

son travail d’interprète, faisant de ce circassien le 

plus aérien des danseurs. Il suit d’un œil extérieur 

Xavier Kim, le collectif GdRA ou Jérôme Thomas. 

Il s’associe également avec le belge Hedi Thabet, 

pour une courte forme devenue véritable petite 

perle (Ali). Récemment couronné par le Prix des 

Arts du Cirque de la SACD, il joue avec Du gou-

dron et des plumes une nouvelle histoire : grande 

forme pour grande scène, cette création déploie 

son énergie pour faire vivre un monde déraciné, 

instable et ballant où les hommes sont propulsés 

ou écrasés. Des liens se nouent, des histoires 

s’écrivent, dans l’éveil d’un monde à construire 

et de nouvelles terres à accoster. Mathurin Bolze 

oppose le vivant à une machinerie contraignante 

mais créatrice, métaphore de notre monde en 

constant déplacement.

Nathalie Yokel

Du goudron et des plumes, de Mathurin Bolze,  

du 25 mars au 3 avril à 20h30, dimanche à 16h,  

au Théâtre Monfort, 106 rue de Brancion, 75015 Paris. 

Rens. 01 56 08 33 88 ou www.lemonfort.fr

théâtre   critiques

30�  / N°186 / mars 2011 / la terrasse 

//// pour recevoir la terrasse par internet, envoyez un mail à : la.terrasse@wanadoo.fr   en objet : recevoir la terrasse  ////

téléchargez gratuitement notre application et lisez-nous sur votre ipad    théâtre

//// VOUS CHERCHEZ UN JOB éTUDIANT, éCRIVEZ-NOUS SUR la.terrasse@wanadoo.fr  ////
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Un Hamlet maniéré.

On peut commencer par la fin pour tenter de ren-

dre l’impression laissée par cette version d’Hamlet 

qu’une irrévérence de bon aloi ne suffit pas à 

faire décoller. Au terme de la pièce, Hamlet se 

laisse attirer dans le piège que lui tend son oncle 

Claudius, nouveau roi auto-proclamé du Dane-

mark, époux fratricide et régicide de sa mère. Il s’y 

laisse attirer malgré de noirs pressentiments, un 

sixième sens qui lui fait entrevoir que la mort sera 

au rendez-vous et consent donc à participer à un 

duel à l’épée au cours duquel pointes et coupes 

de vin sont secrètement empoisonnées. Dans sa 

mise en scène, Igor Mendjisky, plutôt que de trai-

ter le duel meurtrier sous la forme théâtralement 

compliquée du combat de cape et d’épée, décide 

de faire s’opposer Hamlet et Laërte dans un défi 

consistant pour chacun à plonger sa tête au fond 

d’une bassine d’eau, jusqu’à ne plus pouvoir respi-

rer. L’idée surprend. A chaque manche, le premier 

qui relève la tête perd l’assaut. Elle séduit aussi. 

Un temps, on entrevoit une fertilité symbolique du 

décalage, sa théâtralité, sa pertinence esthétique. 

Malheureusement, un traitement trop rapide, un 

peu laborieux, insuffisamment pensé, laisse très 

vite penser qu’au fond rien d’autre ne justifie cette 

trouvaille que le souci d’éviter les aléas scéniques 

d’un combat.

une capacité à  
s’engager
Dans cet Hamlet, les trouvailles du genre sont 

nombreuses  : des coupes dans le texte qui 

assurent un resserrement du rythme, des ajouts 

textuels parfois drôles qui donnent à la pièce 

une certaine contemporanéité, des passages 

hors-scène, des ruptures de ton efficaces, pour 

ne citer qu’elles. Beaucoup séduisent au début, 

puis déçoivent, faute de signifier. Pour porter le 

tout, le rôle titre d’Hamlet, omniprésent, un peu 

envahissant, est interprété par Romain Cottard, 

grand échassier à la présence incontestable, 

dans une composition qui manque de simplicité 

et de sobriété. Avec lui, la torture intérieure du 

personnage se traduit en une gestuelle et des 

mimiques souvent redondantes, et un phrasé 

tantôt démonstratif, tantôt affecté, qui souligne 

le sens du texte ou le traverse à toute vitesse, 

plutôt que de le nourrir d’intériorité. Mais de sa 

prestation on retient également une certaine 

envergure et une vraie capacité à s’engager. 

C’est décidément à l’image de l’ensemble : une 

impression sympathique, que laissent ceux qui 

osent se lancer, rattrapée par la déception de ne 

pas les voir arriver.

Éric Demey

Hamlet, de Shakespeare, mise en scène  

d’Igor Mendjisky, au théâtre Mouffetard, jusqu’au  

19 mars, du mercredi au samedi à 20h30,  

le dimanche à 15h. 73 rue Mouffetard. Paris 5e.  

Rés. 01 43 31 11 99.

La plus célèbre des pièces de 
Shakespeare, Hamlet, n’est sans 

doute pas la plus facile à mettre en scène. Au théâtre Mouffetard, 
la jeune compagnie les Sans Cou – malgré une certaine audace – ne 
propose pas une visite incontournable du monument.



Vendredi 4 mars à 21h 

As You Like It 
(Comme 
il vous plaira)
Shakespeare
Cendre 
Chassanne

Dimanche 6 mars à 17h

Jacques Higelin
Coup de foudre

Samedi 12 mars à 21h
Dimanche 13 mars à 17h 

École de danse
de l’Opéra 
national de Paris
Élisabeth Platel

Samedi 19 mars à 21h
Dimanche 20 mars à 17h

Le Misanthrope
Molière
Nicolas Liautard

Vendredi 25 mars à 21h
Samedi 26 mars à 21h

Le Jazz 
et la Java
Antoine Hervé

8, 15, 22 et 29 mars à 21h

Leçons de Jazz
Antoine Hervé, piano
Le Blues – Louis Armstrong 
Carlos Jobim – Keith Jarrett

01 46 97 98 10 
www.theatre-suresnes.fr
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5.

Comment avez-vous été amenée à mettre en 

scène Marivaux ?

Anne-Marie Lazarini : C’est un auteur que j’aime, 

auquel j’avais vraiment envie de me confronter. J’ai 

donc relu tout son théâtre, ses formidables romans 

inachevés La Vie de Marianne et Le Paysan par-

venu, ainsi que de multiples textes sur son œuvre, 

dont ceux très nourrissants de Michel Deguy ou 

envisager un tel lien et qu’il est absurde d’accep-

ter d’épouser quelqu’un d’inconnu. La situation de 

départ est donc quasiment une situation de rup-

ture. Puis ils se voient, et c’est le coup de foudre, 

cette fameuse surprise de l’amour, qui vous saisit et 

bouleverse votre vie de façon totalement imprévue. 

Ils se jurent mutuellement de ne pas s’épouser et 

réalisent aussitôt leur trouble. Qui parlera le pre-

mier ? Qui sera convaincu que l’autre a le même 

désir que lui ? Toute la pièce travaille là-dessus. Les 

deux valets mettent en place des manipulations. Et 

les deux pères, très drôles, souhaitent le bien de 

leurs enfants mais ne comprennent rien à la situa-

tion. La pièce avance mais jusqu’à la fin la vérité 

demeure dissimulée. A l’issue de chaque acte, on 

est dans le désespoir. J’ai opéré quelques coupures 

sans perdre le fil de l’intrigue.

www.theatref i rmingemier- lap isc ine . f r  -  01  41  87  20  84
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Comment caractérisez-vous l’écriture de 

Marivaux ? Et comment la mettre en scène ?

A.-M. L.  : On reconnaît les grands auteurs au 

plaisir que procure la transposition de leur écriture 

à la scène. Plus on avance dans les répétitions, 

plus ça se complique, c’est une sorte de descente 

accidentée et merveilleuse dans l’écriture. Des abî-

mes s’ouvrent, c’est magique pour les acteurs et 

le metteur en scène. Car on est dans le dit et le 

non-dit, le caché et le visible, dans cette magie de 

l’écriture où on ne sait jamais trop où on est, où on 

dit quelque chose alors qu’autre chose se joue. On 

est tout le temps dans des détours, des failles, des 

creux, des surprises, et on est dans l’instant. J’ai 

beaucoup travaillé cette idée de l’instantanéité avec 

les comédiens. Rien n’existe en dehors de l’histoire 

du personnage sur le plateau avec les autres au 

moment où ils parlent. Nous avons modifié la tradi-

tion des entrées, on ne voit pas arriver les person-

nages, mais ils surviennent comme sans antériorité. 

Cela crée un effet de surprise étonnant. Quant au 

décor, plutôt surprenant, il s’apparente à un espace 

abstrait, un univers mental.

Car tout se joue finalement à l’intérieur des êtres…

A.-M. L. : Marivaux est l’auteur du chemin inté-

rieur, qu’il dessine grâce à une intelligence de 

l’écriture, du cœur et de l’analyse des sentiments 

absolument exceptionnelle. Ce que je trouve très 

beau, c’est cette idée que l’individu se réalise à 

travers l’amour, qu’il se découvre et qu’il décou-

vre l’autre à travers l’amour. Lucile parcourt ce 

chemin intérieur, et la révélation du sentiment 

affirme aussi celle de la connaissance. Avant 

d’accéder à cette vérité du langage, elle traverse 

des épreuves. Dans d’autres pièces masques 

et travestissements constituent ces épreuves, 

mais ici le piège du serment initial et du non-dit 

génère les difficultés. Le processus d’individua-

tion tel que le conçoit Jung advient ici à travers 

l’amour. C’est le choix de Marivaux. Et c’est pour 

cette pensée extraordinaire, très subtile et très 

moderne, que je monte cette pièce !

Propos recueillis par Agnès Santi

Les Serments indiscrets, de Marivaux,  

mise en scène Anne-Marie Lazarini, du 1er mars  

au 24 avril mardi à 20h, mercredi et jeudi à 19h,  

vendredi et samedi à 20h30, samedi et dimanche  

à 16h, au Théâtre Artistic Athévains,  

45 bis rue Richard-Lenori, 75011 Paris.  

Tél. 01 43 56 38 32.

« Ce que je trouve  
très beau, c’est cette 
idée que l’individu 
se réalise à travers 
l’amour. » Anne-Marie Lazarini
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« Dans cette  
confrontation, chacun 
devient le combustible 
de l’autre. » Bernard Lévy
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entretien / Anne-Marie Lazarini

Marivaux ou  
le chemin intérieur
Après des mises en scène de grande qualité de diverses œuvres 
de Michel Vinaver, Anne-Marie Lazarini et son équipe s’attaquent 
à Marivaux, monument littéraire, merveille d’intelligence et de 
sensibilité. Elle met en scène qui plus est une pièce méconnue, qui 
était paraît-il la préférée de l’auteur : Les Serments indiscrets.

THÉÂTRE VICTOR HUGO
MAISON       DE   LA   MUSI    Q UE   ET   DE   LA   DANSE  
4  R U E  E T I E N N E - D O L E T  9 2 2 2 0  B agneu     x
tél .  01 .46 .63 .10 .54  /  01 .41 .17 .48 .12

Samedi 2 avril  
à 20 h30
et Dimanche 3 avril  
à 17 h

LES ÂMES 
NOCTURNES
par le Shlemil Théâtre

Mise en scène  
et interprétation  
Cécile Roussat  
et Julien Lubeck

www.bagneux92.fr

saison culturelle
2O1O//2O11

Bernard Dort. Le travail de préparation avant les 

répétitions a été passionnant. Même avec un auteur 

que l’on connaît bien, on découvre un monde. La 

lecture des Serments indiscrets, la seule pièce en 

cinq actes de son œuvre, a été une vraie révéla-

tion. C’est un bijou merveilleux, qui a le charme 

de l’inconnu – la seule mise en scène dont j’ai 

connaissance est celle d’Alain Ollivier en 1984 – 

tout en représentant la quintessence de l’auteur. 

Car la pièce ne parle que du cœur et de l’amour. 

Marivaux aimait beaucoup cette pièce, et a écrit un 

long avertissement très intéressant sur son écriture, 

après son accueil tumultueux en 1732 (d’autres de 

ses pièces furent aussi sévèrement jugées).

Quelle en est l’intrigue ?

A.-M. L. : Deux pères amis de longue date pré-

voient le mariage de leurs enfants, Damis et Lucile. 

Mais ces derniers pensent qu’il est trop tôt pour  

remarquablement construite, Claudel parle aussi du 

théâtre. La mise en scène s’autorise une approche 

brechtienne qui dévoile la construction et trouble par 

moment l’existence du quatrième mur. Par ailleurs, 

comme souvent dans ma démarche, la musique défi-

nit un univers émotionnel. Elle croise ici les voix des 

Rolling Stones, de Tom Waits ou de David Bowie. La 

mise en scène est une équation à multiples incon-

nues, que j’essaie de placer sur la même portée pour 

créer une forme suffisamment riche afin de traiter les 

enjeux humains et plastiques, en mobilisant de façon 

harmonieuse toutes les dimensions scéniques.

Entretien réalisé par Gwénola David

L’échange, de Claudel, mise en scène de  

Bernard Lévy. Du 3 au 19 mars 2011, à 20h,  

sauf mardi à 19h, relâche dimanche et lundi. 

Matinées exceptionnelles : dimanche 13 mars  

à 16h et samedi 19 mars à 15h. Athénée-Théâtre 

Louis Jouvet, square de l’Opéra Louis-Jouvet,  

7 rue Boudreau 75009 Paris.  

Rens. 01 53 05 19 19 et www.athenee-theatre.com 

Du 23 au 26 mars, à la Scène nationale de Sénart- 

La Coupole, rue Jean-François-Millet, 77385 Combs-

la-Ville, Rens. 01 60 34 53 60.

entretien / Bernard Lévy

L’âpre sensualité  
du verbe claudélien
Deux couples, l’un ferré par la pauvreté, l’autre par l’oisive aisance, tous 
deux aimantés par le désir d’ailleurs. C’est là que se joue L’échange… 
Le metteur en scène Bernard Lévy revient à cette pièce de jeunesse de 
Claudel pour en faire entendre toute la violence et la sensualité.

le jeu, sans banaliser la langue ni bien sûr la décla-

mer. Claudel instille le tragique dans le quotidien, 

le symbolique dans le concret. Il faut constamment 

trouver l’équilibre sur cette crête étroite. La poésie 

advient par les enjeux des scènes. Nous essayons 

de joindre l’intention portée par les versets et l’émo-

tion ressentie intérieurement.

L’échange se déroule dans une Amérique à 

la fois réelle et fantasmée. Comment avez-

vous pensé l’espace ?

B. L. : La scénographie est très cinématographique 

et me permet de faire des cadrages sur certaines 

scènes, avec des voix off. Elle emprunte aux visions 

de l’Amérique que le cinéma a inscrites dans les ima-

ginaires. Elle montre aussi les artifices du théâtre, en 

pointant certains éléments du décor. Dans cette pièce 

Quatre personnages, Lechy Elberno et 

Thomas Pollock Nageoire face à Louis Laine 

et Marthe, s’affrontent à travers L’échange. 

Qu’est-ce qui se jouent entre eux ?

Bernard Lévy : Dans cette confrontation, chacun 

devient le combustible de l’autre. Lechy Elberno, 

l’actrice, évoque l’indépendance et le théâtre ; Louis 

Laine, le jeune homme vagabond, quête un idéal de 

liberté et se dérobe à l’engagement ; Thomas Pol-

lock Nageoire, l’homme d’affaires, ramène tout au 

commerce ; Marthe enfin représente la femme dans 

ce qu’elle a de plus raisonnable. Elle agit comme 

un révélateur de ce que ces êtres ignorent d’eux-

mêmes, elle tend les liens complexes et les opposi-

tions entre les personnages : la maman et la putain, 

l’idéalisme et le matérialisme, la réalité et la fiction, 

l’argent et l’amour, la jeunesse et la responsabilité… 

A travers une histoire simple, Claudel dépasse ces 

alternatives et trame une interrogation plus vaste 

sur le désir. Il touche des enjeux contemporains qui 

concernent des jeunes de vingt-cinq ans.

Vous aviez déjà mis en scène cette pièce en 

1999. Pourquoi y revenir aujourd’hui ?

B. L. : Il y a une âpreté, une violence et une sensua-

lité, voire un érotisme, dans l’écriture que j’aimerais 

faire entendre. La seconde version de L’échange mêle 

prose et verset, elle allie une grande hétérogénéité de 

ton et de langue, souvent occultée par la classique 

« musique claudélienne » qui traîne dans nos mémoire. 

Il faut gratter sous le vernis du souvenir, creuser cha-

que scène pour trouver une forme qui rende sensibles 

les enjeux de la pièce et fasse émerger les possibles, 

pour que le spectateur compose son parcours.

Claudel confiait dans une lettre en 1900 : « (…) 

c’est moi qui suis tous les personnages, l’ac-

trice, l’épouse délaissée, le jeune homme sau-

vage et le négociant calculateur  ». Comment 

abordez-vous ce quatuor avec les comédiens ?

B. L. : Nous avons travaillé au « ras » du texte, 

c’est-à-dire en nous appuyant sur les situations, en 

étant à la fois précis sur l’écriture et concret dans 

critique ¶
La Cagnotte

« Elle ne négligeait rien pour rendre sa maison agréa-

ble. On y jouait à la bouillotte dans un salon, on cau-

sait dans un autre. » Avant Balzac dans Un prince de 

Bohême et avant Labiche dans La Cagnotte, le jeu 

de bouillotte est un jeu de cartes en vogue au dix-

huitième siècle, une sorte de brelan rapide à quatre 

personnes. Telle est la situation de départ de ce théâ-

tre de divertissement, une partie de bouillotte chez 

le rentier Champbourcy à La Ferté-sous-Jouarre, 

avec le fermier Colladan, le pharmacien Cordenbois, 

le notaire Renaudier, le percepteur Baucantin, Léo-

nida, la sœur de Champbourcy, et Blanche la propre 

fille de ce dernier. Les joueurs, petite société rurale 

et caractéristique des bien-pensants de l’époque, 

déposent leur dû dans une cagnotte, une somme 

peu à peu économisée. Or, cette caisse commune 

est vouée à la dissipation : « Si nous allions manger 

la cagnotte à Paris… » On parle en même temps 

des menus faits de la petite bourgade, l’annonce 

dans le journal, de la quête de mariage chez une 

femme inconnue qui s’affiche sans pudeur… Il n’en 

faut pas plus pour que se noue à la va-vite l’intrigue 

d’une farce cocasse et grotesque dont les ressorts 

ne lassent pas. 

entre rires et grincements
Certes, les préjugés sociaux, les satisfactions vaines 

étouffent ces personnages ridicules et arrogants à 

peine esquissés, mais le rire éclate naturellement à la 

révélation des désirs incontrôlables. C’est Léonida, 

la vieille fille romanesque, qui cherche à l’insu de 

tous un mari par le biais des petites annonces. Elle 

se rend à Paris avec ses compagnons et découvre 

que l’un des prétendants n’est autre que le phar-

macien. L’équipée parisienne essuie des aventures 

tant regrettables qu’invraisemblables. Les touristes 

d’un jour sont dépossédés de leur argent : on les 

arrête pour vol. Ils s’enfuient de leur prison, puis 

sont rattrapés jusqu’à ce que le notaire les « sauve » 

pour les reconduire à La Ferté-sous-Jouarre. Met-

teurs en scène et acteurs aiment se frotter à cette 

odyssée rurale et citadine qu’est la farce de Labiche, 

entre rires et grincements amers, entre expression 

hyperbolique de soi-même et retenue pudique. La 

mise en scène de Laurence Andreini passe à côté 

des enjeux de fantastique et d’irréel, de rêve et de 

cauchemar que génère la pièce ; elle dirige « au 

premier degré » ses acteurs – réduits dès lors à 

la caricature de spécimens de terroirs profonds et 

d’époques révolues, femmes mal attifées, mouchoir 

à carreaux sur la tête et maintiens « paysans » pour 

les hommes. Il faudrait davantage de liberté et d’en-

volée pour qu’on ressente le joli tourbillon scénique 

de l’imprévisible Labiche.

Véronique Hotte

La Cagnotte, comédie d’Eugène Labiche ; mise en 

scène de Laurence Andreini. Du 1er au 20 mars 

2011, du mardi au samedi à 21h, samedi et diman-

che à 16h, relâche lundi. Théâtre de l’Épée de Bois, 

Cartoucherie 75012 Paris. Réservations : 01 48 08 39 

74 Durée du spectacle : 2h.

Joyeux couple en goguette pour La Cagnotte.
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Persiflant les préjugés bourgeois 
et provinciaux, La Cagnotte de 
Labiche (1864), jouée sans recul 

dans la mise en scène de Laurence Andreini, devient une mécanique 
hésitante qui s’enraye à manquer de souffle et de folie.
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entretien / Jay Scheib

Une parabole de la ville 
américaine d’aujour-d’hui
Jay Scheib est américain. Son spectacle, Bellona, est l’adaptation d’un 
roman culte de la science-fiction outre-atlantique, Dhalgren de 
Samuel R. Delany. Une première en France qui s’annonce explosive.

De quoi parle Bellona ?

Jay Scheib : Bellona est basé sur un roman culte 

de science fiction : Dhalgren de Samuel R. Delany. 

Bellona est une ville située quelque part aux Etats-

Unis, qui a été frappée par un désastre. Les habi-

tants fonctionnent en boucle : ils doivent revivre 

ou réinventer sans cesse les catastrophes qui ont 

successivement ravagé la ville. Personne ne se 

souvient vraiment de ce qui s’est passé. Certains 

disent qu’un noir a violé une jeune fille blanche et 

blonde et que des justiciers ont entièrement brûlé 

la ville. D’autres qu’il y a eu un soulèvement suite à 

l’assassinat d’un activiste noir (une réminiscence de 

Martin Luther King). Jusqu’à l’arrivée d’une incon-

nue. Elle ne se souvient pas de son nom mais elle 

veut devenir écrivain. Et on ne sait pas si le monde 

et ses expériences façonnent sa poésie ou si c’est 

en fait sa poésie qui va déterminer le monde.

Qu’est-ce qui a guidé votre choix ?

J. S  : Dhalgren est un ovni dans la littérature 

américaine. C’est un livre qui traverse les genres 

et qui est d’une grande profondeur poétique et 

philosophique. C’est un livre sur l’acte d’écrire de 

la poésie dans une ville qui tente désespérément 

de disparaître. Dans sa préface, l’écrivain William 

tement psychédélique ! Je n’ai pas encore trouvé 

la solution, mais j’y travaille avec deux étudiants 

du département en ingénierie du MIT.

Vous avez la réputation de faire un théâtre 

mêlant musique, multimédias et un grand 

engagement physique…

J. S : L’année prochaine, je vais faire un ballet à 

Hong Kong avec un chorégraphe chinois à partir 

d’un documentaire d’Antonioni sur la Révolution 

Culturelle. Ça devrait être intéressant. Il n’y a rien 

que j’aime plus que de croiser les disciplines entre 

elles, c’est vrai. Et je travaille avec une équipe qui 

reste souvent la même. C’est très important pour 

moi d’accumuler les expériences dans notre col-

laboration. Ces acteurs sont tous incroyablement 

physiques. Sur scène, pour agir instinctivement, il 

faut des situations d’urgence. Alors on a fait des 

improvisations avec une liste de contraintes, qui pour 

Gibson le voit comme une parabole de la ville amé-

ricaine d’aujourd’hui. Peu de romans réussissent 

ainsi à sortir les cadavres des placards.

Était-ce difficile de l’adapter pour la scène ?

J. S : Au début, je voulais faire une adaptation du 

roman grandeur nature. Je voulais faire un spectacle 

qui durerait une semaine et transformerait tout l’envi-

ronnement du théâtre en une nouvelle Bellona. Une 

vraie Bellona, avec ses Teddy’s bars, ses immeubles 

en réfection qui partent en flammes. Le prix d’un tic-

ket aurait inclus une chambre d’hôtel pour la semaine, 

mais les spectateurs pouvaient aussi choisir de dormir 

dans les parcs. Les enfants auraient suivi des cours à 

la maison, sur l’urbanisme, la poésie, l’ingénierie élec-

trique, comme dans le roman. Pour moi, Detroit aurait 

été le lieu idéal. Mais on a fini par compresser cette 

vision XL en un spectacle de 90 mn. Et la concentration 

de toute cette énergie est littéralement explosive.

Quelles difficultés avez-vous rencontrées ?

J. S  : Faire des choix dans un roman de 800 

pages qui ne perd jamais en intérêt. Mais aussi 

sur des questions technologiques : Delany décrit 

des gars sauvages qui errent dans les rue habillés 

en hologrammes de couleur pastel. C’est complè-

la plupart venaient du roman : perdre une chaussure, 

marcher sur un bout de verre, boire un litre d’eau cul 

sec, s’étreindre à six reprises et changer d’habit à 

toute vitesse tout en disant son monologue ou son 

dialogue. Pour moi, toute approche d’une œuvre 

doit être physique. Peu importe la technologie qu’on 

a sur scène. Les corps restent les technologies les 

plus complexes.

On dit de vous que vous avez un parcours aty-

pique dans le théâtre américain. Est-ce vrai ?

J. S : A l’Université, j’étais un étudiant en colère et 

un professeur – qui m’a aussi fait découvrir Kantor 

– m’a fait lire le Jet de sang d’Artaud. Il m’a dit : 

« fais quelque chose là-dessus ». Alors j’ai monté 

un spectacle avec des artistes locaux et un groupe 

punk. Avec ce spectacle, j’ai été invité à un festival 

international en Hongrie et c’est là qu’a débuté ma 

carrière. Ça m’a ouvert des portes.

Propos recueillis et traduits par Eric Demey

Bellona, destroyer of cities, d’après Samuel  

R. Delany, mise en scène de Jay Scheib. Du 17 au 

19 mars, à la MAC, Créteil. Dans le cadre d’Exit. 

Réservations : 01 45 13 19 19.

« C’est un livre  
sur l’acte d’écrire  
de la poésie dans  
une ville qui tente 
désespérément de 
disparaître. » Jay Scheib
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Samuel R. Delany et Jay Scheib
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théâtre   agenda agenda   théâtre
gros plan ¶
Week-end Nos Autres
La Ferme du Buisson, scène nationale de Marne-la-Vallée, accueille 
mi-mars trois compagnies pour un week-end intitulé Nos Autres, 
l’occasion de questionner l’altérité et sa représentation.

Des touristes jouent les clandestins  

à la frontière mexicaine.

Pour Michel Schweizer, le théâtre a vocation à dés-

tabiliser, à sortir le spectateur de son Coma (nom de 

sa compagnie) quotidien. Le spectacle Fauves pose 

un regard décalé sur l’adolescence, période des 

révolutions intérieures qui se transforment parfois 

en révoltes contre l’extérieur. Un échantillon repré-

sentatif d’une dizaine d’adolescents se retrouve 

sur scène dans le cadre d’une comédie musicale 

où leur est laissée une part d’improvisation, d’où 

le terme « fauve » qui renvoie à la liberté presque 

sauvage de ces interprètes. Fauves permet ainsi 

de montrer un univers qui nous est à la fois proche 

et étranger : celui de l’adolescence. La compa-

gnie Allio-Weber propose quant à elle de partir à la 

découverte d’un usage pour le moins étrange, celui 

de la ville d’Alberto, au Mexique. 

Nous et les autres,  
l’autre en nous
Là-bas, un jeu de rôle, la Carminata Nocturna, invite 

les touristes étrangers à se faire passer pour des 

immigrés clandestins. Ce jeu un peu malsain est 

l’occasion de dévoiler la véritable nature de quatre 

personnages dans une sorte de huis clos où réalité 

et fiction s’emmêlent. Ces deux spectacles enga-

gés dans une monstration de la différence et de ce 

qu’elle implique pour le spectateur s’accompagnent 

d’un troisième opus qui tente avec humour de sai-

sir l’insaisissable, de représenter le rôle de l’argent 

dans nos vies. L’argent !? ou ce qu’il en reste par le 

collectif Ildi ! Eldi propose une réflexion sur la place 

prépondérante de l’argent dans le quotidien de 

chacun. Le spectacle, en exposant des portraits 

de personnes obsédées par le profit, sert de miroir 

déformant. Le week-end Nos Autres développe une 

réflexion en trois actes sur la différence et les cli-

chés véhiculés sur cette différence, sur une altérité 

qui se retrouve même à l’intérieur de nous, dans 

nos multiples contradictions.

Alexandra Barbier

Week-end « Nos Autres », les 12 et 13 mars 2011, la 

Ferme du Buisson, allée de la Ferme, Noisiel, 77448 

Marne-la-Vallée. Réservations au 01 64 62 77 77.

propos recueillis / Olivia Rosenthal

De la parole au geste  
et du geste à la parole
Suite à une commande des Subsistances de Lyon, l’écrivaine Olivia 
Rosenthal signe Les Lois de l’hospitalité. Un texte sur le déracinement, 
sur l’abandon de la langue maternelle, à partir duquel Marie Vialle 
crée un spectacle chorégraphique reliant le corps et les mots.

«J’ai écrit Les Lois de l’hospitalité à partir d’une 

série d’entretiens que j’ai réalisée à Lyon, dans le 

cadre d’une commande des Subsistances, auprès 

d’une vingtaine de personnes dont le français n’est 

pas la langue maternelle. J’ai ainsi cherché à explo-

rer la question du changement de langue. Qu’est-ce 

l’intime, à quel point il détermine la relation que 

l’on entretient avec soi-même, mais aussi avec 

sa famille. A partir de ces entretiens, j’ai écrit une 

pièce composée de dix parties au sein desquelles 

les témoignages se croisent et se répondent. Pour 

mettre en scène ce texte, Marie Vialle a choisi de 

travailler avec cinq danseuses-chorégraphes origi-

naires d’horizons culturels et artistiques différents : 

l’ivoirienne Nadia Beugré, la taïwanaise Hai-Wen 

Hsu, l’américaine Courtney Kraus, l’ouzbek Nata-

cha Kouznetsova et la brésilienne Ana Pi Moura de 

Oliveira. Le parti pris du spectacle est de passer 

du geste à la parole et de la parole au geste. Ces 

paroles ne sont d’ailleurs pas toujours celles que 

les personnes que j’ai interviewées m’ont dites. Car 

à travers ce texte, j’ai dû répondre à une double 

contrainte : être fidèle à ces entretiens, bien sûr, 

mais aussi à moi-même, à l’auteure que je suis. 

Les Lois de l’hospitalité n’est pas un reportage, 

mais une œuvre littéraire. Et je crois d’ailleurs que 

c’est en étant complètement dans le littéraire, en 

créant une nouvelle forme pour ces propos, que 

l’on a le plus de chance d’être fidèle à ce que ces 

personnes ont voulu transmettre. »

Propos recueillis par Manuel Piolat Soleymat

Les Lois de l’hospitalité, d’Olivia Rosenthal (texte 

publié par Inventaire / Invention) ; mise en scène de 

Marie Vialle. Le 17 mars 2011 à 19h30 et le 18 mars 

à 20h30. Espace 1789, 2/4 rue Alexandre-Bachelet, 

93400 Saint-Ouen. Renseignements et réservation 

au 01 40 11 50 23. Également le 8 mars 2011 à 

L’Equinoxe-Scène nationale de Châteauroux, le 22 

mars à L’Hexagone-Scène nationale de Meylan. 

qui se passe quand on abandonne sa langue 

maternelle, quand on doit apprendre le français ? 

Qu’est-ce que tous ces changements impliquent ? 

Poser la question  
de l’immigration  
de façon différente
A travers cette exploration du statut de l’étranger, 

j’ai souhaité poser la question de l’immigration, des 

sans-papiers, des clandestins de façon différente. 

Il est frappant de se rendre compte à quel point 

le langage met en jeu des choses du domaine de 
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www.laforge-theatre.com

LA FORGE
  17/19 rue des Anciennes Mairies  -  92000 Nanterre  RER A Nanterre-Ville
01 47 24 78 35

THEATRE NANTERRE

du 11 au 27 mars 2011 

du mercredi au samedi à 20h30
Dimanche à 16h00

Relâche lundi & mardi

Le déserteur

Avec 
Catherine Lefèvre 
Pierre Marzin
Patrick Schmitt

Patrick Schmitt

La Forge et la Compagnie Patrick Schmitt présentent

Mise en scène 
& scénographie de l’auteur
Costumes Nadège Gaubour 
Mannequins Pierre Fassel 
Régie générale Xavier Bravin
Régie plateau Philippe Boisseau  
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Un Marie-Salope, Rafiot 
pour odyssée ciel terre mer
Après La Mi-temps en 2004, Chantier Naval en 2006, Antoine Caubet 
(artiste associé au Théâtre de l’Aquarium) met en scène un nouveau 
texte de Jean-Paul Quéinnec : Un Marie-Salope. Un poème dramatique 
sur l’exil interprété par Cécile Cholet et Christian Jéhanin.

Dans Chantier naval, Jean-Paul Quéinnec évoquait 

l’émigration au Canada d’une population meurtrie, 

bafouée, après la fermeture du chantier naval grâce 

auquel elle vivait. Dans Un Marie-Salope (texte sous-

titré Rafiot odyssée ciel terre mer pour le spectacle 

que met aujourd’hui en scène Antoine Caubet), on 

retrouve la même thématique de l’exil à travers le 

destin de Claude, personnage qui a un jour quitté 

sa famille pour réinventer sa vie au Canada. C’est 

l’impossible retour de cet Ulysse moderne vers sa 

Charente-Maritime natale que raconte le poème 

dramatique de Jean-Paul Quéinnec. 

Un Ulysse moderne  
exilé au Canada
Accompagné de Raymonde (son enfant, sa sœur, 

sa femme, son ange…), Claude fait face aux grands 

espaces canadiens, se demandant quelle empreinte, 

quelle photographie, quelle chanson, quelle lettre, 

quel enfant il laissera sur ces terres… « L’écriture 

de Jean-Paul Quéinnec, déclare Antoine Caubet, 

n’existe qu’en attente des voix qui vont dire, raconter, 

chanter, éructer ces mots, longs passages enivrants 

qui font exister les personnages dans le dire des 

désirs et des peurs bien plus que par leur psycho-

logie ou leur condition sociale, sur lesquelles on ne 

s’arrête pas. Figures de papier, ils n’existent que par 

leur parole, leur corps étant respiration, poumons, 

côtes, jambes soutenant le ventre qui vit. Nervosité 

du verbe, longueur du souffle, concret des images, 

plénitude des sensations travaillées, l’acteur n’est 

pas tant en position d’explorer un “je” que de parti-

ciper, corps jeté au monde, au souffle du chant. Et ce 

n’est pas pour autant devenir seulement voix de ce 

chant, car très vite la parole trace les contours d’une 

très forte intimité, comme par un retour vers un cœur 

battant : notre humanité. » Cette écriture « dessine 

ce mouvement vers le très large, les nuées, conclut 

le metteur en scène, et en retour éclaire le petit, la 

vie minuscule qui bat ».

Manuel Piolat Soleymat

Un Marie-Salope, Rafiot pour odyssée ciel terre mer, 

de Jean-Paul Quéinnec (texte publié aux Editions 

Quartett) ; mise en scène d’Antoine Caubet.  

Du 9 mars au 10 avril 2011. Du mercredi au  

vendredi à 20h30, le samedi à 16h et 20h30, le 

dimanche à 16h. Théâtre de L’Aquarium, Cartoucherie, 

route du Champ-de-Manœuvre, 75012 Paris. 

Réservations au 01 43 74 99 61.

Le metteur en scène Antoine Caubet.
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Ma chambre froide
Joël Pommerat, artiste associé à l’Odéon, s’immisce au cœur du 
quotidien d’un magasin ordinaire et descelle les questions d’une 
humanité aux prises avec la complexité du monde.

« C’était vraiment bien de travailler avec elle / elle 

prenait toujours de la hauteur sur les choses / au 

magasin elle avait commencé comme caissière, 

puis était devenue polyvalente / c’est-à-dire… 

qu’elle pouvait tout faire… » raconte un collègue. 

Elle s’appelait Estelle. Elle se moquait bien des 

mesquines rivalités entre employés, même si sans 

doute elle en était blessée. Elle supportait même 

la brutalité cynique de son patron, que tous détes-

taient. Elle croyait que rien n’était figé dans la vie, 

que les idées dépendaient de la façon de regarder, 

qu’on pouvait toujours transformer une situation, 

qu’on pouvait changer les gens si on leur faisait 

voir les choses, vraiment. Comme au théâtre. Elle 

a disparu. Va disparaître. De surprises en rebon-

dissements, Ma chambre froide suit la trace d’Es-

telle, interroge son indéfectible dévotion, sa bonté, 

son refus de condamner les êtres. 

Le sens de la forme
L’intrigue, nouée par ce mystère, glisse de la 

comédie sociale au drame policier, joue aussi 

du théâtre dans le théâtre. Comme dans Hamlet 

de Shakespeare, le recours au simulacre sert à 

dévoiler le réel dans son opaque complexité. « Le 

théâtre, c’est ma possibilité à moi de capter le 

réel et de rendre le réel à un haut degré d’inten-

sité et de force. Je cherche le réel. Pas la vérité » 

dit Joël Pommerat*. « C’est aussi dans la quête 

de la forme que peut se dégager au théâtre le 

sens dont nous avons besoin. En cela, je pense 

aussi qu’il est plus urgent de montrer que d’expli-

quer. » Tramant le sens et la forme par les fils du 

récit, l’auteur et metteur en scène livre ici autant 

sa conception du théâtre qu’il révèle le désarroi 

ordinaire face au monde et ses rouages écono-

miques, face aux contradictions de l’humain aux 

prises avec le quotidien.

Gwénola David

Ma chambre froide, texte et mise en scène de  

Joël Pommerat, du 2 au 27 mars 2011, à 20h, sauf 

dimanche à 15h, relâche lundi. Odéon-Théâtre de 

l’Europe, Ateliers Berthier, angle de la rue Suarès et 

du bd. Berthier, 75017 Paris. Rens. 01 44 85 40 40 

et www.theatre-odeon.eu. Le texte est publié chez 

Actes Sud-Papiers. (*) Théâtres en présence, de Joël 

Pommerat, Actes Sud-Papiers.

Photo de répétition de Ma chambre froide.
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Festival TRANS(E) 2011
Créé en 2008 par Joël Gunzburger, directeur de La Filature - Scène 
nationale de Mulhouse, le Festival TRANS(E) présente cette année sa 
quatrième édition. Toujours transversal, toujours transfrontalier, 
toujours transdisciplinaire, ce rendez-vous artistique est le point de 
rencontre de créateurs venus de France, de Suisse et d’Allemagne.

Née il y a quatre ans, l’idée du festival TRANS(E) 

est de présenter dans les différents espaces de la 

Filature-Scène nationale de Mulhouse (et dans plu-

sieurs lieux partenaires du Haut-Rhin) l’ensemble 

des propositions artistiques allant de l’expression 

théâtrale pure à l’expression chorégraphique pure. 

Ce sont donc des créations qui – à divers degrés 

et sous diverses formes – mêlent l’art dramatique 

et l’art chorégraphique, et que les spectateurs 

venus de part et d’autre du Rhin pourront décou-

vrir durant une semaine, du 4 au 12 mars, lors 

de cette édition 2011. Théâtre, musique, danse, 

opéra, vidéo, installations à la croisée des langues 

et des formes, mais aussi projections, conféren-

ces, rencontres, exposition photographique et 

vidéo… Toujours éclectique et hybride, la pro-

grammation de TRANS(E) 2011 se propose, pour 

une nouvelle année, de bousculer et de (r)éveiller 

les consciences en portant un regard interrogateur 

« sur le monde, sur la violence de nos sociétés 

et sur notre capacité à résister ». Ce regard pas-

sera par les inspirations et les univers de créa-

teurs emblématiques mais aussi par de nouveaux 

Festival TRANS(E) : la Compagnie Dérézo s’interroge sur 

la ville contemporaine à travers cinq tableaux sonores 

intitulés Les Habitants.

talents – artistes allemands, suisses et français qui 

participeront au bouillonnement de cette semaine 

de partages transfrontaliers.

Une immersion dans  
l’expression artistique  
allemande, française et suisse
Ainsi, Valéry Warnotte et Charlie Windelschmidt, 

en avant première d’un spectacle qui sera créé 

à La Filature en 2012, présentent cinq tableaux 

sonores (Les Habitants) à travers lesquels ils s’in-

terrogent « sur la ville contemporaine, sur l’idée de 

culture(s), sur les sociétés au cœur desquelles nous 

vivons avec nos corps, nos rêves, nos limites et 

nos frayeurs ». Sur le même thème, Mégalopolis 

(de la chorégraphe Constanza Macras) raconte la 

démesure, l’énergie et l’inhumanité des mégalo-

poles. Véritable ode aux illusions perdues, la per-

formance de Yan Duyvendak et de Nicole Borgeat 

(SOS – Save our souls) ne raconte pas d’histoire, 

ne fait naître aucun personnage, mais déploie une 

métaphore sur l’idée de crise : qu’elle soit conju-

gale, financière, culturelle, identitaire, politique, exis-

tentielle… Quant à Matin Brun, le texte de Franck 

Pavloff mis en scène par Christophe Greilsammer 

(présenté en français puis en allemand), il dénonce 

l’immobilisme, montre vers quoi l’indifférence et la 

peur de l’homme peuvent mener. L’Intrépide soldat 

de plomb mis en scène par Tobias J. Lehmann, la 

version personnelle de Don Giovanni que propose 

David Marton, mais aussi une installation de Cécile 

Babiole (Miniatures) et la Nuit Hypnotique®#4 

conçue par Philippe Dolfus et Vincent Villuis plonge-

ront, eux aussi, La Filature dans une suite d’images, 

de sons et d’impulsions artistiques.

Manuel Piolat Soleymat

Quatrième édition du festival TRANS(E).  

Du 4 au 12 mars 2011. La Filature, Scène nationale 

de Mulhouse, 20, allée Nathan-Katz, 68090 Mulhouse. 

Informations et réservations au 03 89 36 28 28  

et sur www.lafilature.org

L’Art du rire
////// Jos Houben /////////////////////////////////////////////////////////

Le rire, comment ça marche ? 
Regardez donc marcher Jos 
Houben…

Jos Houben : le rire, sous toutes ses formes.

Le rire est au fondement de l’activité artistique et 

pédagogique de Jos Houben. Cet acteur burlesque 

a en effet dispensé de nombreux cours sur le rire 

avant de réaliser que ceux-ci pouvaient faire l’objet 

d’une présentation grand public. Ainsi est né L’Art 

du rire : spectacle qui analyse les différents méca-

nismes du rire à la façon d’une master class. Le 

clown s’intéresse au comique de situation : le corps 

étant le vrai sujet du rire, le rire étant le propre de 

l’homme. L’Art du rire n’est pas un essai sur le rire, 

plutôt une exploitation concrète de ses manifesta-

tions – le public servant ici de cobaye. Jos Houben 

déploie plus qu’il n’analyse l’art du rire, interrogeant 

de ce fait sa spontanéité. Si Jos Houben parvient 

réellement à nous faire rire à l’envi, n’est-ce pas une 

preuve que le rire peut être appréhendé de manière 

scientifique ?� A. Barbier

L’Art du rire, de et avec Jos Houben.  

Du 15 mars au 10 avril 2011. Théâtre du Rond-Point,  

2bis, av. Franklin-D.-Roosevelt, 75008 Paris. 

Réservations au 01 44 95 98 21.

Un été indien
////// Stéphanie Chévara //////////////////////////////////////////////

Pour sa nouvelle mise en scène, 
Stéphanie Chévara a choisi 
d’adapter la première nouvelle de 
Truman Capote : Un été indien.
Les parents de Bobby ont décidé de le scolari-

ser et donc de quitter la plantation familiale pour 

s’installer en ville. Cet exode, qui a lieu pendant 

l’été indien, s’accompagne d’une séparation 

douloureuse du jeune garçon avec son grand-

père. Le titre original de la nouvelle, I remember 

my Grandpa, montre combien le projecteur est 

braqué sur ce personnage avec qui s’achève 

d’ailleurs le récit. Sur scène, une toile de fond 

blanche symbolise le papier des lettres que s’écri-

vaient Bobby et son grand-père. Ce drap repré-

sente aussi la neige qui vient clôturer l’été indien 

dans une atmosphère nostalgique évoquant un 
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des Polonais en France 
depuis 1830
La Cité nationale de l’histoire de l’immigration  
et l’Institut Polonais 
vous invitent à une saison Polonaise :   
théâtre, concert, cinéma, rencontres…

Juifs Polonais  
de France  
et de Pologne 
les 4, 5 et 6 mars

Jeune  
création  
Polonaise 
les 6 et 7 mai

Bande dessinée  
et animation 
les 4 et 5 juin

Retrouvez la programmation  
sur www.histoire-immigration.fr
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Festival Vi(ll)es
Pour la troisième année consécutive, le Théâtre Gérard-Philipe de 
Saint-Denis célèbre l’arrivée du printemps avec son festival Vi(ll)
es. Un festival qui, du 18 mars au 8 avril, souhaite ouvrir une porte 
« vers des mondes rêvés et inventés ».

Performance théâtrale (Les Impromptus, de la com-

pagnie Image Aiguë – Christiane Véricel), théâtre 

chorégraphique (L’Etoile d’Alger, du metteur en 

scène et chorégraphe Farid Ounchiouene), théâtre 

d’objets (Les Fenêtres éclairées, de l’auteur et met-

teur en scène Michel Laubu), théâtre acrobatique 

(Chouf Ouchouf, des metteurs en scène Martin Zim-

mermann et Dimitri de Perrot), monologue théâtral 

(Hana no michi ou le sentier des fleurs, de l’auteur 

et metteur en scène Yan Allegret)  : ce sont cinq 

propositions à la croisée de différentes disciplines 

théâtrales qui composent l’édition 2011 du festival 

Vi(ll)es. Cinq propositions à travers lesquelles les 

programmateurs du Centre dramatique national de 

Saint-Denis ont voulu faire se rejoindre un même 

« désir de témoigner, avec l’énergie des mots et 

du corps, d’un quotidien habité de combats, de 

résistance, d’espoir », une même façon d’ouvrir la 

porte « vers des mondes rêvés et inventés ».

Cinq propositions  
à la croisée des disciplines
Le monde aux confins de l’absurde de Chouf 

Ouchouf (expression arabe qui signifie « regarde 

et regarde encore ») par le biais duquel les inter-

prètes du Groupe acrobatique de Tanger nous 

incitent à bien regarder, sur scène et en soi-

même. Le monde entre gestes et mots de L’Etoile 

d’Alger qui, à partir de l’œuvre d’Aziz Chouaki, 

souhaite montrer que le hip-hop, au-delà de sa 

virtuosité, peut être le mode d’expression pri-

vilégié de thématiques politiques. Le monde 

poétique de Fenêtres éclairées, au sein duquel 

Michel Laubu confronte l’étrangeté des objets 

qu’il crée à la quotidienneté des éléments qui 

les composent. Le monde métissé de Christiane 

Véricel qui, dans ses Impromptus, entremêle les 

âges, les cultures, les langues…, pour faire se 

Festival Vi(ll)es : l’auteur et metteur en scène Yan 

Allegret présente Hana no michi ou le sentier des fleurs.

monde à jamais perdu. Dans le spectacle de la 

compagnie Mack et les gars, un narrateur, Lau-

rent Dolce, croise les pas d’un enfant solitaire et 

silencieux. Le verbe de l’adulte fait exister l’imagi-

naire de l’enfant qu’il a été, et transmet le regard 

bouleversant de l’auteur sur une enfance blessée 

et solitaire.� A. Barbier

Un été indien, d’après Truman Capote ; adaptation 

et mise en scène Stéphanie Chévara. Traduction 

de Patrice Repusseau. Du 2 mars au 3 avril 2011. 

Plateau 31, 31 rue Henri-Kleynhoff, 94250 Gentilly. 

Réservations au 01 45 46 92 02. Les 5 et 6 avril 

2011. Espace Jean Vilar, 1 rue Paul-Signac, 94110 

Arcueil. Réservations au 01 46 15 08 11.

Elf, la pompe 
Afrique
////// Nicolas Lambert //////////////////////////////////////////////////

Nicolas Lambert propose 
une nouvelle version de son 
indispensable mémorial du procès 
Elf et travaille au deuxième volet 
d’une trilogie sur les mensonges 
d’Etat : reprise et création à ne 
surtout pas rater !
Bleu – Blanc – Rouge, l’a-démocratie, tel est le 

titre du triptyque dont Nicolas Lambert a jeté les 

bases en 2003 avec un spectacle joué plus de 

quatre cents fois et devenu aussi célèbre que les 

tristes sires qu’il met en scène : Elf, la pompe Afri-

que. De mars à juillet 2003, Nicolas Lambert a 

consigné les minutes du procès de ce formidable 

scandale politico-financier qui révéla les arcanes 

mafieuses de la politique africaine d’une France 

maintenant ses anciennes colonies sous coupe 

réglée. Nicolas Lambert interprète les différents 

protagonistes de cette affaire d’Etat : comparais-

sent à nouveau, devant les yeux des spectateurs, 

Loïk Le Floch-Prigent, André Tarallo, Alfred Sirven 

et André Guelfi, grands manipulateurs de fonds et 

d’influences. Indispensable viatique pour se repé-

rer dans les méandres de ce marigot, le spectacle 

de Nicolas Lambert est aujourd’hui repris pendant 

que son auteur travaille en résidence au Grand 

Parquet à éclairer un autre imbroglio : celui du 

nucléaire français. Un avenir radieux, une fission 

française sera présenté pour la première fois le 

26 avril à 20h. En résonance aux représentations 

d’Elf, la pompe Afrique et à l’installation de Nicolas 

Lambert au Grand Parquet, Franck Lepage et la 

SCOP Le Pavé proposent six conférences gesti-

culées : un indispensable complément à ce mois 

de lucidité politique !� C. Robert

Elf, la pompe Afrique, écrit, mis en scène et  

interprété par Nicolas Lambert, accompagné  

par Hélène Billard. Du 3 mars au 3 avril 2011.  

Jeudi, vendredi et samedi à 20h ; dimanche à 15h. 

Un avenir radieux, une fission française, de et par 

Nicolas Lambert, le 26 avril à 20h. Les Conférences 

gesticulées de la SCP Le Pavé, du 2 au 30 mars. 

Grand Parquet, 20bis, rue du Département,  

75018 Paris. Réservations au 01 40 05 01 50. 

Site www.legrandparquet.net

Nicolas Lambert éclaire les forfaitures de la République 

pétrolière. 

rencontrer les multiples éclats de l’humanité. Le 

monde initiatique de Yan Allegret, enfin, qui dirige 

Redjep Mitrovitsa dans Hana no michi ou le sen-

tier des fleurs, une échappée onirique au cœur 

de l’acte d’écriture.

Manuel Piolat Soleymat

Festival Vi(ll)es, du 18 mars au 8 avril 2011.  

Théâtre Gérard-Philipe-Centre dramatique national  

de Saint-Denis, 59 boulevard Jules-Guesde,  

93207 Saint-Denis. Réservations au 01 48 13 70 00 

ou sur www.theatregerardphilipe.com

théâtre   agenda
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Opéra de Dijon :  
une maison de sons et de sens
A une heure et demie de Paris en TGV, la capitale de la Bourgogne possède une salle de concert d’exception. Depuis l’arrivée, à sa tête, de 
Laurent Joyeux, l’Opéra de Dijon propose une saison particulièrement riche, à la fois en termes d’ouvrages lyriques, de concerts symphoniques 
et de musique de chambre - sans oublier la danse contemporaine. Une saison à la hauteur de son acoustique considérée comme l’une des 
meilleures d’Europe. Cette structure a su créer un rapport de fidélité avec des artistes savamment repérés, en résidence ou associés, 
comme David Grimal ou Emmanuelle Haïm. La prochaine saison 2011-2012 s’annonce à la fois exigeante, décloisonnée et éclectique, faisant 
notamment la part belle à l’opéra avec cinq nouvelles productions mais aussi à Bartok et à l’Italie.

entretien / Laurent Joyeux

2011-2012 :  
renouveau confirmé
Depuis 2008, Laurent Joyeux est le directeur général et artistique de 
l’Opéra de Dijon. Il incarne le bouillonnement de cette « nouvelle » 
maison d’opéra et annonce les grandes productions lyriques à venir 
la saison prochaine.

Comment vous êtes-vous retrouvé à la direc-

tion de l’Opéra de Dijon ?

Laurent Joyeux  : J’ai fait Sciences-Po Paris 

et je me destinais naturellement aux concours 

administratifs. Mais ce qui m’intéressait au plus 

haut point, c’était la culture. J’ai donc travaillé 

tout d’abord à l’Institut culturel français de Pra-

gue, après la chute du Mur, puis à l’Orchestre de 

Paris, à Saint-Quentin en Yvelines, à l’Opéra de 

Lille au moment de sa réouverture en 2002…. et 

désormais à Dijon ! J’ai toujours aimé relever des 

défis, participer à des moments-clés dans la vie 

des structures. En parallèle, je joue du violon, et 

je continue d’ailleurs à donner des concerts, mais 

sous un pseudonyme !

Que rêvez-vous de faire de l’Opéra de 

Dijon ?

L.J. : Je rêve d’en faire une maison qui s’inspire de 

tout ce qui fonctionne bien ailleurs tout en inven-

tant un nouveau regard. Nous avons l’avantage 

d’avoir une salle qui permet de programmer à la 

fois dans des conditions idéales un récital pour 

violon seul et un ouvrage de Wagner. Nous pou-

vons ainsi associer l’opéra à une offre importante 

de concerts, sans oublier la danse contemporaine. 

Enfin, l’Opéra de Dijon doit être un espace de 

résistance à la doxa commerciale. Faire décou-

vrir l’art de façon exigeante en accompagnant le 

public grâce à une vraie politique éditoriale. En 

ce qui concerne les artistes, j’aime aussi prendre 

des risques, notamment en termes de chanteurs, 

en leur confiant de nouvelles prises de rôles. Je 

me refuse au « prêt-à-programmer ». Je suis heu-

reux de voir que, depuis mon arrivée, le public a 

retrouvé le chemin de cette maison. Nous sommes 

passés de 1000 à presque 5000 abonnés.

Quelles sont les productions lyriques de la 

saison prochaine ?

L.J. : Nous programmerons, la saison prochaine, 

cinq productions d’opéras, dont trois nouvel-

les productions. Le fil conducteur est l’Italie. En 

ouverture, il y aura Agrippina de Haendel, diri-

gée par Emmanuelle Haïm et mise en scène par 

Jean-Yves Ruf, que l’on connaît surtout pour ses 

mises en scène de Shakespeare. Nous reprenons 

ensuite La Traviata de Verdi mise en scène par 

Jean-François Sivadier, présentée cet été au Fes-

tival d’Aix-en-Provence. Nous en proposerons six 

représentations. Quand je suis arrivé à l’Opéra de 

Dijon, les opéras étaient joués en général deux 

fois, mais je préfère donner moins de productions 

et les programmer plus longtemps, pour permet-

tre notamment au bouche à oreille de fonction-

ner. Place ensuite à une nouvelle production de 

Cosi fan Tutte de Mozart, dirigée par Christophe 

Rousset et mise en scène par Marcial di Fonzo 

Bo. Le Couronnement de Poppée de Monteverdi 

sera, lui, donné par le tandem Emmanuelle Haïm et 

Jean-François Sivadier. En fin de saison sera créé 

L’opéra de la lune, écrit par Brice Pauset d’après 

Prévert. Les spectacles de danse seront eux aussi 

en lien avec les thématiques de la saison. L’Italie 

avec un spectacle d’Emilio Greco, mais aussi une 

chorégraphie d’un danseur de Sasha Waltz sur les 

Quatre saisons de Vivaldi, sans oublier un projet 

de la jeune compagnie Annabelle. La thématique 

Bartok sera représentée avec un spectacle d’Anne 

Teresa de Keersmaeker.

En matière de mise en scène d’opéra, privi-

légiez-vous des transpositions modernes ou 

des lectures plus classiques ?

L.J. : Voir des chanteurs chanter à genou face 

au public pendant dix minutes, cela m’ennuie 

profondément ! J’aime travailler avec des met-

teurs en scène de théâtre qui font un véritable 

travail dramaturgique. Mais par contre, je n’aime 

pas non plus le contemporain trop déjanté. Je 

me sens assez proche de la démarche de Ber-

nard Foccroulle à la tête du Festival d’Aix-en-

Provence ou de celle de Caroline Sonrier à la 

tête de l’Opéra de Lille.

Pouvez-vous nous décrire l’acoustique de 

l’Auditorium de Dijon ?

L.J. : Je n’oublierai jamais ma première impression 

dans cette salle, pour un concert de l’Orchestre 

Royal du Concertgebouw d’Amsterdam dirigé par 

Daniele Gatti. Les couleurs de l’orchestre étaient 

totalement magnifiées par l’acoustique. On enten-

dait avec une extrême précision le timbre des ins-

truments, comme s’ils étaient à portée d’oreille. 

Cette acoustique permet également de jouer sur 

des nuances très faibles. Le public parle encore 

« L’Opéra de Dijon 
doit être un espace 
de résistance à la 
doxa commerciale. »

Laurent Joyeux

des Partitas de Bach pour violon solo jouées par 

David Grimal. Ici, quand c’est sublime, c’est plus 

que sublime. Par contre, si c’est raté, c’est plus 

que raté !

De quel budget disposez-vous ?

L.J.  : Le budget est de 10 millions d’euros par 

an. La ville de Dijon fait un effort considérable, en 

donnant 7 millions d’euros sans compter un mil-

lion d’euros de dette pour le remboursement de la 

construction de l’édifice. Quand je suis arrivé, l’Etat 

n’aidait pas. Il est aujourd’hui présent pour une aide 

au projet. Par ailleurs, nous avons réussi à instau-

rer des conventions pluriannuelles, garantissant le 

financement sur une période assez longue pour 

concevoir une programmation de haut niveau.

Que diriez-vous aux mélomanes parisiens 

pour leur conseiller de venir à Dijon ?

L.J. : Très bonne idée ! Tout d’abord, l’Auditorium 

de Dijon offre la meilleure acoustique française. 

Ensuite, les concerts sont à qualité égale moins 

chers qu’à Paris. Et au final, un concert peut don-

ner l’occasion de passer un week-end sympa à 

Dijon. Nous avons d’ailleurs déjà 8 % d’abonnés 

hors-région dont de plus en plus de parisiens.

Propos recueillis par Jean-Luc Caradec et Antoine 

Pecqueur

La Traviata de Verdi, jeudi 29 décembre 2011  

et mardi 3, jeudi 5, samedi 7, mardi 10 janvier 2012  

à 20h. Samedi 31 décembre 2011 à 19h.

Così fan Tutte de Mozart, mercredi 14, vendredi 16 et 

mardi 20 mars 2012 à 20h. Dimanche 18 mars à 15h.
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entretien / Olivier Leymarie

Une programmation 
ouverte et exigeante
Directeur artistique délégué et directeur de production, Olivier 
Leymarie s’occupe plus particulièrement de la programmation non 
lyrique de l’Opéra de Dijon. Il nous présente les temps forts de la 
saison prochaine.

Quel regard portez-vous globalement sur 

l’évolution de l’Opéra de Dijon ?

Olivier Leymarie  :  Avec Laurent Joyeux, 

nous sommes arr ivés en 2008. L’Opéra de 

Di jon éta i t  a lors un out i l  magni f ique, mais 

sous-employé. Nous avons recentré la pro-

grammation sur la musique savante (opéra, 

orchestre, musique de chambre) et évacué les 

musiques actuelles qui ne sonnent pas bien 

dans l’Auditorium. Le public nous a suivis et 

les abonnements ont augmenté considérable-

ment. Nous osons maintenant faire des paris 

de programmation car le public, fidèle, nous 

fait confiance.

Pourquoi avoir choisi de mettre Bartok à 

l’honneur la saison prochaine ?

O. L.  : C’est un compositeur qui n’est pas 

honoré comme i l devrait l ’être. Par ai l leurs, 

d’un point de vue plus personnel, j’ai un lien 

très fort avec la Hongrie. Nous avons choisi de 

programmer, la saison prochaine, une dizaine 

de ses pièces orchestrales, l’intégralité de ses 

quatuors à cordes et beaucoup de pièces pour 

piano. Il y aura notamment un festival Bartok 

du 17 au 20 novembre, où nous confronterons 

le compositeur à ses contemporains ainsi qu’à 

la musique traditionnelle.

L’autre thématique, c’est l’Italie…

O.L. : L’idée est de faire écho à la programma-

tion lyrique. Nous commencerons avec Fres-

cobaldi et Strozzi, un programme dans lequel 

on retrouvera Brice Pauset non pas comme 

compositeur mais comme claveciniste. Au 

« Je discute toujours 
des programmes  
avec les artistes.  
Je n’achète pas de 
programmes clés  
en main. » Olivier Leymarie

cours de plusieurs concerts, nous retracerons 

une histoire du concerto grosso. L’ensemble 

pragois Collegium 1704 confrontera Vivaldi 

et Zelenka. Nicholas Angelich jouera lui les 

Années de pèlerinage, dédiées à l’ Ital ie, de 

Franz Liszt. Et dans le domaine de la musique 

contemporaine, nous entendrons notamment 

des œuvres de Berio, Sciarrino et Fedele.

Quelles sont les autres nouveautés de 

cette saison ?

O.L.  : Autour de Pâques, nous consacrerons 

©
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trois jours à Bach. Nous remettrons également 

à l’honneur le quatuor à cordes, qui avait été 

un peu négligé. I l  y a à Dijon un vrai public 

pour ce répertoire, notamment suite au travail 

mené dans cette ville par le Quatuor Manfred. 

Enfin, nous aurons la chance d’avoir un nouvel 

artiste associé : le claveciniste et pianofortiste 

Andreas Staier.

Comment travaillez-vous avec les artis-

tes sur la programmation ?

O.L.  : Je discute toujours des programmes 
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avec les art istes. Je n’achète pas de pro-

grammes clés en main. Si l’on s’y prend suffi-

samment à l’avance, on peut convaincre des 

tourneurs de changer un programme de telle 

sorte à ce qu’il intègre notre programmation 

et nos demandes. La négociation est souvent 

rendue plus facile du fait de la qualité acousti-

que de l’Auditorium. Les artistes sont toujours 

heureux de venir se produire à Dijon !

Propos recueillis par  

Jean-Luc Caradec et Antoine Pecqueur

Thématique Bartok. Orchestre National 

Philharmonique de Hongrie, direction musicale et 

Thématique Italie. « Les origines du concerto gros-

so », Gli Incogniti, direction musicale et violon  

concertino Amandine Beyer, jeudi 3 novembre 2011 

à 20h. « Concerti Napoli » Concerto Copenhagen, cla-

vecin et direction Kenneth Weiss, jeudi 24 novembre 

2011 à 20h. « Liszt #2 » - Années de pèlerinage 1 et 2, 

piano Nicholas Angelich, mercredi 21 mars 2012 à 20h.

piano Zoltán Kocsis, samedi 15 octobre 2011 à 20h. 

Chamber Orchestra of Europe, direction musicale  

et piano Pierre-Laurent Aimard, dimanche 16  

octobre 2011 à 15h. Philharmonia Orchestra,  

direction musicale Esa-Pekka Salonen, mercredi 9 

novembre 2011 à 20h. Dezsö Ranki, pianiste,  

vendredi 20 janvier 2012 à 19h30.

entretien / Stephen Sazio

Dramaturge :  
un accompagnement  
éditorial et artistique
De formation philosophique, Stephen Sazio occupe depuis septembre 
le poste de dramaturge de l’Opéra de Dijon.

En quoi consiste le travail d’un dramaturge 

dans une maison d’opéra ?

Stephen Sazio : Ce métier est mal connu, sans 

doute parce que l’on trouve très peu de dramatur-

ges dans les opéras français. Par contre, c’est un 

poste courant dans les opéras allemands. Il s’agit, 

d’une part, d’accompagner le travail des artistes. Je 

réfléchis par exemple actuellement à la construction 

du livret du prochain opéra de Brice Pauset, et je 

peux aussi contribuer au travail d’un metteur en 

scène. D’autre part, le poste de dramaturge impli-

que une démarche éditoriale, consistant notamment 

à écrire les textes de présentation des concerts.

Quels sont les projets éditoriaux de l’Opéra 

de Dijon ?

S.S. : Nous préparons pour la saison prochaine un 

beau livre sur le violon italien (éditions du Murmure). 

Le violon est un axe fort de la programmation de 

l’Opéra de Dijon, avec la résidence de David Grimal. 

Et il existait peu d’ouvrages sur le sujet. Nous avons 

fait appel à divers contributeurs : des luthiers, des 

chercheurs du CNRS… Le livre sera par ailleurs 

« Ce métier est mal 
connu, sans doute 
parce que l’on  
trouve très peu de 
dramaturges dans  
les opéras français. »

Stephen Sazio

enrichi de photographies réalisées par Gilles Abegg, 

notre photographe en résidence. Nous avons éga-

lement en projet un recueil de citations en lien avec 

les thématiques de la saison prochaine. Ce livre 

sera, lui, distribué gratuitement aux spectateurs, 

ainsi que dans les écoles.

Propos recueilli par  

Jean-Luc Caradec et Antoine Pecqueur
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entretien / Luke O’Shaughnessy

Créer le dialogue  
avec le public
Depuis deux ans, Luke O’Shaughnessy est le secrétaire général 
de l’Opéra de Dijon, s’occupant notamment des relations avec le 
public.

Quel est votre rôle au sein de l’Opéra de 

Dijon ?

Luke O’Shaughnessy  : Je travaille sur le lien 

entre l’artistique et les publics. Je coordonne 

quatre pôles : la billetterie et l’accueil, la commu-

nication et les relations publiques, la presse et le 

mécénat et enfin le développement culturel. Ce 

dernier volet gère les relations avec les publics 

spécifiques, notamment en milieu hospitalier ou 

carcéral. Notre but est de développer un véritable 

échange avec le public.

Comment ce dialogue avec le public se tra-

duit-il concrètement ?

L. O’S.  : Nous avons développé des rencon-

tres après les spectacles, permettant au public 

d’échanger avec les artistes, de dire ce qu’ils ont 

aimé ou pas. Trois fois par semaine, nous avons 

aussi un stand sur le marché de Dijon, où nous 

présentons la programmation de l’Opéra. Nous 

avons par ailleurs la chance d’avoir des artistes en 

résidence très impliqués dans les actions envers 

le public. Avec l’Orchestre de chambre d’Europe, 

nous avons créé des ateliers famille, dans lesquels 

il y a toujours un temps de création pour le public. 

Pendant les répétitions, Anima Eterna accueille, 

de son côté, des collégiens, disséminés entre les 

pupitres de l’orchestre.

Après la crise économique, comment se 

porte le mécénat à l’Opéra de Dijon ?

L. O’S. : Nous avons un mécène très important, 

le Crédit Agricole, qui est notamment intéressé 

par ce que le monde de la culture peut apporter 

« Nous avons  
développé des  
rencontres après  
les spectacles,  
permettant au public 
d’échanger avec les 
artistes. » Luke O’Shaughnessy

à la pratique des entreprises. Pour les cadres diri-

geants, nous avons ainsi organisé une répétition 

ouverte, leur permettant d’apprécier le “manage-

ment” et le vécu d’équipes artistiques. Outre le 

mécénat financier, nous développons également 

le mécénat en nature. La société de transport en 

commun, Transdev, nous offre par exemple un 

service de bus permettant de toucher un public 

éloigné, à Nevers, Autun ou Auxerre. L’idée est de 

ramener le spectateur jusque devant sa porte.

Propos recueillis par Antoine Pecqueur
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gros plan ¶
Une acoustique  
d’exception
Ni trop sec, ni trop réverbérant, l’Auditorium de Dijon offre une 
sonorité idéale, grâce au travail des acousticiens du cabinet 
américain Artec.

L’acoustique est une science bien mystérieuse. Si 

l’on connaissait la recette, il suffirait de reproduire 

le même plan architectural pour obtenir à chaque 

fois la sonorité idéale. Malheureusement, copier la 

forme du Concertgebouw d’Amsterdam ne garantit 

rien. On trouve aujourd’hui des salles réussies de 

forme « boîte à chaussure » (comme le Musikverein 

de Vienne) ou « en vignoble » (comme la Philhar-

monie de Berlin). En France, les artistes sont una-

nimes : l’Auditorium de Dijon est la meilleure salle 

du pays. Maître d’œuvre du bâtiment, l’agence 

américaine d’architecture Arquitectonica s’est 

associée, pour les questions d’acoustique, au 

célèbre cabinet new-yorkais Artec, à qui l’on doit 

notamment l’acoustique de la salle de Lucerne 

construite par Jean Nouvel. La particularité de 

l’Auditorium de Dijon est de pouvoir proposer à 

la fois des opéras et des concerts symphoniques. 

Construite en bois africain, la salle a des dimen-

sions vertigineuses : largeur comprise entre 22 et 

34 m, hauteur sous plafond de 20 m, profondeur 

de scène de 18 m. Huit caissons acoustiques ont 

ainsi été installés, recouverts de velours, permet-

tant de moduler le volume sonore en fonction du 

nombre de spectateurs. Selon le répertoire, le 

velours peut être enlevé. Avec toutes les tentu-

res, le délai de résonance est de deux secondes. 

Franck Guinfoleau, régisseur son, se souvient que 

pendant la construction de la salle, « il y eut des 

contraintes acoustiques énormes, dues notam-

ment au fait que l’auditorium surplombe une rue. 

Par ailleurs, au début, il y a eu des problèmes dans 

la salle, du fait d’un espace d’air entre le béton et 

le bois. Mais cela a été corrigé. Aujourd’hui, c’est 

une salle insaturable ! »

Jusqu’à 120 musiciens  
dans la fosse d’orchestre
Les meilleures places en terme d’acoustique 

se trouveraient, selon les habitués, au premier 

balcon. A noter que la salle ne compte aucune 

place borgne. D’une profondeur de 10 m, la 

fosse d’orchestre peut accueill ir jusqu’à 120 

musiciens. Parfait pour Wagner ! Sur scène, avec 

une ouverture au cadre de 19 m, les chanteurs 

bénéficient des mêmes conditions qu’au Palais 

Garnier. En configuration symphonique, le défi 

est d’avoir réussi à obtenir une résonance pour 

ce type de musique alors que l’orchestre est 

placé sur une scène techniquement destinée à 

l’opéra (avec une hauteur sous gril de 28,5 m !). 

La solution trouvée est à la fois pratique et 

performante  : onze tours de concert (chacune 

faisant 8  m de haut et 2,5  m de large, pour 

un poids d’une tonne) sont réparties sur scène 

autour de l’orchestre, recréant une conque 

acoustique ajustable en fonction des musiciens. 

Si pour le symphonique, toutes les tours sont 

installées, pour un quatuor, le dispositif se limite 

à six tours. Le lieu n’est par contre pas adapté 

pour le théâtre : « Il y a trop de volume, trop de 

surface réfléchissante. On y comprend mal un 

acteur qui parle. Et la musique amplifiée manque 

de définition. Aucune salle ne peut faire tous 

les genres musicaux ! », nous explique Franck 

Guinfoleau. C’est notamment pour cette raison 

que la nouvelle équipe de l’Opéra dirigée par 

Laurent Joyeux a choisi de concentrer la pro-

grammation sur l’opéra, le concert et la danse 

contemporaine.

Antoine Pecqueur
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entretien / Emmanuelle Haïm

La passion  
de l’opéra baroque
Avec son ensemble Le Concert d’Astrée, Emmanuelle Haïm est 
« artiste associée » à l’Opéra de Dijon. Elle nous présente son projet 
dans cette structure.

Comment vous êtes-vous retrouvée artiste 

associée à l’Opéra de Dijon ?

Emmanuelle Haïm : Laurent Joyeux a découvert 

Le Concert d’Astrée lors de son précédent poste 

à l’Opéra de Lille, car nous étions en résidence en 

Nord-Pas-de-Calais. Il a suivi l’évolution de l’en-

semble et a particulièrement apprécié le travail 

des cordes, étant lui-même violoniste. Lorsqu’il 

a été nommé à Dijon, il nous a inclus dans son 

projet. Aujourd’hui, de nombreux spectacles sont 

ainsi conçus en coproduction entre les Opéras de 

Dijon et Lille.

Quels sont les prochains spectacles que 

vous donnerez à Dijon ?

E.H. : Nous mettons un point d’honneur à jouer 

ici la musique de Rameau, qui est né à Dijon. 

Après avoir donné son opéra Dardanus, nous 

allons interpréter ses grands motets. Par ailleurs, 

je confie plusieurs projets à d’autres chefs, comme 

Jonathan Cohen, qui a été mon assistant sur dif-

férentes productions, ou la violoniste Stéphanie 

Marie-Degand. Avec les musiciens de l’Ensemble, 

nous donnons également des concerts de musi-

que de chambre. La saison prochaine, parmi nos 

« On aimerait  
avoir une telle salle  
à Paris ! » Emmanuelle Haïm

temps forts, il faut signaler Agrippina de Haendel 

mis en scène par Jean-Yves Ruf, La Création de 

Haydn et Le Couronnement de Poppée de Mon-

teverdi, qui sera mis en scène par Jean-François 

Sivadier, dont j’apprécie la rigueur et l’inventivité. 

Nous remettons ainsi à l’honneur l’opéra baroque 

qui était jusque là un peu délaissé à Dijon.

Qu’est-ce qui vous séduit dans cette salle ?

E.H. : L’acoustique est à la fois précise et cha-

leureuse, enrobant le son. On peut ainsi faire un 

travail passionnant sur la sonorité des cordes. Par 

ailleurs, pour les opéras, l’équilibre s’avère parfait 

entre les instruments et les chanteurs, d’autant 

que nous pouvons ajuster la hauteur de la fosse 

d’orchestre selon les ouvrages. Enfin, je suis admi-

rative du travail accompli par Laurent Joyeux et 

son équipe, qui parviennent à attirer un public 

considérable dans cette salle Ce qui est sûr, c’est 

qu’on aimerait avoir une telle salle à Paris !

Propos recueillis par Antoine Pecqueur

Agrippina de Haendel, samedi 8, mardi 11,  

jeudi 13 octobre 2011 à 19h30. 

La Création de Haydn, vendredi 2 décembre 2011  

à 20h. 

L’Incoronazione di Poppea de Monteverdi, dimanche 

1er avril 2012 à 15h, mardi 3 avril 2012 à 20h.
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portrait / Emmanuelle Haïm
du clavecin à la direction d’orchestre
Le métier de chef d’orchestre fait partie de ces 

professions très largement masculines. En France, 

les rares femmes chefs d’orchestre sont associées 

à des répertoires précis : la musique chorale avec 

Laurence Equilbey, le contemporain avec Susanna 

Mälkki… et le baroque avec Emmanuelle Haïm. 

Avant d’être connue comme chef d’orchestre, cette 

dernière était surtout réputée pour ses talents de 

claveciniste. Continuiste hors pair, elle a joué avec 

les plus grands, notamment avec Simon Rattle 

et le Philharmonique de Berlin. En l’an 2000, elle 

décide néanmoins de fonder son propre ensemble 

sur instruments anciens : Le Concert d’Astrée. Le 

début d’une aventure de belle ampleur, marquée 

par des productions d’opéras (notamment de très 

beaux Haendel) et des enregistrements de réfé-

rence (à écouter, ses disques de Monteverdi chez 

Virgin classics). Passionnée par la voix, Emma-

nuelle Haïm a pour particularité de s’entourer des 

meilleurs chanteurs, de Natalie Dessay à Rolando 

Villazon. Tout irait pour le mieux, si l’année der-

nière, la chef ne s’était pas fait éconduire par les 

musiciens de l’Opéra de Paris pendant les répéti-

tions d’Idoménée de Mozart. Incompatibilité entre 

le style baroque et un orchestre moderne ? Relents 

de machisme ? La musicienne a en tout cas opéré 

son retour à l’Opéra de Paris en janvier, avec son 

propre ensemble, dans Jules César de Haendel. 

Cette fois-ci, le succès fut au rendez-vous.

Antoine Pecqueur

entretien / Jos van Immerseel

Retour aux sources
Jos van Immerseel et son orchestre sur instruments anciens Anima Eterna 
sont associés à l’Opéra de Dijon. L’occasion pour le musicien flamand de 
nous évoquer sa conception puriste de l’interprétation musicale.

En quoi consiste votre association avec 

l’Opéra de Dijon ?

Jos van Immerseel : Le principe est de donner en 

moyenne trois concerts par an à Dijon avec Anima 

Eterna. Outre les concerts avec l’orchestre, il y a 

aussi des programmes de musique de chambre, 

pour lesquels je joue régulièrement du piano ou 

du pianoforte. Au XIXème siècle, les chefs et leurs 

orchestres donnaient la plupart de leurs concerts 

dans les villes où ils étaient implantés. Aujourd’hui, 

les ensembles voyagent beaucoup, d’où parfois 

un certain manque de stabilité. J’aime au contraire 

construire un rapport de fidélité avec le public. 

C’est pourquoi nous sommes également en rési-

dence au Concertgebouw de Bruges, où nous 

donnons aussi chaque saison trois concerts.

Que pensez-vous de l’acoustique de l’Audi-

torium de Dijon ?

J.v.I. : Cette salle compte assurément parmi les 

meilleures d’Europe. Nous avons déjà donné des 

concerts avec Anima Eterna en grand effectif sym-

phonique et, au pianoforte, j’ai accompagné le 

chanteur Thomas Bauer dans Le Voyage d’hiver 

de Schubert, où sa voix était proche du soupir. 

Dans ces deux cas extrêmes, on entend tous 

les détails : l’acoustique est toujours réaliste. A 

Bruges, nous avons aussi la chance de donner 

des concerts dans une salle excellente, le Concer-

tgebouw, construit en 2002. En matière de salle 

de concert, on est, comme on dit en Belgique, 

« tombé dans du beurre » !

Quels sont vos prochains programmes à Dijon ?

J.v.I. : En mai, nous allons donner un concert consa-

cré à Poulenc, Gershwin et Ravel. En octobre, nous 

confronterons Wagner et Liszt. Et en février de l’an-

née prochaine seront réunis Debussy et Ravel. Je 

trouve passionnant de retrouver le son de l’orchestre 

pour ce répertoire français. Nous sommes loin des 

sonorités standardisées en vogue aujourd’hui. En 

France, on a tendance à parler de « baroqueux » et à 

associer les instruments anciens à la seule musique 

baroque. Or, le travail sur les instruments d’époque 

traverse les styles et les périodes. Il y a eu une évo-

lution permanente des sonorités.

Quelle est la philosophie d’Anima Eterna ?

J.v.I.  : Nous cherchons à jouer les pièces de 

façon à ce que, si le compositeur se trouvait 

dans la salle, i l  pût au moins reconnaître la 

partition ! Et si c’est possible, qu’il aimât notre 

exécution… Nous utilisons les instruments les 

plus appropriés, mais nous travail lons aussi 

sur les tempi, l’articulation, de façon à être le 

plus fidèles possible au compositeur. Pour moi, 

quand Wilhelm Furtwängler dirige Beethoven, 

il se trompe en jouant, par exemple, le mou-

vement lent de la Neuvième symphonie trois 

fois plus lent que ne l’indique Beethoven. C’est 

« Nous cherchons  
à jouer les pièces  
de façon à ce que,  
si le compositeur se 
trouvait dans la salle, 
il pût au moins  
reconnaître la  
partition ! » Jos van Immerseel

comme un tableau du Caravage qui aurait qua-

tre couches de vernis. On ne voit alors plus 

l’original !

Propos recueillis par Antoine Pecqueur

Programme Liszt avec Thomas Bauer, baryton et 

Pascal Amoyel, piano, jeudi 20 octobre 2011 à 20h. 

Programme Debussy-Ravel avec Karina Gauvin, 

soprano, mercredi 8 février 2012 à 20h. 

Requiem de Mozart avec Collegium Vocale de Gent, 

dimanche 13 mai 2012 à 15h.
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portrait / Jos van Immerseel
talents multiples
En invitant Jos van Immerseel à être artiste associé, 

l’Opéra de Dijon a fait une « bonne affaire » : le 

musicien flamand est non seulement chef d’orches-

tre, mais encore pianiste et spécialiste des claviers 

historiques (il a une dizaine d’instruments chez 

lui), à l’aise autant dans l’exercice du récital qu’en 

musique de chambre ou dans l’accompagnement 

de chanteurs. Son seul mot d’ordre : le respect du 

texte. Puriste infatigable, Jos van Immerseel traque 

les partitions manuscrites, les traités d’exécution et 

les instruments d’époque. Il prépare d’ailleurs pour 

l’année prochaine à Bruges une exposition consa-

crée à Erard, célèbre facteur de piano et de harpe 

du XIXe siècle. Les musiciens de son orchestre 

Anima Eterna, qu’il a fondé en 1987, partagent ce 

même souci d’authenticité. Avec un instrumenta-

rium toujours idoine, cette formation interprète aussi 

bien Mozart que Ravel, Beethoven que Poulenc. 

Après avoir enregistré pour Sony, Jos van Immer-

seel et son orchestre sont aujourd’hui édités chez 

Zig-Zag Territoires. Leur récent coffret des sympho-

nies de Beethoven a été une belle réussite : plus de 

dix mille exemplaires vendus !

Antoine Pecqueur

entretien / Brice Pauset

Compositeur en résidence
Brice Pauset est en résidence à l’Opéra de Dijon jusqu’en 2015. Une 
aventure marquée par différents temps forts.

En quoi consiste votre résidence auprès de 

l’Opéra de Dijon ?

Brice Pauset : L’aspect le plus important en est la 

commande de trois œuvres destinées à la scène. 

La première, Galathée à l’usine, créée fin 2012, 

mêle les Métamorphoses d’Ovide à l’œuvre de 

Simone Weil. Suivront un opéra « pour enfants » – 

mais avec une dimension politique à peine voilée – 

d’après un récit de Jacques Prévert, L’Opéra de la 

lune, puis en 2012-2013 un projet autour du Ring 

de Wagner. Il s’agit de proposer un Ring recom-

posé, redistribué sur une seule journée, renouant 

avec le projet wagnérien initial : une cérémonie 

sans religion.

En dehors de ces projets scéniques, les-

quelles de vos œuvres seront-elles program-

mées ?

B. P. : Être en résidence à Dijon me permet de tra-

vailler en étroite collaboration avec les ensembles 

et solistes associés à l’Opéra, en particulier avec 

l’ensemble Les Dissonances, qui interprétera en 

mai 2012 Continuo, pour orchestre sans chef. Dès 

juin prochain, mon Gesangbuch II sera créé dans 

le cadre d’un programme Brahms. Ainsi, avant de 

créer Galathée à l’usine, l’Orchestre de Dijon aura 

l’occasion de se familiariser avec les techniques 

particulières propres à ma musique. Il y a égale-

ment des projets avec de nombreux orchestres 

– notamment avec ceux des radios allemandes 

(SWR, WDR), avec le Freiburger Barockorchester 

et Andreas Staier, l’Ensemble Recherche…



A LA FILATURE 
SCENE NATIONALE — MULHOUSE
SOIREE D’OUVERTURE DU FESTIVAL avec DJ, VJ…
vendredi 4 mars à 19 h / entrée libre

performance (France) / création
LES HABITANTS Cinq tableaux sonores Valéry Warnotte 
et Charlie Windelschmidt

danse (Allemagne) / première française
MEGALOPOLIS Constanza Macras

projections – conférence (Allemagne)
HOMMAGE A CHRISTOPH SCHLINGENSIEF 
ET PINA BAUSCH

performance (Suisse)
SOS (SAVE OUR SOULS) Yan Duyvendak et Nicole Borgeat

théâtre (France) / dès 11 ans
MATIN BRUN Franck Pavloff – Christophe Greilsammer

théâtre (Allemagne) / dès 7 ans
L’ INTREPIDE SOLDAT DE PLOMB
Hans Christian Andersen – Tobias J. Lehmann

opéra (Allemagne) / première française
DON GIOVANNI. KEINE PAUSE David Marton

musique – arts numériques (International) / création
NUIT HYPNOTIQUE® #4 Philippe Dolfus et Vincent Villuis

installation (France) / création
MINIATURES titre provisoire Cécile Babiole

exposition photographique et vidéo (Suisse)
du vendredi 4 mars au jeudi 21 avril
AFTERDARK Mathieu Bernard-Reymond, Bianca Brunner, 
collectif_fact, Matthieu Gafsou, Anne Golaz, 
Nicole Hametner, Brigitte Lustenberger, Yann Mingard,
Annaïk Lou Pitteloud, Augustin Rebetez, Delphine Reist,
Jules Spinatsch, Simon Tanner, Raffael Waldner, 
Martin Widmer / une proposition de Nathalie Herschdorfer

La Filature, Scène nationale
20 allée Nathan Katz / 68090 Mulhouse cedex
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gros plan ¶
Festival 2011 des écritures
Le Pôle Culturel d’Alfortville propose la huitième édition de 
son Festival des écritures, placé cette saison sous le signe de 
l’humour : un moment privilégié de rencontres conviviales et de 
découvertes.

Pendant dix jours, le Pôle Culturel d’Alfortville ouvre 

ses portes aux artistes et au public en favorisant le 

contact direct entre eux. Des créations, des mises 

en espace d’auteurs vivants et présents sur place ; 

autant de découvertes que de retrouvailles avec 

des fidèles de cette manifestation. De la danse, 

du cinéma et du théâtre : le Festival des Ecritures 

est un moment de complicité et d’intimité qui per-

met d’entrer de plain-pied dans le travail du corps 

et du verbe, considérant les spectateurs comme 

d’authentiques partenaires de création. Cette 

année, le festival fait la part belle à l’humour, qu’il 

soit tendre, grinçant, insolent, grave ou léger, occa-

sion de réflexion distanciée ou d’émerveillement 

étonné. Le spectacle vivant se donne à voir autant 

qu’à comprendre, et compose un programme varié 

qui invite ses arts frères pour un périple contrasté 

en terre de talent.

Mélange entre inédit  
et valeurs sûres
Le 12 mars, en avant-première du festival, Chris-

tian Fregnet met en scène Karl Marx, le retour, de 

Howard Zinn. A 19h, le festival dévoile son pro-

gramme, et à 20h30, Jacques Hadjaje présente, 

avec humour et émotion, l’Algérie de son enfance 

dans Dis-leur que la vérité est belle. Trois nouveaux 

textes sont mis en espace dans cette édition 2011 

du festival : le 13 mars, à 11h, La joyeuse et impro-

bable Histoire de Superbarrio, de Jacques Hadjaje, 

et à 15h, Lomania, de Charlotte Escamez ; le 16 

mars, Bamako / Paris, de Ian Soliane. Ces décou-

vertes sont suivies de rencontres avec les auteurs. 

Le 15 mars à 19h, conférence et présentation de 

la borne interactive créée par Bud Blumenthal, 

d’où surgiront cent trente danseurs. Le 17 mars à 

20h30, l’impayable cabaret écrit par Pierre Notte : 

J’existe, foutez-moi la paix ! Le 18 mars, croisement 

des regards théâtral et cinématographique avec, à 

19h45, Qu’est-il arrivé à Bette Davis et Joan Craw-

ford ?, de Jean Marboeuf, et, à 21h15, Qu’est-il 

arrivé à Baby Jane ?, de Robert Aldrich. Le 19 mars, 

ciné-concert avec Le Voyage cosmique, spectacle 

dans lequel la voix de Judith Depaule épouse la 

musique de Laurent Dailleau. Enfin, le 22 mars, le 

talentueux collectif Quatre Ailes présente sa Belle 

au bois. Cette année encore, le Pôle Culturel d’Al-

fortville fait le pari populaire d’une exigence abor-

dable et festive.� C. Robert

Festival des écritures, du 12 au 22 mars 2011. 

Pôle Culturel, Parvis des Arts, 94140 Alfortville. 

Réservations au 01 58 73 29 18.  

Renseignements sur www.pole-culturel.fr
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gros plan / cirque

Le Sort du dedans
Un spectacle intimiste, burlesque et pétulant de la compagnie Baro 
d’evel où le cirque, les sons et les mouvements donnent vie à une 
drôle d’harmonie.

C’est un spectacle comme une rencontre à la fois 

poétique et burlesque. Poétique parce que l’écoute 

de l’autre y est savamment pensée, burlesque parce 

que l’humour, les quiproquos et les maladresses 

feintes y sont une donnée constante. La rencontre 

ici se noue au fil des rythmes et des respirations, 

formant une partition insolite de musiques, de bruits 

et de mouvements. Un petit chapiteau, une piste 

Les artistes nous invitent à partager leur connivence 

burlesque sur la piste circulaire.

circulaire de quelques mètres carrés, et cinq habi-

tants : une femme, Camille Decourtye, à la voltige et 

au chant, un homme, Blaï Mateu Trias, aux portés 

et à la rythmique, un musicien, Thibaud Soulas, une 

contrebasse, et le cheval Bonito.

Les corps dansent
Une piste fait le tour extérieur des gradins, et le 

cheval l’emprunte. Les corps dansent, virevoltent, 

se répondent, et les mains jouent autant que les 

pieds. L’une des caractéristiques de la compagnie 

Baro d’evel, née d’un collectif artistique issu de la 

promotion 2001 du CNAC, est d’accompagner le 

savoir faire circassien d’une sonorité musicale et 

corporelle bien orchestrée. La recherche sonore 

est en effet partie intégrante du spectacle, mais 

toujours sans esbroufe, avec simplicité. Un spec-

tacle bien maîtrisé à la croisée de diverses discipli-

nes. De quoi ravir les petits comme les grands.

Agnès Santi

Le Sort du dedans, cie Baro d’evel, du 18 mars  

au 3 avril, vendredi et samedi à 20h, dimanche  

à 16h, mercredi 30 à 15h à l’Espace Cirque d’Antony. 

Tél. 01 41 87 20 84.  

Site : www.theatrefirmingemier-lapiscine.fr

La Belle au bois, le 22 mars,  

dans le cadre du Festival  

des écritures.
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gue incompréhensible. Au contraire, il faut la jouer 

simplement, avec passion.

Avez-vous l’impression d’une évolution du 

monde musical ?

D. G. : Nous sommes peut-être à la veille de chan-

gements. L’institution symphonique peine à se 

renouveler, et nous devons trouver d’autres façons 

de faire de la musique ensemble. Aujourd’hui, l’en-

thousiasme des jeunes musiciens peut être dou-

ché par la difficulté à se faire une place au sein 

d’orchestres institutionnels. Si cet enthousiasme 

pouvait trouver des espaces pour s’exprimer, cela 

redonnerait assurément de la joie et de la simplicité 

à un monde enfermé dans ses habitudes. La jeune 

génération de musiciens est formée à toutes sor-

tes de répertoires et de pratiques – par exemple le 

travail avec les compositeurs, qui n’est plus réservé 

à quelques ensembles spécialisés. Ce décloison-

nement, que nous initions ici grâce au soutien de 

l’Opéra de Dijon, ferait du bien à tout le monde.

Propos recueillis par Jean-Guillaume Lebrun

« Beethoven #2 », mardi 18 octobre 2011 à 20h. 

« Beethoven #6 », vendredi 10 février 2012 à 20h. 

Bach Les Six Sonates pour violon et clavecin BWV 

1014 à 1019, David Grimal, violon et Brice Pauset, 

clavecin, samedi 7 avril à 15h.

entretien / David Grimal

Le bonheur de la liberté 
et du décloisonnement
Le violoniste David Grimal a créé en 2004 Les Dissonances. Un 
ensemble qui a pour particularité de jouer sans chef d’orchestre.

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

Opéra de Dijon

Tél. 03 80 48 82 82

www.opera-dijon.fr

///////////////////////////////////////////////////////////////////////////
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« J’ai du mal à séparer 
en sphères herméti-
quement closes  
l’activité intellectuelle 
du compositeur et 
l’activité artisanale  
de l’interprète. » Brice Pauset

Vous interviendrez également comme inter-

prète…

B. P. : J’ai du mal à séparer en sphères hermé-

tiquement closes l’activité intellectuelle du com-

positeur et l’activité artisanale de l’interprète. Du 

reste, interpréter L’Art de la fugue de Bach au 

l’Auditorium – sont de qualité exceptionnelle. 

L’Auditorium notamment, dont l’acoustique est 

incroyable, est envié par tous les orchestres 

européens. De plus, en comptant quelques 

lieux secondaires, on peut envisager de donner 

clavecin, comme je le ferai le 16 avril prochain, 

peut aussi être envisagé comme un exercice 

intellectuel, et composer relève parfois de l’ar-

tisanat… Pour la saison 2011-2012, je propo-

serai un programme italien autour des cantates 

de Strozzi et des pièces de Frescobaldi et, les 

saisons suivantes, une intégrale des pièces de 

Louis Couperin. Il me semble judicieux de mettre 

en perspective des éléments de l’histoire qui sont 

très éloignés.

La qualité des lieux offerts par l’Opéra de 

Dijon a-t-elle été un argument ?

B. P.  : Les deux l ieux – le Grand Théâtre et 

à Dijon l’ensemble des répertoires imaginables. 

Par exemple, je jouerai L’Art de la fugue dans 

le foyer du théâtre. Je souhaite retrouver des 

conditions d’exécution appropriées à l’œuvre. 

L’industrie discographique nous a habitués 

à des clavecins à la sonorité « gonflée  ». Je 

préfère une expérience vivante, inhabituelle et 

orthodoxe.

La résidence est-elle pour vous l’occasion 

d’aller à la rencontre du public ?

B. P. : Bien sûr et cela a déjà commencé autour 

portrait / Brice Pauset
musique et conscience historique
« J’écris en tenant compte de plusieurs critères : 

une conscience historique, la critique d’une cer-

taine modernité négative (la société de consomma-

tion) et une démarche esthétique liée à l’hypothèse 

d’une société à venir. » L’œuvre de Brice Pauset 

(né en 1965) porte constamment la réflexion sur la 

place de la création dans son époque et interroge 

les conditions de la production musicale. Compo-

siteur et instrumentiste (clavecin et pianoforte), il 

prône les « courts-circuits esthétiques qui disent 

autant de notre époque que de ce que l’on croit 

savoir du passé » et les fait siens dans son œuvre, 

qui s’appuie volontiers sur des partitions préexis-

tantes : les Variations Goldberg de Bach, la Sonate 

en la mineur de Schubert ou encore le Concerto 

pour violon de Beethoven (dans Schlag-Kantilene, 

créée l’an dernier par David Grimal). L’importance 

de la conscience historique se retrouve égale-

ment dans le recours à des formes établies, telle 

la symphonie, mais dont Brice Pauset s’ingénie à 

renverser les codes. L’une des voies de ce ren-

versement a été la spatialisation : concevant la 

salle de concert comme « un instrument à part 

entière », la Symphonie III « Anima Mundi », com-

posée dans les studios de l’Ircam, prolonge la 

mise en espace, presque dramaturgique, déjà à 

l’œuvre dans les deux précédentes symphonies. 

La musique de Brice Pauset se dirige toujours plus 

vers la scène, récemment avec les Exercices du 

silence et prochainement à travers les créations 

attendues à Dijon.

Jean-Guillaume Lebrun

du premier projet d’opéra, Galatée à l’usine, 

auprès d’élèves de collège. De même, je souhaite 

que le public puisse suivre l’avancement de l’œu-

vre, depuis les esquisses jusqu’au résultat final. À 

Berlin, où j’étais récemment pour la création scé-

nique des Exercices du silence, nous avons pro-

posé des rencontres après les représentations. 

Je trouve cette solution très fructueuse et cela 

correspond à des questionnements qui, en tant 

que pédagogue, me préoccupent. J’interviendrai 

ainsi à l’occasion de concerts – pas seulement 

pour présenter ma propre musique, au contraire, 

j’essaie de choisir des programmes qui ne sont 

pas forcément ceux pour lesquels on m’attend.

Propos recueillis par Jean-Guillaume Lebrun

Brice Pauset au clavecin, jeudi 15 décembre 2011 à 

20h. Brice Pauset : Furcht und Zittern pour solistes 

vocaux, chœur et orchestre, samedi 4 février 2012 à 

20h. Brice Pauset : Theorie der Tränen : Louise, pour 

soprano et ensemble, jeudi 22 mars 2012 à 20h et 

samedi 17 mars 2012 à 20h. Brice Pauset : L’Opéra 

de la lune, samedi 12 mai 2012 à 20h, lundi 14 mai 

2012 à 20h, mardi 15 mai 2012 à 20h.
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« Il est si rare  
de pouvoir travailler 
sur le long terme ! » 

David Grimal

Que recherchez-vous dans une telle rési-

dence ?

David Grimal : Il s’agit plutôt de ce que j’y trouve ! 

C’est une chance extraordinaire : je peux déve-

lopper les projets qui me sont chers. Il est si rare 

de pouvoir travailler sur le long terme, avec un 

lieu qui me donne carte blanche ! J’ai une grande 

liberté quant aux œuvres que je programme pour 

moi-même ou pour Les Dissonances, et j’ai l’op-

portunité de réunir les musiciens avec qui je sou-

haite travailler. Laurent Joyeux est un directeur 

atypique, qui fait passer le projet culturel avant 

tout, dans un monde où trop souvent le marke-

ting l’emporte. De plus, la salle est d’une qualité 

acoustique exceptionnelle et c’est un lieu idéal 

pour les enregistrements.

Quels sont vos projets pour ces prochaines 

saisons ?

D. G. : Nous poursuivons notre aventure beetho-

vénienne, mais abordons aussi des programmes 

plus rares (Strauss, Bartók, Schoenberg le 6 avril 

prochain). L’an prochain, nous jouerons Beethoven 

aussi bien que Brice Pauset, la musique de cham-

bre de Brahms et celle de Bartók. À Dijon, nous 

avons l’impression de pouvoir faire notre métier de 

musiciens dans toute son acception, sans nous 

contenter de reproduire un même programme à 

l’identique à travers le monde.

Comment construisez-vous les program-

mes ?

D. G. : Nous jouons ce que nous avons envie de 

jouer. Il s’agit de redécouvrir les chefs-d’œuvre 

et les mettre en perspective. Cela passe par un 

décloisonnement, alors que le monde de la musi-

que classique est extrêmement cloisonné. Jouer 

sans chef nous permet de mélanger musique de 

portrait / David Grimal et Les Dissonances
la musique comme partage
Pour faire le portrait de David Grimal, parler de 

virtuosité serait juste. Ce serait aussi parfaite-

ment insuffisant. Soliste très demandé, il ne se 

laisse pas entraîner dans la ronde infernale des 

tournées internationales et préfère consacrer à 

chacune des œuvres qu’il interprète le temps et 

la réflexion qu’elles méritent. David Grimal est 

simplement, profondément musicien et sans 

doute le plus intègre qui soit. La musique, pour 

lui, est avant tout partage – quand souvent le 

narcissisme guette les virtuoses. Il n’est pas si 

courant qu’un soliste se fonde dans le collectif 

d’un quatuor à cordes – le Quatuor H2O qu’il 

constitue avec Floriane Bonnani, Lise Berthaud 

et François Salque. Et, fondateur de l’ensemble 

Les Dissonances en 2004, il n’a pas la prétention 

de dominer d’une estrade ses pairs musiciens : 

l’orchestre joue sans chef le répertoire sympho-

nique aussi bien que la musique de chambre. Il 

ouvre ainsi un espace de liberté – dont le résultat, 

étonnant et saisissant, se fait entendre avec force 

dans l’enregistrement du Concerto pour violon et 

de la Septième Symphonie de Beethoven (label 

Aparté). L’esprit d’ouverture qui a toujours animé 

David Grimal – et les amitiés durables – en font 

l’interprète des œuvres de son temps, loin des 

querelles de chapelles esthétiques : Brice Pauset, 

Thierry Escaich, Marc-André Dalbavie ont ainsi 

composé à son intention.

Jean-Guillaume Lebrun

chambre et symphonique dans un même pro-

gramme. De la même façon, nous programmons 

la musique contemporaine aux côtés d’œuvres du 

répertoire, qui la mettent en perspective, comme 

en miroir. C’est à mon avis la meilleure façon 

de faire découvrir la création contemporaine au 

public, de ne pas la lui présenter comme une lan-

focus • opéra de dijon • saison 2011-2012
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Une salle à l’acoustique exceptionnelle.
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cartographié par un inconscient libre et cocasse. 

Dans ce spectacle visuel « au sourire doucement 

optimiste », les deux enfants terribles, à la fois 

joyeux et mélancoliques, s’amusent à créer avec 

délicatesse et élégance une ode à la vie depuis le 

versant mystérieux de la nuit.� C. Robert

Les âmes nocturnes, de et par Cécile Roussat et Julien 

Lubek, le 2 avril à 20h30, et le 3 avril à 17 h à la Maison 

de la musique et de la danse de Bagneux,  

4 rue Etienne-Dolet, 92220 Bagneux. Tél. 01 46 63 10 54 

et 01 41 17 48 12 et www.bagneux92.fr

Une fable sans 
importance, ou 
l’importance 
d’être  
Oscar Wilde
////// Clémence Weill ///////////////////////////////////////////////////

Le Théâtre du Lierre, qui devrait 
fermer ses portes en juillet 2011, n’a 
toujours pas trouvé de lieu où abriter 
ses expériences dramatiques. D’ici-
là, les représentations continuent. 
Fin mars, le deuxième spectacle de 
la compagnie Fabula Raza rendra 
un hommage décalé à l’œuvre et au 
personnage d’Oscar Wilde.

Oscar Wilde dans le miroir…

Suite aux révélations d’une voyante, un jeune 

homme, interprété par Nikola Carton, se met 

en tête qu’il est la réincarnation d’Oscar Wilde. 

Afin de se rapprocher du personnage, il adopte 

son style vestimentaire, ses airs de dandy, et se 

familiarise avec son œuvre. Endosser le costume 

d’un autre lui permet de retrouver une certaine 

estime de lui, de l’importance. Cette identification 

poussée à l’extrême porte à sourire tout en signi-

fiant le malaise identitaire de la jeunesse actuelle. 

Une fable sans importance est accompagnée au 

piano par Charles Decroix qui joue ses propres 

compositions. Dans une ambiance de cabaret où 

théâtre et musique se mêlent joyeusement, la mise 

en scène de Clémence Weill suscite de fécondes 

interactions entre interprètes et spectateurs. Et 

pour finir, nous espérons que le théâtre du Lierre 

apprécié de son public fidèle trouvera une solution 

pour continuer à exister.� A. Barbier

Une fable sans importance, ou l’importance d’être 

Oscar Wilde, un spectacle imaginé, écrit, conçu  

et interprété par Nikola Carton, Charles Decroix, 

Hélène Bizieau, Clémence Weill, mise en scène 

Clémence Weill. Du 23 au 27 mars 2011. Théâtre 

du Lierre, 22, rue du Chevaleret, 75013 Paris. 

Réservations au 01 45 86 55 83.

voie haute la musique intérieure de Wilfr ied 

N’Sondé.� A. Barbier

Le cœur des enfants léopards, adapté du roman 

de Wilfried N’Sondé ; mise en scène Dieudonné 

Niangouna. Du 1 au 19 mars 2011. TARMAC de la 

Villette, Parc de la Villette, 211 avenue Jean-Jaurès, 

75019 Paris. Réservations au 01 40 03 93 95.

Les 31 mars, 1er et 2 avril à 20h30 à l’Espace 1789. 

Rens. 01 40 11 50 23 ou http://www.espace-1789.com

Le déserteur
////// Patrick Schmitt ///////////////////////////////////////////////////

Deux hommes d’élite et une fille 
de joie jouent leurs vies aux échecs 
sur une île déserte, entre folie et 
questionnement métaphysique.

Sur une île déserte, deux militaires défient le temps  

et la raison. 

Steeve Jefferson, membre des troupes d’élite, a 

déserté la base où il était affecté, car il vient de 

refuser l’exécution d’une mission spéciale. L’Etat 

envoie huit hommes à ses trousses : sept tom-

bent sous ses coups. Seul reste Yorki, que Steeve 

piège et condamne à forer une galerie qui doit 

conduire à la Cité des fous. Vingt années durant, 

Steeve force son ancien compagnon d’armes à 

creuser sans relâche, un trou dont il ignore s’il 

sera sa tombe ou le moyen de sa libération. Pen-

dant ce temps, de cigarette en cigarette, Steeve 

et la putain jouent aux échecs dans une ambiance 

délétère, sans vraiment savoir s’ils sont des pions 

soumis aux stratégies du hasard ou s’ils sont maî-

tres de leur destin. Patrick Schmitt met en scène la 

pièce sombre et violente qu’il a écrite où les per-

sonnages font l’épreuve d’un voyage à l’intérieur 

de soi dont l’issue hésite entre la mort et la folie. 

Souci métaphysique, quête identitaire et absurdité 

de l’existence forment les thèmes de cette sym-

phonie pour cadavres et militaires.� C. Robert

Le déserteur, écrit et mis en scène par Patrick 

Schmitt. Du 11 au 27 mars 2011. La forge,  

19 rue des Anciennes-Mairies, 92000 Nanterre. 

Réservations au 01 47 24 78 35.

Les âmes 
nocturnes
////// Julien Lubek et Cécile Roussat /////////////////////////////

Julien Lubek et Cécile Roussat, 
artistes à la grâce poétique, 
mettent en scène deux personnages 
rattrapés par leurs songes, leurs 
fantasmes et leurs cauchemars 
lors d’une nuit sans fin.
Mêlant art du mime, cirque, magie et théâtre 

d’objets qui composent ensemble leur langage 

scénique et constituent l’originalité de leur identité 

artistique, Julien Lubek et Cécile Roussat inventent 

une fable visuelle aux allures de songe éveillé. Le 

rideau se lève sur deux êtres endormis, suspendus 

par des cintres à un portant de costumes. Happés 

par la puissance de leurs rêves qui s’immiscent 

dans la réalité, ces deux créatures fantastiques 

explorent « l’éphémère sentiment de l’enchante-

ment du vivant ». « Unis par un lien étrange de 

gémellité fusionnelle, d’amour platonique et d’in-

nocence ludique », ils défient les lois de la pesan-

teur et celles de la raison et dessinent un monde 

Le cœur  
des enfants 
léopards
////// Dieudonné Niangouna //////////////////////////////////////////

Trois enfants-léopards du Congo – 
Wilfried N’Sondé, Dieudonné et Criss 
Niangouna – font parler le cœur de 
l’Afrique fantasmée et de la France 
d’à-côté.
En mars, au Tarmac, le Congo est mis à l’hon-

neur avec, entre autres, une adaptation du 

premier roman de Wilfried N’Sondé, Le cœur 

des enfants léopards, paru en 2007. Voyage 

intérieur d’un habitant de la banlieue parisienne 
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gros plan ¶
Scènes de la vie conjugale
Ivo van Hove transpose à la scène l’exceptionnel film d’Ingmar 
Bergman, et scrute de très près la vie sociale et intime du couple, 
plongeant au cœur des sentiments, des contradictions, et des 
désirs.

Ivo van Hove, l’un des metteurs en scène les plus 

talentueux de la scène européenne, est un familier 

de la Maison des Arts de Créteil. L’une de ses 

caractéristiques principales est sans doute sa 

capacité à créer un rapport de proximité unique 

avec le public, pas seulement parce que celui-ci 

peut parfois se déplacer librement sur le plateau, 

mais surtout grâce à la qualité de jeu des acteurs, 

dont les visages en gros plan sur écran affichent 

leur fragilité et leur sincérité. Le souci du détail 

scrute ici sans concession l’intime des relations 

humaines. On se souvient avec émotion des subli-

mes Tragédies romaines présentées lors du Fes-

tival d’Avignon 2008, créées à partir de Coriolan, 

Ivo van Hove scrute l’intime des relations humaines.

Jules César et Antoine et Cléopâtre. On se sou-

vient aussi de l’agonie inéluctable d’Agnès dans 

le cruel Cries and Whispers présenté à Créteil, 

d’après Bergman. Scènes de la vie conjugale, 

pièce présentée pour la première fois en France, 

devrait-être un grand cru.

Qualité d’introspection
Le couple de Johan et Marianne est interprété par 

trois duos d’acteurs différents, ce qui permet de 

mieux mettre à nu les diverses étapes de la vie de 

couple, et de créer des jeux de miroirs fascinants. 

A chaque nouvelle séquence, le public est invité à 

se déplacer autour de la scène. Bergman est un 

observateur hors pair du couple et du mariage, de 

ses cadres, travers, dérives et autres faux-fuyants. 

Car dans le film très vite à partir d’une scène inau-

gurale de couple épanoui et à l’aise, le cinéaste fait 

tomber les masques et plonge derrière les miroirs, 

au cœur des sentiments en une sorte d’autopsie 

sans détours, mettant à jour les contradictions, les 

forces et les faiblesses de chacun. Ivo van Hove 

expose sur la scène cette rarissime qualité d’in-

trospection. A voir !

Agnès Santi

Scènes de la vie conjugale, texte Ingmar Bergman, 

mise en scène Ivo van Hove, les 10, 11 et 12 mars  

à 19h30 à la Maison des Arts de Créteil, place 

Salvador-Allende. Festival Exit 2011.  

Tél. 01 45 13 19 19 et www.maccreteil.com
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gros plan ¶
Les fameuses Scènes de 
mort de marionnettes
L’atelier canadien des Vieilles Truites s’installe pour cinq jours au 
Théâtre Jean-Arp de Clamart et y présente son célébrissime spectacle 
en forme de foutraque et jubilatoire nécrologie marionnettique.

Les Vieilles Truites (The old trout puppet workshop) 

est une troupe de théâtre de marionnettes dont 

les membres vivent et travaillent ensemble dans 

un ranch du sud de la province de l’Alberta, au 

Canada. Rassemblant des artistes venus de New 

York, de Toronto, d’Halifax et de Calgary, cette 

troupe originale et inventive emprunte à tous les 

genres et toutes les traditions de la marionnette 

pour composer des pièces naïves ou sophis-

tiquées, poétiques ou lyriques, dont la fantaisie 

débridée ne craint pas d’affronter les thèmes les 

plus graves, avec autant de légèreté que de pro-

fondeur. Entre contes philosophiques, fables énig-

matiques et paraboles métaphysiques, les pantins 

animés évoquent la mort sous toutes ses formes, 

du scandale de l’oppression à la fin choisie dans 

l’épreuve de la liberté, de l’accident au meurtre, et 

Les Vieilles Truites s’installent à Clamart.

composent un florilège de saynètes où la beauté 

grave côtoie le fantasque et l’excès.

La vie ne tient qu’à un fil
Un castelet ouvre ses portes et ses fenêtres d’où 

surgissent des petits personnages reproduisant 

les aléas de la condition humaine, et tâchant d’il-

lustrer cette rencontre avec l’insondable que nul, 

jamais, n’apprivoise, sinon par le moyen de l’art et 

du rire, qui cuirassent nos existences éphémères. 

Mis en scène par Tim Sutherland, Peter Balkwill, 

Mitchell Craib, Pityu Kenderes et Judd Palmer 

jouent en français pour grands et petits à partir de 

dix ans. Ni funèbres ni dépressives, les aventures 

mortellement drôles des marionnettes de l’Alberta 

tournent partout dans le monde depuis cinq ans. 

Le Théâtre Jean-Arp de Clamart, scène conven-

tionnée pour la marionnette et le théâtre d’objets, 

les accueille pour leur étape francilienne : un ren-

dez-vous à ne pas manquer pour découvrir la fine 

fleur du répertoire marionnettique et l’incroyable 

talent des artistes malicieux qui tirent les ficelles 

de cette délirante danse macabre !

Catherine Robert

Famous puppet death scenes (Les fameuses Scènes 

de mort de marionnettes) par The old trout puppet 

workshop ; mise en scène de Tim Sutherland. Du 9 

au 13 mars 2011 à 20h30, dimanche à 16h, jeudi à 

19h30. A partir de 10 ans. Théâtre Jean-Arp, 22, rue 

Paul Vaillant Couturier, 92140 Clamart. Réservations 

au 01 41 90 17 02. Navettes aller/retour depuis Paris 

mercredi et vendredi : informations sur www.thea-

trearp.com

d’origine congolaise, qui, placé en garde à vue, 

repense (à) son histoire, de la femme qui vient 

de le quitter, Mireille, au pays qui l’a vu naître, 

l’Afrique. Ce roman à la première personne 

devient sur scène un monologue interprété par 

Criss Niangouna. Le texte a été épuré de ses 

apparats romanesques pour s’ancrer plus pro-

fondément dans un corps qui s’impose d’autant 

plus qu’il est violenté. Ampoule coincée dans la 

gorge, l’acteur, ensanglanté, pieds nus, frappe 

sur un plancher qui délivre des bruitages élec-

troniques. Dieudonné Niangouna met en scène 

la performance de son frère et fait exister à 

théâtre   agenda
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Un léopard dans le crâne. 

Cécile Roussat et Julien Lubek explorent l’univers fan-

tastique des songes. 
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Les Retrou-
vailles
////// Gabriel Garran /////////////////////////////////////////////////////

Gabriel Garran crée Les 
Retrouvailles d’Arthur Adamov 
(1908-1970), une œuvre « à défricher ».

Gabriel Garran.

C’est une œuvre qui met en présence un auteur 

et un metteur en scène qui ont su être novateurs, 

exigeants, et désireux de partager leur art. Gabriel 

Garran a créé en 1969 au théâtre de la Commune 

d’Aubervilliers Off Limits, dernière œuvre montée du 

vivant d’Arthur Adamov. Contrairement à Beckett ou 

Ionesco, Arthur Adamov est demeuré malgré tout 

méconnu, malgré par exemple l’admiration qu’il a 

suscitée auprès de personnes aussi peu recomman-

dables que Roger Planchon, Jean Vilar, Laurent Ter-

zieff, Bernard Dort, Michel Bataillon, Marthe Robert, 

Roger Blin et… Gabriel Garran. Gabriel Garran qui se 

souvient des mots d’Adamov : « la scène se devait 

d’être le lieu imaginaire du rapport entre “le cura-

ble et l’incurable” ». Les Retrouvailles est un texte 

« à défricher », entre apparence réelle et onirisme 

étrange, entre monde visible et monde invisible. Un 

jeune étudiant en droit rate le train qui devait le rame-

ner chez sa mère et sa fiancée et se voit accosté par 

« la plus heureuse des femmes » et la jeune Louise. 

Edgar se retrouve cloîtré entre ces deux femmes qui 

le harcèlent. « Solitude, cruauté, dérision, Adamov 

nous dit que l’inconscient de chacun est encore 

préhistorique. C’est ce que je ressens devant Les 

Retrouvailles » dit le metteur en scène.� A. Santi

Les Retrouvailles, d’Arthur Adamov, mise en scène 

Gabriel Garran, du 11 mars au 10 avril, du mardi  

au samedi à 20h, dimanche à 16h30, au Théâtre  

de la Tempête, Cartoucherie, 75012 Paris.  

Tél. 01 43 28 36 36. 

Le bonheur 
des uns
////// Philippe Delaigue ////////////////////////////////////////////////

Au travail, le « bonheur des uns » 
est-il tributaire du « malheur des 
autres » ?

Le travail expliqué en musique.

Philippe Delaigue s’associe une seconde fois avec 

le Quatuor Debussy pour créer un spectacle musi-

cal, cette fois sur le thème du travail. Les textes du 

Bonheur des uns sont issus du livre du journaliste 

américain Studs Terkel, Working – Histoires orales 

du travail aux Etats-Unis (1966), série de témoi-

gnages d’hommes et de femmes à propos de leur 

métier. Sur un fond de musiques nord-américaines 

contemporaines (John Cage, Philip Glass…), cinq 

comédiens font vivre ces portraits d’individus issus 

de tous les horizons socioprofessionnels (publiciste 

sant de cette parole féminine sur une scène recouverte 

de gros sel. L’Homme-Jasmin montre que nous ne 

sommes pas constitués d’un seul bloc mais qu’une 

multitude de voix peuvent s’élever en nous, ce qui 

peut mener à la folie comme à la création.� A. Barbier

L’Homme-Jasmin, de Unica Zürn (traduction Ruth 

Henry et Robert Valençay) ; adaptation et mise en 

scène Magali Montoya. Les 9 et 10 mars à 19h30. 

Théâtre de l’Echangeur, 59 av. du Général-de-Gaulle, 

93170 Bagnolet. Réservations au 01 43 62 71 20.

Une visite 
inopportune
////// Philippe Calvario /////////////////////////////////////////////////

Après Roberto Zucco et Juste la fin du 
monde, Philippe Calvario monte Une 
visite inopportune, pièce dans laquelle 
Copi met en scène sa propre mort.
A l’image de Bernard-Marie Koltès et Jean-Luc 

Lagarce, Raul Damonte Botana, dit Copi, a trans-

figuré sa maladie par l’écriture dramatique. Comme 

le remarque le metteur en scène Philippe Calvario, 

il a osé « transformer le sida en maladie sublime », 

du « politiquement incorrect, mais sans provocation 

gratuite ». Cyril, interprété par le grand acteur Michel 

Fau, est un auteur de théâtre atteint du sida. Vivant 

ses dernières heures dans une chambre d’hôpital, 

il voit défiler une galerie de personnages délirants, 

peints avec beaucoup d’humour par celui qui est 

surtout connu pour ses dessins caricaturaux. Ces 

visiteurs inopportuns font un peu oublier que la 

plus incongrue de toutes les visites est celle de la 

mort. Cette farce tragique retranscrit toute l’urgence 

d’écrire de l’auteur mort en 1987 lors des répétitions 

de sa pièce.� A. Barbier

Une visite inopportune, de Copi ; mise en scène 

Philippe Calvario. Du 24 mars au 9 avril. Athénée 

Théâtre Louis Jouvet, square de l’Opéra  

Louis-Jouvet, 7 rue Boudreau, 75009 Paris.  

Réservations au 01 53 05 19 19.

de la réaction de Claudius devant la représentation 

des comédiens, à l’acte III. Pourquoi le roi n’a-t-il pas 

réagi lors du pantomime qui précédait la pièce et 

abordait le même sujet ? Le groupe 3.5.81 repense 

à son tour cette « vieille énigme criminelle de la lit-

térature » (selon Pierre Bayard). Le spectacle s’arti-

cule autour d’extraits de la pièce et d’entretiens avec 

des personnalités apportant leur éclairage sur cette 

affaire (Freud, Goethe ou même Shakespeare). Cette 

analyse des personnages comme si c’était de vraies 

personnes ne se soucie donc pas elle-même de vrai-

semblance mais ouvre des perspectives d’analyse. 

L’énigme de la mort du père d’Hamlet sera résolue 

à la fin du polar…� A. Barbier

Enquête sur Hamlet, adapté de l’essai de Pierre 

Bayard par Dominique Paquet ; mise en scène de 

Patrick Simon. Mardi 8 mars 2011, 14h30 et 20h30. 

Espace culturel Boris Vian, rue de Morvan,  

91940 Les Ulis. Réservations au 01 69 29 34 91.

L’Homme- 
Jasmin
////// Magali Montoya ///////////////////////////////////////////////////

Cinq femmes rendent hommage à 
Unica Zürn, artiste allemande qui 
gagnerait à être mieux connue en 
France.
L’Homme-Jasmin retranscrit les « Impressions d’une 

malade mentale », comme indiqué dans le sous-titre 

de l’œuvre. De fait, Unica Zürn écrit sur ses différents 

internements en service psychiatrique. Cependant ce 

récit à la troisième personne n’est pas centré sur la 

thématique de la folie. L’auteure expose plus largement 

sa vie de femme et d’artiste. Ainsi, pour sa traductrice 

et amie Ruth Henry, L’Homme-Jasmin décrit d’abord 

« le récit des stigmates de la création ». La metteure 

en scène Magali Montoya a voulu détacher Unica Zürn 

de son image de « folle » pour rendre hommage à la 

personnalité complexe de l’écrivaine et dessinatrice. 

Pour cela, le texte a été réparti entre cinq actrices, 

dont Anne Calvaro, qui s’approprient chacune un ver-

mondiale savent à quel point le basculement dans 

l’horreur advient beaucoup plus facilement que l’on 

croit. Et chacun sait que le rapport à la réalité – 

avec ou sans wikileaks ! – est parfois complexe à 

penser et formuler. La scène d’un théâtre demeure 

un bon endroit pour se pencher sur la question… 

C’est la lecture de 1984 de George Orwell qui a 

engagé l’Idiomécanic Théâtre dans cette réflexion 

sur les mécanismes d’endoctrinement et de lavage 

du cerveau, dans un processus de travail visant à 

inventer pour la scène leur 1984. Nous sommes au 

Minimot – le Ministère du Mot –, là où s’écrit le dic-

tionnaire novlangue, là où les mots jugés dangereux 

disparaissent, là où s’affairent des employés zélés 

et trône Big Mother. Un théâtre qui rend hommage 

à la belle idée d’émancipation ! � A. Santi

Words Are Watching You, texte et mise en scène 

Julie Timmerman, du 3 au 20 mars, jeudi, vendredi et 

samedi à 20h30, dimanche à 18h, à Confluences,  

190 bd de Charonne, 75020 Paris. Tél. 01 40 24 16 46.

Le drap
////// Yves Ravey /////////////////////////////////////////////////////////

Du 3 au 19 mars, la Comédie-Française 
s’intéresse au théâtre contemporain. 
C’est dans ce cadre qu’est repris Le 
drap d’Yves Ravey, description de 
l’agonie d’un homme à travers les 
yeux de son fils, magistralement 
interprété par Hervé Pierre.
Un fils arrivé à l’âge où son père est mort se met à 

parler de lui, de son père retrouvé étendu sur son lit, 

sans vie, parce qu’il avait absorbé trop de produits 

toxiques à l’imprimerie. Dans Le drap, Yves Ravey 

raconte les derniers mois de ce père issu d’un milieu 

populaire et qui est allé jusqu’à taire sa maladie par 

peur du licenciement. Dans une mise en scène de 

Laurent Fréchuret, Hervé Pierre, sociétaire de la 

Comédie-Française depuis le 1er janvier, incarne 

magnifiquement cet homme déchiré par la disparition 

de son père. Yves Ravey, à la fois auteur de romans 

et de pièces de théâtre, s’interroge sur les liens entre 

la mort, l’écriture et son oralisation : « La littérature 

n’implique-t-elle pas que tous ces morts soient par 

millions précipités dans la voix de l’acteur ? ». Le 

théâtre sait parfois donner vie aux fantômes et rendre 

hommage aux disparus.� A. Barbier

La drap, d’Yves Ravey ; mise en scène Laurent 

Fréchuret. Du 3 au 9 mars 2011. Théâtre du  

Vieux-Colombier, 21 rue du Vieux-Colombier,  

75006 Paris. Réservations au 01 44 39 87 00/01.

Enquête  
sur Hamlet
////// Patrick Simon /////////////////////////////////////////////////////

Pourquoi réécrire Shakespeare ? 
Peut-être parce que ses pièces sont 
elliptiques. Pierre Bayard a pris 
le parti de revenir sur l’étrange 
meurtre du père d’Hamlet, 
rédigeant, de ce fait, une sorte de 
polar shakespearien.
Pierre Bayard analyse la querelle qui a opposé John 

Dover Wilson et Walter Wilson Greg dans leur inter-

prétation de la mort du père d’Hamlet. Greg part du 

constat que la pièce de Shakespeare est remplie 

d’invraisemblances dont la plus flagrante est celle 

comme maçon, institutrice comme prostituée, chef 

d’entreprise comme fossoyeur). Le bonheur des uns 

donne un aperçu assez noir des conditions de travail 

et invite à la réflexion sur cette activité qui occupe 

une très large part de notre temps. Le titre du spec-

tacle apporte cependant une petite touche positive à 

l’ensemble, et laisse au spectateur le soin de réfléchir 

à sa possible suite...� A. Barbier

Le bonheur des uns, d’après les textes de  

Working de Studs Terkel ; montage et mise en scène 

Philippe Delaigue. Les 5 et 6 avril 2011.  

Théâtre 71 Malakoff, 17, rue Béranger, 92240 

Malakoff. Réservations au 01 55 48 91 00.

Le Faiseur  
de monstres
////// Axel De Booseré //////////////////////////////////////////////////

Après Macbeth en 2008, la compagnie 
itinérante belge Arsenic retrouve 
la Scène nationale de Sénart avec Le 
Faiseur de monstres. Entre rire et 
épouvante, un spectacle dans la plus 
pure tradition du théâtre du Grand 
Guignol.

Le faiseur de monstres : la Compagnie Arsenic réinvestit 

le répertoire du Grand Guignol. 

Boyaux de caoutchouc, sang de gelée de groseille, 

moignons de mou de veau, visions d’horreur virant 

au burlesque… Tiré du répertoire du Grand guignol, 

le nouveau spectacle mis en scène par Axel De Boo-

seré raconte l’histoire tragique de Lina, une jeune 

artiste de cirque séquestrée par un horrible person-

nage nommé Brockau. « Le Faiseur de monstres, 

expliquent les membres du collectif belge, c’est la 

joie de suivre ensemble une pièce à suspense, de rire 

ensemble de ces codes désuets, de crier d’horreur 

et de sortir ensemble des grands “aahh” dégoûtés ». 

Une joie qui donne une nouvelle fois l’occasion à la 

Compagnie Arsenic d’exprimer son goût prononcé 

pour le théâtre de foire, avec « ses théâtralités fortes, 

la générosité de son jeu et le plaisir immédiat de ses 

spectateurs ».� M. Piolat Soleymat

Le Faiseur de monstres, de la Compagnie Arsenic ; 

mise en scène d’Axel De Booseré. Les 4 et 5 mars 

2011, à 19h30. Scène nationale de Sénart, La Coupole, 

rue Jean-François-Millet, 77 381 Combs-La-Ville. 

Réservations et renseignements au 01 60 34 53 60.

Words Are 
Watching You
////// Julie Timmerman ////////////////////////////////////////////////

L’Idiomécanic Théâtre s’inspire de 
1984 de George Orwell et explore 
les mécanismes d’endoctrinement à 
l’œuvre dans nos sociétés.
Création collective mobilisant les énergies de ceux 

qui la travaillent comme de ceux qui l’écoutent, 

Words Are WAtching You – WAWY, comme la soupe 

– invite à la vigilance face au pouvoir des mots au 

service du pouvoir, face à la perversion du langage 

déterminant puissamment et sournoisement nos 

représentations de la réalité. Certes, dans nos chè-

res démocraties, le pouvoir de représentants élus 

par les citoyens demeure éloigné de l’arbitraire et 

du danger propres aux dictatures, mais ceux qui 

ont connu l’Europe à la veille de la seconde guerre 
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gros plan ¶
festival Anticodes
Mutualisation des moyens et engagement esthétique fort autour 
d’une transdisciplinarité aux formes innovantes font d’Anticodes 
un festival singulier et passionnant.

Anticodes résulte d’une association entre trois lieux 

aux statuts différents : Le Quartz à Brest, le Théâtre 

de Chaillot à Paris et les Subsistances à Lyon. De 

cette association est né un festival transdisciplinaire 

résolument orienté vers des formes contemporaines 

qui fête cette année sa deuxième édition. Circuleront 

entre ces trois théâtres des spectacles mêlant danse, 

musique, théâtre, performance et quelques installa-

tions. Un ensemble dont la qualité n’a rien à envier 

à l’originalité. C’est par exemple le cas des Fauves 

de Michel Schweizer qui ausculte et théâtralise la 

fraîcheur et le naturel adolescents avec des jeunes 

non professionnels qu’il porte à la scène. Ou encore 

de la Femme surnaturelle du Big Dance Theater, tout 

droit venu de New-York, pour un spectacle inspiré 

d’Euripide qui mêle danse à la manière du chœur 

antique, musique médiévale française et direction 

d’acteurs dans la tradition yiddish.

Tout en déséquilibre poéti-
que et désopilant
Seul regret cette année, le partage des spectacles 

semble céder de la place aux initiatives de chaque 

lieu. Brest et Paris se partageront bien le voguing, 

danse contestataire de Harlem dont s’emparent 

Cécilia Bengoléa et François Chaignaud dans 

Mimosa. Et l’américain Dan Safer présentera à 

Paris un Vicious dogs on promises alliant culture 

pop, performance improvisée et vidéo en contre-

point, et à Lyon un spectacle concocté avec un 

collectif français bien décalé : Ildi ! eldi ! Mais cha-

que lieu conduit aussi sa propre programmation. 

Au gré de ces initiatives isolées, on pourra ainsi 

découvrir de belles pièces. Citons entre autres 

L’inattendu de Camille Boitel, tout en déséquilibre 

poétique et désopilant, ou encore This is how you 

will disappear de Gisèle Vienne, créé avec le sub-

versif écrivain américain, Dennis Cooper.

Éric Demey

Anticodes, au Quartz de Brest, Aux Subsistances à 

Lyon et au Théâtre de Chaillot à Paris. Du 3 mars au 

3 avril. Renseignements auprès des lieux ou pro-

gramme complet sur www.anticodes.frFemme surnaturelle du Big Dance Theater.

théâtre   agenda
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entretien / Norma Claire

Together, vite !
Le monde comme une mosaïque, et l’urgence d’exprimer les 
différences qui nous unissent : la nouvelle création de Norma Claire 
prend à bras-le-corps la pensée d’Edouard Glissant en jouant sur la 
rencontre entre cinq danseurs. Un antidote à la mondialisation et 
à l’uniformisation des corps et des idées.

Quelle est cette urgence que l’on devine à 

travers le titre de cette nouvelle pièce ?

Norma Claire  : C’est une nécessité, celle de 

dire que si l’on n’est pas dans la confiance en 

un monde qui tourne avec ses diversités, et si 

l’on ne réagit pas assez vite, on va droit vers un 

enfermement. C’est quelque chose que je res-

sens fortement : des racismes et des oppositions 

montent en puissance. La pièce est un appel au 

rassemblement et à l’acceptation des cultures et 

des différences. Le monde n’existe pas autrement 

que comme cela, et l’existence même de l’indi-

le mélange, sur le métissage, sur les rencontres 

ethniques d’Afrique, d’Inde, d’Asie, d’Europe, 

etc. J’ai posé la question de la culture créole à 

travers certaines de mes pièces comme Ti peyi, 

comme Juste un zeste d’amour, mais ce qui 

m’intéresse là, c’est de rendre compte de cette 

diversité et de son ouverture sur le monde.

Comment mettez-vous en scène ce propos-là ?

N. C. : Il y a cinq danseurs : une indienne, une 

marocaine, une européenne, un africain, et un 

asiatique. Le spectacle repose non pas sur une 

Les cinq interprètes de la création de Norma Claire, des corps comme une mosaïque.

histoire qui se lit du début jusqu’à la fin, mais 

plutôt sur des rencontres de l’un à l’autre. Ils se 

parlent de différentes choses comme le désir, 

comme la violence qui correspond à ce que vit 

l’Afrique en ce moment, comme la façon dont la 

danse orientale glisse vers le hip hop…

Quelle est votre vision du métissage en 

danse ?

N. C.  : Mon approche est basée sur le croise-

ment, plutôt que sur le face-à-face, en évitant 

justement de créer une simple rencontre où 

chacun s’exprime dans son histoire et regarde 

l’autre. Ce sont des jeux sympathiques et agréa-

bles, mais j’essaye de créer du lien sur des 

moments où ils sont ensemble et où la choré-

« La pièce est un appel 
au rassemblement  
et à l’acceptation  
des cultures et  
des différences. » Norma Claire

vidu est liée à la différence. Ensemble, multiples, et 

opposés s’il le faut, et vite, vite, vite ! Comprenons 

l’urgence par rapport à un processus qui se déve-

loppe sur le rejet de l’autre, alors que l’argument 

économique précipite ce processus. Le délit de 

faciès devient de plus en plus évident, le resser-

rage des communautés de plus en plus fort, le 

racisme de plus en plus vulgaire.

D’où cette envie de rassembler des interprètes 

qui posent à la fois la question de la culture, de 

la nationalité et de la technique de danse ?

N. C. : Oui, c’est une sorte de mosaïque qui se 

fait par la différence des identités, des cultures, 

des styles de danse. Il y a cinq nationalités, cinq 

techniques différentes, et il y a des moments où 

ils cherchent de nouveaux langages. Comme 

lorsqu’on apprend une autre langue que la sienne 

et que l’on s’adapte.

C’est une pièce qui semble s’ouvrir, au regard 

de pièces précédentes comme Ti peyi, loin 

loin, plus axées sur la culture créole…

N. C. : En fait, c’est dans la continuité du pro-

cessus de la créolité universelle. Cette résidence 

de deux ans au Théâtre d’Ivry Antoine Vitez 

reposait sur une pensée du philosophe Edouard 

Glissant, qui défendait cette pensée de l’ave-

nir, tournée autour de la créolisation du monde. 

Cette pensée là est totalement ouverte, très 

large. Les créoles sont un peuple construit sur 

graphie permet de passer de l’un à l’autre. Cela 

veut dire que les danseurs ont dû apprendre 

beaucoup  : par exemple un danseur africain 

s’approprie la gestuelle indienne des mains 

jusqu’au bout des doigts…

Vous sentez-vous porte-parole ?

N. C.  : Je me sens dans une continuité, et 

c’est aussi très important d’affirmer la place de 

l’Outre-mer. L’expression créole existe, et elle 

a sa place à part entière en France. Mais c’est 

toujours une difficulté, elle est mise de côté par 

ignorance. On n’a pas fini d’exprimer des cho-

ses de cet ordre-là, c’est ce que je fais dans la 

création et au quotidien.

Propos recueillis par Nathalie Yokel

Together vite ! de Norma Claire, les 2, 9, et 16 mars 

à 14h30, les 5, 12 et 19 mars à 18h, et les 6, 13 et 20 

mars à 16h, au Théâtre Antoine Vitez, 1 rue Simon-

Dereure, 94200 Ivry-sur-Seine. Tél. 01 46 70 21 55.
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 D A N S E A V A N V E S

www.artdanthe.fr 

01 41 33 92 91

Un théâtre, deux salles : 

Théâtre de Vanves - 12, rue Sadi-Carnot - 92170 Vanves
Panopée - 11, rue Jacques Jezequel - 92170 Vanves
Metro Ligne 13 (Malakoff-Plateau de Vanves)
SNCF Vanves-Malakoff (depuis Montparnasse - 4mn)

THÉÂTRE DE VANVES 
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21 JAN > 26 MARS 2011

ALLEM AGNE  BRÉSIL  ESPAGNE   FRANCE  
JAPON  PAYS-BAS  PORTUGAL  QUÉBEC  USA

EN MARS : Jérôme Bel Da-
vid Lejard-Ruffet / Vladimir 
Sorokine Marianne Baillot 
& Antonio Pedro Lopes 
Toméo Vergès  Gaël Ses-
boüé  Julien Gosselin / 
Fausto Paravidino  Mickaël 
Phelippeau  François Raffi-
not  Juha Marsalo  United 
C  Herman Diephuis  Lucie 
Berelowitsch & Guillaume 
Bachelé  Eric Arnal Burts-
chy  Emmanuel Eggermont 
 Kimberly Bartosik  Gisèle 

Vienne   Vincent Thomasset 
Fanadeep  Viviana Moin  

Jonathan Capdevielle
FOCUS QUÉBEC : 

SOIRÉE DE CLÔTURE : 
30 MARS - Olivier Dubois
Révolution (reprise) 
Et : Fanny de Chaillé Isa-
belle Catalan Julien Jeanne 
  Alain Buffard  Christian & 

François Ben Aïm  Chris-
tophe Haleb  Helge Letonja 
 Luca Giacomo Schulte 

Clément Layes  Jeanne Can-
del  Lia Rodrigues  Auréline 
Roy  Mylène Benoit & Olivier 
Normand  Edmond Russo & 
Shlomi Tuizer  Lise Maus-
sion & Damien Mongin  Kao-
ri Ito Senza Tempo  Arnaud 
Troalic / Rodrigo Garcia 
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gros plan ¶
Escales danse en Val d’Oise
Du 5 mars au 8 avril, le Val d’Oise est une terre de danse, avec 34 
représentations qui dessinent un paysage chorégraphique à la fois 
pointu et varié.

Escales danse en Val d’Oise est d’abord un réseau 

de structures culturelles, petites et grandes, qui 

s’unissent sous l’impulsion de l’ADIAM pour 

accueillir la danse à l’échelle du département. 

Elles organisent tous les ans un festival ambitieux : 

un spectacle « événement » (il s’agit cette année 

d’Octopus, la dernière création de Philippe Decou-

flé, présentée du 24 au 26 mars à Pontoise), une 

création (la compagnie hip-hop Farid’O présentera 

Nobody à l’issue d’une résidence dans le départe-

ment) et enfin un programme de découverte de la 

création chorégraphique d’aujourd’hui, avec sept 

compagnies.

Étoiles, rois et monstres
On pourra ainsi (re)découvrir le travail de Pierre 

Rigal, dont Asphalte et Erection réinventent une 

danse à la fois physique et politique, ou encore 

celui de Denis Plassard, qui avec DéBaTailles 

lance à deux équipes d’interprètes une série de 

défis dansés. Thomas Lebrun nous livre avec La 

Constellation consternée une réflexion chorégra-

phique, tout en finesse, sur l’étoile et les imaginai-

res qu’elle recouvre en chacun de nous. Enfin, le 

jeune public est à l’honneur, avec deux très belles 

propositions : Le Roi Penché de Carolyn Carlson 

et MonStreS de Sarah Crespin.

Marie Chavanieux

Escales danse en Val d’Oise, du 5 mars au 8 avril, 

dans 12 communes du Val d’Oise.  

Renseignements : Adiam Val d’Oise, 01 34 25 30 67  

et www.escalesdanseenvaldoise.fr  

Réservation auprès des théâtres.

Blandine Staskiewicz sera l'une des deux interprètes du 

rôle de Cendrillon.

(Benjamin Lazar s’est formé auprès d’Eugène 

Green, spécialiste de la gestuelle et de la voix baro-

ques). A ses côtés, on retrouvera Cécile Roussat, 

qui avait chorégraphié les intermèdes du Bourgeois 

gentilhomme. Pratiquant la danse baroque et le 

mime, la jeune chorégraphe a développé un style 

vif et théâtral, qui garde du baroque la précision 

rythmique et la musicalité, tout en introduisant dans 

ce répertoire des inventions réjouissantes. Une pos-

ture, un enchaînement complice entre danseurs 

suffisent alors à camper des personnages et des 

situations hautes en couleurs. On est donc bien loin 

de la danse « accessoire » qui caractérise malheu-

reusement certains opéras : c’est un atout de taille 

pour cette nouvelle production d’une œuvre que 

Marc Minkovski désigne, en une expression évoca-

trice, comme « l’opéra des métamorphoses ».

Marie Chavanieux

Cendrillon, de Jules Massenet, direction musicale de 

Marc Minkowski, mise en scène de Benjamin Lazar, 

chorégraphie de Cécile Roussat, les 5, 7, 9, 11, 13 et  

15 mars à 20h (dimanche à 15h) à l’Opéra Comique, 

Salle Favart, 5 rue Favart, 75002 Paris. Réservations : 

0825 01 01 23 (0,15 €/mn) et www.opera-comique.com

gros plan ¶
Hoptimum
Des recherches novatrices 
et rigoureuses, des objectifs 
ambitieux,  une énergie à 
déplacer les montagnes  : la 
culture hip-hop irrigue la Seine-
et-Marne durant tout le mois de 
mars.

Spectacles et concerts, mais aussi stages et ate-

liers, concours, rencontres, expositions… Le fes-

tival Hoptimum met à l’honneur le hip-hop sous 

tous ses aspects  : loin d’être cantonné à une 

« sous-culture » poliment tolérée, il dynamise ici 

la programmation culturelle du département, avec 

un ensemble de propositions artistiques d’une 

grande qualité. Cette année, le festival s’ouvre au 

graff (l’art du graffiti, importé des Etats-Unis dans 

les années 1980), avec une exposition, une battle 

et sa création 2011, La main et l’homme (le 13 

mars à Mitry-Mory, le 23 à Thorigny-sur-Marne). 

Le 17 mars à Coulommiers, une soirée hors du 

commun sera présentée : Sébastien Ramirez et 

Raphael Hillebrand ont créé Nhiêu mat à Hanoï, 

avec neuf danseurs issus de trois groupes de hip-

hop vietnamiens, une instrumentiste à cordes et 
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Nhiêu mat, de Raphael Hillebrand et Sébastien Ramirez.

téléchargez  
gratuitement  

notre application  
et lisez-nous  
chaque mois  

sur votre Ipad >>>
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gros plan ¶
Cendrillon
Du conte au ballet, au dessin 
animé ou à l’opéra : les aventures 
féeriques de Cendrillon, dont le 
récit fut publié à la fin du XVIIe 
siècle par Charles Perrault, 
n’ont jamais cessé d’habiter 
notre imaginaire.

C’est à l’Opéra comique que fut créé, en 1899, 

la Cendrillon de Massenet. Cette salle, qui venait 

de rouvrir, était dotée d’une nouveauté qui fit 

sensation  : l’éclairage à gaz y était remplacé 

par l’électricité, dont les possibilités – nuances 

et contrastes, changements d’intensités et de 

teintes, scinti l lements inédits – magnifiaient 

cet opéra, injustement méconnu aujourd’hui. 

112 ans plus tard, l’Opéra Comique accueille à 

nouveau Cendrillon : si l’électricité n’est plus à 

proprement parler un facteur d’émerveillement, 

gageons que les talents réunis pour cette créa-

tion sauront nous enchanter. La direction musi-

cale de cette nouvelle production est assurée 

par Marc Minkowski, et la mise en scène par 

Benjamin Lazar. 

Du baroque à Cendrillon
Ce dernier s’est révélé en 2004 dans le cadre de 

la production, par le Poème Harmonique, du Bour-

geois gentilhomme, magnifiquement servi par un 

travail d’orfèvre sur l’art du théâtre au xviie siècle 

La constellation consternée de Thomas Lebrun.

critique ¶
Mayday Mayday
Le diptyque conçu par Philippe Ménard montre deux facettes de 
l’humain. Avec un socle commun, celui de la nécessité de danser 
encore et toujours, pour ne pas sombrer.

« Mayday mayday » est l’ultime S.O.S. lancé par 

un navire ou un avion en situation de détresse. 

Cet état d’urgence, le chorégraphe Philippe 

Ménard a choisi de le traiter à travers deux solos, 

l’image du héros de l’opéra de Leoncavallo d’où 

est issu le titre du solo, la danseuse se débat 

dans la grande farce de la comédie humaine. Son 

existence se résume à un éclat de rire, dont on 

ne saura s’il est une façon de résister 

ou de sombrer. Au bout du compte, 

la monstruosité prend le pas, et le 

spectateur traverse avec elle l’épou-

vante d’une situation de crise qui se 

déverse sous ses yeux.

En chacun de nous  
nos monstres
La deuxième partie de Mayday Mayday est 

quant à elle une création. Philippe Ménard clôt 

sa recherche par une réelle introspection, une 

mise en corps de sa propre histoire, et par là 

même, de ses propres monstres. Ici, l’urgence 

de danser se fait plus palpable, renvoyant 

l’image d’un danseur, enfermé dans son désir 

secret : I wanna dance all night. Qu’est-ce qui 

le meut, comment doit-il écrire son geste après 

une vie de danse ? Le solo est écrit comme la 

montée en puissance de ce sentiment de conte-

nir ses propres fantômes, et de ne pas savoir 

comment les faire sortir, ou même vivre avec. 

Le danseur convoque en son corps les codes 

et les figures que l’on sent enfouies depuis des 

années. Parfois étranger à lui-même, luttant 

contre l’envahissement d’un geste trop lourd 

ou chargé de sens, il cherche à extirper hors 

de lui un passif encombrant. Comme dans le 

solo précédent, il faut à son héros une échap-

pée belle  : ici le rire n’est plus, juste la joie 

de danser, assumée enfin pleinement. Et l’on 

danse avec lui.

Nathalie Yokel

Mayday Mayday, de Philippe Ménard,  

jusqu’au 12 mars, le mercredi, jeudi et vendredi  

à 21h15, le samedi à 18h, au Théâtre de  

l’Etoile du Nord, 16 rue Georgette-Agutte, 75018 

Paris. Tél. 01 42 26 47 47.
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Philippe Ménard veut danser toute la nuit… 

comme une mise en scène de l’être humain 

dans une palette d’états de corps tous autant 

fascinants qu’inquiétants. La première partie du 

diptyque, Ridi ! Pagliaccio ! a été créé en 2009 

par la danseuse Stéfania Branetti. Proprement 

et joliment mise dans ses escarpins et sa petite 

robe arlequin, son solo n’est qu’un glissement 

vers l’horreur d’une situation qui la dépasse. A 

(compétition selon des règles du jeu dévoilées le 

jour J), et deux jams (séances de création collec-

tive)  : ces temps forts sont placés sous l’égide 

d’Acme et Eco, deux graffeurs brésiliens inconnus 

du grand public mais internationalement célébrés 

dans le milieu hip-hop…

De la Seine-et-Marne à l’Asie, 
l’Afrique et l’Amérique
Le break, versant chorégraphique du hip-hop, 

occupe évidemment une place de choix dans ce 

programme ambitieux, avec un concours ouvert 

aux professionnels et aux amateurs (le 6 mars à 

Champagne-sur-Seine), un bal animé par les com-

pagnies du festival et les associations de danse 

locales (le 26 mars à Villeparisis), et de nombreux 

spectacles. Le festival s’ouvre avec le regard cru 

et engagé que la compagnie Phase T pose sur le 

monde d’aujourd’hui (Globe Trop tard, le 4 mars 

à Meaux). Au cours d’une battle, le 6 mars, la 

même compagnie affrontera Fantastik Armada – 

autre groupe de breakeurs, originaire lui aussi de 

Seine-et-Marne, qui présentera également Show 

un percussionniste. « Nhiêu mat » signifie « visa-

ges »  : les deux chorégraphes aspirent à nous 

laisser découvrir et interroger les visages des 

interprètes, comme autant de témoignages quant 

à leurs désirs, leur conception du monde, leur 

positionnement dans le monde. Collectivement, 

ils dessinent aussi le visage d’une jeune génération 

vietnamienne, à la fois surprenante et très proche 

de nous. Hoptimum est également l’occasion de 

voir ou revoir Konexion, fruit de la rencontre entre 

la compagnie française Wanted Posse et Indigene 

Dance Academy, école de danse sud-africaine, 

implantée dans le township de Soweto : le break 

rencontre ainsi la danse pantsula, expression 

revendicative née durant l’apartheid (le 12 mars à 

Bailly-Romainvilliers). Le hip-hop devient ainsi un 

outil d’ouverture à l’autre, et de rencontre entre 

les cultures.

Marie Chavanieux

Hoptimum, du 4 au 26 mars 2011, dans quatorze vil-

les de Seine-et-Marne. Festival organisé par Act’Art : 

Tél. 01 64 83 03 30 et www.actart77.com
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gros plan ¶
Un mois sous le signe de 
l’Afrique à Chaillot
C’est une Afrique multiple qui se présente à nous, et qui tord le cou 
à l’idée d’une danse africaine contemporaine portée d’une voix par 
le continent. Ici, entre la Tunisie et l’Afrique du Sud, entre le Ballet 
de Lorraine et la culture Pantsula, c’est le grand écart assuré !

C’est avec toute leur fraîcheur et leur rage de dan-

ser que reviennent les Via Katlehong, groupe de 

danseurs originaires du township de Katlehong, en 

Afrique du Sud. Dépositaires de la culture Pantsula, 

celle de la jeunesse rebelle et désœuvrée, et de la 

culture des mineurs dont le gumboots est une des 

expressions musicale et chorégraphique, ils repren-

nent à leur compte ces codes en les entremêlant 

et en jouant la carte de collaborations : hier avec 

Robyn Orlyn, aujourd’hui avec Hlengiwe Lushaba, 

chanteuse, actrice de télévision, performeuse et 

chorégraphe. Celle-ci a rêvé avec eux d’un Cabaret 

joyeux et plein d’inventions, donnant la part belle à 

leur virtuosité et à leur façon toute spéciale d’inclure 

dans leur danse la percussion corporelle. Un corps 

singulier et puissant, terrien et énergique bien dis-

tinct, de culture et de posture, de celui du Ballet de 

Lorraine. Pourtant, les danseurs du CCN se sont 

par chacun. Curieusement, à l’heure où le tandem 

Salia nï Seydou disparaît, les deux burkinabés ont 

choisi le thème du duo pour leur dernière pièce 

commune, Fïlaa (« deux », en dioula)… En réel 

contraste quant au fond et à la forme, Faustin 

Linyekula clôt ce temps fort dédié aux créateurs 

africains avec Pour en finir avec Bérénice. Les vers 

de Racine sont convoqués dans un aller-retour 

constant avec la notion de langue maternelle et de 

langue française – ou langue officielle pour ce natif 

de la république démocratique du Congo. Dans 

cette forme très théâtralisée (la danse est incarnée 
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Les danseurs du Ballet de Lorraine sous la direction des tunisiens Hafiz Dhaou et Aïcha M’Barek.

confrontés non sans risque mais avec générosité aux 

écritures proposées par les six chorégraphes invités 

dans ce programme : les deux tunisiens Hafiz Dhaou 

et Aïcha M’Barek, le sud-africain Boyzie Cekwana, et 

les burkinabés Salia Sanou et Seydou Boro.

Une Bérénice  
très théâtralisée
Sous le titre générique Désirs, c’est la rencontre 

qui est mise ici à l’honneur. Aïcha M’Barek et Hafiz 

Dhaou jouent la carte du groupe, donnant à la 

masse du ballet des élans communs pour mieux 

suggérer l’intime et la singularité des rencontres, à 

la fois au sein d’un groupe, dans un même pays, ou 

des deux côtés de la Méditerranée (Un des sens). 

Boyzie Cekwana donne vie aux lettres et aux mots 

à travers des Crossworlds puzzles pour huit dan-

seurs mêlés aux fictions et aux réalités apportées 

par Faustin de façon troublante), les comédiens 

s’emparent avec justesse et intelligence de cette 

double problématique de l’histoire et de la langue.

Nathalie Yokel

Cabaret, par les Via Katlehong, du 17 au 26 mars à 

20h30, relâche le dimanche et le lundi, Désirs, par 

le Ballet de Lorraine, du 23 au 26 mars à 20h30, le 

samedi à 19h30, Pour en finir avec Bérénice, de 

Faustin Linyekula, du 30 mars au 1er avril à 20h30, 

au Théâtre National de Chaillot, place du Trocadéro 

75016 Paris. Tél. 01 63 65 30 00.

gros plan ¶
Focus Québec à Artdanthé
Y a-t-il une danse québécoise, comme il y aurait une danse belge ? Le 
petit jeu des identités et des styles se perd devant la diversité des 
propositions retenues par Artdanthé, qui ouvre une fenêtre sur le 
Québec au beau milieu du festival.

José Navas et Martin Bélanger sont les deux figures 

phares qui structurent ce focus. José Navas, origi-

naire du Vénézuela, s’est tout d’abord illustré sur la 

scène internationale avant de se poser au Québec il y 

a plus de vingt ans. Aujourd’hui, il présente à Vanves 

deux pièces de 2008, reflet de son ambitieuse incli-

naison à chorégraphier pour un nombre important 

de danseurs, et de son désir plus récent de renouer 

avec le solo. Deux facettes qui traduisent la même 

volonté d’emmener la danse vers une belle abstrac-

tion, dans la recherche portée sur la « pureté » du 

mouvement. Une quête particulièrement visible dans 

S, pièce pour huit danseurs que révèle la musique de 

Satie et que le chorégraphe compare à des Stradi-

varius. A l’inverse, Miniatures se resserre autour de 

la figure de José Navas lui-même. Il y parle d’amour, 

de ses amours, se dévoilant dans sept séquences 

en solo sur un éventail de musiques allant de Bach 

le spectacle en donnant à voir et à penser ce qui 

est absent. Dans une esthétique tout à fait éloignée, 

Danièle Desnoyers envisage la danse dans un lien très 

étroit avec son environnement visuel et avec le son. Il 

y a plus de dix ans, Concerto Grosso pour corps et 

surface métallique avait fait sensation. Aujourd’hui, 

c’est avec l’artiste visuelle Manon de Pauw qu’elle a 

construit le projet Là où je vis. Celle-ci, présente sur 

scène pour un travail projeté en direct, interagit avec 

les cinq danseurs porteurs de leurs propres histoires, 

au gré des modulations de l’espace et du son.

Nathalie Yokel
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à Maria Grever, compositrice mexicaine. D’une 

certaine façon, son compatriote Martin Bélanger 

raconte lui aussi son histoire. Inspiré par la forme de 

poésie orale américaine du spoken word, il brouille 

les pistes en mêlant parole et corps dans un même 

élan, tendus vers une autre forme de représentation, 

vers une autre théâtralité.

Le retour de  
Danièle Desnoyers
Avec la berlinoise Isabelle Shad, Martin Bélanger 

se fraye un chemin vers une forme plus performa-

tive : Leistung fait partie de la série des Good Work, 

auxquels se sont déjà frottés les danseurs Benoît 

Lachambre, Anna Hedman et Nuno Bizarro. Ici, les 

deux performers se confrontent à l’idée même de la 

représentation, et d’un éventuel propos à l’origine de 

leur venue. De paroles en actes, ils déconstruisent 

Miniatures, de José Navas, le 11 mars à 19h30  

à la salle Panopée, 11 avenue Jézéquel à Vanves. 

Spoken word / body, de Martin Bélanger  

le 12 mars à 19h30 à la salle Panopée, suivi de  

S, de José Navas à 21h au Théâtre de Vanves,  

12 rue Sadi-Carnot. Leistung, de Martin Bélanger  

et Isabelle Schad le 14 mars à 19h30  

à la salle Panopée suivi de  

Là où je vis, de Danièle Desnoyers à 21h  

au Théâtre de Vanves. Tél. 01 41 33 92 91  

et www.artdanthe.fr

Un solo de José Navas venu du Québec pour Artdanthé.

critique ¶
Hauts Cris (miniature)
Perdu dans un intérieur trop propre pour lui, Vincent Dupont souffle 
sa rage dans un cri magistral d’abord ténu, puis littéralement 
explosif.

Il se tient là, comme désœuvré dans cet apparte-

ment miniature, le corps trop grand et l’esprit trop 

large pour pouvoir faire de cet environnement le 

sien. Son malaise, il le contient d’abord, et c’est par 

le souffle que Vincent Dupont va réussir à le faire 

sortir. Un travail très précis sur sa respiration, relayé 

par un dispositif sonore qui l’amplifie jusqu’à satu-

ration. Et c’est un homme pour ainsi dire rampant 

qui se traîne devant nous, quand un son presque 

venu d’outre-tombe se fait percevoir. Chacune de 

ses expirations devient comme un grognement, 

qu’excessivement forte et vibrante chez le public, 

la révolte se concentre dans un cri ultime, une rage 

qu’il parvient enfin à expulser. Exit la finesse et le 

ressenti, le voilà qui sort l’artillerie lourde : scie 

et tronçonneuse sont les instruments de torture 

qui viendront faire voler en éclats la pression qui 

opère depuis le début du spectacle. La violence 

et la destruction deviennent l’exutoire suprême et 

nécessaire en réponse à l’oppression du monde. 

Une vision terrifiante mais libératrice pour le spec-
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Vincent Dupont sans concession, dans Hauts Cris (miniature).

un gémissement, puis une plainte, pour finir en 

véritable éructation. Au fur et à mesure, le gronde-

ment résonne, la tension se fait palpable, l’énergie 

contenue semble vouloir s’extirper de ce corps, 

laissant flotter la rumeur d’une horreur à venir. Tour-

nant autour de la table du salon, Vincent Dupont 

a vite fait de chercher comment fuir ce décor que 

sa présence écrase sans le vouloir : une perspec-

tive savamment trafiquée qui ne fait qu’amplifier le 

sentiment de perte de repères, aussi bien pour le 

spectateur que pour l’homme aux prises avec cet 

espace étrange et étranger. 

La violence  
comme exutoire
Il l’expérimente d’abord, glisse son corps sur la 

table, enfonce son visage dans le tableau… nul 

échappatoire pourtant : sourde et réprimée, bien 

tateur, secoué dans le fond comme dans la forme 

par le voyage dans ces Hauts Cris.

Nathalie Yokel

Hauts Cris (miniature), de Vincent Dupont, les 10 

et 11 mars à 20h30 à la Maison de la Musique 

de Nanterre, 8 rue des Anciennes-Mairies, 92000 

Nanterre. Tél. 01 41 37 94 20. Spectacle vu au 

Théâtre de la Cité Internationale dans le cadre du 

festival Faits d’hiver.** parution juillet 2011
Renseignements : Tél. 01 53 02 06 60 
E-mail : la.terrasse@wanadoo.fr
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centre de développement chorégraphique

du 28 février au 2 avril 2011
danses en norddanses en nord

16e bien+nale16e bien+nale
dede

du val-de-marnedu val-de-marne
dansedanse

 25 compagnies — 11 créations — 50 représentations — 7 pays 

Bud Blumenthal Dancers ! 
 Vitry-sur-Seine — Théâtre Jean Vilar — 28 février et 5 mars
Hervé Diasnas Diaphane [création]
 Fontenay-sous-Bois — Salle Jacques Brel — 1er, 3 et 4 mars
Compagnie Mossoux-Bonté Migrations [création]
 Champigny-sur-Marne — Patinoire — 2 et 3 mars
Michèle Noiret Minutes opportunes [création]
 Choisy-le-Roi — Théâtre Paul Éluard — 4 et 5 mars
Paco Dècina Non Finito [création]
 Vitry-sur-Seine — Théâtre Jean Vilar — 5 et 6 mars
Peeping Tom 32 rue Vandenbranden 
 Alfortville — Pôle culturel — 8 mars
Thomas Lebrun La constellation consternée
 Noisy le Grand — Espace Michel Simon — 9 mars
Anthony Egéa Clash 
 Le Perreux-sur-Marne — Centre des bords de Marne — 10 mars
Camille Boitel L’Immédiat
 Villejuif - Théâtre Romain Rolland — 10, 11, 12 mars
Tango Ostinato Ostinato + Christian et François Ben Aïm Valse en trois temps
 + Anthony Egéa Clash [forme courte]
 Villecresnes — Salle polyvalente — 12 mars
Hervé Diasnas et Bruno Pradet (H.B.D.P)� 
 Bonneuil-sur-Marne — Salle Gérard Philipe — 13 mars
Bud Blumenthal Dancers ! 
 Alfortville — Pôle culturel, médiathèque — 15 mars
Wayne McGregor FAR [création] + T.r.a.s.h Disorderly Conduct [création]
 Créteil — Maison des arts — 14 et 15 mars
Compagnie Mossoux-Bonté Les Corps magnétiques 
 Bezons — Théâtre Paul Éluard — 18 mars
Claire Jenny Chairs (de) Femmes [création] + Pedro Pauwels Sens 1
 Le Kremlin-Bicêtre — Espace culturel André Malraux — 18 mars
Mourad Merzouki Correria + Agwa 
 Choisy-le-Roi — Théâtre Paul Éluard — 19 mars
Palle Granhøj Dance me to the end on/off love 
 Vincennes — Auditorium Jean-Pierre Miquel — 19 mars
Jean Gaudin fluXS.2 
 Vitry-sur-Seine — MAC/VAL — 20 mars
Carolyn Carlson Blue Lady [revisited] 
 Saint Maur-des-Fossés — Théâtre — 22 mars
 Cachan —  Théâtre — 24 mars
Thomas Lebrun Feue 
 Choisy-le-Roi — Théâtre Paul Éluard — 25 mars
Compagnie Mossoux-Bonté Migrations [création]
 Fontenay-sous-Bois — Patinoire — 25 mars
Ina Christel Johannessen (Im) possible [création]

Stian Danielsen I Reckon + Deborah Hay / Ludvig Daae Market
 Le Perreux-sur-Marne — Centre des bords de Marne — 26 mars
Georges Momboye Empreintes Massaï [création]
 Noisy-le-Sec — Théâtre des Bergeries — 27 mars
 Orly — Centre culturel Aragon – Triolet — 29 mars
Michel Caserta Danse encore
 Noisy-le-Grand — Espace Michel Simon — 30 mars
Compagnie Mossoux-Bonté Les buveuses de café [création] + Skeleton 
 Villejuif — Théâtre Romain Rolland — 31 mars, 1er avril
Mark Tompkins BLACK ‘N’BLUES [création]

 Ivry-sur-Seine — Théâtre Antoine Vitez — 1er avril
Compagnie Mossoux-Bonté Les Corps magnétiques + Les buveuses de café [création] 
et Impromptu musical interprété par l’Ensemble Octalys
 Maisons-Alfort — Théâtre Claude Debussy — 2 avril — soirée de clôture

 Et aussi, stages, masterclass, rencontres,  
performances dans le RER C… 
Programme détaillé sur simple demande — 01 46 87 06 98
Réservation : reservation@alabriqueterie.com 

men’s  
world

à 17h30
Rencontre avec Paulo Azevedo 
(Compagnie Membros)

à 19h00
Les spectacles
Concert d’un homme décousu  
Compagnie salia nï seydou
Meio Fio / Compagnie Membros
Lacis (live) / Ensemble L’Abrupt  
/ Alban Richard

Une soirée,  
trois spectacles…  
Et bien plus !

Samedi 2 avril 

THÉÂTRE LOUIS ARAGON   
THÉÂTRE LOUIS ARAGON  tremblay-en-france
 scène conventionnée pour la danse

01 49 63 70 58 
www.theatrelouisaragon.fr
24, bd de l’Hôtel-de-Ville / 93 290 Tremblay-en-France 
RER B (20 min depuis Gare du Nord) + navette gratuite 
Tarifs : de 5 à 17 
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gros plan ¶
FAR
La nouvelle création de Wayne 
McGregor s’inspire du siècle 
des Lumières et de la place que 
prend le corps à cette époque.

A quarante ans, Wayne McGregor est une figure 

de la danse britannique. Lauréat de nombreux prix, 

il a été fait, début 2011, Commandeur de l’Ordre 

de l’Empire britannique, pour services rendus à 

la danse. Une distinction qui couronne une car-

rière fulgurante : dès le début des années 1990, 

le public a repéré en lui un orfèvre du mouvement, 

sculptant une danse à haute énergie, à la fois vir-

tuose et extrêmement théâtrale. Fondée en 1992, 

sa compagnie, Wayne McGregor | Random Dance, 

est internationalement reconnue pour les métissa-

ges qu’elle invente entre la danse, la musique élec-

tronique et les arts numériques : images animées, 

films numériques, architecture en trois dimensions, 

jusqu’aux danseurs virtuels intégrés sur scène.

Poser la question du corps 
au XVIIIe siècle
Interrogé, troublé, obscurci, réinventé, le corps est 

toujours au cœur de ses travaux. Dans Nemesis 

(2001), les danseurs arboraient des extensions 

métalliques, ajoutant à leurs bras un prolongement 

troublant. Entity, création récente, est intimement 

liée au projet de recherche que mène le choré-

graphe avec le département de neurologie de 

l’université de Cambridge, pour explorer les pro-

cessus cognitifs à l’œuvre dans la danse (tels que 

la mémorisation, le traitement et la communication 

des informations, la réaction face aux difficultés, 

etc.). Avec FAR, c’est à d’autres références que le 

chorégraphe se confronte. Il s’inspire en effet du 

XVIIIe siècle, et tout particulièrement de l’Encyclo-

pédie de Diderot et d’Alembert. De telles sources 

peuvent sembler bien éloignées des capteurs, 

images numériques et autres technologies qui 

sont devenues la marque de fabrique de Random 

Dance. Et pourtant ! A suivre la réflexion du choré-

graphe, on réalise combien l’époque des Lumières 

a posé des bases qui fondent, aujourd’hui encore, 

nos représentations du corps : un corps interrogé, 

disséqué, anatomisé, classé, et qui fait l’objet – 

pour la première fois sans doute – d’expériences 

scientifiques. Enveloppés par la composition 

sonore de Ben Frost, les dix danseurs de FAR 

se livrent à un fascinant voyage dans la curiosité 

et les questionnements d’un xviiie siècle à la fois 

savant et sensuel.

Marie Chavanieux

FAR, de Wayne McGregor, les 14 et 15 mars à 21h à 

la Maison des Arts de Créteil, place Salvador-Allende, 

94000 Créteil, dans le cadre d’EXIT et de la Biennale 

de danse du Val-de-Marne. Réservations : 01 45 13 

19 19 et www.maccreteil.com
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Le corps entre investigation et distorsion.

gros plan ¶
Les Incandescences
Un mois de spectacles en itinérance sur la Seine-Saint-Denis : c’est ce 
que proposent les Journées Danse Dense, entièrement tournées vers 
la jeune création.

Le festival s’ouvre le 5 mars au Théâtre Ber-

thelot par une soirée de solos : Mélanie Munt, 

Françoise Tartinville et Laurence Pagès offrent 

chacune un instantané de leur travail. Méla-

nie danse dans Petit Pulse toute la sensualité 

de son corps dans un espace sculpté par la 

lumière et un castelet. Françoise préfère donner 

ou des moments d’intimité, les Incandescences 

remettent à l’honneur des pièces déjà créées, 

mais avec lesquelles i l est urgent de refaire 

connaissance  : le jeu de l’espace contraint 

dans le spectacle finement agencé par Philippe 

Ménard oN / oFF, l’individu mis à mal dans les 

Bonnes nouvelles de Matthieu Hocquemiller, la 
©
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Leïla Gaudin danse Cette heure du matin aux Incandescences.

à son interprète Max Fossati une forme plus 

performative basée sur la respiration, tandis 

que Laurence jette Nina Santès dans l’ultime 

contrainte de l’apnée. 

Un bouillonnement  
chorégraphique
Dans Mains d’Œuvres, Aude Lachaise se met 

en scène dans un one-woman-show, tandis que 

Leïla Gaudin célèbre seule Cette heure du matin 

en convoquant le quotidien. A côté de ces cho-

régraphes à découvrir dans des petits formats 

question du style et de l’identité joyeusement 

mis en scène dans un méli-mélo signé Philippe 

Lafeuille… Au milieu de cette effervescence, pre-

nons le temps d’aller voir un duo de hip hop au 

féminin signé Anne Nguyen, Younder woman ou 

comment laisser son empreinte de femme et de 

fille dans un monde masculin.

Nathalie Yokel

Les Incandescences, du 5 mars au 2 avril. 

Renseignements et réservations : 01 49 15 40 24. 

www.dansedense.fr
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Quand la danse  
pollinise le territoire

entretien / Daniel Favier

Pour une dimension  
européenne de la Biennale
Directeur de la Biennale de danse du Val-de-Marne depuis octobre 
2009, Daniel Favier explicite son projet.

Comment caractérisez-vous cette 16e Biennale ?

Daniel Favier : La Biennale poursuit son ancrage 

territorial dans tout le département, destiné à parta-

ger avec le plus grand nombre une cinquantaine de 

créations d’aujourd’hui. Une vingtaine de théâtres 

partenaires participent à l’aventure, et quelques-

uns nous ont rejoints sur des idées d’ouverture, 

notamment à l’univers circassien. J’ai proposé en 

janvier 2010 une programmation articulée autour 

de projets de coopération européenne, et axée sur 

la visibilité d’artistes reconnus dans leur pays mais 

relativement peu repérés en France, comme la Nor-

végienne Ina Christel Johannessen ou le Danois 

Palle Granhoj. Les deux chorégraphes associés, 

Hervé Diasnas et Georges Momboye, sont des 

artistes fidèles de la Biennale, qui ont atteint une 

maturité confirmée. Nous sommes aussi heureux 

biennale de danse du val-de-marne • focus
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de travailler avec le Mac/Val, musée d’art contem-

porain du Val-de-Marne, où Jean Gaudin présente 

fluXS.2, pièce née de sa rencontre avec le plasticien 

Eric Duyckaerts, dont l’exposition monographique 

“Idéo” est visible jusqu’en juin.

La Biennale invite donc à découvrir des 

artistes issus du Nord de l’Europe…

D. F. : En effet. Outre des artistes de Norvège et du 

Danemark, nous accueillons la compagnie T.r.a.s.h. 

des Pays-Bas, et Wayne Mac Gregor. Bien sûr la 

danse belge davantage connue dans l’hexagone 

est très présente grâce à plusieurs compagnies. 

Michèle Noiret et Peeping Tom montrent leurs der-

nières créations. Et tout au long de la Biennale, 

nous mettons en lumière la compagnie Mossoux-

Bonté, qui fête ses 25 ans, à travers deux créations 

de multiples facettes de la danse contemporaine. Cette année cap au Nord de l’Europe avec un florilège de compagnies surprenantes.

et deux diffusions au croisement de diverses dis-

ciplines, à l’écriture intrigante, fine et ciselée. Pour 

chaque spectacle, l’un élabore la mise en scène, 

l’autre apporte un regard extérieur, dans une belle 

« La Biennale  
s’ouvre davantage  
aux esthétiques  
nouvelles. » Daniel Favier

complémentarité. La Biennale s’ouvre ainsi davan-

tage aux esthétiques nouvelles, aux partages entre 

danse, arts plastiques, théâtre, geste, installation.

La première pierre de La Briqueterie, des-

tinée à accueillir le Centre de développe-

ment chorégraphique du Val-de-Marne, a été 

posée. Que va changer ce nouveau lieu pour 

la Biennale ?

D. F. : Cela ne va pas changer le lien avec les théâ-

tres, mais constituera un formidable atout pour les 

compagnies. Ce sera un lieu de répétition pour les 

créations co-produites par la Biennale, puis sou-

tenues en diffusion. Les artistes pourront mettre 

en place des essais semi-publics pour rôder les 

spectacles. La Briqueterie sera remplie de projets 

qui seront travaillés sur place, avec un théâtre pour 

mettre en lumière et en son les pièces. Au moment 

où les studios de danse se raréfient à Paris, La Bri-

queterie répond à un besoin fort. Nous pourrons 

accueillir les chorégraphes étrangers, et espérons 

aussi envoyer des artistes français dans ces pays, 

pour développer un réseau d’échanges et de dif-

fusions enrichissant et novateur.

Propos recueillis par Agnès Santi
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Vingt-cinq compagnies venues de six pays, 
cinquante représentations dans une vingtaine de 
théâtres, onze créations : la Biennale de danse 
du Val-de-Marne, exceptionnelle manifestation 
en termes de création et diffusion, permet à tout 
le département du Val-de-Marne de découvrir 

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

16e biennale de danse du Val-de-Marne,  

du 28 février au 2 avril. Tél. 01 46 87 06 98.  

Site : www.alabriqueterie.com

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

entretien / 
Nicole Mossoux et Patrick Bonté

L’art de la suggestion
Depuis 25 ans, Nicole Mossoux et Patrick Bonté floutent les lisières 
du réel et du fantasme, tout comme ils brouillent les frontières des 
genres. Mariant mouvement, image et théâtralité, leurs créations 
travaillent à même les perceptions et cherchent à troubler le 
spectateur en son intimité.

Vos spectacles abordent des thématiques 

précises. Par quel processus trouvent-elles 

leur formulation dans le mouvement ?

Patrick Bonté : Nous partons en effet d’inten-

tions et cherchons à leur trouver un langage pro-

pre, un mouvement qui deviennent leur expression 

scénique. En ce sens, notre démarche relève du 

« théâtre-danse ». Si cette quête parcourt toutes 

nos créations, la forme et les techniques varient en 

fonction du thème traité, des interprètes, de leur 

personnalité et de leurs savoir-faire. L’enjeu est 

aussi de découvrir un chemin que nous ne connais-

sons pas. Certaines pièces travaillent plus la théâ-

tralité, d’autres la chorégraphie, d’autres encore 

recourent à la marionnette, aux ombres… ou même 

à la glace. Ce qui trace une ligne de continuité entre 

nos spectacles, très différents, tient dans un cer-

tain état d’être, un comportement qui dégage une 

absence / présence, à la fois concret et presque 

fantomatique. Cela vient aussi du travail sur l’image, 

conçue comme un écran d’imaginaire sur lequel le 

spectateur peut projeter ses propres fantasmes. 

Nous travaillons plus sur la suggestion que sur 

l’expression. L’image naît du frottement, voire de 

la tension ou de la contradiction entre les éléments 

scéniques, pour qu’elle soit vivante, complexe.

Est-ce ainsi que vous parvenez à nouer un 

lien avec le spectateur dans sa singularité ?

Nicole Mossoux : Nous essayons de partager 

un trouble avec le spectateur, moins en imposant 

un point de vue qu’en ouvrant le sens pour qu’il 

puisse aussi se projeter dans la situation mise en 

scène. La suggestion passe par les perceptions, 

par la poétique. Chaque geste est l’esquisse de 

possibles que le public compose avec ses expé-

riences et sa sensibilité.

Vos spectacles évoquent souvent une situa-

tion banale mais qui glisse vers l’étrangeté. 

Est-ce par ce décalage du réel que vous cher-

chez à déplacer le regard du spectateur ?

P. B. : Nous installons en effet des images familiè-

res puis qui dérapent, qui pervertissent la norma-

lité, qui vont dévoiler le revers du réel par le corps, 

le rythme, le rapport des interprètes entre eux.

Concrètement, comment s’est déroulé le 

processus pour Migrations que vous créez 

dans une patinoire ?

N. M. : Patrick et moi avons chacun nos désirs de 

travail. L’impulsion vient tantôt de l’un, tantôt de 

l’autre, mais nous menons les créations ensemble, 

l’un accompagnant le projet de l’autre. Migrations 

est né de ma fascination pour la glisse sur glace, 

pour cette façon de se mouvoir apparemment libre. 

Nous avons rassemblé des patineurs de haut niveau, 

qui ont aussi un imaginaire fort et une connivence 

entre eux. Le travail s’appuie sur des improvisations 

à partir de propositions d’état, de contraintes, de 

« L’image naît du  
frottement, voire  
de la tension ou de  
la contradiction  
entre les éléments  
scéniques. » Patrick Bonté
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Les Corps magnétiques de la compagnie Mossoux-

Bonté.

entretien / Hervé Diasnas

Diaphane :  
danse aéroterrestre
La nouvelle pièce d’Hervé Diasnas convie trois danseurs « terriens » et deux 
« aériens » dans une expérience poétique d’envol entre ciel et terre.

En quoi consiste le concept d’écriture aéro-

terrestre qui est au cœur du projet ?

Hervé Diasnas : La danse aéroterrestre est une 

recherche que je mène sur le lien entre un danseur 

qui a les pieds bien sur terre et un appui solide, et 

un partenaire qui a des appuis totalement volatiles. 

A partir de là, on crée une nouvelle relation, pas 

seulement en rapport à l’apesanteur, mais un autre 

type de rencontre, parce que le langage de l’un est 

basé sur une chose que l’autre ignore totalement. 

Cela donne un langage poétique tout à fait savou-

reux, étrange, avec des systèmes d’équilibres et 

de portés qui n’en sont pas. On diffracte ainsi les 

rapports habituels, grâce à des choses qui sont à 

la fois très drôles et très poétiques.

Vos propres interprètes côtoient deux personnes 

de la compagnie Motus Modules. Quel est leur 

rôle en tant que comédiens-manipulateurs ?

H. D. : Je travaille depuis plus de dix ans avec 

cette compagnie. J’aime leur poésie et leurs com-

pétences dans le domaine de l’aérien, leur élan, 

leur envol. J’assure la direction du projet mais 

nous sommes dans la complémentarité. Dans 

Diaphane, je mets en scène les manipulateurs qui 

sont parfaitement à vue, sans personne en cou-

lisses qui tire les ficelles. Leur présence compte 

« Diaphane donne à 
voir, comme l’écrivait 
Kundera, cette  
insoutenable légèreté 
de l’être, mais sans 
vouloir l’illustrer. » 

Hervé Diasnas

beaucoup dramaturgiquement. Leur activité, qui 

est de faire poids et contrepoids, est intégrée à la 

pièce. On donne à voir un phénomène extraordi-

naire de binôme, avec le danseur qui est au bout 

du câble. La danse aéroterrestre est le résultat de 

l’union de forces, d’une beauté et d’une méticu-

losité surprenantes.

Comment cela joue-t-il sur le corps du dan-

seur ?

H. D. : On joue constamment sur l’instabilité, le 

contact. On parle donc de communication, en 

ouvrant un champ de réflexion. En fait, Diaphane 

parle de ce qui est essentiel dans la vie des êtres 

humains, à savoir comment ils communiquent entre 

eux. Elle donne à voir, comme l’écrivait Kundera, 

cette insoutenable légèreté de l’être, mais sans 

vouloir l’illustrer. On se retrouve avec des états de 

corps qui ressembleraient à certains états d’âme. 

Voler, c’est quand même un des grands rêves de 

l’homme ! On le fait à notre manière, et on fait en 

sorte que le public puisse s’envoler un peu !

Propos recueillis par Nathalie Yokel

Diaphane, d’Hervé Diasnas, les 1er, 3 et 4 mars à 

20h30 Salle Jacques Brel à Fontenay-sous-Bois.©
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situations données, souvent en costumes. Nous fil-

mons et nous retravaillons ensuite cette matière, en 

creusant les accidents, les failles, les décalages. La 

thématique est approfondie peu à peu et un langage 

s’élabore avec les propositions des artistes.

Entretien réalisé par Gwénola David

Migrations, les 2 et 3 mars, à 20h30, Patinoire de 

Champigny/Marne , le 25 mars, à 20h30, Patinoire de 

Fontenay-sous-Bois. Les corps magnétiques, le 18 

mars à 21h, Théâtre Paul-Eluard à Bezons, le 2 avril à 

20h45, Théâtre Claude Debussy à Maisons-Alfort. Les 

buveuses de café (suivi de Skeleton), le 31 mars à 

20h30, Théâtre Romain Rolland à Villejuif, le 2 avril à 

20h45, Théâtre Claude-Debussy à Maisons-Alfort.

Diaphane d’Hervé Diasnas.

propos recueillis / Paco Decina

Non Finito sculpte l’espace
Comment parler de l’état d’inachèvement d’une œuvre d’art ? Paco 
Dècina explore le concept de “Non Finito” à travers la danse.

«Le concept de Non Finito est apparu en Italie 

à la Renaissance dans la sculpture avec Michel-

Ange. Je me suis attaché à cet aspect plastique qui 

met en relief la matière. Le titre est très important 

pour moi car il fonde le départ de toute ma drama-

turgie : c’est un terrain d’expérimentation à l’inté-

rieur duquel je vais découvrir des choses que je ne 

connais pas encore. J’ai travaillé comme si j’étais 

en train de former une matière, par des impulsions 

des doigts comme un sculpteur, ou des pinceaux 

comme un peintre. Je me suis concentré sur les 

différents rythmes à l’intérieur de cette matière plu-

tôt que sur la forme qui allait émerger. C’est une 

danse très traversée, très libre. La musique aussi 

résonne comme une matière plutôt que comme une 

mélodie finie. La lumière a été longuement pensée 

avec la vidéo, quasiment sans images, lumière qui 

structure les corps, parfois les diffuse, les prolonge, 

les efface… L’individualité qui pouvait encore exister 

dans Fresque, une précédente pièce, ne se retrouve 

presque plus dans Non Finito : c’est davantage une 

pièce de groupe où l’interprète perd son espace 

individuel pour retrouver du collectif, mélangé aux 

autres et à l’espace.»
Propos recueillis par Nathalie Yokel

Non Finito, de Paco Dècina, le 5 mars à 21h et le 6 

mars à 16h au Théâtre Jean Vilar à Vitry-sur-Seine. 

Carte blanche à Michel Caserta
“Au-delà d’une passion, la danse, c’est ma vie !”  
Amoureux de la danse, fondateur de la Biennale en 1981, qu’il n’a cessé de développer, inlassable défri-

cheur de vastes territoires chorégraphiques, qu’il aime partager, Michel Caserta, entouré d’amis danseurs 

et chorégraphes, exprime sa passion pour la danse lors d’une soirée créative et festive. Car pour lui, les 

corps parlent. “Le corps a une volonté qui s’exprime dans l’instant, et non à travers une histoire.” “Ce qui 

m’intéresse, ce sont les mains, les regards, les rythmes, les positions dans l’espace.”� A. Santi

et aussi… Christian et François Ben Aïm 

Valses en trois temps / Bud Blumenthal Dancers ! / Camille Boitel 

L’Immédiat / Carolyn Carlson Blue Lady (revisited) / Anthony Egéa 

Clash / Jean Gaudin fluXS2 / Thomas Lebrun La Constellation 

consternée et Feue / Wayne McGregor FAR / Mourad Merzouki 

Correria/Agwa / Georges Momboye Empreintes Massaï / Pedro 

Pauwels Sens I / Peeping Tom 32 rue Vanderbranden / Tango 

Ostinato Ostinato / T.r.a.s.h Disorderly Conduct.

gros plan ¶
La création norvégienne
La Biennale accueille deux compagnies norvégiennes : Ina Christel 
Johannessen et Stian Danielsen.

Ina Christel Johannessen fait autorité en Norvège, et 

plusieurs de ses œuvres, notamment le duo surprenant 

It’s only a rehearsal (2003), ont connu des tournées 

internationales. La danse physiquement très exigeante 

et à haute énergie se déploie dans un espace visuel 

et sonore savamment travaillé, voire théâtralisé. La 

chorégraphe garde toujours à l’esprit la nécessité de 

questionner le regard du spectateur, de faire sens. 

(Im) possible, création 2011, interroge à nouveau le 

duo en une inlassable et taraudante quête et met en 

scène trois couples, où participent les danseurs déjà 

présents dans le duo précédent Dimitri Jourde et Line 

Tormoen. A découvrir aussi un jeune talent émergent 

de la scène norvégienne, Stian Danielsen, dans un 

solo évoquant le flot d’émotions et sensations surgis-

sant chez « un homme qui se révèle à lui-même ».

Agnès Santi

(Im) possible, de Ina Christel Johannessen et I reckon, 

de Stian Danielsen, le 26 mars à 18h30 et 22h30 au 

Centre des bords de Marne au Perreux-sur-Marne.©
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Ina Christel Johannessen 

interroge le duo.

Mark  
Tompkins
Mark Tompkins revisite avec une 
joyeuse lucidité la tradition des 
minstrel shows américains.
Excellentissime idée que celle de l’artiste Mark Tom-

pkins, qui revisite la tradition américaine des mins-

trel shows, nés en 1820, mêlant chants, danses et 

intermèdes comiques, mettant en scène des Blancs 

grimés en Noirs, représentant de façon burlesque et 

grotesque la culture noire vue par les Blancs, avec 

notamment le stéréotype convenu de l’esclave bon 

enfant content de son sort. Des Noirs jouèrent aussi 

après la guerre de Sécession, sans pouvoir se défaire 

des conventions attendues. La création reprend les 

travestissements, batailles de danse et joutes orales 

propres aux minstrel shows, dévoilant les mécanis-

mes de la parodie, libérant l’esprit critique sous le rire. 

Une bouffée d’intelligence à l’heure de crispations 

absurdes sur l’identité nationale.� A. Santi

BLACK’N’BLUES a minstrel show, de Mark 

Tompkins, le 1er avril à 20h30 au Théâtre Antoine 

Vitez à Ivry-sur-Seine.

Claire Jenny
Quatre interprètes questionnent et 
éprouvent le rapport au corps des 
femmes d’aujourd’hui.
Trois danseuses et une comédienne de diverses géné-

rations éprouvent sur scène leur rapport au corps repré-

senté et en représentation : des corps féminins soumis 

à de multiples impératifs et injonctions, entre la pilule 

qui rend belle et la crème qui rend mince. Des corps 

dissimulés pour raisons religieuses, ou alors surexpo-

sés voire provocateurs. « Le corps avale la femme », 

entend-on… Le spectacle de Claire Jenny, qui dirige 

la compagnie Point virgule, ne laisse rien au hasard et 

multiplie les approches et questionnements du corps 

féminin, intime ou social, soumis ou rebelle. La danse 

ici révèle les contours de nos identités.� A. Santi

Chairs (de) Femmes, de Claire Jenny, le 18 mars 

propos recueillis / Michèle Noiret

Le temps en question
I n sat i a b l e  c u r i e u s e ,  l a 
chorégraphe Michèle Noiret 
inscrit sa démarche dans une 
recherche sur ce qui fonde la 
danse. Elle sonde ici le temps 
pour en capter l’essence et 
réinventer son vocabulaire 
chorégraphique.

«Le temps constitue un des éléments fondamen-

taux de la composition chorégraphique. J’avais 

envie d’approfondir l’exploration de cette dimen-

sion en focalisant la recherche sur la perception 

du temps, qui tantôt peut sembler s’accélérer ou 

au contraire se dilater, voire s’arrêter. Le suspens 

régnant dans les films d’Hitchcock a aussi inspiré 

cette création qui tresse le mouvement et la théâ-
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tralité, qui appelle une gestuelle et une construction 

particulières, notamment pour les transitions d’une 

scène à l’autre. Cette création prolonge le travail 

que je mène sur la présence, essentielle dans ma 

démarche. J’utilise d’ailleurs plus volontiers le terme 

de « personnage chorégraphique » que de danseur 

ou d’acteur car l’enjeu est d’habiter le corps dan-

sant, de fondre organiquement le mouvement et 

la parole, autrement dit de mettre en jeu les corps 

dans l’écriture chorégraphique. Le processus se 

développe par un va-et-vient entre improvisations 

et compositions. Au début, j’apporte une phrase 

dansée, que les danseurs transforment, transpo-

sent. Eux-mêmes suggèrent de nouvelles phrases. 

J’aime les personnalités et les gestuelles différen-

tes. Le langage s’enrichit par la diversité et trouve 

sa cohérence dans le partage.»
Propos recueillis par Gwénola David

Minutes opportunes, de Michèle Noiret, le 25 Mars à 

20h30, Théâtre Paul-Eluard à Choisy-le-Roi.

à 20h30 à l’Espace culturel André Malraux au 

Kremlin-Bicêtre.

Palle Granhoj
Un autoportrait émouvant de la 
compagnie à travers les mots et la 
musique de Léonard Cohen.
La compagnie de Palle Granhoj, saluée au Dane-

mark par la critique et le public, travaille depuis 

quelque temps sur des performances portraits. Ce 

dernier projet, présenté pour la première fois en 

France, se fonde sur les mots et la musique de 

Léonard Cohen, grande voix de l’intimité mélanco-

lique, et le concert dansé revisite vingt ans de par-

cours de la compagnie en une sorte d’autoportrait 

très émouvant. Le désir de la danse, constamment 

contrarié, et la façon dont les mots entravent les 

corps, sont au cœur de la pièce, où trois perfor-

mers, dont Palle Granhoj, et huit musiciens unissent 

leurs présences et leurs mouvements.� A. Santi

Dance me to the end on/off love, de Palle Granhoj, 

le 19 mars à 20h30 à l’Auditorium Jean-Pierre 

Miquel de Vincennes.
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Minutes opportunes de Michèle Noiret.



 Vendredi 4 mars à 21h

Samedi 5 mars à 20h30

Dimanche 6 mars à 14h

Samedi 12 mars à 20h30

Dimanche 13 mars à 18h

Jeudi 17 mars à 20h30

Samedi 19 mars à 20h45

Samedi 19 mars à 20h30 – Dimanche 20 mars à 17h

Mercredi 23 mars à 15h et à 20h30

Vendredi 25 mars à 20h30

Samedi 26 mars à 21h

 Vendredi 11 mars à 21h

Samedi 12 mars à 21h

Mardi 22 mars à 21h

Du 12 au 30 mars

Samedi 5 mars de 10h à 18h

Samedi 12 mars de 10h à 18h

Samedi 26 mars de 10h à 18h

Réservations auprès de chaque théâtre

RENSEIGNEMENTS ACT’ART 01 64 83 03 30

étrange 
Cargo
////// Festival //////////////////////////////////////////////////////////////

L’édition 2011 du festival continue 
d’explorer les franges de la scène 
artistique pour y dénicher des 
œuvres atypiques, surprenantes, 
qui ouvrent l’horizon de la 
création contemporaine.

Souffles, de Vincent Dupont. 

L’étrange Cargo de la Ménagerie de verre aime à 

fendre les eaux plates du paysage artistique pour 

ouvrir l’horizon à quelques voyages curieux au 

travers des champs « disciplinaires ». Fabricants 

d’objets scéniques non identifiés ou bricoleurs 

d’imaginaires non formatés, les artistes frayent 

ici des voies singulières. Ainsi d’Yves Godin qui 

lance cette édition avec Point d’Orgue et invite 

différents danseurs, compositeurs ou perfor-

meurs à questionner le temps, ou de Frédéric 

Deslias qui signe une « performance modulaire 

dont l’acteur est internet ». Inspiré par Soldissi-

mes de Pascal Quignard, Gianni-Gregory Fornet 

joue, dans Flûte !!!, de la folie ordinaire jusqu’au 

guignolesque. Avec Souffles, Vincent Dupont se 

glisse au revers du conscient et défait les ombres 

de la mort en un puissant rituel cathartique. 

Quant à Arthur Nauzyciel, il a réuni autour de 

L’image de Beckett des complices - l’architecte 

2.Repulsion, pièce pour trois interprètes créée en 

2010, il délaisse la technologie pour modeler la ges-

tuelle hip-hop en en décalant le rythme et l’énergie… 

déroutant autrement les sensations.� Gw. David

Holistic Strata et 2.Repulsion, chorégraphie d’Hiroaki 

Umeda. Du 10 au 12 mars, dans le cadre du festi-

val Exit, à 20h30. Maison des arts de Créteil, place 

Salvador-Allende, 94000 Créteil. Rens. : 01 45 13 19 

19 et www.maccreteil.com

Clémence 
Coconnier 
et Pedro 
Pauwels  
à Enghien
////// Clémence Coconnier et Pedro Pauwels //////////////////

Les deux chorégraphes se 
partagent la soirée, avec deux 
utilisations très différentes de 
l’outil numérique.

Clémence Coconnier présente Plis en soirée partagée 

avec Pedro Pauwels. 

Clémence Coconnier a conçu Plis comme un aller-

retour entre l’image et le corps, entre le virtuel et 

le vivant, entre la vidéo et la chair. Sur scène, la 

danse donne à voir la réalité du corps, pris dans 

sa globalité, dans la lenteur, dans sa profondeur. 

A l’écran, l’image reprend à son compte un point 

de vue plus resserré, centré sur les plis du corps 

induit par la danse. Le corps devient un corps-

matière, un corps sensuel par le relais de la vidéo. 

Pedro Pauwels a choisi quant à lui de recueillir la 

matière de sa danse grâce à un dispositif nomade 

de captation numérique dans le but de réaliser 

une véritable « banque de gestes » auprès des 

habitants du Val-d’Oise. Cette création puise dans 

ce matériau son écriture, comme un hommage au 

côté brut et naïf des gestes de chacun.� N. Yokel

Plis, de Clémence Coconnier et Banque de Gestes, 

de Pedro Pauwels, le 25 mars à 20h30 au Centre des 

Arts, 12-16 rue de la Libération, 95880 Enghien-les-

Bains. Tél. 01 30 10 85 59. 

Zone de 
confort
////// Marie Doiret et Emilie Buestel //////////////////////////////

L’habillement comme construction 
de soi : le rapport au vêtement est 
ici exploré avec finesse par Marie 
Doiret et Emilie Buestel.

Échange de fibres. 

Choisir, enfiler, superposer, ôter des vêtements. C’est 

au cœur de ces gestes à la fois intimes et universel-

lement partagés que Marie Doiret et Emilie Buestel 

traquent ce qui fonde les états, les humeurs, la per-

sonnalité des deux femmes qu’elles mettent en scène. 

Car le rapport au vêtement est loin d’être anodin. Il 

enveloppe et protège notre peau ; simultanément, il 

façonne notre silhouette et l’image que nous donnons 

de nous-mêmes. Mais il est aussi fait de fibres dans 

lesquelles s’impriment les formes du corps, sa posture 

et, par-delà, les émotions de celui qui les porte – ou 

qui les a portés, puisque le vêtement peut aussi être 

transmis ou reçu. C’est cet ensemble de processus 

qu’explore Zone de confort : les deux personnages tra-

versent un ensemble d’héritages et de transmissions, 

d’échanges et de rejets. Marie Doiret et Emilie Buestel, 

de façon fine et délicate, renvoient ainsi chacun de 

nous à ses voyages intérieurs : s’habiller est une façon 

de se construire et de se (ré)inventer.� M. Chavanieux

Zone de confort, de et par Marie Doiret et Emilie 

Buestel, vendredi 1er avril à 19h30 au Théâtre Jean 

Arp, 22 rue Paul-Vaillant-Couturier, 92140 Clamart. 

Réservations 01 41 90 17 02 et www.theatrearp.com

gros plan ¶
Les Rencontres  
Essonne Danse
Fidèle à son principe de tête chercheuse, la 10e édition propose un 
parcours buissonnier à travers les tendances de la jeune danse 
internationale.

Ils viennent cette année du Niger, de Belgique, 

d’Afrique du Sud, des Etats-Unis, d’Italie, d’Es-

pagne et de France… Les artistes invités des 

Rencontres Essonne Danse dessinent ainsi une 

géométrie internationale des tendances de la 

jeune danse. Fédérant sept théâtres du dépar-

tement, le festival va fureter par delà les frontiè-

res et les genres pour découvrir au public des 

talents singuliers qui inventent leur art au pré-

sent. Quelque douze compagnies déploient ainsi 

les diverses facettes de la danse. Certaines pui-

sent leur matière dans le patrimoine, telles Tango 

Ostinato qui tire du tango argentin la sève de 

sa gestuelle, ou Raphaëlle Delaunay qui, dans 

Bitter sugar, gratte l’Histoire noire sous le plaisir 

virtuose des danses jazz et les relie aux mouvan-

ces actuelles du hip hop. Avec Woza, Via Katle-

hong Dance tresse le pantsula pratiqué dans les 

townships sud-africains, le gumboots né dans 

les mines d’or et la chorégraphie contempo-

Onikeku, danseur acrobate tout juste sorti du 

Cnac et lauréat du 8e festival Dense Bamako 

Danse, laisse affleurer par sa danse musclée, 

puissamment incarnée, les tumultes d’une tra-

versée en exil. Ce solo trouve écho en contraste 

avec Nos solitudes : le corps suspendu par des 

fils au cœur d’une nuée de poids ferreux, Julie 

Nioche joue de la gravité, tire ses liens, défait 

ses attaches, tout à la fois empêchée, mani-

pulée et manœuvrant, toujours en équilibres 

instables. Elle captive par sa présence sereine 

et pourtant trouble, par la puissance métaphori-

que du dispositif et les remuements de tout son 
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Qudus Onekiku, dans My Exile is in my Head.

raine africaine. D’autres frottent danse, théâtre 

et musique, comme Sophie Bocquet, qui noue 

Slim autour d’un souvenir d’enfance, ou bien 

travaillent l’interaction avec la vidéo, à l’image 

de Compagnie Sabdag, qui construit son Focus 

par éclats de projections mentales, ou encore de 

Sabine Glenz, qui déconstruit le mouvement par 

la photographie.

États de corps
Le corps offre aussi un espace d’exploration 

sans cesse réinvesti. Qu’il exulte en chutes et 

reprises cadencées dans Passo (Pas/Démar-

che) d’Ambra Senatore, ou qu’il murmure son 

intime expérience de la féminité dans 3XX, projet 

mené par Eva Bertomeu, il porte à même la peau 

les élans et déchirures intérieures. Daniel Line-

han va jusqu’à l’épuiser dans l’infinie rotation 

de gestes et de pensées qui scande Not about 

everything. Avec My Exile is in my Head, Qudus 

être. Proposant sept soirées comme autant de 

voyages, la 10e édition des Rencontres Essonne 

Danse poursuit donc sa ligne de force : celle de 

la découverte et du partage.

Gwénola David

Les Rencontres Essonne Danse, du 27 mars au 7 

avril 2011. Centre Culturel des Portes de l’Essonne 

Athis-Mons, Théâtre Brétigny (Brétigny-sur-Orge), 

Théâtre de l’Agora (Évry), Salle Pablo Picasso (La 

Norville), Espace Culturel Boris Vian (Les Ulis), Les 

Salons du Château (Morsang-sur-Orge), Théâtre de la 

Vallée de l’Yerres (Brunoy). Rens. : 06 71 20 63 53.

Festival 
Danse 
d’Ailleurs
////// Festival //////////////////////////////////////////////////////////////

Sixième édition de ce festival 
élaboré par le CCN de Caen, qui 
accueille des artistes venus des 
quatre coins du globe.
Les deux directeurs et chorégraphes Héla Fattoumi 

et Eric Lamoureux, à l’origine du festival, donnent 

à voir un étonnant prolongement à la recherche 

initiée il y a quelque temps avec le solo Manta. De 

leur rencontre avec la plasticienne Majida Khattari 

autour de son défilé détournant le voile, le niqab 

et autres burqas, est née une véritable collabora-

tion : Lost in burqa en est la création spectacu-

laire, performance avec huit danseurs reprenant 

à leur compte les « vêtements-sculptures » de 

la marocaine. Parallèlement, le Festival accueille 

l’« ailleurs » à travers d’autres types de collabo-

rations, comme celle de Bernardo Montet avec la 

malgache Gaby Saranouffi, de Latifa Laabissi avec 

Sophiatou Kossoko… tandis que Padmini Chettur 

déconstruit nos attendus sur la danse indienne et 

Trajal Harrell convoque un autre imaginaire autour 

de la mythique Judson Church.� N. Yokel

Festival Danse d’Ailleurs, du 28 mars au 2 avril. 

Renseignements au Centre Chorégraphique National 

de Caen / Basse-Normandie : 02 31 85 83 95.  

www.ccncbn.com

Concor-
dan(s)e
////// Moment singulier ////////////////////////////////////////////////

Initier la rencontre entre un 
écrivain et un chorégraphe, telle 
était l’idée initiale de ce moment 
singulier né au Colombier à 
Bagnolet. Une formule bien pensée 
qui a fait ses preuves…
Sans déroger au principe fondateur, ces petites formes 

essaiment désormais dans différents lieux comme le 

Centquatre, le Centre National de la Danse, l’Echan-

geur, des bibliothèques, des théâtres en Ile-de-France 

et en région - notamment pour la rencontre entre 

Sylvain Prunenec et Mathieu Riboulet intitulée Jetés 

dehors… Celle-ci est d’ailleurs reprise en 2011, aux 

Giulio Lichtner, la musicienne Mileece, l’actrice 

Lou Doillon et le danseur Damien Jalet -, qui tour 

à tour s’emparent du texte. Soient cinq proposi-

tions et autant de rencontres avec des person-

nalités atypiques...� Gw. David

étrange Cargo, du 16 mars au 16 avril2011.  

La Ménagerie de verre, 12-14 rue Léchevin,  

75011 Paris. Rens. : 01 43 38 33 44  

et www.menagerie-de-verre.org

Louise  
Lecavalier  
en scène
////// Edouard Lock et Nigel Charnock ///////////////////////////

La danseuse canadienne retraverse 
les pas de deux d’Edouard Lock et 
crée en duo une chorégraphie de 
Nigel Charnock.
Danseuse de forte trempe, Louise Lecavalier 

marie d’un même geste énergie tempétueuse, 

passion du mouvement et précision extrême. 

Égérie d’Edouard Lock dans les années 80 et 

90, la Canadienne retraverse le répertoire de 

la compagnie  : elle a extrait des pas de deux 

de Salt, la dernière pièce dansée avec La la la 

Human Steps, et un duo de 2, qu’elle noue sur 

une musique d’Iggy Pop. Toujours prête aux 

expériences qui l’entraînent vers l’inconnu, Louise 

Lecavalier crée aussi un duo chorégraphié par 

Nigel Charnock. « Travailler avec un chorégraphe 

représente pour moi une chance de m’approcher 

le plus possible de l’inventivité de la personne en 

face de moi. Et de découvrir en faisant ce che-

min quelque chose qui est en moi et que je n’ai 

jamais touché » confie-t-elle. Dans Children, duel 

charnel d’un couple au seuil de la rupture, elle 

pousse à l’incandescence l’intensité dramatique 

d’une danse fougueuse, où les facéties d’enfance 

se confondent en jeux amoureux.� Gw. David

A few Minutes of Lock, extraits de chorégraphies 

d’Edouard Lock, suivi de Children, chorégraphie de 

Nigel Charnock. Du 15 au 20 mars 2011, à 20h30 

sauf dimanche à 15h. Théâtre de la Ville, 2 place 

du Châtelet, 75004 Paris. Rens. : 01 42 74 22 77 et 

www.theatredelaville-paris.com

Holistic 
Strata & 
2.Repulsion
////// Hiroaki Umeda ////////////////////////////////////////////////////

Artiste pluridisciplinaire, à la 
fois compositeur et vidéaste, 
chorégraphe et interprète, le 
japonais Hiroaki Umeda allie 
lumière et mouvement en un art de 
la sensation très graphique.

Hiroaki Umeda fond matière et lumière en une danse 

particulaire. 

Son geste cadencé, tout en fluidité syncopée et 

subtiles désarticulations, se fond dans les lignes 

lumineuses et projections multicolores qui étrei-

gnent son corps : en scène, Hiroaki Umeda trouble 

autant la perception de l’espace que les contours 

de sa présence. Formé d’abord à la photographie 

à la Nihon University- College of Art de Tokyo puis 

venu à la danse, le performeur japonais conjugue 

installation cinétique et mouvement dans des piè-

ces graphiques et minimalistes de haute tension. 

« La lumière n’existe pas pour montrer la danse 

mais pour créer un espace. Avec ses variations, elle 

devient dynamique… Je veux la travailler comme 

je travaille le son et l’image, en créant des change-

ments d’état » explique-t-il. Avec Holistic Strata, son 

dernier solo, il pousse l’exploration des sensations 

visuelles jusqu’aux mécanismes hallucinatoires. Dans 

danse
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dois Mats Ek a tiré en 1982 une relecture à couper le 

souffle. Il fait de Giselle la demeurée du village, trahie 

par un playboy citadin : elle finit dans un asile psy-

chiatrique, où les blouses d’infirmières remplacent les 

tutus blancs des willis. Pour le jeune homme, la visite 

à l’asile sera un voyage initiatique, une descente dans 

les tréfonds de la vanité et du cœur humain. Le Ballet 

de l’Opéra National de Lyon donne cette version de 

Giselle au Château de Versailles : c’est l’une des rares 

occasions de voir cette pièce marquante de la danse 

contemporaine.� M. Chavanieux

Giselle, de Mats Ek, les 30 et 31 mars à 21h au 

côtés des créations de cette cinquième édition : ren-

contre informelle, collaboration, aller-retour, construc-

tion commune… il n’y a pas de règle pour que tout 

fonctionne entre Olivia Granville et Anne Kawala, 

entre Jérôme Ferron, Frederike Unger et Emmanuelle 

Pireyre, entre Lionel Hoche et Emmanuel Rabu, entre 

Radhouane El Meddeb et Philippe Adam… Coup 

d’envoi pour la soirée d’ouverture le 10 mars à 19h 

au CND, pour la soirée « Ecritures en mouvement », 

animée par Sophie Joubert et Paul Audi.� N. Yokel

Concordan(s)e, du 19 mars au 10 avril.  

www.concordanse.com

Giselle  
de Mats Ek
////// Mats Ek //////////////////////////////////////////////////////////////

Le Ballet de l’Opéra National  
de Lyon reprend l’œuvre majeure  
de Mats Ek.

La spontanéité de Giselle, ou l’élan du cœur. 

Giselle, jeune paysanne abusée par un prince, perd 

la raison – et la vie. Elle rejoint le royaume des Willis 

(les fantômes des jeunes femmes mortes avant leurs 

noces), où le prince se voit condamné à danser 

jusqu’à la mort : Giselle danse avec lui pour l’aider 

à survivre jusqu’aux premiers rayons du jour, qui le 

délivreront. De ce ballet romantique mythique, le Sué-

particulièrement intensive : outre Octopus de Phi-

lippe Decouflé (du 24 au 26 mars) et Stand alone 

Zone de Système Castafiore (du 17 au 19), on 

pourra découvrir Parades and Changes, replay 

in expansion. Ce projet prend sa source dans 

une pièce emblématique de la « post-modern 

dance » américaine : en 1965, Anna Halprin pré-

sente Parades and Changes, fondé sur une série 

de « scores » (partitions ou consignes) qui renou-

vellent les codes de la danse et ouvrent la voie à 

la performance. En dialogue avec Anna Halprin, 

Anne Collod a réouvert le chantier de cette pièce 

majeure. Dans cette version 2011, dix danseurs 

et circassiens investissent ces « parades » pour 

corps, musique, couleurs, paroles et actions 

quotidiennes.� M. Chavanieux

Parades and Changes, replay in expansion, d’Anna 

Halprin/Anne Collod, le 11 mars à l’Apostrophe-

Château de Versailles, Opéra Royal, place des Armes, 

78000 Versailles. Réservations : 01 30 83 78 89 et 

www.chateauversailles-spectacles.fr

Parades  
and changes, 
replay in 
expansion
////// Anna Halprin/Anne Collod ////////////////////////////////////

Une fascinante remise en jeu des 
modes de composition et d’interpré-
tation des œuvres chorégraphiques.
A l’occasion d’Escales danse en Val d’Oise, la 

programmation de danse à l’Apostrophe se fait 

 

Accentus
////// Chœur a capella //////////////////////////////////////////////////

Deux concerts, à quatre semaines 
d’intervalle, illustrent l’activité 
déployée depuis vingt ans par le 
chœur Accentus.

De Liszt à Schoenberg et de Luigi Nono à Matthias 

Pintscher, Laurence Equilbey célèbre le chant choral 

avec le chœur Accentus. 

Le 5 mars, Laurence Équi lbey, s’ inscrivant 

dans la thématique de la Cité de la musique, 

confronte – avec le concours de la pianiste 

Brigitte Engerer – le Via Crucis de Liszt, une 

évocation du chemin de croix qui est en même 

temps un hommage à Bach, et des œuvres de 

Luigi Nono (1924-1990), pour lesquelles elle 

partage la direction avec le compositeur Bruno 

Mantovani. Le 2 avril, elle dirige deux chœurs 

de Schoenberg, chefs-d’œuvre modernes de 

polyphonie (Dreimal tausend Jahre [trois fois 

mille ans] et Friede auf Erden [Paix sur la Terre]), 

le Welt-Parlament de Stockhausen (tiré de son 

opéra Mittwoch aus Licht) et une création de 

Matthias Pintscher (né en 1971).� J.-G. Lebrun

Samedis 5 mars et 2 avril à 20h à la Cité de la musi-

que. Tél. 01 44 84 44 84. Places : 18 à 24 €.

Amandine 
Beyer et  
Gli Incogniti
////// Petit ensemble ////////////////////////////////////////////////////

La violoniste joue et dirige Vivaldi 
à la tête de son ensemble Gli 
Incogniti fondé en 2006.

Les Quatre Saisons de Vivaldi sous les doigts de la violo-

niste française Amandine Beyer.

Si l’œuvre de Vivaldi reste probablement la plus 

enregistrée et vendue de l’histoire du disque 

classique, les occasions d’entendre en concert 

les célèbres Quatre Saisons sont-elles nom-

breuses ? La réponse est… non ! Et pourtant… 

Quelle musique débordante d’idées et de beau-

tés ! Surtout quand elle est véritablement réin-

ventée dans le souffle engagé et l’inspiration 

pastorale de la violoniste baroque Amandine 

Beyer et de son petit ensemble Gli incogniti 

(en référence à l’« Academia degli Incogniti  », 

une académie vénitienne du xviie siècle). Éga-

lement au programme : le Concerto pour deux 

violons et violoncelle RV 578a, les Concertos 

pour traverso RV 440 et RV 431 et le Concerto 

pour violoncelle RV 398.� J. Lukas

Samedi 5 mars à 17h au Théâtre de la Ville.  

Tél. 01 42 74 22 77.

Théâtre des Louvrais, Place de la Paix, Pontoise. 

Réservations : 01 34 20 14 14 et www.lapostrophe.ne

Vertical 
Road
////// Akram Khan ////////////////////////////////////////////////////////

Rassemblant une troupe de 
danseurs rencontrés de par le 
monde, Akram Khan trace le 
chemin d’une quête spirituelle qui 
transcende le grouillement affairé 
de notre époque par le mouvement 
des corps.
Une fine membrane vibre sous un ruissellement 

ombreux, laisse deviner le dessin d’une présence, 

qui bientôt cogne et déchire la pénombre : c’est 

depuis cette orée qu’Akram Khan amorce le che-

min de Vertical Road, création pour huit danseurs 

inspirée par les méditations du persan mystique 

Rûmi qui influença le soufisme. Croisant la tradi-

tion kathak, style classique indien qu’il apprit en 

enfance, et les lignes abstraites d’une écriture cho-

régraphique aussi tranchante que délicate, le dan-

seur et chorégraphe fouille au tréfonds des corps 

pour en extraire les forces primales qu’il exalte en 

vertigineuses spirales. Ce ballet chamanique, où 

la lumière sans cesse caresse les ténèbres, où la 

gestuelle s’ébranle du cœur de l’être, fore à travers 

la poussière des temps pour toucher à l’ineffable 

humain. Puissant et charnel, le mouvement aspire 

à franchir l’horizon étale de la vie profane, en quête 

d’une voie spirituelle, au lointain du fatras tapageur 

de nos temps modernes.� Gw. David

Vertical Road, chorégraphie d’Akram Khan.  

Du 4 au 13 mars 2011, à 20h30, sauf dimanche  

à 15h. Théâtre de la Ville, 2 place du Châtelet,  

75004 Paris. Rens. : 01 42 74 22 77 et  

www.theatredelaville-paris.com

Huitième 
printemps  
du hip-hop
////// Festival //////////////////////////////////////////////////////////////

Avec sa huitième édition, le 
printemps du hip-hop continue de 
faire valoir la culture urbaine 
dans toute sa diversité : danse, 
musique, graffiti, slam.
Le printemps du hip-hop vise d’abord à faire 

découvrir de nouveaux talents au public et aux 

professionnels par le biais d’un plateau sur lequel 

quatre jeunes compagnies de Val-de-Marne pré-

sentent leurs expérimentations. Ce tremplin s’ac-

compagne des représentations de deux compa-

gnies déjà reconnues. La compagnie Black Blanc 

Beur continue son travail sur le hip-hop au fémi-

nin avec My Tati Freeze. La compagnie Alexandra 

N’Posse pousse six danseurs à explorer les limites 

de leur corps, celles qu’on leur impose et celles 

qu’ils s’infligent eux-mêmes dans NOs LIMITes, 

réfléchissant ainsi à la notion de liberté. En plus 

des spectacles, le festival propose des ateliers 

et un vernissage de graffiti, plusieurs projections 

du film de Banksy Faites le mur, un concert du 

groupe Nebil and the nems, et une scène ouverte 

au slam. Cette édition 2011 du printemps du hip-

hop prouve une fois de plus combien le street art 

et le hip hop constituent des moyens d’expression 

aux multiples facettes.� A. Barbier

Le huitième printemps du hip-hop, du 12 au  

19 mars. Centre culturel Aragon Triolet,  

1 place du Fer-à-Cheval, 94310 Orly.  

Réservations au 01 48 52 40 85. Renseignements  

sur www.centre-culturel-orly.fr

Compagnie J’y pense souvent

8, rue des Anciennes-Mairies  92 000 Nanterre
Informations 39 92
RER A – Station Nanterre-Ville  
Sortie n 3 rue Maurice �orez  
(7’ à pied) 
Location par Internet  
www.nanterre.fr/Envies/Culture  
Autres points de vente : magasins 
Fnac-Carrefour 08 92 68 36 22  
ou www.fnac.com

Jeudi 10 et vendredi 11 mars  
à 20h30   danse théâtre

Vincent Dupont
Cie J’y pense souvent
Hauts cris

gros plan ¶
Temps danse
La ville de Palaiseau célèbre 
le début du printemps avec un 
rendez-vous culturel consacré à 
la danse contemporaine : Temps 
danse.

Temps danse est une manifestation palaisienne qui 

permet de sensibiliser un large public aux expres-

sions actuelles de la danse. La plupart des repré-

sentations sont accessibles dès le plus jeune âge. 

Oh !, qui revient sur le mouvement Dada, et Mons-

tre-moi, sur le thème de la différence, sont deux 

spectacles à partir de 8 ans. Les jeunes interprètes 

du Conservatoire intercommunal de la ville et de 

l’école Etienne Tailhan participeront à ce rendez-

vous avec une réinterprétation de L’Enfant et les 

Sortilèges de Maurice Ravel, tout comme leurs pro-

fesseurs qui joueront des Effervescences. Le festi-

val réunit donc toutes les époques de la vie du côté 

de la création comme de la réception, dans une 

logique de partage et d’ouverture. Des rencontres, 

lectures, projections de films sur la danse accom-

pagneront en effet ces représentations. L’édition 

2011 de Temps danse fera aussi la part belle aux 

créations récentes de trois compagnies que la ville 

suit depuis quelques années. 

Temps qui passe  
et temps qu’on tape
Doriane Larcher fera bouger une Miss Daisy toute 

de rouge vêtue, nous racontant l’histoire des cinq 

saisons (printemps, été, automne, hiver et printemps) 

à partir de ses influences africaines et asiatiques. 

Julie Dossavi reviendra en musique sur les histoires 

des grandes femmes noires d’Amérique du Nord 

(Angela Davis, Billie Holiday, Nina Simone), tentant de 

convaincre un Grand-père (qui) n’aime pas le Swing 

grâce à son énergie solaire. Ces deux femmes ani-

meront en parallèle des stages d’initiation à leurs pra-

tiques corporelles. La compagnie CFB 451 proposera 

quant à elle une Valse en trois temps ; deux partitions 

seront jouées en extérieur, au marché de Lozère et 

sur la place de la Victoire, signe d’une volonté d’aller 

à la rencontre des publics. Profitez des beaux jours 

pour faire peau neuve, changer de rythme, et prendre 

le temps de la danse, à Palaiseau.

Alexandra Barbier

Temps danse, du 18 au 27 mars, à Palaiseau (91125). 

Réservations au 01 69 31 56 20.
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Julie Dossavi : regard sur la danse contemporaine.
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William 
Christie
////// Baroque //////////////////////////////////////////////////////////////

Le chef des Arts florissants dirige 
Anacréon et Pygmalion de Rameau 
à la Salle Pleyel.

William Christie, spécialiste inégalable du baroque fran-

çais, dirige Rameau à la Salle Pleyel.

L’été dernier, le Festival d’Aix-en-Provence osait la 

rencontre entre le chef William Christie et la cho-

régraphe Trisha Brown. Au programme : l’acte de 

ballet Pygmalion de Rameau. Visuellement, ce 

spectacle, d’une certaine froideur esthétisante, 

nous laissa une impression pour le moins miti-

gée. Musicalement, on fut par contre une fois 

de plus séduit par la direction de William Christie 

qui n’a pas son pareil pour ciseler les ornements 

de la musique baroque française. De la distri-

bution vocale, composée des habitués des Arts 

florissants, se distinguait tout particulièrement la 

soprano Emmanuelle de Negri, grain sensible et 

belle diction. On est donc très heureux de retrou-

ver ce Pygmalion en version concertante à la Salle 

Pleyel, auquel est rajouté en première partie une 

autre pièce de Rameau, Anacréon.� A. Pecqueur

Dimanche 6 mars à 16h à la Salle Pleyel.  

Tél. 01 42 56 13 13. Places : 10 à 85 €.

Michel  
Plasson
////// Mezzo-soprano et orchestre symphonique ////////////

Le retour du grand ambassadeur 
de la musique française.

Le chef français a été nommé récemment chef principal 

de l’Orchestre symphonique national de Chine.

Présenté en marge des productions de la Cen-

drillon de Massenet à l’Opéra Comique, ce concert 

remet au premier plan Michel Plasson, ex-patron 

de l’Orchestre du Capitole de Toulouse et défri-

cheur acharné du patrimoine musical français, dont 

il a enregistré des centaines d’œuvres souvent 

oubliées. A la tête de l’Orchestre national de Lyon, 

il dirige Pelléas et Mélisande de Fauré, le Poème de 

l’amour et de la mer de Chausson et deux airs de 

Don Quichotte de Massenet (avec la grande mezzo 

Béatrice Uria-Monzon), les Scènes de féerie de 

Massenet et la Symphonie en ut de Bizet.� J. Lukas

Dimanche 6 mars à 15h à l’Opéra Comique.  

Tél. 0825 01 01 23 (0,15 €/mn). Places : 6 à 36 €.

un week-end par mois = 6 concerts
dont un concert « jeune public » et un ciné concert

Fantastique et féerie
19 et 20 mars 2011

Saison 2o1o.11

tarif par concert 5 , réduit 3 
renseignements et réservations
01 56 40 15 16 - concerts.radiofrance.fr 
01 53 35 50 00 - 104.fr

radio france
et

LE CENTQUATRE
104, rue d'Aubervilliers / 5, rue Curial Paris19e

** parution juillet 2011
Renseignements : Tél. 01 53 02 06 60 
E-mail : la.terrasse@wanadoo.fr

gros plan ¶
Nocturne #2 :  
« Men’s world »
Le 2 avril, la Nocturne du Théâtre Louis-Aragon explore trois 
expressions chorégraphiques masculines.

Concert d’un homme décousu : Seydou Boro, 

bien connu pour ses chorégraphies au sein 

de la compagnie Salia nï Seydou, se remet 

en scène en solo – tout en invitant cinq musi-

ciens à l’accompagner. « Chaque instrument 

correspond à un aspect de la personnalité 

humaine  » ,  expl ique-t- i l   :  la guitare basse 

serait la sol idité qui nous rassure ; la gui-

tare solo serait plus fuyante, « comme une 

personne qui s’efface quand vous avez des 

ennuis » ; le tamani (tambour d’aisselle) repré-

sente le doute ; la calebasse « l’exigence qui 

nous porte et nous aide à garder le cap  », 

tandis que la voix « est le sujet lui-même, la 

personne qui s’exprime en son propre nom, 

et qui doit assumer sa vie seule »… La soirée 

se poursuivra avec une performance de 20 

minutes dans l’espace urbain : la compagnie 

rues) un regard percutant sur les inégalités 

sociales dans les grandes métropoles. 

Regard percutant
Enfin, Alban Richard travaille sur l’étreinte et 

nous invite avec Lacis (live) à une exploration 

troublante du duo masculin. Le principe de la 

Nocturne réside dans le fait que les spectacles 

programmés sont aussi l’occasion d’échan-

ges et de nouvelles découvertes sur la danse. 

La soirée commencera donc dès 17h30, pour 

une rencontre avec Paulo Azevedo et la com-

pagnie Membros  : ils évoqueront le projet du 

Centre Intégré des Études du Mouvement Hip 

Hop (CIEMH2), une ONG au service des jeunes 

de Macaé (Brésil), créée en 2005 par les deux 

directeurs artistiques de Membros.

Marie Chavanieux

Nocturne #2, samedi 2 avril à 17h30 (rencontre avec 

Paulo Azevedo et la compagnie Membros) et à 19h 

(spectacles des compagnies Salia nï Seydou, Meio Fio 

et de l’Ensemble l’Abrupt/Alban Richard) au Théâtre 

Louis-Aragon, 24, boulevard de l’Hôtel-de-Ville,  

93290 Tremblay-en-France. Réservations :  

01 49 63 70 58. www.theatrelouisaragon.fr

hip hop Membros l ivre avec Meio Fio (« Le 

rebord du trottoir  », le l ieu des enfants des 
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MANTOVANI

Graham 
O’Reilly
////// Chœur ////////////////////////////////////////////////////////////////

Le chef australien est à la tête du 
chœur de Radio-France dans des 
œuvres de Percy Grainger (1882-1951).

Le chef australien Graham O’Reilly dirige la musique de 

son compatriote Percy Grainger.

Né en Australie, formé à la musique à Francfort (où 

il étudia auprès de Busoni), Percy Grainger vécut 

à Londres (où il se lia d’amitié avec Grieg) et enfin 

enseigna, travailla puis mourut à New York. Ethno-

musicologue avant l’heure, il se distingua sur le 

plan musical par ses recherches dans le domaine 

des musiques traditionnelles, et en dehors de son 

activité artistique pour ses pratiques sado-ma-

sochistes et des convictions racistes affirmant la 

primauté de l’homme blond aux yeux bleus ! Le 

chef de chœur australien Graham O’Reilly, bien 

connu du public français grâce à son ensemble 

William Byrd, choisit sagement de ne s’en tenir 

qu’au volet musical de la personnalité de Grainger 

en éclairant son œuvre vocale très méconnue à 

la tête du Chœur de Radio France. Avec Maciej 

Pikulski et David Selig au piano.� J. Lukas

Jeudi 10 mars à 20h30 à la Basilique Sainte-Clotilde. 

Tél. 01 56 40 15 16.

Michel Portal 
et Bruno 
Fontaine
////// Clarinette et piano ///////////////////////////////////////////////

Le clarinettiste et le pianiste 
mettent en musique des films de 
Méliès réunis par Benjamin Lazar.

Le pianiste Bruno Fontaine, complice de Portal, entre 

cinéma et improvisation.

Complices de longue date, Michel Portal et Bruno 

Fontaine ont déjà en particulier signé à 4 mains 

Cinco de la tarde, remarquable œuvre pour soliste 

et orchestre en hommage à Piazzolla, dans laquelle 

Portal change d’instrument concertant dans chacun 

des trois mouvements (clarinette si bémol, clarinette 

basse et bandonéon). Les deux musiciens ont aussi 

en commun une connaissance aiguë de l’improvisa-

tion et d’avoir beaucoup composé pour le cinéma. 

Des qualités qui devraient jouer un rôle essentiel dans 

cette expérience musicale autour d’extraits de courts 

films de Georges Méliès, maître du merveilleux, dont 

sa Cendrillon filmée en 1899… Une soirée présentée 

dans le cadre des concerts programmés autour de 

la nouvelle production de l’opéra Cendrillon de Mas-

senet dirigée par Minkowski…� J. Lukas

Jeudi 10 mars à 20h à l’Opéra Comique.  

Tél. 0825 01 01 23 (0,15 €/mn). Places : 6 à 36 €.

Sonia  
Wieder-
Atherton
////// Violoncelle //////////////////////////////////////////////////////////

Monteverdi et Scelsi sont réunis 
dans un concert original composé 
par la violoncelliste et mis en 
lumière par François Thouret.

Sonia Wieder-Atherton réunit Monteverdi et Scelsi aux 

Bouffes du Nord.  

Cela fait maintenant dix ans – depuis le superbe 

« Au commencement Monteverdi » – que Sonia 

Wieder-Atherton puise son inspiration dans les 

madrigaux du compositeur vénitien. Accompa-

gnée de deux autres violoncellistes, Sarah Iancu 

et Matthieu Lejeune, elle s’empare du huitième 

livre de Madrigaux – en particulier Le Combat 

de Tancrède et Clorinde et les Altri Canti d’amor 

– arrangés pour son instrument par elle-même 

et par le compositeur Franck Krawczyk. Elle les 

éclaire à la lumière volontiers mystique des piè-

ces pour violoncelle de Giacinto Scelsi (1905-

1988), tirées de son vaste cycle Les Trois Âges 

de l’homme (1956-65).� J.-G. Lebrun

Lundi 7 mars à 20h30 aux Bouffes du Nord.  

Tél. 01 46 07 34 50. Places : 15 à 23 €.

François-
Frédéric Guy 
et le Quatuor 
Diotima
////// Piano et quatuor à cordes ////////////////////////////////////

Au programme, des œuvres de 
Franz Liszt (1811-1886) et Luigi Nono 
(1924-1990).

Le Quatuor Diotima, interprète inspiré de la musique de 

Luigi Nono. 

Les notes raréfiées, la tonalité de plus en plus 

hésitante et s’ouvrant vers des horizons nou-

veaux font de Franz Liszt, dans ses œuvres 

ultimes, presque un héraut des révolutions 

musicales à venir au xxe siècle. Le rapprocher 

de l’esthétique du silence du Vénitien Luigi 

Nono est assez éclairant. D’ailleurs, n’est-ce 

pas pour Maurizio Pollini, grand interprète de 

la Sonate en si mineur  de Liszt, que Nono 

composa… sofferte onde serene…. ? Fran-

çois-Frédéric Guy reprend cette association à 

son compte. Auparavant, le Quatuor Diotima 

interprète Fragmente-Sti l le (an Diotima) de 

Nono.� J.-G. Lebrun

Mardi 8 mars à 20h à la Cité de la musique.  

Tél. 01 44 84 44 84. Places : 30 €.

Gidon  
Kremer et 
Paavo Järvi
////// Violon et orchestre symphonique //////////////////////////

Beethoven et Berg au programme 
de l’Orchestre de Paris.

Paavo Järvi aborde le répertoire germanique avec  

l’Orchestre de Paris. 

Depuis sa prise de fonction à la tête de l’Orchestre de 

Paris, Paavo Järvi s’est consacré aux musiques fran-

çaises, nordiques et russes. Cette deuxième partie de 

la saison le voit se tourner vers le répertoire germani-

que, à commencer par Beethoven (La Consécration 

de la maison et la Quatrième Symphonie), dont il a 

donné avec la Philharmonie de chambre de Brême 

d’intéressantes interprétations (en disque et DVD 

chez RCA/Sony et au Théâtre des Champs-Élysées 

en 2009). Au programme également, un Concerto 

« à la mémoire d’un ange » de Berg très prometteur 

avec Gidon Kremer.� J.-G. Lebrun

Mercredi 9, jeudi 10 mars à 20h à la Salle Pleyel.  

Tél. 01 42 56 13 13. Places : 10 à 60 €.

Lawrence 
Zazzo
////// Contre-ténor et ensemble ////////////////////////////////////

Le contre-ténor américain chante 
Haendel, son compositeur de 
prédilection.

Lawrence Zazzo vient de triompher dans le rôle-titre de 

Giulio Cesare au Palais Garnier.

La scène musicale actuelle déborde de talents 

dans le registre vocal des contre-ténors. Un monde 

vocal longtemps marginalisé mais concentrant 

désormais toutes les attentions, y compris celles 

des grands médias qui se sont par exemple pris 

de passion pour notre Philippe Jaroussky national. 

Ceux que la starisation et le raffinement « fémi-

nisant » du chanteur français agacent devraient 

être comblés par ces retrouvailles avec Zazzo. Le 

mordant des attaques, l’intensité du timbre, l’an-

glais parfait, la « gueule » et le regard bleuté incisif 

de l’américain apportent en effet un supplément 

d’âme dans le paysage. Son programme Haendel 

conçu avec la complicité des Folies françoises de 

Patrick Cohën-Akénine est un pur régal confron-

tant des extraits des premières et ultimes œuvres 

pour alto masculin (opéras et oratorios) du com-

positeur. Pour la petite histoire, Zazzo, qui vient de 

triompher dans Giulio Cesare à l’Opéra de Paris, 

changera d’univers fin mars à Londres au Wigmore 

Hall en chantant un programme de mélodies amé-

ricaines d’Ives, Barber et Ned Rorem.� J. Lukas

Les 9, 11 et 12 mars à 20h45 au Grand Théâtre des 

Gémeaux à Sceaux. Tél. 01 46 61 36 67.

Piano de traverse
entretien / Frédéric Vaysse-Knitter

Le piano selon Szymanowski
A l’occasion de la sortie de son disque intégralement consacré à 
Szymanowski (Integral Classic), Frédéric Vaysse-Knitter donne un 
récital au Théâtre de l’Athénée. Au programme : Szymanowski bien 
sûr, mais aussi Liszt et Chopin.

Comment avez-vous été conduit à vous inté-

resser à la musique de Szymanowski ?

Frédéric Vaysse-Knitter  : De par ma double 

culture franco-polonaise, j’ai toujours entendu 

la musique de ce compositeur. Je me souviens 

notamment des interprétations de Krystian Zimer-

man ou de Piotr Anderszewski. Mais j’ai eu besoin 

de temps avant de ressentir le désir d’aborder 

moi-même son œuvre, particulièrement complexe. 

Ce disque se limite aux premières partitions de 

Szymanowski. Par la suite, j’aurais envie de pour-

suivre ce travail et d’explorer chronologiquement 

son œuvre pour piano, sans pour autant forcément 

imaginer une intégrale discographique.

Quelle est la particularité de l’écriture pia-

nistique de Szymanowski ?

F.V.-K. : Je le rapprocherais peut-être de Janacek. 

On retrouve chez ces deux compositeurs les raci-

nes dans lesquelles ils ont puisé, mais au final leur 

à l’Athénée, Szymanowski à Chopin et à 

Liszt ?

F.V.-K. : Szymanowski, Chopin et Liszt ont écrit des 

études, des variations et des fantaisies. Il est intéres-

sant de confronter leurs visions respectives de ces 

genres musicaux. Chez Chopin et Szymanowski, 

il y a un même souci de développer l’écriture de 

la main gauche. Par ailleurs, on sait que la famille 

Szymanowski avait assisté à un concert donné par 

Liszt. Et chez Liszt et Szymanowski, on retrouve une 

même difficulté technique, parfois extrême !

Propos recueillis par Antoine Pecqueur

Dimanche 27 mars à 16h au Théâtre de l’Athénée. 

Tél. 01 53 05 19 19. Places : 20 à 25 €.

« Une sonorité parfois 
presque sensuelle 
mais avec toujours,  
de manière sous-
jacente, une certaine 
forme de violence. »

Frédéric Vaysse-Knitter

écriture se révèle inclassable, et cela dès le pre-

mier opus. On remarque chez Szymanowski une 

certaine ambivalence du rythme et une polyphonie 

où les voix sont toutes très imbriquées. Et surtout, 

il se dégage de son œuvre une sonorité parfois 

presque sensuelle mais avec toujours, de manière 

sous-jacente, une certaine forme de violence.

Pourquoi confrontez-vous, dans votre concert 
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Pianos de traverse
gros plan ¶
Rencontre pianistique  
au sommet des pluriels
Lang Lang et Herbie Hancock partagent l’affiche de la Salle Pleyel 
dans la Rhapsody in Blue de Gershwin.

La Salle Pleyel réunit deux figures déjà légendaires 

du piano : Lang Lang et Herbie Hancock. La rencon-

tre peut surprendre à première vue, avec d’un côté 

un pianiste chinois ultravirtuose, distingué pour ses 

lectures du répertoire romantique, et de l’autre un 

jazzman américain, passé maître dans l’art de l’im-

provisation. Et pourtant, ces deux artistes partagent 

une même liberté de phrasé, un même sens du spec-

tacle. Ils se sont déjà retrouvés sur scène en 2009 au 

Classical Brit Awards, puis au Montreux Jazz Festival 

ou encore aux Arènes de Vérone. A chaque fois, des 

shows irrésistibles qui pourront néanmoins en agacer 

certains. Cette fusion entre le classique et le jazz ne 

risque-t-elle pas d’aboutir à un style consensuel ? Ce 

qui est sûr, c’est que ce type d’événement permet en 

tout cas de décloisonner deux genres musicaux sou-

vent qualifiés d’hermétiques. A la Salle Pleyel, Han-

cock et Lang Lang ont choisi de jouer la Rhapsody in 

blue de Gershwin. Avec ses glissandos et son swing 

débridé, cette partition (ici donnée dans une version 

arrangée pour deux pianos et orchestre) est idéale 

pour une rencontre entre le classique et le jazz.

Chef énergique
Ce n’est pas un hasard si ces deux géants du clavier 

seront accompagnés par le chef John Axelrod, à la 

tête de l’Orchestre National des Pays de la Loire, 

dont il est le nouveau directeur musical depuis 

septembre dernier. Le maestro américain, élève de 

Leonard Bernstein, met un point d’honneur à mêler 

différents genres musicaux, comme l’a encore rap-

A la Salle Pleyel, il dirigera également l’Ouverture 

du Carnaval Romain d’Hector Berlioz et Carnaval 

d’Anton Dvorak. Un programme décidément festif 

qui prépare d’une certaine façon l’avenir de la Salle 

Pleyel. Une fois la Philharmonie de Jean Nouvel inau-

gurée, la salle de la rue du Faubourg Saint-Honoré 

doit en effet se consacrer aux musiques actuelles, à 

la croisée des genres artistiques.

Antoine Pecqueur

Samedi 2 avril à 20h à la Salle Pleyel.  

Tél. 01 42 56 13 13. Places : 10 à 95 €.

pelé son concert à Nantes avec orchestre sympho-

nique et big band. Avec sa gestique surénergique, ce 

chef sait galvaniser les musiciens comme le public ! 
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//// VOUS CHERCHEZ UN JOB éTUDIANT, éCRIVEZ-NOUS SUR la.terrasse@wanadoo.fr  ////

8, rue des Anciennes-Mairies  92 000 Nanterre
Informations 39 92
RER A – Station Nanterre-Ville  
Sortie n 3 rue Maurice �orez  
(7’ à pied) 
Location par Internet  
www.nanterre.fr/Envies/Culture  
Autres points de vente : magasins 
Fnac-Carrefour 08 92 68 36 22  
ou www.fnac.com

Vendredi 25 mars à 20h30  
et dimanche 27 mars à 16h30

OPÉRA

Atelier lyrique  
de l ’Opéra de Paris  

Atelier orchestre 
OstinatO

L’heure  
espagnole

de Maurice Ravel

Festival  
de Prades
////// Musique de chambre ///////////////////////////////////////////

Des chambristes de premier plan 
se produisent au Théâtre des 
Champs-Elysées dans Beethoven et 
Brahms.

Le clarinettiste Michel Lethiec dirige le Festival de 

Prades.

C’est un rituel  : chaque année, le Festival de 

Prades prend ses quartiers d’hiver au Théâtre 

des Champs-Elysées. L’occasion de retrouver 

des chambristes confirmés dans des program-

mes faisant généralement la part bel le à la 

musique romantique. Cette année, on pourra 

ainsi entendre le Quatuor avec piano n°1 de 

Brahms (avec le v io loniste Jul ian Rachl in, 

l ’a l t iste Nobiko Imai,  le v ioloncel l iste Gary 

Hoffman et le pianiste Itamar Golan, quel le 

affiche !) précédé du très galant Septuor pour 

cordes et vents de Beethoven, dont la partie 

de clarinette sera tenue par Michel Lethiec, 

qui n’est autre que le directeur artistique du 

Festival de Prades. Ambiance conviviale en 

perspective !� A. Pecqueur

Vendredi 11 mars à 20h au Théâtre des Champs-

Elysées. Tél. 01 49 52 50 50. Places : 5 à 55 €.

Muza  
Rubackyté
////// Piano //////////////////////////////////////////////////////////////////

La salle Gaveau accueille la 
pianiste lituanienne Muza 
Rubackyté.

La bouillonnante pianiste célèbre l’année Liszt. 

Entendre Muza Rubackyté jouer Liszt est une 

expérience à ne pas manquer. Sa connaissance 

profonde et intime du compositeur, son insou-

ciante maîtrise technique, son charisme naturel, 

font d’elle une lisztienne des plus remarquables. 

À la salle Gaveau, elle interprétera la fameuse 

Sonate en si bémol mineur, ainsi que quelques 

vertigineuses transcriptions des lieders de Schu-

bert. Si le nom de Rubackyté est souvent associé 

à celui de Liszt, ses interprétations engagées et 

colorées révèlent aussi d’autres compositeurs. 

Ainsi, nous l’écouterons sur la Sonate en la 

mineur de Schubert, et elle nous fera découvrir 

les différentes facettes du compositeur lituanien 

Ciurlionis. Artiste protéiforme qui fut également 

peintre, Ciurlionis compose une musique à la 

croisée du romantisme tardif et du modernisme. 

Un répertoire qui, sous les doigts de la pianiste 

lituanienne, s’avère d’une intensité poignante. 

2011, année Liszt, ne pouvait être qu’un grand 

cru pour Muza Rubackyté : nous la retrouverons 

Cergy-Pontoise qui mettront aussi à l’honneur, 

en première partie, trois jeunes compositeurs 

et leurs créations inspirées par le thème « d’in-

finis paysages » emprunté au Printemps des 

poètes. Avec l’orchestre symphonique et les 

comédiens du Conservatoire à Rayonnement 

Régional de Cergy-Pontoise, Andrée-Claude 

Brayer (direction).� J. Lukas

Dimanche 13 mars 2011 à 17h à L’apostrophe-

Théâtre des Louvrais scène nationale Cergy-Pontoise 

et Val d’Oise. Tél. 01 34 20 14 14.

Murray  
Perahia
////// Piano //////////////////////////////////////////////////////////////////

Le pianiste américain joue Bach, 
Beethoven et Schubert, trois 
compositeurs au cœur de son 
univers musical.

Perahia retrouve Pleyel pour un récital solitaire avant 

un retour avec orchestre le 18 juin prochain dans le 

Concerto de Schumann.

Équilibre, transparence et poésie sont trois des 

mots qui résument le mieux l’art du pianiste amé-

ricain. Longtemps ancré dans la musique roman-

tique, son répertoire s’est progressivement élargi 

à Bach avec plusieurs enregistrements marquants 

(sur piano moderne) depuis une dizaine d’années 

(Partitas, Suites Anglaises, Variations Goldberg, 

Concerto Italien, etc.). Le programme de son 

grand récital parisien annuel témoigne bien de 

cette évolution puisqu’il se partagera entre Bach, 

Beethoven et Schubert, sans plus de précisions 

pour l’instant… mais qu’importe. Un récital de 

Perahia est un rendez-vous amoureux ! Attention 

toutefois au tarif assez exorbitant des places pour 

participer au tête-à-tête !� J. Lukas

Lundi 14 mars à 20h à la Salle Pleyel.  

Tél. 01 42 56 13 13. Places : 10 à 95 €.

méconnu, qui constitue cependant un maillon 

essentiel dans l’héritage musical germanique, au 

même titre que Paul Hindemith ou Karl Amadeus 

Hartmann, et que Marek Janowski a largement 

contribué à faire découvrir au public parisien. 

L’orchestre accueille ensuite le pianiste Nikolaï 

Lugansky pour le quatrième, le plus ramassé, le 

plus moderne aussi, des concertos de Rachma-

ninov. Le concert se conclut avec la Symphonie 

« héroïque » de Beethoven.� J.-G. Lebrun

Dimanche 13 mars à 16h à la Salle Pleyel.  

Tél. 01 42 56 13 13. Places : 10 à 85 €.

composition 
musicale  
et Musique 
contemporaine 
à Cergy- 
Pontoise
////// Musique contemporaine ///////////////////////////////////////

Pour sa dixième édition, ces 
Rencontres internationales de 
composition musicale rendent 
hommage à Gérard Grisey.

Le compositeur Gérard Grisey au programme du concert 

de clôture des « Rencontres » de Cergy.

Fils musical du xxe siècle musical par excel-

lence, Gérard Grisey (né en 1946) fut l’élève 

de Messiaen et Dutilleux, passa par Darmstadt 

(Ligeti, Xenakis, Stockhausen…) et s’initia à 

l’électroacoustique avant de s’imposer comme 

l’un des fondateurs décisi fs de la musique 

spectrale. Plusieurs des œuvres de ce compo-

siteur trop tôt disparu (en 1998) seront à l’af-

fiche de ce concert de clôture des Rencontres 

internationales de composit ion musicale de 

Philippe Portejoie et l’Orchestre des jeunes du 

Conservatoire, du Concerto de Roger Boutry, 

spécialiste de l’écriture pour orchestre d’har-

monie (le 11). Aux côtés de nombreux virtuo-

ses, la jeune génération sera présente avec le 

rassemblement des ensembles de saxophones 

des conservatoires d’Île-de-France (le 12) et le 

concours Saxiana (le 13).� J.-G. Lebrun

Les 11, 12 et 13 mars au Conservatoire de 

Paris (CRR), 14 rue de Madrid (8e). Entrée libre. 

Renseignements : 01 44 70 64 00 et www.crr-paris.fr

Marek 
Janowski
////// Piano et orchestre symphonique ///////////////////////////

Le retour, toujours apprécié, de 
Marek Janowski à Paris se fait 
cette année en compagnie de son 
Orchestre symphonique de la Radio 
de Berlin et du pianiste Nikolaï 
Lugansky.

Marek Janowski, de retour à la Salle Pleyel.

En ouverture, Marek Janowski dirige les Varia-

tions sur un thème de Paganini de Boris Blacher 

(1903-1975). Une belle occasion de découvrir la 

musique, souvent très rythmique (la partie dévo-

lue aux contrebasses, ici, en témoigne), d’une 

couleur toute personnelle, de ce compositeur 

en juin à l’Opéra de Paris, pour l’intégrale des 

Années de Pèlerinage.� S. Llinares

Vendredi 11 mars à 20h30 à la salle Gaveau.  

Tél. 01 49 53 05 07. Places : 12 à 32 €.

Journées du 
saxophone
////// Hommage ///////////////////////////////////////////////////////////

Le Conservatoire à rayonnement 
régional de Paris consacre trois 
journées à cet instrument vieux 
d’un peu plus d’un siècle et demi.

Rick Margitza, grand nom de la scène jazz, participe aux 

« Journées du saxophone » au Conservatoire de Paris, 

rue de Madrid. 

« Ces nouvelles voix données à l’orchestre pos-

sèdent des qualités rares et précieuses. » Ainsi 

Berlioz se réjouissait-il de l’apparition d’une 

nouvelle famille d’instruments, tout juste inven-

tée par Adolphe Sax. Aujourd’hui pourtant, la 

place du saxophone dans le répertoire classi-

que demeure marginale, alors qu’il est devenu 

emblématique d’une autre musique, le jazz. Ces 

« Journées du saxophone » jouent sur les deux 

répertoires. À la fois rencontre professionnelle 

(master classes du jazzman Rick Margitza et du 

saxophoniste classique Kyle Horch) et manifes-

tation grand public, elles verront la création, par 

Du 14 
au 20 mars 
2011

Direction musicale

Harmut 
Haenchen

Mise en scène, 
conception 
visuelle et costumes

Oleg Kulik

Récitant

Michel
Serres

Dramaturge

Benoît 
Chantre

Lumières 

Jacques 
Rouveyrollis

Réalisation vidéo  

Robert 
Nortik

Orchestre
Philharmonique 
de Radio France

Chœur 
du Châtelet

chatelet-theatre.com 

01 40 28 28 40

piano de traverse

Thierry Escaich  
reprend ses Etudes
Le processus créatif d’un compositeur est parfois étroitement lié à la 
complicité qui le lie à ses interprètes. C’est le cas de Thierry Escaich 
qui a trouvé en Claire-Marie Le Guay une complice inspirante. La 
pianiste joue en création mondiale son cycle des Etudes Baroques 
entamé il y a quelques années.

Quelle est la place du piano dans votre œuvre 

de compositeur ? Étant organiste, comment 

décririez vous votre approche de cet ins-

trument à la fois si proche et si différent de 

l’orgue ?

Thierry Escaich : Il est certain qu’on reconnaît mon 

métier d’organiste malgré moi dans mon approche 

du piano. Ma première pièce de piano “Les Lita-

nies de l’ombre” (1990) en est un bon exemple : 

présence de polyphonies qui demandent un legato 

assez inhabituel au piano, plans sonores super-

posés symbolisant les divers claviers de l’orgue, 

recherche souvent d’une plénitude sonore à partir 

de basses qui rappellent les fonds de 32 pieds du 

pédalier… Mais cela se combine aussi avec mon 

approche plus intime du piano, instrument devant 

balle et, par vagues successives, je m’approprie 

harmoniquement, rythmiquement et formellement 

cette évolution jusqu’à une quasi désintégration 

du modèle initial. Parfois, une bribe de phrase 

tirée d’une “aria” plus ou moins imaginaire est la 

base de l’étude, comme pour la seconde, ou alors 

il s’agit de revisiter des formes comme la “cha-

conne” pour la cinquième et dernière étude, avec 

tout ce que cette forme peut avoir de stimulant 

pour l’imagination et son besoin de renouvellement 

« Ces études sont 
conçues comme des 
miroirs de pièces 
baroques » Thierry Escaich

incessant de tous les paramètres musicaux.

Vous avez fait de Claire-Marie Le Guay l’une 

de vos interprètes favorites ? Qu’aimez-vous 

dans son jeu et dans son travail ?

T. E. : Son écoute, son intérêt pour l’élaboration 

même de la pièce, l’intelligence de son jeu… De 

plus, on a, depuis maintenant de longues années 

(je me suis retrouvé, tout jeune, jury à son prix 

de piano du Conservatoire de Paris !) une réelle 

complicité comme interprètes à travers les nom-

breux concerts en duo qu’on a donnés ensemble 

et qui m’ont permis de connaître encore mieux la 

richesse de son toucher et sa facilité à s’appro-

prier des styles musicaux très divers.

Propos recueillis par Jean Lukas

Lundi 28 mars à 20h à l’Athénée-Théâtre Louis 

Jouvet. Au même programme ; des œuvres de Bach et 

la Sonate en si mineur de Liszt.

lequel je suis lorsque je compose, instrument de la 

souplesse, de la liberté d’improvisation et de l’expé-

rimentation… L’orgue restant toujours une sacrée 

“machine” qu’il faut savoir dompter !

Comment avez-vous conçu ce cycle des 

études Baroques ? Quel est l’esprit général 

de ces pièces ?

T. E.  : Ces études sont conçues comme des 

miroirs de pièces baroques, d’où leur nom. Cer-

taines variations de chorals de Bach (on retrouve 

l’organiste !) dont je n’ai gardé que le “processus” 

de variation que j’ai en quelque sorte poussé à 

l’extrême en sont le déclencheur. Ainsi la première 

semble prendre directement la suite d’une variation 

en trio rapide du Kantor, mais le processus s’em-
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Le compositeur Thierry Escaich a composé pour la pia-

niste Claire-Marie Le Guay.
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Jean-Claude 
Casadesus
////// Soprano et orchestre symphonique ///////////////////////

Le chef français fête cette saison 
le 35e anniversaire de l’orchestre 
national de Lille.

La soprano Anne Schwanewilms chante Wagner et 

Richard Strauss.

Tour de piste parisien de l’inextinguible Jean-Claude 

Casadesus, remarquable bâtisseur d’orchestre et 

meneur d’hommes, à la tête de son Orchestre 

national de Lille qu’il a fait voyager dans le monde 

entier. « Casa » ne lésine pas sur le programme et 

« enchaîne » et déchaîne quelques mastodontes 

symphoniques : Ouverture de Coriolan de Beetho-

ven, Prélude de Parsifal et Prélude et Mort d’Isolde 

de Wagner, les Quatre derniers lieder de Strauss 

(avec la soprano allemande Anne Schwanewilms) 

et enfin La Valse de Ravel. Le témoignage d’une 

des plus exemplaires et singulières expériences 

au public et un concert. On pourra ainsi entendre 

la chanteuse distiller ses conseils à des étudiants 

du CNSM de Paris (le 20 mars à 14h) avant de la 

retrouver le lendemain dans des lieder de Schu-

mann et de Brahms (le 21 mars à 20h30). Entre-

temps, un concert de jeunes chanteurs, parrainé 

par Barbara Bonney, revisitera les classiques de 

l’opéra (le 20 mars à 18h) et un atelier sera organisé 

à destination du public scolaire (le 21 mars à 14h). 

A noter que tous ces rendez-vous se déroulent au 

Théâtre des Bouffes du Nord.� A. Pecqueur

Les 20 mars et 21 mars au Théâtre des Bouffes du 

Nord. Tél. 01 46 07 34 50. Pass pour les deux jours : 

40 € ou 10 € la master class et 23 € le concert.

Maîtrises de 
Radio France 
et de  
Notre-Dame
////// Chœur ////////////////////////////////////////////////////////////////

Les deux maîtrises se produisent à 
Notre-Dame dans un programme de 
musique française.

Sofi Jeanin dirige la Maîtrise de Radio France à la 

Cathédrale Notre-Dame de Paris.

Les amateurs de voix d’enfants vont être gâtés. Un 

concert à la Cathédrale Notre-Dame de Paris réunit 

ce mois-ci deux maîtrises : celle de Radio France, 

sous la direction de Sofi Jeanin, et celle de Notre 

Dame de Paris, sous la direction de Lionel Sow. 

Deux formations bien sonnantes, d’une remarqua-

ble homogénéité. Le programme, donné dans le 

cadre de la Semaine internationale Francis Poulenc, 

fait la part belle à la musique française : Poulenc 

bien sûr, (avec notamment le Salve Regina) mais 

aussi Jehan Alain et Jacques Chailley.� A. Pecqueur

Mardi 22 mars à 20h30 à la Cathédrale Notre-Dame 

de Paris. Tél. 01 44 41 49 99. Places : 10 à 18 €.

Collegium 
Vocale Gent
////// Chœur a capella //////////////////////////////////////////////////

Philippe Herreweghe propose un 
programme d’œuvres d’inspiration 
mariale de Josquin des Prés.

Philippe Herreweghe, interprète de Josquin des Prés à 

l’Oratoire du Louvre. 

Véritable phare musical de la Renaissance, Josquin 

des Prés a laissé une œuvre monumentale, qui se 

partage entre répertoire profane et œuvres sacrées. 

C’est ce dernier versant que Philippe Herreweghe 

a choisi d’illustrer avec le Collegium Vocale Gent, 

reprenant le chemin d’une musique – les Motets 

symphoniques menées en France au cours des 

dernières décennies.� J. Lukas

Mardi 15 mars à 20h à la Salle Pleyel.  

Tél. 01 42 56 13 13. Places : 10 à 85 €.

Barbara 
Bonney
////// Voix ////////////////////////////////////////////////////////////////////

La célèbre soprano américaine 
donne une master class et un 
concert au Théâtre des Bouffes du 
Nord.

Barbara Bonney chante et enseigne au Théâtre des 

Bouffes du Nord. 

Après le pianiste Dimitri Bashkirov, c’est au tour de 

la soprano Barbara Bonney de participer à la série 

« Maestro and Friends ». Le concept est simple : les 

artistes donnent à la fois une master class ouverte 

ORCHESTRE
PASDELOUP
AMEL BRAHIM DJELLOUL,
SOPRANO
GILLES APAP,VIOLON
BENOÎT GIRAULT, DIRECTION

AUTOUR DE LA
MÉDITERRANÉE
Maurice Ravel
Deux mélodies hébraïques
Aram Katchaturian
Concerto pour violon et orchestre,
2ème mouvement
Nikolaï Rimski-Korsakov
Shéhérazade, suite symphonique
Et des mélodies traditionnelles de
la Méditerranée

AVEC LA PARTICIPATION DE
RACHID BRAHIM DJELLOUL,VIOLON

Renseignements et réservations
01 48 14 22 00 / billetterie@leforumbm.fr
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DIMANCHE 27 MARS À 17H
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Piano de traverse
propos recueillis / Sati(e)rik Excentric

Le pianiste François  
Raulin surprend Satie
Le Théâtre de Saint-Quentin-en-Yvelines accueille un spectacle autour 
de la musique et du personnage d’Érik Satie, conçu par le pianiste de 
jazz François Raulin sur des arrangements qu’il a écrits avec le 
contrebassiste Pascal Berne et le clarinettiste Michel Mandel.

«Aujourd’hui encore, l’imaginaire collectif autour 

d’Erik Satie est très fort, à la fois transgénération-

nel et transculturel, ce qui le rend peut-être plus 

« facile » à adapter pour un spectacle que Mozart, 

Bach ou Stravinsky par exemple. Pour autant, le 

personnage est tellement décalé qu’il est facile de 

se perdre dans sa musique, ses textes, sa pensée, 

dans toutes ces pistes qu’il amorce. Pour le spec-

tacle, nous nous sommes beaucoup appuyés sur 

ce personnage même du « Maître d’Arcueil », un 

homme toujours à part, autodidacte. Il sera très 

présent à travers ses textes, par la bouche du 

comédien Gilles Arbona. Il a aussi orienté le « cas-

ting » : nous voulions d’excellents musiciens, mais 

qui aient aussi un côté fantaisiste. C’est le cas 

du saxophoniste Christophe Monniot, qui pour-

rait refléter certaines facettes de Satie. De même, 

Alfred Spirli est poète autant que batteur, avec ce 

côté Facteur Cheval que partage Satie. Entouré de 

ses objets poétiques et musicaux, Alfred sera un 

peu le « domestique » de Gilles Arbona.

Petites formes  
et improvisation
Musicalement, nous allons bien sûr traiter les 

grands «  tubes  » comme les Gnossiennes et 

les Gymnopédies, mais avec plus ou moins de 

décalage, un peu à la manière cubiste. Je pro-

pose par exemple une version assez « hard » de 

la Gnossienne III, avec batterie très appuyée, 

et dans « Les courses » des Sports et divertis-

sements, je ne retiens qu’une phrase de main 

gauche… Les petites formes, parfois juste 

une esquisse, laissent beaucoup de latitude à 
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Le pianiste François Raulin revisite Satie.

parution 
juillet 2011

Renseignements : Tél. 01 53 02 06 60 et E-mail : la.terrasse@wanadoo.fr

La musique, la poésie et la voix 
travaillent de concert
Interprète ces dernières années d’opéras de Régis Campo ou Thierry Pécou, l’ensemble TM+ donne le 29 avril à Nanterre la création de 
la nouvelle œuvre de son directeur artistique, Laurent Cuniot. Des pétales dans la bouche est le résultat d’un travail associant de très 
près le compositeur et chef d’orchestre avec l’écrivain Maryline Desbiolles, la chanteuse Sylvia Vadimova et les musiciens de l’ensemble. 
Quand l’art lyrique est aussi une histoire humaine…

tm+ / création de l’opéra des pétales dans la bouche à nanterre • focus
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entretien / 
Laurent Cuniot et Maryline Desbiolles

Correspondances  
et résonances
Laurent Cuniot, compositeur et directeur artistique de l’ensemble TM+, et 
Maryline Desbiolles, écrivain, prix Fémina en 1999 pour son roman Anchise, 
évoquent leur travail commun sur l’écriture de ce nouvel opéra.

Des pétales dans la bouche est-il votre pre-

mier travail sur un ouvrage lyrique ?

Laurent Cuniot : Oui et non. En 1987, j’avais 

composé un opéra de chambre, Cinq pièces pour 

Hamlet, s’appuyant sur la traduction que Michel 

Vittoz avait faite de la pièce de Shakespeare pour 

Daniel Mesguich. L’œuvre avait alors été présentée 

en version « mise en espace ». Cependant, Des 

pétales dans la bouche est mon premier travail 

lyrique d’envergure.

Maryline Desbiolles : C’était inédit pour moi, 

même si c’est une chose à laquelle je pensais. 

Cela ne m’a pas paru étrange quand Laurent a eu 

l’idée de me demander un livret. J’ai alors écouté 

sa musique, qui m’a plu.

Comment cette rencontre s’est-elle faite ?

L. C. : C’est parti d’une discussion avec Bruno 

Messina, alors directeur de la Maison de la musi-

que, qui souhaitait accueillir un projet lyrique. Dès 

le départ, mon choix s’est porté sur un mono-

drame, un opéra à une voix. C’est à mon avis la 

forme qui permet le mieux de faire se rencontrer 

poésie, dramaturgie et musique. Je cherchais 

une langue qui réponde à ce bel équilibre. Bruno 

m’a proposé plusieurs auteurs et dirigé vers 

Maryline Desbiolles. En lisant son roman Anchise, 

j’ai trouvé la langue et l’imaginaire forts qui me 

convenaient.

M. D. : Mon travail est très proche de la poésie, je 

suis toujours à la recherche du mot juste. Ce qui 

importe dans un texte – en tout cas dans ce que 

j’écris – c’est sa musique. C’est pourquoi j’ai tout 

de suite eu le sentiment qu’on allait s’accorder.

Comment le travail d’écriture s’est-il déroulé ?

M. D.  : J’ai d’abord eu beaucoup de difficultés. 

J’étais sans armes et je ne savais pas où aller. En 

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

Des pétales dans la bouche de Laurent Cuniot,  

livret de Maryline Desbiolles, mise en scène de 

Philippe Mercier. Création le 29 avril à 20h30  

à la Maison de la musique de Nanterre.  

Tél. 01 41 37 52 18 ou 39 92. Site : http://tmplus.org

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

débloquée. J’ai alors écrit pour elle, en pensant à sa 

personnalité, à sa voix, sa drôlerie, sa pétulance…

L. C. : Mettre en musique une écriture est toujours 

une question complexe ; il y a un espace à trouver. 

C’est ce qu’a fait Maryline en tirant le fil du person-

nage de Sylvia : une femme à la recherche de sa 

voix perdue. À partir de là, je ne lui ai quasiment 

rien fait changer de son texte.

Ce travail «  à quatre mains  » a-t-il modifié 

votre façon d’écrire ?

L. C. : C’est toujours un peu dangereux car, for-

cément, la langue réveille une forme de sensibi-

lité que le compositeur doit s’approprier. Le texte 

provoque des couleurs, des gestes instrumentaux, 

mais il faut se nourrir de l’extérieur sans se laisser 

dépasser.

M. D. : On ne sort pas de cette expérience indemne 

et c’est ce qui est excitant. Même si je n’ai pas écrit 

sur la musique – puisque Laurent a composé après 

l’écriture du livret – j’ai écrit avec la musique, avec 

en tête la voix et le personnage de Sylvia.

Dans un tel opéra à une voix, le personnage ne 

tend-il pas à devenir une sorte d’allégorie ?

L. C. : Je fais tout pour que ce soit un personnage 

en chair et en os auquel on s’attache, et les thè-

mes évoqués sont bien sûr universels : le désir, la 

sexualité, la mort, l’identité, le rapport à l’autre…

M. D. : Le personnage, ici, c’est la voix incarnée de 

Sylvia. J’avais écrit par le passé des « monologues 

à plusieurs voix » pour la radio. Or, c’est bien ainsi 

que je vois Sylvia : une femme qui en est plusieurs, 

une femme avec plusieurs chants. Cela m’a libérée du 

caractère quelque peu monolithique du monodrame.

Dans quel état d’esprit attendez-vous la 

création de l’œuvre et sa mise en scène ?

L. C. : Je connais Philippe Mercier depuis 1993. 

Nous nous sommes rencontrés – ainsi que Sylvia 

– lors de la création de Léone de Philippe Mion. 

Pour Des pétales dans la bouche, il s’agissait 

avant tout d’une correspondance entre l’auteur, 

l’interprète et le compositeur. Philippe n’est pas 

intervenu au moment de l’écriture et il aura toute 

liberté pour mettre en scène.

M. D. : Je « vois » mon texte et j’aurais, je pense, 

des idées de mise en scène. Quand Jacques Lau-

rent a adapté et mis en scène mon roman Aïzan, il 

a tiré parti du peu que je lui ai dit. Pour Des pétales 

dans la bouche, Philippe Mercier préfère avoir une 

certaine distance. Je découvrirai donc la musique 

et la mise en scène au moment des répétitions. 

Pour l’instant, ce qui prime, c’est la curiosité. Cette 

histoire, c’est une histoire de confiance.

Propos recueillis par Jean-Guillaume Lebrunportrait ¶
Sylvia Vadimova,  
la voix de TM+
La mezzo-soprano est l’inspiratrice et l’interprète principale de 
l’opéra de Laurent Cuniot et Maryline Desbiolles.

Parmi les vingt-trois musiciens qui constituent le 

« noyau » de l’ensemble TM+, Sylvia Vadimova est 

seule à représenter la voix. Cette situation singulière 

témoigne à la fois de l’intérêt de Laurent Cuniot 

pour la « fondation d’un style vocal d’aujourd’hui » 

et de la complicité qui s’est établie entre le com-

positeur et chef d’orchestre et la chanteuse. « Ce 

qui me plaît à TM+, dit-elle, c’est de découvrir com-

ment le compositeur pense et compose. De plus, 

la connaissance mutuelle entre musiciens permet 

de travailler l’interprétation beaucoup plus en pro-

fondeur que lorsque l’on se retrouve sporadique-

ment ». Créatrice de Verrà la morte et de Spring and 

all de Laurent Cuniot, elle aborde sans inquiétude 

la création de son opéra Des pétales dans la bou-

che : « Je connais bien l’écriture de Laurent et je 

sais qu’il écrit pour moi ». Ce n’est pas toujours le 

cas : « Quand je ne connais pas le compositeur, 

ma première lecture de la partition est technique : 

est-ce que ce rôle convient à ma voix ? »

Répertoire ouvert
Cependant, note-t-elle, « contrairement à ce qui se 

passait il y a encore une quinzaine d’années, beau-

coup de compositeurs aujourd’hui écrivent pour 

la voix et non pas contre elle » et de citer, parmi 

d’autres, Régis Campo, Gualtiero Dazzi, Bruno Man-

tovani, Thierry Pécou ou Patrick Marcland. Chanteuse 

pour TM+, Sylvia Vadimova refuse toute étiquette. 

gros plan ¶
L’opéra contemporain  
au collège
Chaque saison, TM+ travaille en étroite relation avec des écoles et 
collèges des Hauts-de-Seine.

Deux classes du collège Chènevreux de Nanterre se 

penchent cette année sur l’opéra de Laurent Cuniot. 

Frédéric Garcia, professeur d’éducation musicale, a 

ainsi choisi de « travailler sur la musicalité d’un texte, 

sur sa mise en musique ». Pour ce faire, il mène 

dans ses classes (une 5e et une 4e) un travail sur des 

œuvres emblématiques de l’écriture vocale (Pelléas 

et Mélisande de Debussy, L’Invitation au voyage de 

Baudelaire mise en musique par Duparc), relayé par 

ses collègues de français. « L’idée, c’est de partir 

du rythme propre du texte, de ses assonances par 

exemple, et de voir comment cela se décline musi-

calement » explique Frédéric Garcia. Parties prenan-

tes du projet, Laurent Cuniot et Sylvia Vadimova se 

rendront au collège, avant d’accueillir les élèves à 

l’occasion des répétitions. « C’est très enrichissant, 

parce que ce sont des projets que l’on construit vrai-

ment ensemble, souligne l’enseignant. A minima, les 

élèves auront découvert un lieu, l’auront intégré à 

leur histoire personnelle. C’est déjà beaucoup ».
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« Je cherchais une  
langue qui réponde à 
ce bel équilibre entre 
poésie, dramaturgie 
et musique. » Laurent Cuniot

« J’ai écrit pour  
Sylvia Vadimova,  
en pensant à sa  
personnalité, à sa 
voix, sa drôlerie, sa 
pétulance… » Maryline Desbiolles

Laurent Cuniot, compositeur, chef d’orchestre  

et directeur artistique de TM+, et Maryline Desbiolles  

qui signe son premier livret d’opéra.

général, quand je commence un roman, je sais 

que je le finirai. Là, j’ai failli arrêter. Puis, au cours 

d’un déjeuner, alors que Laurent me parlait de Syl-

via Vadimova, j’ai compris quelque chose qui m’a 
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Sylvia Vadimova, la voix de TM+, est l’héroïne de  

l’opéra Des pétales dans la bouche.

C’est parce que TM+ est ouvert à des répertoires 

non contemporains qu’elle prend plaisir à y participer 

– elle aimerait chanter Mahler avec eux, un composi-

teur qu’elle adore et qui lui convient bien, vocalement 

et spirituellement. Curieuse de tout, parlant cinq lan-

gues, Sylvia Vadimova veut continuer à explorer et 

faire se rencontrer les musiques les plus diverses, 

du jazz aux traditions d’Italie ou de Russie, du grand 

répertoire lyrique à ces œuvres nouvelles, que l’on 

découvre « comme une peinture abstraite ».

et aussi…
Merveille de poésie créée avec succès à Reims puis 

montrée à Nanterre en janvier, L’Histoire du soldat 

de Stravinsky mise en scène par Jean-Christophe 

Saïs poursuit sa route à Creil (16 mars), Vélizy (29 

et 31 mars) et Chaumont (31 mai). Laurent Cuniot 

dirige TM+ et tient avec brio le rôle du diable.

Intitulé « Au fil des mots », le programme du 5 

mars tisse autour de la voix (celle de Donatienne 

Michel-Dansac) un écheveau de propositions, de 

Philippe Leroux à Georges Aperghis en passant 

par Niels Rosing-Schow.

Page réalisée par Jean-Guillaume Lebrun

l’improvisation. Michel Mandel a, quant à lui, 

insisté sur le côté mécanique, prémonitoire de 

la musique répétitive, tel qu’on le trouve dans 

les Vexations.»
Propos recueillis par Jean-Guillaume Lebrun

Vendredi 11 mars à 20h30 au Théâtre de Saint-

Quentin-en-Yvelines. Tél. 01 30 96 99 00.  

Places : 10 à 19,5 €.

classique
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Master�Classes�2011
Château�de�la�Roche-Guyon�(95)
du�Mercredi�13�au�Dimanche�17 Avril

Jean�MOUILLERE Jérôme�PERNOO

Ensembles
et�cours�individuels

Violon, Alto,�Violoncelle,�Piano

Renseignements�pratiques�:
06.30.52.99.19

Samedi 
5 février  
20h 30
 Renseignements /
réservations : 
01 45 13 88 24 / 
01 45 13 72 99

Opéra rural
Compagnie Bouche d’or Chat perché

d’après Marcel Aymé

Salle Gérard-Philipe 
2, avenue Pablo-Neruda Bonneuil-sur-Marne

Durée : 1h 15  –  tarifs 13€, 11€
renseignements /réservations : 
01 45 13  88 24 /01 45 13 72 99

Samedi 
9 avril  
20h 30

Samedi

PUB Chat perche�.indd   1 16/02/11   16:04:15

Athénée Théâtre Louis-Jouvet
7, rue Boudreau 75009 Paris
Réservation : 01 53 05 19 19

Jonas Vitaud

www.saisonbluthner.fr
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Festival  
Guitare  
à Antony
////// Guitare classique ////////////////////////////////////////////////

Pour sa 19e édition, le festival 
Guitare à Antony dévoile les 
nouveaux visages des musiques sud-
américaines.
Le festival de guitare d’Antony est l’un des trop 

rares rendez-vous exclusivement consacrés à la 

guitare classique. Cet instrument fait pourtant 

preuve d’un dynamisme étonnant, tant dans la 

redécouverte des répertoires anciens que sur les 

chemins de traverse de la scène contemporaine. 

Cette année à Antony, l’Amérique du Sud est à 

l’honneur, avec notamment deux invités de choix. 

Le Brésilien Yamandu Costa, célèbre virtuose de la 

guitare à sept cordes, propose une musique très 

personnelle, au carrefour de la bossa nova et du 

choro. Invité d’honneur du festival, l’Argentin Car-

los Moscardini enseigne la guitare dans les deux 

Rita ou le 
mari battu
////// Opéra en version de concert /////////////////////////////////

Cet opéra bouffe de Donizetti est 
donné à Saint Quentin en Yvelines 
sous la direction de David Stern.

David Stern dirige Donizetti sur instruments anciens. 

Artiste associé au Théâtre de Saint-Quentin-en-

Yvelines, le chef d’orchestre David Stern met un 

point d’honneur à donner des ouvrages tombés 

dans l’oubli. Après Orpheus de Telemann en 2010, 

le fils du célèbre violoniste dirige ce mois-ci Rita ou 

le mari battu de Donizetti. Créé en 1860, cet opéra 

bouffe, écrit en français, est d’une verve comi-

que absolument délicieuse. On retrouve bien sûr 

tout le génie mélodique du compositeur de L’Elixir 

d’amour. Donné ici en version de concert, cet opéra 

nous permettra d’apprécier les jeunes voix de 

Camille Poul, Matthieu Abelli et Pierrick Boisseau. 

Mais surtout, ce sera l’occasion, rare, d’entendre 

grâce à l’Orchestre Opera Fuoco la musique de 

Donizetti sur instruments d’époque.� A. Pecqueur

Le 31 mars à 19h30, le 1er avril à 20h30 au Théâtre 

de Saint-Quentin-en-Yvelines. Tél. 01 30 96 99 00. 

Places : 19,50 €.

L’Histoire  
du Soldat
////// Nouvelle production ////////////////////////////////////////////

Jean-Christophe Saïs met en scène 
l’œuvre de Stravinsky, avec Laurent 
Cuniot à la baguette.

Laurent Cuniot dirige les musiciens de TM + tout en 

jouant le rôle du diable. 

Après avoir mis en scène Les Quatre jumel-

les  de Régis Campo, le metteur en scène 

Jean-Christophe Saïs signe cette saison un 

nouveau spectacle pour l ’Arcal  :  L’Histoire 

du soldat de Stravinsky. Sacré challenge que 

de mettre en scène cette œuvre hybride de 

théâtre musical, basé sur un texte de Ramuz. 

Jean-Christophe Saïs a eu l’ idée, très origi-

nale, de faire jouer au chef d’orchestre Lau-

rent Cuniot le rôle du… diable. Une double 

per formance pour le d i recteur musica l  de 

l’Ensemble TM +  , qui se retrouve donc sur 

scène aux côtés de Serge Tranvouez (le nar-

rateur), Mathieu Genet (le soldat) et Raphaëlle 

Delaunay (la princesse).� A. Pecqueur

Mardi 29 mars à 20h à L’Onde de Vélizy.  

Tél. 01 34 58 03 35. Places : 16 €.

sion de découvrir à la fois les instrumentistes et 

les chanteurs de demain.� A. Pecqueur

Vendredi 25 mars à 20h30 et le 27 mars à 16h30  

à la Maison de la musique de Nanterre.  

Tél. 01 41 37 94 20.

 

Isabelle 
Legoux  
et Machiko 
Yanase
////// Deux pianos ////////////////////////////////////////////////////////

Exploration d’un singulier 
compositeur français de la fin du 
XIXe siècle.
Non prioritaire mais un peu plus tout de même 

qu’une curiosité… Ce récital à deux pianos 

défendu par Isabelle Legoux et Machiko Yanase 

choisit de mettre à l’honneur la musique et la 

personnalité remarquables mais tombées dans 

l’oubli du Baron Fernand de La Tombelle. Né 

à Paris en 1854, il fut à la fois pianiste, orga-

niste et compositeur (élève de Félix-Alexandre 

Guilmant et Saint-Saëns) mais aussi poète, 

sculpteur, astronome (ses écrits sur les révo-

lutions sidérales furent saluées en leur temps 

par l’Académie de sciences !), peintre et pho-

tographe. Rien que ça ! Un personnage hors 

norme dont il sera savoureux de découvrir la 

musique lors de ce programme, qui propose 

aussi des œuvres des compositeurs japonais 

Hideaki Suzuki et Atsutada Otaka, et enfin de 

Gershwin avec son célèbre Concerto en fa. Un 

beau programme en liberté.� J. Lukas

Vendredi 25 mars à 20h30 à la Scène Watteau de 

Nogent-sur-Marne. Tél. 01 43 24 76 76.

Andreï  
Korobeïnikov
////// Piano //////////////////////////////////////////////////////////////////

Récital du jeune prodige russe, 
vainqueur du Concours Tchaïkovski 
en 2003.

Le virtuose Andreï Korobeinikov au Théâtre des Champs-

Élysées les 28 et 29 mars.  

Découvert en France en 2006 à La Roque d’An-

théron puis aux Folles Journées de Nantes, ce 

jeune prodige du piano né en 1986 – et que 

le Théâtre des Champs-Élysées a déjà accueilli 

en octobre dernier dans Rachmaninov sous la 

direction de Vladimir Ashkenazy – possède une 

maturité étonnante, illustrée par ses enregis-

trements de Scriabine et Beethoven (Mirare). 

I l se présente dans un programme des plus 

solides, où la Sonate en mi majeur op. 109 de 

Beethoven et la Sonate en si bémol majeur D. 

960 de Schubert sont séparées par la Chaconne 

en ré majeur de Bach transcrite par Busoni. Et 

le lendemain, la même salle l’accueille pour le 

fantasque Concerto pour piano, trompette et 

cordes de Chostakovitch avec David Guerrier 

et l’Ensemble orchestral de Paris.� J.-G. Lebrun

Lundi 28 mars à 20h au Théâtre des Champs-Élysées. 

Tél. 01 49 52 50 50. Places : 5 à 55 €.

et wagnérienne ouverture de Gwendoline de 

Chabrier et les deux suites du ballet Bacchus et 

Ariane de Roussel.� J.-G. Lebrun

Jeudi 24 mars à 20h au Théâtre des Champs-Élysées. 

Tél. 01 49 52 50 50. Places : 5 à 60 €.

Cleofide
////// Opéra en version de concert /////////////////////////////////

La Cité de la musique propose une 
version concertante de l’opéra 
seria de Hasse.

Gérard Lesne chante le rôle de Poro dans Cleofide  

de Hasse.

Le contre-ténor Gérard Lesne est aujourd’hui de 

plus en plus attiré par l’électro ou le trip-hop. 

Mais rassurez-vous : ce fan de Massive Attack 

n’oublie pour autant pas la musique ancienne ! 

Ce mois-ci, il redonne vie à un opéra seria du 

xviiie siècle complètement tombé dans l’oubli, 

Cleofide de Johann Adolf Hasse. Écrit sur un 

livret de Métastase, cet ouvrage déploie des 

lignes mélodiques au charme délicieusement 

galant. De quoi se régaler d’autant que les 

solistes vocaux sont aux petits oignons. Outre 

Gérard Lesne, on retrouvera Mireille Delunsch, 

dans le rôle-titre, Julie Fuchs ou encore Cyril 

Auvity. C’est Florence Malgoire, qui du premier 

violon, dirigera les instruments anciens de l’en-

semble Il Seminario Musicale.� A. Pecqueur

Jeudi 24 mars à 20h à la Cité de la musique.  

Tél. 01 44 84 44 84. Places : 30 à 39 €.

L’Heure  
espagnole
////// Nouvelle production ////////////////////////////////////////////

Marc Paquien met en scène 
l’ouvrage de Ravel à la Maison de 
la musique de Nanterre.

Les chanteurs de l’Atelier lyrique de l’Opéra de Paris se 

frottent ce mois-ci à Ravel.

Formé notamment par Krystian Lupa, Marc 

Paquien a signé de nombreuses mises en 

scène de pièces de théâtre, notamment récem-

ment le très réussi Les affaires sont les affai-

res d’Octave Mirbeau à la Comédie-Française. 

Moins présent dans le monde de l’opéra, il a 

néanmoins monté Les Aveugles de Xavier Dayer 

avec l’Atelier lyrique de l’Opéra de Paris. C’est 

avec cette même structure, accueillant de jeu-

nes chanteurs en début de carrière, qu’il met 

en scène ce mois-ci L’Heure espagnole  de 

Ravel. Une « comédie musicale » absolument 

délicieuse, sur un livret de Franc-Nohain. Dans 

la fosse, ce sont les jeunes musiciens de l’Or-

chestre-Atelier OstinatO qui officieront sous la 

baguette de Jean-Luc Tingaud. Une belle occa-

Thibaudet est un interprète distingué (entre 

autres) de Satie et de Saint-Saëns. Son enre-

gistrement de concertos de ce dernier (avec 

l’Orchestre de la Suisse romande et Charles 

Dutoit, chez Decca) en fait le digne représen-

tant d’une certaine tradition française, faite de 

couleurs et d’articulation précise. Pour interpré-

ter le Cinquième Concerto (dit « L’Égyptien »), 

mais aussi The Shining One, œuvre récente de 

Guillaume Connesson (né en 1970), il s’associe 

à Yutaka Sado, dont les affinités avec le réper-

toire français sont depuis longtemps évidentes. 

Ce programme le confirme encore, avec la rare 

notamment – qu’il avait enregistrée il y a maintenant 

un quart de siècle (un disque reparu récemment 

dans la collection « Musique d’abord » d’Harmonia 

Mundi). Il dirige pour ce programme la messe Ave 

Maris Stella (publiée en 1505) ainsi qu’une sélection 

de motets qui répercutent le thème du culte marial ; 

un thème que le motet Que vous ma dame déve-

loppe en mêlant le sacré et le profane.�J.-G. Lebrun

Mercredi 23 mars à 20h30 à l’Oratoire du Louvre.  

Tél. 01 48 24 16 97. Places : 20 à 35 €.

Jean-Yves 
Thibaudet et 
Yutaka Sado
////// Piano et orchestre symphonique ///////////////////////////

Deux énergiques musiciens se 
retrouvent autour de l’Orchestre 
national de France pour un 
programme de musique française.
Comme son maître Aldo Ciccolini, Jean-Yves 

le Chœur de Radio France
20h30 - Basilique Sainte-Clotilde

jeudi 10 mars 2011
Œuvres de Percy Grainger
Graham O’Reilly direction
David Selig et Maciej Pikulski pianos et harmonium

mardi 15 mars 2011
Œuvres de Lili Boulanger, Graciane Finzi
Maurice Ohana et de Edith Canat de Chizy
Roland Hayrabedian direction

Basilique Sainte-Clotilde - 23 bis, rue Las Cases - 75007 Paris

Tarif : 12  - gratuit pour les 6-12 ans accompagnés
01 56 40 15 16 / ou sur place le soir du concert
concerts.radiofrance.fr - concerts@radiofrance.com

2e Festival d’Art Lyrique en Ile-de-France

rueil-malmaison • saint-germain-en-laye • 
chatou • suresnes

Delphine Haidan  
mezzo soprano
Florian Laconi  
ténor

BACH  
et Bizet 
Massenet 
Mozart 
Offenbach 
Verdi

Du 3 au 31 mars 2011
concerts lyriques

opéra bouffe
concerts-diners lyriques

masterclass

Réservations 06 19 23 70 51  
et 06 08 18 79 77 

www.envoleeslyriques.com

Jean-Yves Thibaudet interprète Saint-Saëns et 

Connesson avec l’Orchestre national de France. 

gros plan ¶
Le Messie mis en scène  
par Oleg Kulik
Le plasticien russe fait son retour au Théâtre du Châtelet avec 
l’oratorio de Haendel donné dans l’orchestration de Mozart.

C’est la tendance du moment  : les opéras se 

mettent tous à proposer des mises en scène 

d’ouvrages sacrés. La saison dernière, le metteur 

en scène allemand Claus Guth présentait au Thea-

ter an der Wien et à l’Opéra de Nancy une version 

abstraite et poétique du Messie de Haendel. Ce 

mois-ci, c’est au tour du Théâtre du Châtelet de 

se lancer dans une lecture scénique de ce même 

phase d’intenses réflexions mystiques. Le sujet du 

Messie de Haendel, inspiré de la Bible, ne pouvait 

donc que lui parler. Dans sa conception visuelle 

du spectacle, Oleg Kulik s’appuie sur des vidéos 

de Robert Nortik.

Michel Serres en récitant
Mais l’originalité de cette production ne s’ar-

rête pas à Oleg Kulik. L’œuvre sera en effet 

donnée avec la participation d’un récitant, en 

l’occurrence Michel Serres. On peut se deman-

der ce que le philosophe, compagnon de route 

de Michel Foucault et René Girard, vient faire 

dans cette aventure. Mystère… Musicalement, 

autre surprise : Le Messie est ici interprété dans 

l’orchestration de Mozart. Ce dernier a en effet 

modifié l’instrumentation haendelienne, en y 

ajoutant notamment des clarinettes et des cors, 

ce qui donne une couleur étrangement classique 

à l’œuvre baroque. Les instruments modernes 

de l’Orchestre philharmonique de Radio France 

prendront place dans la fosse, avec à leur tête le 

chef Hartmut Haenchen, qui vient de terminer la 

production de Parsifal de Wagner à la Monnaie 

de Bruxelles, mis en scène par un autre tru-

blion, Romeo Castellucci. Quant à la distribution 

vocale, elle mise sur des jeunes voix : la soprano 

Tilman Lichdi, la basse Darren Jeffery… Au final, 

rien ne permet pour l’instant de savoir si cette 

production sera une révolution esthétique ou un 

simple coup marketing.

Antoine Pecqueur

Les 14, 16, 17, 19 mars à 20h et le 20 mars à 15h. 

Tél. 01 40 28 28 40. Places : 20 à 108,5 €.
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Après Les Vêpres de la vierge de Monteverdi, Oleg Kulik 

met en scène Le Messie de Haendel. 

oratorio baroque. Le directeur Jean-Luc Choplin 

en a confié la mise en scène au plasticien russe 

Oleg Kulik, connu pour ses travaux expérimen-

taux et parfois sulfureux (certaines de ses pho-

tos avaient été censurées à la Fiac en 2008). Il 

était déjà venu au Châtelet pour Les Vêpres de la 

vierge de Monteverdi – un spectacle ésotérique, 

faisant parfois penser aux rituels d’une secte… Ce 

qui est sûr, c’est que l’artiste russe traverse une 

//// VOUS CHERCHEZ UN JOB éTUDIANT, éCRIVEZ-NOUS SUR la.terrasse@wanadoo.fr  ////
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Cette production salzbourgeoise de 1998, com-

mandée par Gérard Mortier au metteur en scène 

Christoph Marthaler avait été saluée en son 

temps, puis lors de sa reprise au Palais Garnier 

en 2004, comme un remarquable exemple de 

lecture théâtrale de l’opéra de Janacek, sombre 

histoire d’adultère à l’issue tragique. Réalisme et 

poésie s’y côtoient, ce qui est en soi une belle 

compréhension de l’esthétique du compositeur, 

où le drame social n’est jamais loin de basculer 

vers le fantastique. Angela Denoke dans le rôle-

titre et Jane Henschel dans celui de la Kabani-

cha étaient déjà présentes en 1998. Parmi les 

« nouveaux venus », on retrouve Vincent Le Texier 

(Saviol Dikoy) et Jorma Silvasti, dans le rôle de 

Boris, l’amant par qui le drame arrive.�J.-G. Lebrun

Les 8, 12, 16, 21, 23, 29 mars, 1er et 5 avril à 19h30 

au Palais Garnier. Tél. 08 92 89 90 90.  

Places : 10 à 140 €.

Orlando 
Furioso
////// Nouvelle production ////////////////////////////////////////////

Le Théâtre des Champs-Elysées 
accueille une nouvelle production 
de l’opéra vivaldien, sous la 
direction de Jean-Christophe Spinosi.

Marie-Nicole Lemieux participe à la production d’Or-

lando furioso de Vivaldi au Théâtre des Champs-Elysées. 

Tous les fans de baroque s’en souviennent : en 

2004, le label Naïve sortait un enregistrement de 

l’Orlando furioso de Vivaldi sous la direction de 

Jean-Christophe Spinosi. Des critiques unani-

mes saluaient alors l’énergie du chef et de son 

ensemble Matheus mais aussi la qualité de la 

distribution vocale (où l’on retrouve notamment 

Marie-Nicole Lemieux, Philippe Jaroussky, Jen-

nifer Larmore…). Six ans plus tard, les mêmes 

interprètes, à quelques exceptions près, se lan-

des chanteurs de premier plan (Julie Fuchs, Marc 

Mauillon ou encore Joao Fernandes).� A. Pecqueur

Les 2, 3, 5 mars à 20h30, le 6 mars à 17h à  

l’Opéra Royal de Versailles. Tél. 01 30 83 78 89. 

Places : 90 à 200 €.

   

Katia  
Kabanova
////// Reprise ///////////////////////////////////////////////////////////////

Sous la direction du jeune Tomas 
Netopil, l’Opéra de Paris reprend 
la production de Christoph 
Marthaler.

OPÉRA

King Arthur
////// Reprise ///////////////////////////////////////////////////////////////

Reprise à Versailles de la 
production de King Arthur de 
Purcell mis en scène par Shirley  
et Dino.

(Altenberg-Lieder avec Christiane Oelze et les Trois 

Pièces opus 6).

Vendredi 11 mars à 20h à la Salle Pleyel.  

Tél. 01 42 56 13 13. Places : 10 à 30 €.

Yoel Levi
Épatant et copieux programme français pour 

Yoel Levi à la tête de l’Orchestre national d’Ile-

de-France : Prélude à l’après-midi d’un faune de 

Debussy, le Concerto en sol (avec Anna Vinnits-

kaya), les deux Suites de Daphnis et Chloé de 

Ravel et les Escales d’Ibert. Un « best of ».

Samedi 12 mars à 20h à la Salle Pleyel.  

Tél. 01 42 56 13 13. Places : 10 à 30 €.

Jonas Vitaud
Nouveau rendez-vous de la saison Bluthner à 

l’Athénée en compagnie d’un jeune pianiste fran-

çais prometteur, ancien élève de Brigitte Engerer, 

au parcours jalonné de nombreuses distinctions 

dont un Prix au Concours International Beethoven 

à Vienne… Pour ce récital conçu avec soin et sub-

tilité, Jonas Vitaud se laisse inspirer par le monde 

de la nuit en puisant tour à tour chez Ravel, Scria-

bine, Debussy, Wagner, Bartok, Fauré, Debussy et 

Albeniz. Une promenade nocturne.� J. L.

Lundi 21 mars à 20h à l’Athénée Théâtre Louis-

Jouvet. Tél. 01 53 05 19 19. Places : 8 à 25 €.

Après avoir dirigé en 2009 le gala de réouverture 

de l’Opéra Royal de Versailles, Marc Minkowski 

revient dans cette salle pour un programme pure-

ment symphonique. A la tête de ses Musiciens 

du Louvre, le chef a choisi de mêler Mozart et 

Schubert. Du premier, la Symphonie n°35 « Haf-

conservatoires de Buenos Aires. C’est un com-

positeur-guitariste des plus réjouissants, pourtant 

méconnu en France.� S. Llinares

Du mercredi 30 mars au dimanche 3 avril à Antony. 

Tél. 01 40 96 72 82. Places : 8 à 45 €.

Leonard  
Slatkin
////// Musiques anglaises et américaines //////////////////////

Le chef américain, directeur 
musical désigné de l’Orchestre 
national de Lyon, retrouve 
le Chœur et l’Orchestre 
philharmonique de Radio France 
pour un concert anglo-américain.

Leonard Slatkin dirige Samuel Barber et Michael Tippett 

à la Salle Pleyel. 

Inlassable défenseur de la musique de son 

compatriote Samuel Barber (il dirige l’étincelant 

Nemanja Radulovic dans le Concerto pour vio-

lon), Leonard Slatkin est un interprète inspiré du 

répertoire britannique. Plus qu’un chef-d’œuvre, 

A Child of our Time est un miracle musical. Cet 

oratorio du xxe siècle, dont Michael Tippett entre-

prend la composition alors que vient d’éclater la 

Seconde Guerre mondiale, entretient au long de 

ses trois parties (pour une heure de musique) un 

parfait équilibre entre une forme se référant à 

Bach et Haendel et des emprunts, notamment, 

au répertoire des spirituals : l’irruption de Nobody 

knows the trouble I see ou Go down, Moses est 

ainsi d’une puissance dramatique insurpassable. 

Le lendemain au 104, un autre grand musicien 

pacifiste, Benjamin Britten, est au programme des 

solistes de l’Orchestre national de France (Qua-

tuor n° 1 et Simple Symphony).� J.-G. Lebrun

Vendredi 1er avril à 20h à la Salle Pleyel.  

Tél. 01 56 40 15 16. Places : 10 à 45 €. 

Samedi 2 avril au 104. Tél. 01 56 40 15 16.  

Entrée libre.

Marc  
Minkowski
////// Instruments anciens ////////////////////////////////////////////

Le chef des Musiciens du Louvre 
confronte Mozart et Schubert sous 
les ors de Versailles.

entretien / Pierre Roullier

Chat perché, opéra rural : 
la musique  
en représentation
Avec Chat perché, opéra rural de Jean-Marc Singier, en création à 
l’amphithéâtre Bastille, les musiciens de 2e2m montent sur scène 
et s’intègrent à la dramaturgie. Leur directeur artistique évoque 
le travail et les enjeux d’un tel spectacle au croisement des arts 
du spectacle.

Quelle est l’origine du projet ?

Pierre Roullier : Caroline Gautier avait envie depuis 

longtemps de monter un opéra autour des Contes 

du chat perché de Marcel Aymé. Elle a proposé ce 

projet à Jean-Marc Singier, qui a immédiatement été 

séduit par ce récit non pas naïf mais très dessiné, 

avec cette ambiance jurassienne assez austère, 

les parents très sévères… Et, de fait, cela va bien 

avec le genre d’humour de Jean-Marc Singier, qui 

a une écriture assez caractéristique, très colorée, 

très inventive rythmiquement. Comme le dit joliment 

Gérard Pesson, il y a du Tinguely dans la musique 

de Jean-Marc Singier.

À quel moment 2e2m a-t-il été associé au 

projet ?

P. R.  : Jean-Marc est un compositeur que l’on 

suit depuis longtemps et qui connaît bien l’en-

semble. Surtout, il a assisté à des spectacles où 

les musiciens n’étaient pas seulement derrière 

leur pupitre. Or, en tant que directeur artistique, 

j’ai envie de creuser ces pistes-là, à travers 

des projets avec des chorégraphes ou dans le 

domaine du théâtre musical (Mare Nostrum de 

Kagel ou Cantatrix Sopranica d’Arnaud Petit 

d’après Georges Perec). La participation des 

musiciens y est envisagée dès la conception du 

spectacle : ils ne doivent pas intervenir comme 

une bande sonore vivante, mais participer à la 

dramaturgie. Pour Chat perché, Caroline Gautier 

et Jean-Marc Singier ont d’abord cherché à bien 

visualiser ce qu’ils pouvaient demander à chacun 

des musiciens.

L’œuvre est donc vraiment écrite pour les 

musiciens de 2e2m.

P. R. : Oui, les musiciens ont dû s’intégrer à l’éco-

nomie globale du spectacle, aux côtés des autres 

artistes : chanteurs (le contre-ténor Robert Expert 

fera le paon, le ténor Marc Molomot jouera le cochon 

et la colorature Sonia Bellugi le canard), mais aussi 

comédien, danseur, contorsionnistes. Tous ont été 

choisis en commun, par Caroline, Jean-Marc, le cho-

régraphe Dominique Boivin et moi. C’est vraiment un 

travail en synergie.

Cela peut-il changer la pratique du concert ?

P. R. : Cela change la vision que l’ensemble a d’un 

concert. Les musiciens se font alors une repré-

sentation individuelle et globale complètement 

différente de l’occupation de l’espace. Dès lors, 

« Les musiciens ne 
doivent pas intervenir 
comme une bande 
sonore vivante,  
mais participer à la 
dramaturgie. » Pierre Roullier

le geste d’aller vers le public, d’être en représen-

tation n’est plus le même. Quand un instrumentiste 

joue à côté d’un danseur, d’un chanteur ou d’un 

comédien, il ressent l’énergie qui émane de cette 

personne. Le son instrumental peut avoir cette 

qualité-là, mais il faut pour cela l’habiter autrement. 

En retour, le regard du spectateur sur la musique 

en train de se faire change aussi totalement.

Propos recueillis par Jean-Guillaume Lebrun

Chat perché, opéra rural de Jean-Marc Singier, livret 

et mise en scène de Caroline Gautier. Les 11, 12, 17, 

18 mars à 20h, le 19 mars à 15h à l’amphithéâtre de 

l’Opéra Bastille. Tél. 08 92 89 90 90. Places : 16 €. 

Puis tournée à Meyrin (Suisse) les 22 et 23 mars, 

Mâcon (71) le 25 mars, Vitry-sur-Seine (94) le 27 

mars, Orléans (45) les 30 et 31 mars, Bonneuil-sur-

Marne (94) le 9 avril et Vevey (Suisse) le 15 avril.

Comment les instrumentistes de 2e2m inter-

viennent-ils sur scène ?

P. R. : Ils ont un double rôle. Ils sont les mem-

bres de la fanfare de ce coin du Jura, avec leur 

costume très « début de siècle », très « Petit 

Chose » – et moi, je suis chef de fanfare, avec 

quelques galons de plus. Mais i ls incarnent 

aussi les animaux de la ferme, en une sorte de 

chœur antique à la fois instrumental, scénique 

et vocal (puisque, dans Chat perché, ce sont 

les animaux qui portent la narration, le par-

cours dramatique de l’opéra). Pour créer leurs 

personnages, Caroline Gautier et Jean-Marc 

Singier sont vraiment partis des musiciens, de 

leur physique, de leur voix autant que de leurs 

instruments.
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Pierre Roullier emmène les musiciens de 2e2m sur 

scène, dans un spectacle entremêlant différents arts.

Marc Minkowski dirige un programme viennois à l’Opéra 

Royal de Versailles.

La mise en scène déjantée de King Arthur par  

Shirley et Dino. 

Angela Denoke tient le rôle-titre de Katia Kabanova de 

Janacek dans la production de Christoph Marthaler 

reprise au Palais Garnier. 

cent dans une production scénique de cet opéra 

de Vivaldi. La mise en scène a été confiée à 

Pierre Audi, que l’on connaît pour ses relectures 

modernes et souvent pertinentes des grands 

opéras du répertoire. Le défi est de taille : com-

ment mettre en scène cette succession d’aria 

servant avant tout à faire briller la virtuosité et 

le cantabile des chanteurs ? D’un point de vue 

musical, on est impatient de voir comment les 

voix, et le chef d’orchestre, ont évolué (mûri ?) 

depuis la sortie du disque. � A. Pecqueur

Les 12, 14, 16, 18 et 22 mars à 19h30 et le 20 mars  

à 17h au Théâtre des Champs-Elysées.  

Places : 5 à 140 €.

   

L’Ivrogne 
corrigé
////// Nouvelle production ////////////////////////////////////////////

Alain Patiès met en scène cet 
opéra-comique de Gluck, dirigé par 
Frédérique Chauvet à la tête du 
Barokopera Amsterdam.
Œuvre mineure, certes, mais pleine de verve, 

cette farce composée en 1760 recèle une mul-

titude d’inventions mélodiques qui signent déjà 

le génie du grand compositeur, celui d’Orphée 

et Eurydice, dont la création de la première ver-

sion aura lieu deux ans plus tard. De fait, Gluck 

y réemploiera certains de ses airs, de même que 

dans Armide en 1777. Avec Estelle Béréau, Ger-

sende Florens, Artavazd Sargsyan, Paul-Alexan-

dre Dubois et Guillaume Andrieux.� J.-G. Lebrun

Samedi 5 mars à 20h30 au Théâtre  

de Fontainebleau. Tél. 01 64 22 26 91. 

Les 11, 12, 18, 19, 24, 25 et 26 mars à 20h30,  

les 13, 20 et 27 mars à 16h à bord de  

la Péniche Opéra. Tél. 01 53 35 07 77. Places : 24 €.

Akhmatova
////// Création /////////////////////////////////////////////////////////////

 Commande de Nicolas Joel, le 
nouvel opéra de Bruno Mantovani 
est créé à l’Opéra Bastille.

Création le 28 mars de l’opéra Akhmatova de Bruno 

Mantovani à l’Opéra Bastille. 

Pour son deuxième opéra, après L’Autre Côté 

(inspiré par l’écrivain et dessinateur Alfred Kubin) 

en 2006, Bruno Mantovani a choisi d’évoquer la 

figure et la vie d’Anna Akhmatova, l’une des plus 

grandes poétesses du xxe siècle. Pour le composi-

teur, « la vie d’Anna Akhmatova permet d’évoquer 

de nombreux thèmes : le rapport à la guerre, à la 

création, le rapport d’une mère à son fils » et le 

sujet s’est rapidement imposé dès les premières 

discussions avec son librettiste Christophe Ghristi. 

Bruno Mantovani a depuis longtemps démontré 

sa capacité à captiver l’auditeur, notamment dans 

des œuvres de longue haleine comme le superbe 

Concerto pour deux altos (2009). Familier de sa 

musique, Pascal Rophé dirige cette création que 

met en scène Nicolas Joel, avec Janina Baechle 

dans le rôle-titre.� J.-G. Lebrun

Les 28, 31 mars, 2, 6 et 13 avril à 19h30,  

le 10 avril à 14h30 à l’Opéra Bastille.  

Tél. 08 92 89 90 90. Places : 5 à 110 €.
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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 
Directeur délégué du hors-série : Jean-Luc Caradec
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Le “mode d’emploi” de référence du Festival d’Avignon  
et d’Avignon Off  

pour le public et les professionnels.  
Portraits, entretiens critiques, enquêtes, débats…

+ de 250 spectacles sélectionnés et présentés par la rédaction

Théâtre, danse, cirque, musiques, jeune public, etc.

Préparé par le mensuel La Terrasse / Premier média arts vivants en France / existe depuis 1992

Diffusion 80/100 000 exemplaires (diffusion contrôlée et certifiée OJD)

Un outil de repérage indispensable, omniprésent  
en termes de diffusion,  

familier du public exigeant à la recherche  
de spectacles de qualité.

également disponible sur www.avignon-en-scenes.fr…

…et pour la première fois sur iPhone et iPad

fner » dont le finale doit être selon les mots de 

Mozart joué « le plus vite possible ». Du second, 

l’ouverture de Rosamunde et la Symphonie n°9 

« La Grande » de Schubert. Après avoir signé une 

intégrale des symphonies londoniennes de Haydn, 

Marc Minkowski s’atelle cette saison à celle des 

symphonies de Schubert. L’occasion de découvrir 

sa vision de cette musique viennoise, entre classi-

cisme et romantisme. En attendant une intégrale 

Beethoven ?� A. Pecqueur

Mardi 5 avril à 21h à l’Opéra Royal de Versailles.  

Tél. 01 30 83 78 89. Places : 45 à 130 €.

 

et aussi…
Melnikov, Faust et Queyras
Un discret et imparable rendez-vous chambriste 

comme savent les concocter les Concerts du 

Dimanche Matin  : Alexander Melnikov (piano), 

Isabelle Faust (violon) et Jean-Guihen Queyras 

(violoncelle) font vibrer les Trios de Haydn, Schu-

mann et Beethoven.

Dimanche 20 mars à 11h au Théâtre des Champs-

Elysées. Tél. 01 49 52 50 50.

Pablo Heras-Casado
Avant de prendre le chemin de Bruxelles où il diri-

gera prochainement la création mondiale de Mat-

sukaze du compositeur japonais Toshio Hosokawa, 

le chef espagnol Pablo Heras-Casado répond à 

l’invitation de l’Orchestre philharmonique de Radio 

France dans des œuvres de Beethoven (Concerto 

pour piano n° 5, avec Rudolf Buchbinder) et Berg 

Le Château de Versailles aime décidément les 

grands écarts. Après les expositions d’art contem-

porain (Jeff Koons et autre Murakami) dans le parc 

et les galeries du Château, l’Opéra Royal accueille 

une mise en scène de Corinne et Gilles Benizio, 

alias Shirley et Dino. Quand les deux comiques 

s’attaquent à King Arthur de Purcell, cela donne 

des moments savoureux, comme l’air du froid, 

mais aussi quelques baisses de régime. L’ensem-

ble reste néanmoins très vivant et haut en cou-

leurs ! Dans la fosse, Hervé Niquet va une fois de 

plus dynamiser les instruments anciens de son 

Concert spirituel, tandis que sur scène évolueront 

téléchargez  
gratuitement  

notre application  
et lisez-nous  
chaque mois  

sur votre Ipad >>>
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National de Jazz (1987), Antoine Hervé entretient 

des relations privilégiées avec le Théâtre Jean Vilar 

de Suresnes et son directeur Olivier Meyer. Leur 

complicité a donné naissance à de nombreux 

projets dont par exemple la création de Mozart la 

Nuit en 1997… Antoine Hervé revient aujourd’hui 

à Suresnes pour un mois de résidence ponctué 

d’une série de ses désormais classiques « Leçons 

de Jazz  » et d’une création en concert. Côté 

« pédagogie », quatre nouvelles « Leçons » seront 

au programme tous les mardis soirs, consacrées 

successivement au « Blues au piano » (le 8), à 

Louis Armstrong (le 15), à Antonio Carlos Jobim 

(le 22) et enfin à Keith Jarrett (le 29). « Je suis parti 

du constat que le jazz est globalement méconnu, 

confie Antoine Hervé. Je rappelle le contexte his-

torique, raconte des anecdotes et donne quelques 

éléments d’analyse musicale. L’idée est de désacra-

liser ces grands interprètes qui sont des musiciens 

à la portée de tous ». Quant à son nouveau projet 

Antoine 
Hervé
////// Savant musicien de musique de divertissement /////

Quatre leçons et une création à 
Suresnes.

Antoine Hervé, musicien avide d’expériences innovantes. 

Depuis ses (jeunes) années à la tête de l’Orchestre 

Une invitation au voyage, du Poitou à La Réunion en passant 
par la Bretagne, avec des interprètes généreux qui rendent 
contemporaines les musiques de tradition orale. En salles et 
dans les bars. Rendez-vous dès le 7 avril ! 
Avec Danyel Waro, l ’Orchestre National de Barbès, Oneira, 
Trio Christian Pacher, Olli & Mood, Trio Lacaille, Têtes de 
chien, Le choc des Electrons libres, Michel Aumont, Lo 
Griyo, Le Bus Rouge et des surprises musicales…

Infos billeterie / Réservations : 39 92 ou billetterie @mairie-nanterre.fr  
Autres points de vente : Magasins Fnac-Carrefour 0892 68 36 22 ou www.fnac.com 

Accès RER A Station Nanterre-Ville (sortie n°3 rue Maurice Thorez, 7 min à pied)

www.planetesmusiques.fr
Le festival Planètes Musiques 2011 est une coproduction FAMDT, Maison de la musique de Nanterre 

www.nanterre.fr
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Spécial Banlieues Bleues
entretien / Jacques Schwarz-Bart

« Le jazz par la racine »
Après de nombreuses années d’explorations musicales inspirées 
par le Gwoka traditionnel, le saxophoniste guadeloupéen de New 
York en quête de mémoire se plonge pour sa nouvelle création 
présentée en ouverture de Banlieues Bleues dans les musiques 
« Racines » d’Haïti aux profondes inspirations Vaudou. Un retour 
saisissant vers ses premières sensations d’enfance caribéenne 
pour mieux inventer un présent musical universel. Un musicien à 
la recherche du tempo perdu…

On connaît votre approche et votre travail de 

réinvention du Gwoka guadeloupéen mais 

les musiques «  Racines  » comptent aussi 

beaucoup pour vous… Quelle place tien-

nent-elles dans votre parcours et dans votre 

univers personnel ?

Jacques Schwarz-Bart : Les musiques « raci-

nes » d’Haïti sont essentiellement les musiques 

Vaudou. Elles sont souvent des prières aux dif-

férentes forces spirituelles, étant entendu que 

nous ne parlons pas des tours de sorcellerie qui 

n’ont pas plus à voir avec le vaudou que l’exor-

cisme avec la religion chrétienne. Ce sont donc 

des musiques « inspirées », qui génèrent un état 

de transe ou de méditation. J’ai été initié à ces 

musiques dès mon enfance, car ma mère en 

écoutait beaucoup à la maison. Cela a habité 

mon imaginaire musical dès le berceau, et quand 

j’ai commencé a travailler sur le mélange du jazz 

et du Gwoka, j’ai tout de suite pensé à une suite 

impliquant la musique Racine. Au fil des récen-

tes années, j’ai travaillé sur plusieurs projets de 

musique Racine modernisée jusqu’à arriver à un 

concept d’écriture qui me semblait adapté aux 

spécificités de cette musique.

men avec une connaissance des musiques afro-

caribéennes. Les musiciens de jazz du groupe 

sont tous des collaborateurs de longue date 

avec lesquels j’ai enregistré plusieurs disques, 

soit sous mon nom soit sous celui d’Etienne 

Charles. Nous formons déjà une petite famille 

de musiciens de jazz new yorkais avec une 

sensibilité afro-caribéenne. Le choix des «  jaz-

zeux » du groupe s’est donc présenté comme 

une évidence : Etienne Charles (trompette), Milan 

Milanović (piano), Luques Curtis (basse), Obed 

Calvaire (batterie)…. Ma dream team ! Pour ce 

« Ces impressions  
premières de mon 
enfance sont comme 
des graines qui  
ont fécondé mon  
imagination. » 

Jacques Schwarz-Bart

qui est des deux prêtres Vaudou, j’ai d’abord 

fait appel à Jean Bonga, fabuleux tambourier de 

musique Racine. Je le connais depuis 15 ans : 

nous avons beaucoup joué ensemble avec Daniel 

Moreno, Urban Tap, ou la chanteuse Kaissa. Je 

savais que, le moment venu, il ferait partie de 

mon projet… Enfin, Erol Josué est la voix de ce 

projet. C’était l’élément manquant. Il me fallait 

une voix qui transmette la puissance de cette 

tradition, mais qui ait l’habitude de s’inscrire dans 

un contexte plus contemporain. Nous avons col-

laboré sur le disque de Markus Schwartz, et nous 

sommes depuis en contact régulier sur sa musi-

que et maintenant la mienne… Il a la faculté de 

canaliser une énergie mystique qui dépouille mon 

âme de toute protection ! Tous les membres du 

groupe sont impatients de se lancer dans cette 

aventure musicale avec un abandon total…

Propos recueillis par Jean-Luc Caradec

Vendredi 11 mars à l’Espace 1789 de Saint-Ouen 

(93). Tél. 01 49 22 10 10. Places : 18 €.  

En première partie : le groupe New Yorkais Gato Loco 

du saxophoniste Stefan Zeniuk.

 Quel est le sens de ce nouveau projet ? Faut-
il le voir comme la poursuite de votre démar-
che musicale sur le thème de la mémoire ?
J. S.-B. : Ma démarche semble porter sur la notion 

de mémoire historique mais, en réalité, il s’agit 

surtout de la mémoire de ma propre enfance. Je 

pense qu’inconsciemment, j’essaie d’intégrer dans 

mon expression tout ce qui a constitué ma sensi-

bilité dès l’enfance. Je suis à la recherche de cet 

état d’ouverture des premières années de ma vie 

où tout son me touchait directement, sans filtre 

intellectuel, et où le monde était fait entièrement 

de lumières et de sons non identifiés, qui attei-

gnaient mes yeux et mes oreilles comme le lait de 

la mère sur mes lèvres. Ces impressions premiè-

res sont comme des graines qui ont fécondé mon 

imagination et que je décline dans mon langage 

de compositeur.

   
Comment avez-vous choisi les musiciens 

et imaginé le dispositif instrumental de ce 

projet ?

J. S.-B.  : Je voulais associer au projet d’une 

part des prêtres Vaudou habitués aux musiques 

contemporaines, et d’autre part de grands jazz-
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Spécial Banlieues Bleues
entretien / Rocé

un rappeur  
chez Nietzsche
La création du Rêve de Nietzsche représente incontestablement la 
proposition musicale la plus surprenante et risquée de l’édition 2011 
de Banlieues Bleues. Jean-Rémy Guédon, compositeur, saxophoniste 
et directeur d’Archimusic, et le rappeur Rocé font ensemble le pari 
de reprendre à leur compte le rêve fou du philosophe de fondre 
idées et sons dans une même matière en fusion. Rencontre avec Rocé, 
rappeur sophistiqué et musicien, en charge de s’emparer vocalement 
des mots et de la pensée de Nietzsche, qui était aussi, on l’ignore 
souvent, un excellent musicien et improvisateur.

Dans le paysage du rap actuel, votre ouver-

ture et votre perméabilité à des courants 

musicaux très variés surprennent forcément. 

Comment cette densité musicale qui marque 

votre travail influence-t-elle votre approche 

vocale et vos textes ?

Rocé : Pour créer mes musiques Hip Hop, j’ai 

eu besoin de piocher dans pas mal de disques 

de disco et de funk. Je cherchais les disques 

rares dans des brocantes et vide-greniers avec 

les collectionneurs. C’est en écoutant ces dis-

ques avec eux, que la funk m’a emmené vers la 

soul, puis la soul vers le jazz et le blues. Ce qui 

m’a intéressé, c’est que ces musiques étaient 

trop complexes pour en extraire une partie. Et 

c’est devenu mon challenge ! Pour les textes, 

l’écriture rap est très centrée sur le rythme. 

Mon approche reste donc la même tant que 

les rythmes sont binaires et répétitifs, comme 

dans la majeure partie des styles musicaux. Je 

n’ai donc aucun mal à m’adapter. Sur ce plan, 

le défi a été de tester l’interprétation sur du free 

jazz ou du rock progressif, des musiques sur 

lesquelles la rythmique peut être évolutive…

 Comment a eu lieu la rencontre avec Jean 
Rémy Guédon ?
R. : C’est lui qui m’a contacté. Je pense qu’il a 

su que j’avais fait des petites études de philo-

sophie et que je parlais de Nietzsche dans un 

de mes morceaux (ndlr : « Poète chez les philo-

sophes, philosophe chez les poètes, Nietzche 

aurait pu être le summum chez les rappeurs. 

Sans concession, le verbe cru, la poésie aux 

métaphores cassantes et au rythme sévère… 

Il est l’artiste comme on n’en fait plus. »)

   Qu’avez-vous en commun avec lui au-delà 
des questions de styles et de générations ?
R.  : On a déjà une passion commune pour 

Nietzsche ! On travail le un peu de la même 

manière sur ce projet, en laissant beaucoup 

de place au feeling pour ne pas tomber dans 

le piège de faire quelque chose d’indigeste et 

explicatif. On part tous les deux du principe qu’il 

faut réussir à transporter les gens dans notre 

univers. Comme Nietzsche transporte le lecteur 

dans le sien.

« Transporter les gens 
dans notre univers. 
Comme Nietzsche 
transporte le lecteur 
dans le sien » Rocé

   
Comment est né ce projet de création autour 

de Nietzsche ?

R. : Ce projet est une idée de Jean-Remy Gué-

don. Je suis arrivé dans le projet alors qu’i l 

était déjà en train de bosser dessus. Concrè-

tement, je choisis des passages entiers extraits 

des œuvres. Je ne change pas une virgule au 

texte initial. Je m’impose cette contrainte car il 

n’y a rien de pire pour l’auditeur que de ne pas 

savoir exactement ce qu’il écoute. Par contre, 

je conserve toute ma liberté pour l’interpréta-

tion. C’est là que réside toute la difficulté du 

projet. Nietzsche n’écrivait pas en prose et il 

faut plusieurs pages pour qu’il nous entraîne 

dans son univers. Nous à l’inverse, nous avons 

un temps restreint. Ce n’est pas facile mais 

j’aime les challenges comme celui-ci. J’ai pour 

moi l’entraînement de la diction et de la pres-

tance, et, avec Jean-Remy, nous avons de très 

bons musiciens à nos côtés. Maintenant, c’est 

à nous de jouer !

Propos recueillis par Jean-Luc Caradec

Lundi 21 mars à 20h30 à la Dynamo de Pantin (93). 

Tél. 01 49 22 10 10. Places : 16 €. En première par-

tie : le quartet du saxophoniste Emile Parisien.
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Le saxophoniste Jean-Rémy Guédon et le rappeur Rocé.

Spécial Banlieues Bleues
entretien / Dédé Saint Prix

le plaisir du rythme
Depuis vingt ans, cet ancien instituteur qui se définit comme un 
« musicien social » a développé une alternative d’enseignement. 
C’est ainsi que Dédé Saint Prix anime une résidence pour des 
élèves et des adultes de Seine-Saint-Denis autour des percussions 
vocales et corporelles. Dans le cadre de Banlieues Bleues, cette 
« action musicale » permettra aux élèves de participer au lever 
de rideau du concert d’A Van Van, la mythique formation du 
Martiniquais remontée pour le festival, puis le 26 mars à un 
concert intitulé « Perkalibi », et enfin le 27 mars à l’ouverture 
du bal haïtien de Ti Coca.

Dédé Saint Prix est l’un des maîtres d’œuvre des actions 

musicales de Banlieues Bleues 2011 avec un travail 

autour de la percussion.

©
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En quoi consiste votre travail ?

Dédé Saint Prix : Il s’agit avant tout de canali-

ser l’énergie de chacun et de dominer les ryth-

mes, les temps forts et faibles. Pour cela, le tra-

vail se fait tout d’abord avec un manche à balai 

et une baguette de batterie. Nous prenons par 

exemple un proverbe que tout le monde connaît 

et nous remplaçons les mots par des frappes 

rythmiques.

Comment réagissent les enfants ?

D. S. P. : Ils sont très réceptifs. Au niveau de la 

« Le rythme, c’est 
nous et les autres, 
nous dans un tout. »

Dédé Saint Prix

un collectif. Ce qui existe trop peu dans la péda-

gogie classique. Mais en même temps, quand je 

demande le silence, je dois pouvoir l’avoir tout 

de suite : je ne suis pas un policier. Pour l’ins-

tant, nous maîtrisons bien une mazurka que je 

chantais depuis tout petit. Dans mon approche, 

il y a tout qui transpire, c’est aussi une manière 

de raconter l’histoire antillaise à travers un autre 

prisme.

Propos recueillis par Jacques Denis

Vendredi 18 mars à 20h30 L’Espace V de Villepinte 

(93). Places : de 10 à 16 €. Samedi 26 mars à 17 h à 

la salle Pablo-Neruda de Bobigny (93). Places : 3 €. 

Infos : 01 49 22 10 10.

latéralisation, de la synchronisation, de l’indé-

pendance des membres, c’est magique ! Mais ce 

n’est pas facile : même des musiciens chevronnés 

peuvent avoir des problèmes avec les exercices 

que je demande aux enfants. Les plus jeunes se 

lâchent plus facilement que les adultes, ils sont 

moins inhibés.

Les rythmes sont partout dans la rue, dans 

le métro… Est-ce un avantage ?

D. S. P.  : Les gens ont tendance à perdre la 

qualité d’écoute. A partir du moment où ils sont 

concentrés, tout fonctionne, ils vont à l’essen-

tiel. Le rythme, c’est nous et les autres, nous 

dans un tout.

La finalité, c’est de les emmener sur 

scène…

D. S. P.  : Oui, mais surtout qu’ils prennent du 

plaisir à évoluer comme des musiciens profes-

sionnels. Mon activité est avant tout basée sur 

le plaisir : il n’y a pas de sanctions, de premier 

ou de dernier, chacun avance à son rythme dans 

téléchargez  
gratuitement  

notre application  
et lisez-nous  
chaque mois  

sur votre Ipad >>>
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MARS
11 SAINT-OUEN

GATO LOCO /Inédit

+ JACQUES
SCHWARZ-BART
JAZZ-RACINES
HAÏTI /Création

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

12 AULNAY-SOUS-BOIS

NAPOLEON
MADDOX A RIOT
CALLED NINA
/////////////////////////////////////////////////////

12 ÉPINAY-SUR-SEINE

INTERACTIVO /Inédit

+ SPANISH
HARLEM
ORCHESTRA 

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

18 VILLEPINTE

CHRISTIAN
LAVISO TRIO
+ DÉDÉ SAINT-
PRIX A VAN VAN
/////////////////////////////////////////////////////

19 SAINT-DENIS

LAÏKA NÉBULA
/Création

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

19 STAINS

BOBAN I MARKO
MARKOVIC
ORKESTAR
/////////////////////////////////////////////////////

20 LA COURNEUVE

NAPOLEON
MADDOX A RIOT
CALLED NINA

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

21 PANTIN

ÉMILE PARISIEN
QUARTET
+ JEAN-RÉMY
GUÉDON / ROCÉ 
LE RÊVE DE
NIETZSCHE /Création

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

23 PANTIN 

AFTERLIFE MUSIC
RADIO
+ TONY MALABY’S
APPARITIONS
/////////////////////////////////////////////////////

24 AUBERVILLIERS

CONGOPUNQ
+ TROMBONE
SHORTY &
ORLEANS AVENUE

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

25 BOBIGNY

TAYLOR HO
BYNUM SEXTET
/Inédit

+ JOËLLE LÉANDRE
SUDO QUARTET
/////////////////////////////////////////////////////

26 STAINS

PAMELIA KURSTIN
+ BILL FRISELL
DISFARMER /Inédit

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

27 PANTIN

BAL CRÉOLE
NÉGOCE &
SIGNATURE
+ TI-COCA &
WANGA-NÈGÈS
/////////////////////////////////////////////////////

30
TREMBLAY-EN-FRANCE

VINCENT
COURTOIS TRIO
THE MEDIUMS
/Création

+ ALDO ROMANO
COMPLETE
COMMUNION 
TO DON CHERRY
/////////////////////////////////////////////////////

31 
PIERREFITTE-SUR-SEINE

CARATINI JAZZ
ENSEMBLE &
ALAIN JEAN-
MARIE CHOFÉ
BIGUINE LA

AVRIL
1ER

PANTIN

DJANGO BATES
BELOVED BIRD
/Inédit

+ RADIATION 10
/////////////////////////////////////////////////////

2 LE BLANC-MESNIL

BOMBINO /Inédit

+ AZIZ
SAHMAOUI
UNIVERSITY 
OF GNAWA /Inédit

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

3 GONESSE

SEUN KUTI 
& EGYPT 80
/////////////////////////////////////////////////////

5 CLICHY-SOUS-BOIS

TIRTHA VIJAY 
IYER -PRASANNA
- NITIN MITTA /Inédit

+ PORTAL/LUBAT
IMPROVISTA
/////////////////////////////////////////////////////

6 LE BLANC-MESNIL

ANTHONY
COLEMAN 
ECHOES FROM
ELSEWHERE /Création

+ ONJ DANIEL
YVINEC SHUT UP
AND DANCE
/////////////////////////////////////////////////////

6 SAINT-OUEN 

MARY
HALVORSON TRIO
/Inédit

+ ESPERANZA
SPALDING
CHAMBER MUSIC
SOCIETY 
/////////////////////////////////////////////////////

7 AULNAY-SOUS-BOIS

LES MUSIQUES 
À OUÏR DUKE 
& THELONIOUS
/Création

+ THE DIRTY
DOZEN BRASS
BAND
/////////////////////////////////////////////////////

8 BOBIGNY

PEDRITO
MARTINEZ
GROUP /Inédit

+ ROBERTO
FONSECA
QUINTET +
SPECIAL GUESTS
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avec ingéniosité et émotion le répertoire de 

l’immense chanteuse et pianiste Nina Simone 

disparue en 2003.� M. Durand

Samedi 12 mars à 20h30 au Cap à Aulnay-sous-Bois. 

Tél. 01 48 66 94 60.

Interactivo
////// Sémillant creuset musical ////////////////////////////////////

Le festival Banlieues Bleues 
accueille deux formations qui 
dynamitent la musique hispanique.

Leur premier disque « Goza Pepillo » a remporté en 2006 

le prestigieux prix du Cubadisco. 

Collectif de jeunes talents mené par le pianiste 

Roberto Carcassés, Interactivo fonctionne à 

la fois comme une démocratie participative et 

comme un sémillant creuset musical. Funk, trova, 

rock, hip-hop, rumba et boléro, aucun ingrédient 

n’est négligé pour accoucher d’une fusion fié-

vreuse. En première partie, les Américains du 

Spanish Harlem Orchestra célèbrent un mariage 

tout aussi bouillonnant entre swing et salsa. Une 

soirée caliente entre tradition bien digérée et 

modernité volcanique.� M. Durand

Samedi 12 mars à 20h30 à l’Espace Lumière d’Épi-

nay-sur-Seine. Tél. 01 42 35 44 96 et 01 49 22 10 10.

Caratini Jazz 
Ensemble
////// Esthète des noires et ivoires ////////////////////////////////

Le contrebassiste et chef 
d’orchestre Patrice Caratini et 
Alain Jean-Marie invitent Roger 
Raspail pour “Chofé Biguine La”.

Patrice Caratini et Alain Jean-Marie s’y entendent pour 

bien faire chauffer la biguine. 

La biguine et le jazz, c’est une vieille histoire 

de liens, plus d’un demi-siècle pour le pianiste 

Alain Jean-Marie, qui signa une formidable 

suite de disques int itulée «  Biguine Reflec-

tions ». Depuis dix ans, cet esthète des noires 

et ivoires est tout naturellement au cœur du 

dispositif qui l’associe au Jazz Ensemble du 

contrebassiste Patrice Caratini pour un pro-

gramme à l’intitulé jubilatoire : « Chofé Biguine 

La  ». I ls y reprennent le subtil « Haïti  » et le 

plus volubile « Serpent maigre », entre autres 

diamants qui composent ce répertoire. A leurs 

côtés, le tambour majuscule Roger Raspai l 

devrait ajouter avec doigté l’esprit du gwo ka. 

Attention  : l ’album sort sur le label Emarcy 

chez Universal Jazz.� J. Denis

Jeudi 31 mars à 20h30 à la Maison du Peuple de 

Pierrefitte-sur-Seine (93). Tél. 01 49 22 10 10. 

Places : 10 à 16 €.

intitulé « Le Jazz et la Java » (les 25 et 26), il s’agit 

d’une création pour quintette de jazz avec chan-

teuse (l’excellente Mélanie Dahan), conçue comme 

un hommage aux flirts féconds et fréquents du jazz 

avec le music-hall français, de Piaf à Charles Trénet 

et d’Henri Salvador à Yves Montand… Le regard de 

l’un des plus savants musiciens de jazz français sur 

un temps où le jazz se concevait d’abord comme 

une musique de divertissement. Avec aussi autour 

d’Antoine Hervé, Michel Bénita à la contrebasse, 

Philippe Garcia à la batterie et Eric Le Lann à la 

trompette.� J.-L. Caradec

Du 8 au 29 mars (spectacles à 21h) au Théâtre de 

Suresnes Jean Vilar. Tél. 01 46 97 98 10.

Franck  
Tortiller 
sort le 
grand jeu
////// Grandes formations /////////////////////////////////////////////

Le vibraphoniste ex-directeur de 
l’ONJ rassemble pour un soir deux 
excitantes grandes formations 
et donne leur chance à de jeunes 
jazzmen pleins d’avenir.

« Le rythme et le bleu », hommage singulier au 

rhythm’n’blues, de Prince à Nino Ferrer.

« L’énergie »  : le mot revient souvent dans la 

bouche de Franck Tortiller quand on lui demande 

d’expliciter son irrésistible attirance pour les 

orchestres XXL. Car si cette soirée au New Mor-

ning verra se suivre deux de ses grands ensem-

bles, le penchant du vibraphoniste pour les big 

bands ne date pas d’hier. « Mon père était musi-

cien de jazz amateur. J’ai donc été bercé par les 

bals musette comme par les grands orchestres 

de Duke Ellington, Count Basie, Stan Kenton… 

Dans le jazz, ce qui est important, ce n’est pas 

ce qu’on joue, mais comment on le joue. » La 

notion de « son de groupe » : voilà le beau souci 

qui régit sa démarche musicale depuis toujours. 

Si ce concert présente sa nouvelle création, « Le 

rythme et le bleu », conçu comme un hommage 

singulier au rhythm’n’blues avec ses musiciens 

fétiches (ceux qu’il dirigea à la tête de l’Orches-

tre National de Jazz), il sera aussi et peut-être 

Wood, découvert en France sur l’album « Red 

Hail » de Tigran Hamasyan (le 26).� J.-L. Caradec

Du 14 au 26 mars au Duc des Lombards.  

Tél. 01 42 33 22 88.

Jazz à  
Radio-France
////// Haut niveau au tarif tout doux //////////////////////////////

Du jazz sur le vif à tout petit prix.

Le quartette du contrebassiste Arnault Cuisinier en 

concert le 26 en préambule à la sortie en avril de son 

album « Ardent » (La Borie/Naïve).

La programmation «  jazz » du Studio Charles 

Trénet de la Maison ronde tombe chaque mois 

comme une bonne nouvelle et la promesse 

d’écouter du jazz (le plus souvent) français de 

très haut niveau, dans de remarquables condi-

tions acoustiques et au tarif tout doux de 5 

euros… Deux concerts et deux doubles pla-

teaux sont au programme ce mois-ci  : le pia-

niste Ronnie Lynn Patterson en trio avec les frè-

res Moutin puis le projet « Benzine » du batteur 

Franck Vaillant et de la chanteuse Soobin Park, 

variat ions sur des chansons tradit ionnel les 

coréennes (le 12), puis, le quartette du contre-

bassiste Arnault Cuisinier avec Jean-Charles 

Richard (saxophones), Guil laume de Chassy 

(piano) et Fabrice Moreau (batterie) suivi par 

la chanteuse Claudia Solal et son Spoonbox 

quartet (le 26).� J.-L. Caradec

Les samedis 12 et 26 mars à 17h30 au Studio 

Charles Trénet de Radio-France. Tél. 01 56 40 15 16. 

Places : 5 €.

Napoleon 
Maddox  
A Riot  
Called Nina
////// Beatboxer ///////////////////////////////////////////////////////////

Un aréopage de voix pour célébrer 
la grande prêtresse de la soul, 
Nina Simone.

L’an dernier, il avait fait grande impression à Banlieues 

Bleues dans le groupe Sotto Voce de Roy Nathanson.

Beatboxer, rappeur, chanteur aussi à l’aise 

dans le monde du jazz (Archie Shepp, Bojan 

Z) que dans celui du hip-hop (IsWhat ? !, Public 

Enemy), Napoleon Maddox a fait de ses cor-

des vocales un instrument à la plastique de 

rêve. En compagnie de la bri l lante pianiste 

Sophia Domancich et de jeunes vir tuoses 

féminines de la boîte à rythme vocale (BellaTrix 

and the Boxettes), le jeune Américain revisite 

THÉÂTRE VICTOR HUGO
14, avenue   V ictor  - Hugo    92220  Bagneux
tél .  01 .46 .63 .10 .54  /  01 .41 .17 .48 .12

saison culturelle
2O1O//2O11 samedi 19 mars à 20 h30

Hommage à  
Claude Nougaro

LE COQ  
ET LA PENDULE 
André Ceccarelli, Diego Imbert,  
Pierre-Alain Goualch, David Linx

Dans le cadre du Festival Chorus  
des Hauts-de-Seine

www.bagneux92.fr

surtout l’occasion de présenter un autre pro-

jet qui lui tient à cœur : l’Orchestre des Jeunes 

Jazzmen de Bourgogne. « Lorsque les jeunes 

étudiants sortent du Conservatoire et veu-

lent entrer dans le circuit professionnel, il n’y 

a aucune structure pour leur mettre le pied à 

l’étrier. » Du coup, Franck Tortiller a recruté des 

talents naissants aux quatre coins de la France 

et leur a demandé d’écrire leurs propres pièces. 

Cet esprit de transmission constitue pour lui le 

nerf de la guerre : « le jazz est une musique où la 

tradition orale est capitale. On ne l’apprend pas 

dans des cours magistraux, ça doit passer par le 

concert et le jeu ». Une expérience pédagogique 

unique à rapprocher des projets d’orchestres 

symphoniques de jeunes dans le domaine de la 

musique classique.� M. Durand

Mercredi 16 mars à 20h au New Morning.  

Tél. 01 45 23 51 41.

Tapage  
Nocturne  
au Duc !
////// événement percutant ///////////////////////////////////////////

L’actualité du club de la rue des 
Lombards est dominée ce mois-ci par 
la première édition de son festival 
dédié à la batterie.

Tony Allen frappe un grand coup en ouverture du festival 

de la batterie au Duc des Lombards.  

Les voisins du « 42 rue des Lombards » sont 

prévenus, le « Duc » se consacre ce mois-ci à 

la batterie ! Douze événements percutants sont 

à l’affiche avec en ouverture le grand Tony Allen, 

maître de l’afrobeat pour deux soirées et deux 

groupes différents placés résolument sous le 

signe de l’improvisation (les 14 et 15). A suivre, 

entre autres, Brian Blade, batteur très demandé 

(Wayne Shorter, Brad Mehldau, Herbie Han-

cock…) passé à la chanson folk sur son récent 

album « Mama Rosa » réalisé avec la compli-

cité de Daniel Lanois (du 16 au 19), Jeff « Tain » 

Watts, batteur historique des frères Marsalis, en 

quartet avec Antonio Farao au piano (les 20 et 

21), Paco Séry (les 23 et 24), et enfin en clôture le 

groupe Kneebody et son rock-jazz underground 

from Brooklyn avec à la batterie un certain Nate 
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Jazz Club  
au Prisme
////// Place aux jeunes !/////////////////////////////////////////////////

Le Prisme d’Elancourt invite deux 
jeunes formations hexagonales 
très prometteuses.

En 2008, Julien Brunetaud a reçu le prix du musicien de 

jazz de l’année décerné par le Hot Club de France.

« Place aux jeunes ! » semble affirmer le désor-

mais traditionnel rendez-vous des « Jazz Club » 

du Prisme. Le 12 mars, la sal le yvel inoise 

accueillera l’Amnesiac Quartet, formation sin-

gulière menée par le pianiste Sébastien Pain-

destre. Son originalité ? Réinventer avec brio 

les chansons des Anglais de Radiohead. Le 2 

avril, un autre pianiste plein d’avenir viendra 

imprégner de son blues la scène d’Elancourt : 

avec son trio, Julien Brunetaud s’approprie 

avec passion les standards de Jay McShann 

ou Horace Silver.� M. Durand

Les samedis 12 mars et 2 avril à 20h au Prisme 

d’Elancourt (78). Tél. 01 30 51 46 06.

Joëlle  
Léandre 
Sudo  
Quartet
////// Projets audacieux et fascinants ////////////////////////////

L’inestimable contrebassiste fête 
ses quarante ans de carrière à 
Banlieues Bleues.

Lors de ce concert séquano-dyonisien, Joëlle Léandre 

sera accompagnée par Carlos Zingaro (violon), Sebi 

Tramontana (trombone) et Paul Lovens (batterie).

Cette année, Joëlle Léandre souffle ses soixante 

bougies avec une opération inédite « Les soixante 

flammes de Joëlle Léandre ». Pour l’occasion, 

la native d’Aix-en-Provence, complice de jeu de 

John Cage, Anthony Braxton, Steve Lacy ou John 

Zorn, va parcourir la France pour présenter une 

foule de projets plus audacieux et fascinants les 

uns que les autres. A Banlieues Bleues, c’est 

avec le Sudo Quartet que la contrebassiste se 

lancera dans les improvisations ailées dont elle 

seule a le secret.� M. Durand

Vendredi 25 mars à 20h30 à la Salle Pablo Neruda de 

Bobigny. Tél. 01 48 30 83 29 et 01 49 22 10 10.

dubitatifs quant aux prouesses gymnastiques de 

cet ex-enfant prodige.� J. Denis

Vendredi 25 mars à 20h30 au théâtre du Châtelet.  

Tél. 01 40 28 28 40. Places : de 22,50 à 47,50 €.

Abraham Inc
////// Espèce de hip-hop à la sauce yiddish ////////////////////

Depuis vingt ans, le clarinettiste 
new-yorkais David Krakauer 
fait souffler un puissant vent 
de rénovation sur la tradition 
klezmer.

Émule de Naftule Brandwein et icône du revival klezmer, 

David Krakauer a réuni Abraham Inc !

Son disque sur Tzadik estomaqua les amateurs 

de ce style fortement codifié ! Dès lors, David 

Krakauer va conquérir le monde, sous son pro-

pre nom, mais aussi avec d’autres aventuriers 

comme le pianiste David Greilsammer, pour un 

programme des plus savants. C’est désormais 

avec la formation Abraham Inc, qu’il pousse le 

mix le plus loin, officiant avec son alter ego, 

l’ébouriffant mixeur So Called, qui crée une 

espèce de hip-hop à la sauce yiddish, et avec le 

tromboniste américain Fred Wesley, ex-homme 

de première main de Mister dynamite. Autant 

d’ingrédients qui font de ce klezmer funk un 

cocktail des plus festifs.� J. Denis

Mardi 22 mars à 21h au théâtre de Sartrouville (78). 

Tél. 01 30 86 77 79 Places : de 8 à 26 €. 

Vendredi 1er avril à 21h à L’Onde de Vélizy-

Villacoublay  (78). Tél. 01 34 58 03 35.  

Places : de 18 à 23 €.

Youn Sun Nah
////// Vision ouverte /////////////////////////////////////////////////////

La chanteuse coréenne prend 
possession de l’Alhambra en 
quartet avec son complice Ulf 
Wakenius à la guitare.

La chanteuse coréenne est de retour après avoir squatté 

tout l’hiver le top des charts. 

« Same Girl », c’est le titre de son récent album, 

un thème emprunté à Randy Newman, qu’elle 

parcourt seule avec une petite à boîte à musique. 

La Coréenne est certes la même, mais quelque 

chose a pourtant bel et bien changé, tant dans 

le choix thématique, qui offre une vision ouverte 

du jazz, que dans sa manière de le visiter, plus 

proche du jazz folk nomade que dans le droit fil 

du swing. Comme ce soir, elle convie le piano 

clair-obscur de Stéphan Oliva, puis les cordes 

agiles du guitariste Ulf Wakenius et enfin l’accor-

déon de Vincent Peirani.� J. Denis

Jeudi 17 mars à 20h à l’Alhambra de Paris.  

Tél. 01 40 20 40 25. Places : 28 €.

Tigran  
Hamasyan
////// Ex-enfant prodige ////////////////////////////////////////////////

Le pianiste se révèle sous un 
nouveau jour avec son solo baptisé 
« A Fable ».

En solitaire, Tigran Hamasyan se montre sous une face 

plus mélancolique. 

A tout juste 24 ans, le natif de Léninakan, bibe-

ronné d’Herbie Hancock et sevré de Bud Powell, 

aligne déjà une sérieuse discographie et des prix 

glanés haut la main. Tant et si bien qu’il vient de 

signer un album solo, « A Fable », à un âge où 

beaucoup se contentent de jouer les seconds 

rôles. Si les climats post-modernes constituent 

la trame de ce recueil en solitaire, Tigran touche 

avant tout à l’essentiel  : le storytelling, l’art de 

raconter une histoire. « J’ai essayé d’interroger 

le sens d’une chanson », admet celui qui pose sa 

voix, plutôt grave. Là encore, il fait preuve d’un 

imperturbable aplomb, d’une étonnante matu-

rité. « Je chante depuis toujours, mais il a quand 

même fallu bosser. » C’est ainsi qu’il fait siens un 

hymne médiéval, « The Spinners » de Georges 

Gurdjieff et un classique d’entre les classiques, 

« Someday My Prince Will Come », sans oublier 

d’y apposer quelques thèmes de sa plume. Tous 

reliés à un fil narratif, de digressions en points de 

suspension, qui tient en haleine même les plus 

teur de l’héritage musical ellingtonien. Il se sou-

vient aujourd’hui que le 29 octobre 1958, Duke 

Ellington et ses musiciens triomphait à Paris 

sur la scène de l’Alhambra (le disque « Duke 

Ellington - Alhambra - Oct, 29th, 1958 » témoi-

gne de cette soirée). Plus d’un demi-siècle plus 

tard, Laurent Mignard prend possession de 

cette même salle et s’attache dans une mise 

en scène associant vidéo et images d’archives 

à faire revivre la musique du grand Duke avec 

entre autres au programme des titres inédits 

présentés en première mondiale…� J.-L. Caradec

Samedi 26 mars à 20h30 à l’Alhambra.  

Tél. 01 40 20 40 25. Places : 25 €.

Courtois/
Romano
////// Créations transversales ///////////////////////////////////////

Double plateau avec Vincent 
Courtois en trio « The Mediums » 
puis Aldo Romano en « Complete 
communion to Don Cherry ».

Les Médiums, une création inédite pour un trio appelé 

à durer. 

Curieux par nature, Vincent Courtois est un 

habitué des créations transversales, qui ne 

sonnent pas creux. Cette fois le violoncelliste 

parisien invite deux saxophonistes ténor, le Ber-

linois Daniel Erdmann et le Londonien Robin 

Fincker, pour une formation en lettres capi-

tales, baptisée «  les Mediums  ». «  Ceux qui 

entrevoient le futur  », précise celui qui avoue 

un penchant pour l’univers poétique des films 

de l’étrange, genre David Lynch… A sa suite, 

on retrouvera le batteur Aldo Romano autour du 

bel hommage qu’il vient de rendre au tutélaire 

Don Cherry, éternel étonnant voyageur d’un 

jazz oblique.� J. Denis

Mercredi 30 mars à 20h30 L’Odéon-Scène Jean-

Roger Caussimon de Tremblay-en-France (93).  

Tél. 01 49 22 10 10. Places : 10 à 16 €.

Fay Claassen
////// Diva Batave /////////////////////////////////////////////////////////

Une chanteuse néerlandaise à 
découvrir dans l’enceinte intimiste 
du Sunside.

Sur scène, Fay Claassen est accompagnée par deux 

figures du jazz hexagonal : le batteur Stéphane Huchard 

et le contrebassiste Christophe Wallemme. 

Le magazine américain Cadence affirme qu’elle 

est à la chanson ce qu’Audrey Hepburn était au 

cinéma : un mélange de grâce et d’élégance. Voix 

précieuse mais méconnue en France, Fay Claas-

sen a remporté notamment le prestigieux Edi-

son Award dans son pays d’origine, la Hollande.  

André  
Minvielle  
& Lionel  
Suarez
////// Acrobates de la note funambule ///////////////////////////

Ballade d’équilibristes pour la 
sortie de l’album « Tandem ».

Minvielle-Suarez, duo de haute voltige. 

Quand on roule en « Tandem », pour paraphraser 

le titre de l’album qui unit ces deux acrobates de 

la note funambule, on se doit d’avancer au même 

rythme. « Tout se tient, pas de l’un sans l’autre, 

ils s’accompagnent, se donnent la main, bras 

dessus bras dessous », comme dit Marc Perrone, 

auteur des notes de pochette de leur bel album. 

Et ce poète de l’accordéon en connaît un rayon 

sur cette paire d’experts hors pairs : André à la 

voix qui grimpe les octaves et Lionel au piano à 

bretelles, réunis pour transgresser, pour de bon, 

les codes de bonne conduite.� J. Denis

Mercredi 30 mars à 21h au New Morning.  

Tél. 01 45 23 51 41. Places : 20 €.

Avishai Cohen
////// Fascinante bête de scène /////////////////////////////////////

L’un des musiciens les plus 
captivants du jazz contemporain 
fait son grand retour.

Il revient à sa forme fétiche, le trio, aux côtés du percus-

sionniste Itamar Doari et du pianiste Shai Maestro. 

Contrebassiste, chanteur, pianiste, arrangeur, 

compositeur : Avishai Cohen cumule les casquet-

tes. Avec son dernier disque « Seven Seas », ce 

natif de Tel Aviv réussit le parfait mélange entre 

toutes les facettes de son talent : musique folk-

lorique israélienne, jazz à l’énergie rock, ballades 

aux mélodies enivrantes, ambitieuses pièces ins-

trumentales et comptines chantées d’une voix 

pleine d’émotion. Et sur scène, celui que Chick 

Corea qualifie de génie se métamorphose en une 

fascinante bête de scène.� M. Durand

Mardi 29 mars à 20h30 à l’Apostrophe de Cergy-

Pontoise (95). Tél. 01 34 20 14 14.

Duke  
Orchestra
////// Héritage musical ellingtonien ///////////////////////////////

Laurent Mignard rend hommage  
à la musique d’Ellington.
Depuis presque dix ans, Laurent Mignard s’est 

installé dans le paysage jazzistique français 

comme le meil leur ambassadeur et explora-

Guitares à Antony
Du 30 mars au 3 avril 2011

Mercredi 30 mars
Soirée d’ouverture 
avec les élèves des conservatoires de la Communauté d’agglomération 
et Carlos Moscardini, guitariste et compositeur argentin. Entrée libre

Jeudi 31 mars
Musique ancienne (chant, théorbe, luth), Pascale Boquet et Marco Horvat

Vendredi 1er avril
Musiques du Brésil
Ilustrando o Choro (M.I. Guimarães, B. Wilhelm, P. Mindy, M. Montcheny, D. Muzeau)
Yamandu Costa

Samedi 2 avril 
Finale du 12e Concours International de Guitare d’Antony, 
dont la pièce imposée a été composée par Carlos Moscardini

Dimanche 3 avril 
Visages de la guitare
Carlos Moscardini - Ekachaï Jearakul, lauréat du concours 2010
Création Rhodope’s Illusion d'Atanas Ourkouzounov - Juan Panchi Duarte

Rens. auprès du service culturel : 01 40 96 72 82
Tarifs : 18 € - 14 € - 8 €
Pass pour trois concerts : 45 € - 35 € - 18 €
Tarif unique pour la finale du Concours : 8 €

www.ville-antony.fr

Astor Piazzolla
Gustavo Beytelmann
Encuentro  
Quatuor Caliente
Piazzolla Music Awards 2004

Special Guests:

Laurent Colombani guitare

Vincent Maillard vibraphone

AECD 1107

En concert

les 1er & 2 avril
NEW MORNING . 21 h00
7-9 rue des Petites Ecuries, 75010 Paris

Toute l’intensité du Tango Nuevo !

www.quatuorcaliente.com

Parution

Avril 2
011

www.         .fr

Soirée 
Grandes 
Formations Jazz

Orchestre  
Franck Tortiller 
	 Le Rythme et le Bleu
Orchestre des Jeunes  
Jazzmen de Bourgogne
	 Direction Franck Tortiller

New Morning
7-9 rue des Petites-écuries – 75010 Paris
Métro Château d'Eau

20 € / 10 €  / / / /  Ouverture de la salle 19 h

réservations Fnac 0892 68 36 22

www.francktortiller.com 
(0.34 € TTC/min.)
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//// pour recevoir la terrasse par internet, envoyez un mail à : la.terrasse@wanadoo.fr   en objet : recevoir la terrasse  ////

tourent d’une rythmique d’enfants sans logis). Car 

c’est aussi et surtout leur musique, mixant allègre-

ment accents funk, rumba congolaise, rythmes 

afro-cubains et nostalgie bluesy, qui a su séduire 

les quatre coins du monde. Plus qu’une curiosité, 

un orchestre captivant.� M. Durand

Dimanche 20 mars à 18h au Théâtre Jean Arp de 

Clamart (94). Tél. 01 41 90 17 02.  

Mardi 29 mars au Théâtre de Sartrouville.  

Tél. 01 30 86 77 79.

Le Trio  
Joubran
////// Palestine ////////////////////////////////////////////////////////////

AsFâr, harmonie de ouds.

Samir, Wissam et Adnan Joubran au Théâtre des 

Champs-Elysées. 

Les frères palestiniens poursuivent leur épopée 

internationale et familiale avenue Montaigne. Au 

son de leurs trois ouds et accompagnés du per-

cussionniste Youssef Hbeish. Leur musique devient 

étendard de Terre Sainte, riche de poésie orientale 

et de spiritualité douce. Nouvel album : AsFâr chez 

World Vilage / Harmonia Mundi.� V. Fara

Lundi 4 avril à 20h au Théâtre des Champs-Elysées. 

Tél 01 49 52 50 50.

pas à sa règle : un éclectisme nomade, mais une ligne 

directrice guidée par l’exigence. Celle-là même qui 

réunit au-delà des œillères les mots de la Canadienne 

Nancy Huston, les improvisations de la Française 

Elise Caron et les variations poétiques de l’Iranienne 

Maryam Chemirani, les éclats de voix de Claudia Solal 

et la diva aux couleurs tango Debora Rus, les scan-

sions plus rauques de Sir Alice et les cordes sensibles 

de Jeanne Added, l’expressivité de la Grecque Angéli-

que Ionatos et la latinité de Do Montebello… �J. Denis

Du 24 mars au 16 avril, à partir de 21h au Triton, aux 

Lilas (93). Tél. 01 49 72 83 13. Places : de 14 à 20 €. 

Staff Benda 
Bilili
////// Congo /////////////////////////////////////////////////////////////////

Cet étonnant groupe de quatre 
chanteurs guitaristes juchés sur 
des tricycles déboule avec sa 
rumba congolaise.

Le retour en trombe du combo congolais.

Armés de leurs incroyables bécanes et de leurs 

instruments faits maison, les quatre chanteurs 

du Staff Benda Bilili ont offert au public bien plus 

qu’une légende personnelle (ces musiciens origi-

naires de Kinshasa sont paraplégiques et s’en-

 

Rodolphe 
Burger
////// Surprenant envoûtement //////////////////////////////////////

Hommage à Mahmoud Darwich.

Rodolphe Burger à Sénart, toujours inspiré. 

Un projet duel et sensible entre deux cultures : 

reprenant le Cantique des Cantiques qu’il com-

posa pour Bashung, le compositeur et guitariste 

met en musique la poésie du Palestinien Mahmoud 

Darwich. Où comment fondre rock et majesté en 

un surprenant envoûtement.� V. Fara

Le 19 mars à 20h30 à la Scène Nationale de Sénart-

La Coupole (77). Tél 01 60 34 53 60.

Les  
Enchanteuses 
du Triton
////// Festival des voix de femmes du monde /////////////////

Curiosité et originalité sont les 
deux mamelles du festival des voix 
de femmes du monde.
Pour sa huitième édition, le festival logé dans l’un des 

bons clubs de l’autre côté du périphérique ne déroge 

musiques  
du monde

Pura Fé
////// Amérindien /////////////////////////////////////////////////////////

La grande voix du blues amérindien 
fait une halte exceptionnelle rue 
des Petites Ecuries.

« Tuscarora Nation Blues », premier album solo de Pura 

Fé, a été récompensé par le Prix Charles Cros en 2006. 

Un percussionniste, un guitariste, sans oublier sa 

fameuse lap-steel sur les genoux : il n’en faut pas 

plus pour magnifier le répertoire blues de Pura 

Fé. Pour célébrer la sortie de l’album « A Blues 

Night in North Carolina  » (Dixiefrog/Harmonia 

Mundi), la chanteuse d’origine indienne Tusca-

rora débarque en France dans la même confi-

guration que celle qui a fait la force et la beauté 

de son premier album live. Entre folk et blues, 

l’univers musical de cette musicienne ensorce-

lante « qui transcende les siècles » (pour repren-

dre les mots mêmes du grand Taj Mahal) navigue 

à mi-chemin entre Charley Patton, Janis Joplin, 

Joni Mitchell ou Eric Bibb (qui fait d’ailleurs partie 

de son fan-club grandissant). Sur scène, cette 

figure aux mille et une facettes (poétesse, actrice, 

enseignante, danseuse…) impose une présence 

magnétique. Une vibrante soirée en perspective 

d’autant que la première partie sera assurée par 

Music Maker Revue, sorte de Buena Vista Social 

Club du blues qui fait l’admiration d’Eric Clapton 

comme de B.B. King !� M. Durand

Mercredi 9 mars à 20h au New Morning.  

Tél. 01 45 23 51 41.

Lee Jaram
////// Corée /////////////////////////////////////////////////////////////////

La chanteuse et comédienne 
revisite une forme traditionnelle 
de théâtre musical coréen en la 
confrontant à l’univers de Brecht.

Lee Jaram, une des personnalités les plus magnétiques 

de la scène musicale coréenne.

Ce concert exceptionnel offre l’opportunité rare 

de découvrir en France le pansori, par l’une de 

ses meilleures interprètes. Cette forme d’opéra 

traditionnel apparue au xviiie siècle est construite 

sur la prestation d’un interprète central à la fois 

acteur, chanteur et narrateur. Puisant dans la 

tradition du genre associant volontiers drame 

satirique et critique sociale, Lee Jaram a imaginé 

une vision contemporaine du pansori en signant 

un audacieux livret inspiré de La Bonne Âme de 

Setchouan de Brecht.� J.-L. Caradec

Dimanche 13 mars à 17h aux Abbesses.  

Tél. 01 42 74 22 77. Places : 18 €.

trouvait un instrument tout-terrain aux pos-

sibil ités infinies.� M. Durand

Jeudi 7 avril à 20h30 au Théâtre des Bergeries à 

Noisy-le-Sec (93). Tél. 01 41 83 15 20.

Eric Legnini
////// Compositions finement brodées ///////////////////////////

Le pianiste se retrouve en trio 
après un nouvel album construit 
autour de la voix de Krystle 
Warren.

Pour son nouvel album, Eric Legnini ajoute une voix folk 

blues dans son univers soul jazz.

Qu’on se le dise : Eric Legnini maîtrise sur le 

bout des doigts l’art du trio jazz. Pour preuve, 

ses trois premiers albums construits à par-

tir de cette formule, où i l saluait les maîtres 

du genre Bil l Evans, Ahmad Jamal ou encore 

Ramsey Lewis.  S i  ce format (Frank Agul -

hon aux baguettes et Thomas Bramerie à la 

contrebasse) constitue encore la base de son 

nouvel album, « The Vox  » (comme son titre 

l’ indique) fait la part belle à la voix de Krystle 

Warren, chanteuse de soul folk qui pose avec 

délicatesse ses mots dits blues sur les com-

posit ions f inement brodées du pianiste. Du 

bel ouvrage.� J. Denis

Jeudi 31 mars et vendredi 1er avril à 21h30 au 

Sceaux What de la scène nationale des Gémeaux à 

Sceaux. Tél. 01 46 61 36 67. Places : 16 à 25 €.

et aussi…  
dans les clubs 
parisiens
Au New Morning  : Bevinda, l’éternelle petite 

française du fado portugais pour la sortie de 

l’album « Lusitânia » sur le thème de l’exil (le 

10), le saxophoniste James Carter et son Organ 

Trio (le 12), Joe Lovano en personne pour la 

musique et le groupe de son nouvel album 

- le 22e en 20 ans - chez Blue Note, «  Bird 

Songs », exploration aventureuse de l’héritage 

Parkerien (le 15), et le grand auteur-composi-

teur de chanson cap-verdien Teofilo Chantre 

( le 31). Au Duc des Lombards  : en marge 

du festival Tapage Nocturne (voir plus haut), le 

club accueille David Murray pour un hommage 

chaloupé à Nat King Cole (du 7 au 10), le gui-

tariste et chanteur Lionel Louéké en trio (les 

11 et 12) ou encore le big band « Encore du 

Bop ? », machine à swing, à sourires et à plaisir 

de l’ineffable Jean-Loup Longnon (le 30). Au 

Sunside : pleins feux sur de nouveaux talents 

et visages d’aujourd’hui avec par exemple l’ex-

ceptionnel pianiste new-yorkais Aaron Parks en 

trio, ancien élève de Kenny Barron, partenaire 

musical de Terence Blanchard et collaborateur 

de Spike Lee (le 12), le guitariste Nicolas Pfeif-

fer en quartet pour la sortie de son premier 

album autoproduit “Smile” révélant un univers 

plein de délicatesse et de retenue (le 27) ou 

encore, le lendemain, le jeune batteur Guilhem 

Flouzat, formé au CNSM à Paris, et revenu du 

chaudron new yorkais, où il a fait récemment 

ses armes, avec un sextet franco-américain de 

haut vol (le 28).� J.-L. Caradec

les plumes du jazz hexagonal. Radiation 10 éla-

bore un brouet en fusion, aux limites de tous les 

styles, là où se niche la créativité. Mon tout est 

une soirée qui devrait faire swinguer autrement 

les lendemains…� J. Denis

Vendredi 1er avril à 20h30 à La Dynamo de Pantin 

(93). Tél. 01 49 22 10 10. Places : de 10 à 16 €.

Richard  
Galliano Trio
////// Piano à bretelles /////////////////////////////////////////////////

Le maître de l’accordéon continue 
de porter son instrument au 
sommet de l’improvisation.

Dans son dernier album sorti chez Deutsche 

Grammophon, il interprétait pour la première fois sur 

disque des œuvres de Bach. 

Pour beaucoup, le mot « accordéon » reste 

irrémédiablement associé au nom de Richard 

Galliano. Depuis des décennies, le Cannois a 

arpenté inlassablement les scènes du monde 

entier et les studios d’enregistrement pour 

repousser les l imites de son instrument. De 

la chanson française (Claude Nougaro, Bar-

bara) au jazz (Michel Portal, Chet Baker) en 

passant par le tango (Astor Piazzol la), i l  a 

prouvé que derrière le piano à bretel les se 

A l’heure où sort son nouvel opus enregistré avec 

le WDR Big Band (« Sing ! »), le Sunside donne au 

public parisien l’occasion de s’enticher de cette 

diva discrète mais raffinée qui s’approprie Björk 

comme Miriam Makeba.� M. Durand

Jeudi 31 mars à 21h au Sunside.  

Tél. 01 40 26 46 60.

Django Bates 
« Beloved 
Bird » /  
Radiation 10
////// Version 100 % originale et brouet en fusion ///////////

Un pianiste anglais insaisissable et 
un groupe français explosif.

Créé en 2006, Radiation 10 élabore une matière  

en fusion qui fait exploser les catégories.

Mon premier est l’un des plus iconoclastes pia-

nistes britanniques dont la musique ne tourne 

jamais en rond, dans tous les sens du terme. 

Comme ce soir, où il salue à sa manière toute 

particulière – c’est-à-dire en version 100 % ori-

ginale – un autre drôle de zozio du jazz, Charlie 

« Bird » Parker. Mon second est un ensemble 

de dix jeunes talents français qui volent dans 

CARATINI_Mars_La Terrasse.indd   1 18/02/11   15:14:23

entretien / Arthur / Moriarty

Un road album in vivo
Moriarty a choisi d’enregistrer son nouvel album après avoir 
rodé les titres sur scène, plutôt que de tourner après la sortie de 
l’album, comme il est de rigueur dans l’industrie musicale. Entretien 
avec Arthur, guitariste du groupe, avant six dates au Trianon 
prometteuses de temps suspendu et de plaisir…
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Ne pas travailler en studio pour cet album 

a-t-il chamboulé votre manière de jouer ?

Arthur (Moriarty) : L’idée est d’éprouver les mor-

ceaux sur scène, de voir comment ils sont reçus. 

Tout ça nous a permis de gommer des sensations 

fausses, d’aboutir à une vérité plus immédiate. 

Par exemple pour «  la Chanson de Circée », un 

« Nous avons appris 
à ouvrir l’intimité de 
notre groupe  
au public. » Arthur (Moriarty)

écoutent… A force de jouer devant des publics 

variés, que ce soit au Japon ou devant des viticul-

teurs du Maine-et-Loire, on sait que des fragments 

de sens parviennent aux gens. Et peut-être est-ce 

aussi bien que nos textes restent nimbés d’un petit 

mystère poétique…

Propos recueillis par Vanessa Fara

Nouvel album, sortie digitale le 14 mars et physique 

le 26 avril (Air Rytmo, l’Autre Distribution) 

Du 14 au 20 mars (relâche le 17) à 19h30 au Trianon. 

Tél. 01 44 92 78 00.

morceau qui nous traîne dans les pattes depuis 

des années, c’est en osant le morceau sur scène 

qu’on a enfin su comment nous devions le jouer.

Cette tournée a dû changer votre rapport à 

la scène…

A.  : Nous avons appris à ouvrir l’intimité de 

notre groupe au public. Au sein du « Moriarty-

land », nous sommes frères et sœurs d’élec-

tion. Mais désormais le cercle familial inclut 

les spectateurs… Une intimité amplifiée grâce 

au travai l  du son, et aux lumières de Fred 

Poulet qui rendent la scène très cinémato-

graphique.

Les textes du nouvel album restent charnel-

lement anglophones…

A. : Nous sommes à la base trois à écrire, mais 

tout le monde participe. Pour ma part, je rêve, je 

m’énerve, je suis ému en Anglais. Je ne sais pas 

à quel point nos textes comptent pour ceux qui 

Moriarty, une famille de scène.
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que de ce nouveau festival de jazz en Breta-

gne. Signée par Yann Martin, directeur du label 

Plus Loin Music, la programmation s’appuie 

sur des artistes au-dessus de tout soupçon  : 

Eric Lelann, Moutin Réunion Quartet, Franck 

Tortiller, Riccardo del Fra, Thomas Savy, Médé-

ric Coll ignon, trio Prysm, etc. Avec, en gros 

concert de clôture, dans la salle de La Liberté 

(grande sœur de « L’Etage »), un double pla-

teau composé de Tigran Hamasyan en solo et 

d’Avishai Cohen en trio « Seven Seas » pour 

trois heures de musique !� J.-L. Caradec

Du 14 au 18 mars à Rennes. Tél. 02 99 78 33 64. 

Site : www.jazz35.com  

du Parc Naturel et concerts gratuits pour aérer les 

jazzfans noctambules…� J.-L. Caradec

Du 4 mars au 3 avril dans 9 communes du Parc 

Naturel Régional de la Haute Vallée de Chevreuse. 

Site : www.jazzatouteheure.com  

Jazz à l’étage
////// Quinze concerts //////////////////////////////////////////////////

Deuxième édition du festival 
rennais.
Cinq jours, quinze concerts et quarante musi-

ciens sont les chiffres qui disent tout ou pres-

Lockwood, Franck Tortiller, André Ceccarelli, Lizz 

Wright, Baptiste Herbin, Ana Popovic, Edouard 

Bineau, Tuck & Patti… A signaler enfin : les Ran-

donn & Jazz qui proposent d’associer découverte 

à d’autres continents musicaux et le confrontant 

à d’autres disciplines comme la poésie, l’opéra, 

le polar, le cinéma ou la photo. A signaler en par-

ticulier, en ouverture, une soirée « Métisse : voix 

d’Afrique » avec deux créations signées par le 

tandem Jean Paul Delore-Louis Sclavis, puis le 

batteur Sangoma Everett convoyant une promet-

teuse « Oriental Caravan ». A noter aussi, au fil des 

concerts : une belle lignée de guitaristes (Bill Fri-

sell, Russell Malone, Nguyen Le, Philip Catherine, 

Hasse Poulsen, etc…) et de pianistes (Mulgrew 

Miller, Uri Caine, Enrico Pieranunzi, Laurent De 

Wilde…).� J.-L. Caradec

Jusqu’au 26 mars à Vaulx-en-Velin (69).  

Tél. 04 72 04 81 18.

 

Festival 
Jazz à toute 
heure
////// Cosy et bucolique ////////////////////////////////////////////////

13e édition d’un festival niché au 
cœur du Parc Naturel Régional de 
la Haute Vallée de Chevreuse.
Paysages vallonnés et villages de charme forment 

le décor de ce petit festival cosy et bucolique à la 

lisière de la région Ile-de-France. La programmation 

offre la primeur à quelques excellents musiciens 

de jazz mais sans s’interdire quelques sympathi-

ques escapades du côté des musiques cousines 

comme le Blues ou la Soul : Bettye LaVette, Didier 

Idir
////// Kabylie ///////////////////////////////////////////////////////////////

Avec le temps mais sans jamais 
forcer, le chanteur kabyle s’est 
imposé comme une voix essentielle 
de l’Algérie contemporaine.

Idir, grande voix d’Afrique du Nord.

L’amour, l’exil teinté de mélancolie, le droit à la 

différence, le goût des autres, l’épaisseur de la 

mémoire et la profondeur de l’instant… Beau-

coup décèlent chez le sexagénaire un poète 

à la plume trempée dans l’acide, un homme 

ancré à ses racines, mais ouvert sur le monde. 

De telles qualités lui ont permis de traverser les 

générations et les styles, en demeurant tou-

jours sur le même fil, celui d’une sensibilité à 

fleur de cordes.� J. Denis

Vendredi 25 mars à 20h30 au Théâtre Firmin Gémier 

de Châtenay-Malabry. Tél. 01 41 87 20 84.
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annonces classées   formations

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 : 9 €/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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CONCOURS D’ENTREE
DOSSIER D’INSCRIPTION A PARTIR

DU 1ER MARS 2011

LOCATION FESTIVAL AVIGNON
Mas provençal à 5 mn du centre d’Avignon
8 chambres, 5 salles de bain, 6 wc, piscine, 
jaccuzzi, sauna, grand parc arboré.
Possibilité jusqu’à 18 personnes. 
Prix 4 500 e la semaine  
(dégressif pour la location du mois complet)
Contact : Yvan au 06 66 09 37 83

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

festivals
Festival  
Avoriaz  
Jazz Up
////// Pour le plaisir /////////////////////////////////////////////////////

Une semaine de jazz au sommet.

Le trompettiste Nicolas Folmer en concert à Avoriaz le 

20 mars dans le cadre du festival Jazz Up.

Grasse matinée, ski sous le soleil, vin chaud, 

raclette et… concert de jazz dans la soirée : tel 

est le programme de la journée type de l’hôte de 

ce festival pas comme les autres ! Quatre grands 

concerts dominent la programmation  avec en 

ouverture (le 18), l’opération Jazz Emergence qui 

réunit au cours du même concert pas moins de 

quatre jeunes groupes issus d’écoles de jazz des 

quatre coins de la France (Chambéry, Salon-de-

Provence, Tours et Toulouse), puis le phénoménal 

pianiste arménien Tigran Hamasyan en solo, suite 

à la sortie récente chez Verve/Universal de son 

magistral album « Fable » (le 19), le quartette du 

trompettiste Nicolas Folmer augmenté du saxo-

phoniste Rosario Guliani, invité de marque tran-

salpin, pour une démonstration d’un post bop 

totalement maîtrisé et inspiré (le 20) et enfin, en 

conclusion, véritable « danger public » dans une 

station de ski, la fiévreuse Liz Mc Comb, grande 

dame du Gospel s’il en est, dont la chaleur irré-

sistible pourrait bien provoquer la fonte (de plaisir) 

des neiges des pistes avoisinantes ! A signaler 

aussi, autour de ces quatre grands concerts, 

une programmation « off » déclinée en 40 dîners-

concerts dans dix des meilleurs restaurants de la 

ville… Du jazz pour le plaisir !� J.-L. Caradec

Du 18 au 26 mars à Avoriaz. Tél. 04 50 74 02 11 et 

www.avoriaz.com

Le guitariste 
Bill Frisell
//////  Vaulx jazz //////////////////////////////////////////////////////////

Du jazz démultiplié à Vaulx-en-Velin, 
près de Villeurbanne.

Un festival où la musique se vit en plan large, avec une 

belle lignée de guitaristes : Bill Frisell, Russell Malone, 

Nguyen Le, Philip Catherine, Hasse Poulsen, etc…

A Vaulx Jazz, la musique se vit et se voit en plan 

large, voire panoramique, mariant volontiers le jazz 
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gros plan ¶
Quatuor Caliente, 
Encuentro
Le tango nuevo de Piazzola à Beytelmann.
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Depuis dix ans, le quatuor Caliente touche le 

Tango Nuevo de son style clair et sensible, accor-

dant depuis dix ans ses influences classiques 

et l’univers d’Astor Piazzola. « Si nous sommes 

légataires du tango de bal, prévient en souriant 

Michel Berrier, violoniste du Quatuor, notre public 

n’est pas un public de danseurs, ou alors il faudrait 

un chorégraphe un peu allumé ! » Leur prochain 

« Nous avons appris  
à ouvrir l’intimité  
de notre groupe  
au public. » Arthur (Moriarty)

une possibilité d’improvisation, une écoute entre 

musiciens. » Une souplesse artistique qui tient 

sans doute aux racines populaires et métisses du 

tango, et à l’aisance fluide procurée par le talent 

des interprètes.

Vanessa Fara

Les 1er et 2 avril à 21h au New Morning.  

Tél. 06 12 04 07 52.

album, « Encuentro » (à paraître en avril 2011 chez 

Aeon / Harmonia Mundi), rapproche les compo-

sitions tardives de Piazzola, initiateur et maître 

incontournable du genre, et de Gustavo Beytel-

mann, musicien argentin à la croisée du jazz et du 

tango, un cheminement artistique audacieux pour 

des musiciens venant de la musique classique. 

« Pour un musicien classique, 
le tango est  
une porte de liberté »
« Une manière de placer notre répertoire dans 

une contemporanéité après avoir recherché l’at-

mosphère du tango nuevo des années 60. » Sur 

l’album et sur scène, le quatuor a invité le guita-

riste jazz Laurent Colombani, donnant six cordes 

plus jazzy à leur interprétation. « Pour un musicien 

classique, le tango est une porte de liberté, une 

musique qui ne se prend pas au sérieux malgré 

l’exigence du genre. Si l’enseignement classi-

que nous a apporté la maîtrise de l’instrument, 

le tango nous procure un plaisir de jeu immédiat, 

Berrier, Lorel, Marty et Pereyra : le Quatuor Caliente au 

New Morningph
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poésie rock

samedi 19 mars 20h30
La Rotonde  I  Moissy-Cramayel

Dans le cadre de l’effet scènes
Concert précédé d’une conférence sur
Mahmoud Darwich à 18h 

Rodolphe
Burger
Le cantique des cantiques
Hommage à Mahmoud Darwich

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

Écrire en lettres capitales, merci

	 Nom :	

	P rénom :

	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 186

Bulletin d’abonnement"

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

** parution juillet 2011
Renseignements : Tél. 01 53 02 06 60 
E-mail : la.terrasse@wanadoo.fr

Médéric Collignon, invité du festival le 17 mars avec son 

quartet Jus de bocse.

Didier Lockwood, le 5 mars à Saint-Rémy-lès-Chevreuse. 

//// pour recevoir la terrasse par internet, envoyez un mail à : la.terrasse@wanadoo.fr   en objet : recevoir la terrasse  ////
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