
UNE NOUVELLE GAMME COULEUR 
ASSOCIÉE À CHAQUE DISCIPLINE
Une couleur associée aux rubriques théâtre /
danse / classique et opéra / jazz, musiques  
du monde et chanson / focus du mois permet  
de repérer spontanément chaque discipline. 

FOCUS

FOCUS

THÉÂTRE

DANSE

OPÉRA / CLASSIQUE

JAZZ / CHANSON / 
MUSIQUES DU MONDE

On vous décrit souvent comme une choré-
graphe de la lenteur, voire de l’épure ou du 
minimalisme. Peut-on parler de cette façon de 
vos deux nouvelles pièces ?
Myriam Gourfink : La lenteur oui, dans le sens où 
je travaille sur un autre temps, un temps étiré. En 
revanche on ne peut pas parler de minimalisme ou 
d’épure. Pour Bestiole par exemple, je travaille sur 
un dialogue entre les danseuses et moi-même qui 
suis à la table et qui envoie une information choré -
graphique sous forme de partitions en temps réel 
sur des écrans.

Qu’entendez-vous par « partition chorégra-
phique » ? Quelle interface utilisez-vous ?
M. G. : C’est une interface graphique que j’ai 
construite avec un informaticien à partir du logi-
ciel Max / MSP. J’ai d’abord écrit de petites entités 
chorégraphiques, des choses très fines comme le 
mouvement d’un ischion qui s’antéverse pendant 
que l’autre se rétroverse, ou des petits mouve-
ments du coccyx, pour aller chercher vraiment les 
os et leur donner le mouvement de la marche mais 
dans des contextes différents. Quand j’écrivais, 
en utilisant la notation Laban, j’avais l’impression 

de mettre en mouvement des petites bestioles, 
des façons de se mouvoir toujours guidées par le 
souffle, mais où le corps est décortiqué.

Les écrans partagent l’espace avec des prati-
cables…
M. G. : Quand l’idée de ces petites bestioles est 
apparue à l’écriture des partitions, j’ai eu envie 
de fabriquer un espace assez clos, comme une 
île aux tortues, ou comme une installation-labo-
ratoire offrant aux danseuses des plans inclinés 
d’appuis, avec des hauteurs et des inclinaisons 
différentes, sous ce ciel d’écrans permettant de 
lire leurs partitions. Finalement ce sont comme 
des pupitres de musiciens.

L’étirement du temps va-t-il induire un épuise-
ment des corps comme dans certaines de vos 
pièces ?
M. G. : Pas vraiment, parce que la pièce dure 46 
minutes, en lien avec le temps de concentration 
des danseuses. La lecture de la partition est vrai-
ment très complexe : elles doivent accumuler les 
informations au fur et à mesure et les mémori-
ser, tout en construisant un cycle en injectant de 
nouvelles informations exactement où elles le 
veulent. L’effort de mémoire et de concentration 
est énorme. Au-delà de ce temps, il y aurait sur-
tout un épuisement mental.

Bestiole  a-t-il un lien avec l’autre création, Une 
Lente Mastication  ?
M. G. : Dans l’autre pièce, il n’y a pas du tout de 
dispositif technologique. J’ai pensé à ce principe 
de mastication en Inde où le public reçoit un spec-
tacle par le sens du goût. On parle beaucoup de 

« rasa » pour exprimer cette chose, je me suis 
nourrie de cette image et je me suis demandée 
ce que serait une danse que l’on mastique. Quel 
pourrait être ce “jus” que l’on offre au public ? J’ai 
donc créé une partition qui permet aux danseurs 
de répéter et répéter une phrase selon des indica-
tions particulières, comme vivre un équilibre, vivre 
un appui fort sur les mains, vivre une inversion. A 
force de la travailler, de la mastiquer, de la répéter 
de façon mécanique, on peut essayer de l’offrir 
comme un jus au public. Une Lente Mastication 
se situe pour moi plus dans le prolongement de 
Corbeau  ou Choisir le moment de la morsure , alors 
que Bestiole  est en lien avec Les Temps tiraillés . 

Aujourd’hui, je développe vraiment ces deux che-
mins différents, mais qui dialoguent l’un et l’autre : 
l’un avec les technologies et divers protocoles 
d’exploration, et l’autre plus écrit et formel.
Propos recueillis par Nathalie Yokel

Bestiole, de Myriam Gourfink, du 18 au 20 janvier 

à 20h30, au Centre Pompidou, place Pompidou, 

75004 Paris. Tél. 01 44 78 12 33.  

Une lente mastication, du 2 au 9 février  

à 20h30, le jeudi à 19h30 et le dimanche à 15h, 

relâche le mardi, au Théâtre de Gennevilliers,  

41 avenue des Grésillons, 92320 Gennevilliers. 

Tél. 01 41 32 26 26.

“JE ME SUIS 
DEMANDÉE CE QUE 
SERAIT UNE DANSE 
QUE L’ON MASTIQUE.” 
MYRIAM GOURFINK
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Une belle actualité pour Myriam Gourfink qui présente Bestiole et Une 
Lente Mastication. Deux créations qui reflètent les deux voies de son 
travail d’exploration chorégraphique.

DEUX PIÈCES SINON RIEN
BESTIOLE CENTRE POMPIDOU /  UNE LENTE MASTICATION THÉÂTRE DE GENEVILLIERS 
CONCEPTION / MISE EN SCÈNE MYRIAM GOURFINK

 ENTRETIEN 3 MYRIAM GOURFINK 

JANVIER 2012  /  N°19414  DANSE

“LA CULTURE EST UNE RÉSISTANCE À LA DISTRACTION” PASOLINI

« LA CULTURE EST UNE RÉSISTANCE À LA DISTRACTION
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EN JUIN,  

FÊTE SES 
20 ANS AVEC 
DES HABITS 
NEUFS !
EN JUIN, UNE NOUVELLE MAQUETTE
Elégante et rigoureuse, pour une information 
hyper lisible grâce à une présentation très 
claire. Tous les éléments de l’information sont 
immédiatement repérables.

EN SEPTEMBRE, UN NOUVEAU SITE WEB
www.journal-laterrasse.fr
Rénové et enrichi avec de très nombreuses 
fonctionnalités  et divers moteurs de recherche,  
pour un accès optimisé à toute l’actualité du spectacle 
vivant. Un site dernière génération, pratique,  
communautaire et adaptable à toutes les surfaces
digitales. Un site ressource unique pour 
tout le spectacle vivant en France.

UN NOUVEAU LOGO 

UNE NOUVELLE UNE
Très novatrice et plus textuelle, avec 
des titres et une grande photo mettant 
en lumière un événement du mois.
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KRYSTIAN LUPA 
ÉCLAIRE LES 
MARGES DE 
NOTRE SOCIÉTÉ 

THÉÂTRE

Avec de tout jeunes comédiens, le maître 
polonais s’inspire librement de Catégorie 3.1   
de Lars Noren. Radical et puissant. 3 p. 23

LE FESTIVAL 
PRÉSENCES  
INVITE OSCAR 
STRASNOY 
Le festival de Radio France met en lumière 
l’univers inclassable du compositeur Oscar 
Strasnoy. 3 p. 23

CLASSIQUE / OPÉRA

LES VOIX DU 
SUD CHAUFFENT  
L’ALHAMBRA

JAZZ / MUSIQUE DU MONDE / CHANSON

L’Alhambra accueille Gianmaria Testa, Katia 
Guerreiro, Ghalia Benali… 3 p. 23

Musique  / Gianmaria Testa  / © Arthur Pequin

Théâtre / Kristyan Lupa / © Arthur Pequin

Opéra / Oscar Stranoy / © Arthur Pequin

LA TERRASSE
4 avenue de Corbéra / 75012 Paris  
Tél : 01 53 02 06 60 / Fax : 01 43 44 07 08 
 la.terrasse@wanadoo.fr 

Paru le 4 janvier 2012 
Prochaine parution : le 2 novembre 2011
20e saison / 80 000 ex. 
abonnement p. 58 / sommaire p. 2
Directeur de la publication : Dan Abitbol
www.journal-laterrasse.fr

LE MENSUEL DE RÉFÉRENCE 
DES ARTS VIVANTS
JANVIER 2012

Le Festival de Suresnes croisant hip hop 
et danse contemporaine fête ses 20 ans.
 3 p. 23

SURESNES 
CITES DANSE 
EN PLEINE  
EFFERVESCENCE 

DANSE

FOCUS

CORS ET CRIS 

ENSEMBLE 2E2M 
L'ensemble 2E2M fête ses 40 ans 3 p. 23

Création de l'ensemble TM+ 3 p. 23
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/  SELECTION CRITIQUES DU MOIS P. 4-22  
Chantal Morel met en scène Home de David Storey 
avec un remarquable quintette d’acteurs. 

2012 / N° 197 AVRIL  Paru le mercredi 4 avril 2012 / 20e saison / 80 000 ex. / www.journal-laterrasse.fr / Sommaire en page 2 / Abonnement p.42 

/ SELECTION P. 22-28  

Ea Sola recrée le bouleversant Sécheresse et Pluie 
et réinterroge la mémoire de la guerre. Entretien p. 22

             3, 4 ET 5 MAI 9-19 MAI

FLAMENCO Musique & danse SIDI LARBI CHERKAOUI

TeZukA  Création

Une véritable fería espagnole dans la Grande halle ! 

JOSE MAYA / FAMILLE FARRUCA / DIEGO AMADOR / 
LA MONETA / PASTORA GALVÁN / ANTONIO EL PIPA

01 40 03 75 75
w

w
w

.villette.com

PARUTION JUILLET 2012
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/  SELECTION P. 29-36  

Le temps des Passions de Bach : le ténor Christoph Prégardien, 
passé à la direction, dirige La Passion selon Saint Jean.

/  SELECTION P. 36 /  SUITE ET FIN DU FESTIVAL BANLIEUES 
Bleues : rencontre avec le guitariste Misja Fitzgerald-
Michel qui signe un portrait musical de Nick Drake.
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Festival Théâtre 
en Mai à Dijon : toute 
l’énergie du théâtre 
au service de tous.
P. 12 

ALERTE ! LA TERRASSE CONTRE 
LA FRAGILISATION DE LA POLITIQUE 
CULTURELLE. LA CULTURE EST 
UN BIEN PUBLIC ! Voir notre édito en page 3.

Jean Vilar devant l’entrée du palais de Chaillot, 1952 © agnès varda 

Jean Vilar, l’intuition du temps

Service public,  
l’exigence en partage
Didier Deschamps  directeur du Théâtre National de Chaillot

laire. Qu’en est-il advenu depuis ? Force est de constater 
que cette éthique et cette ambition de théâtre national  
populaire furent portées de bien diverses manières selon 
les di�érentes périodes et directions qui ont succédé à  
Vilar. Le label TNP finit même en 1972 par être confié 
par Jacques Duhamel au Centre dramatique national de 
Villeurbanne dirigé alors par Roger Planchon, devenant 
ainsi le symbole d’une politique de décentralisation théâ-
trale en marche. 

L’objet de ce Bref n’est pas de réaliser une analyse criti-
que de cette période très contrastée selon la personna-
lité du directeur en place et de son projet. Aujourd’hui, le 
Théâtre National de Chaillot est devenu « théâtre natio-
nal de la danse », sans pour autant abandonner sa mission en faveur de la création théâtrale, et s’est aussi enrichi 
d’un volet spécifique consacré à la création en direc

-
tion du jeune public. Chaillot a également développé un  
large programme destiné à l’enrichissement et à la forma-
tion des publics : « l’Art d’être spectateur ». Dès la saison 
prochaine, une politique de résidence d’artistes, vivant 
en France ou à l’étranger, viendra compléter le dispositif 
premier dévolu à la production des œuvres chorégra-
phiques et théâtrales et à leur di�usion. La question du 
lien, de la nature de ce lien et des rapports avec le public 

reste au cœur des réflexions et de l’ambition du théâtre. 

La manière de créer et de présenter les spectacles, l’art 
d’accueillir les spectateurs – et de vouloir adresser au 
plus grand nombre les œuvres et les démarches les plus 
belles et de la plus haute qualité possible –, la façon 

Centenaire Vilar 
25 mars 2012 

CENTENAIRE VILAR  
A lire la revue Bref 
en pages centrales, 
par le Théâtre National 
de Chaillot.  

UNE PRÉSENTATION CLAIRE 
ET ÉQUILIBRÉE, POUR UNE 
INFORMATION ULTRA LISIBLE
L’espace est précisément et élégamment 
délimité afin de rendre la lecture la plus 
aisée et agréable possible. 

Suite en avant-dernière page

UN SOMMAIRE AÉRÉ 
ET DÉTAILLÉ SUR 2 PAGES 
La rédaction s’engage et met en valeur les critiques 
les plus enthousiastes et les projets phares. 
Un aperçu sélectif avec photos de l’actualité 
des spectacles du mois. 

VOUS CHERCHEZ UN JOB ÉTUDIANT, ÉCRIVEZ-NOUS SUR LA.TERRASSE@WANADOO.FR  VOUS CHERCHEZ UN JOB ÉTUDIANT, ÉCRIVEZ-NOUS SUR LA.TERRASSE@WANADOO.FR  

THÉÂTRE
CRITIQUES 
LES COUPS DE CŒUR DU MOIS 

3 p.  04 — THÉÂTRE LES GÉMEAUX — 

Patrick Pineau met en scène Le Suicidé  
de Nicolaï Erdman : un spectacle de troupe 
profondément populaire. 

3 p.  04 — THÉÂTRE LES GÉMEAUX — 

Avec assurance et panache, Christian 
Schiaretti met en scène Ruy Blas  de Victor 
Hugo. Une impeccable réussite. 
 
3 p.  04 — THÉÂTRE LES GÉMEAUX — 

Une proposition forte et radicale : Jan 
d’après 

le roman de Yannick Haenel, mise en 
scène et adaptation Arthur Nauzyciel. 

3 p.  04 — THÉÂTRE LES GÉMEAUX — 

Une Flûte enchantée  : une version 
épurée, drôle et tendre de l’opéra de 
Mozart par Franck Krawczyk au piano 
et Peter Brook à la mise en scène. 
Un spectacle enchanteur. 

3 p.  04 — THÉÂTRE LES GÉMEAUX — 

Bruno Abraham-Kremer raconte  
en virtuose La Promesse de l’aube   
de Romain Gary. 

ENTRETIENS AVEC LES ARTISTES : 
LES PROJETS PHARE DU MOIS

Mises en scène d’auteurs vivants 
 
3 p.  04 — THÉÂTRE LES GÉMEAUX — 

Krystian Lupa crée Salle d’attente  d’après 
Lars Noren. Un théâtre radical et intérieur. 

3 p.  04 — THÉÂTRE DE LA COUPOLE — 

Frédéric Bélier-Garcia revisite et dynamite 
les contes de Christian Oster. 

3 p.  04 — THÉÂTRE LES GÉMEAUX — 

Rémi de Vos a écrit Cassé , commande 
du metteur en scène Christophe Rauck. 

3 p.  04 — THÉÂTRE LES GÉMEAUX — 

Jacques Rebotier crée Les trois Parques 
m’attendent dans le parking,  iconoclastie 
jubilatoire. 

3 p.  04 — THÉÂTRE LES GÉMEAUX — 

Véronique Bellegarde met en scène  
Zoltan , d’Aziz Chouaki. 

3 p.  04 — THÉÂTRE LES GÉMEAUX — 

Jean-Luc Raharimanana dans une 
langue comme une arme. 

3 p.  04 — THÉÂTRE LES GÉMEAUX — 

Angelica Liddell endosse l’ignominie 
de Richard III  et pousse le monstre 
à bout. 

Mises en scène d’auteurs du XX e siècle 

3 p.  04 — THÉÂTRE LES GÉMEAUX — 

Elisabeth Hölzle et Maria Gomez :  
la compagnie du Centre dramatique de 
la Courneuve présente La Tête des autres  
de Marcel Aymé. 

3 p.  04 — THÉÂTRE LES GÉMEAUX — 

Marie-José Malis met en scène Le Plaisir 
d’être honnête  de Luigi Pirandello. 

3 p.  04 — THÉÂTRE LES GÉMEAUX — 

Antoine Caubet affronte Finnegans Wake  
de James Joyce. 

3 p.  04 — THÉÂTRE LES GÉMEAUX — 

John Arnold retrace l’histoire incroyable 
de Marilyn d’après Joyce Caroll Oates. 

Mises en scène d’auteurs  
des XIX e siècle et précédents  

3 p.  04 — THÉÂTRE LES GÉMEAUX — 

Christian Esnay
passionnant : monter une tétralogie d’Euripide. 

3 p.  04 — THÉÂTRE LES GÉMEAUX — 

Omar Porras adapte L’Éveil du printemps 
de Wedekind. 

3 p.  04 — THÉÂTRE LES GÉMEAUX — 

Jean-Quentin Châtelain interprète la Lettre 
au père  de Franz Kafka.

3 p.  04 — THÉÂTRE LES GÉMEAUX — 

Franck Castorf met en scène La Dame aux 
camélias

3 p.  04 — THÉÂTRE NANTERRE-AMANDIERS — 

Jean-Louis Benoit réunit trois pièces de 
Georges Courteline. 

GROS PLANS  

3 p.  04 — THÉÂTRE LES GÉMEAUX — 

Le Festival MAR.T.O explore la marionnette 

3 p.  04 — THÉÂTRE LES GÉMEAUX — 

Calacas  : le nouveau spectacle de Bartabas 

DANSE 
CRITIQUES 
LES TEMPS FORTS DU MOIS

3 p.  04 — THÉÂTRE DE LA VILLE— 

Black Out , Philippe Saire nous surprend avec une 
création qui tient autant de l’installation plastique 
que de la chorégraphie. 

3 p.  04 — OPÉRA GARNIER — 

Tout va bien, la dernière pièce d’Alain Buffard

ENTRETIENS AVEC LES ARTISTES :  
LES PROJETS PHARE DU MOIS

3 p.  04 — THÉÂTRE DE LA VILLE— 

Dancing with the Sound Hobbyist, une 
collaboration entre Zita Swoon et Anne 
Teresa de Keersmaeker

3 p.  04 — THÉÂTRE DE LA VILLE— 

Région. Andres Marin crée Somos  sonos  
une pièce avec le compositeur et musicologue 
Llorenç Barber. 

GROS PLANS  

3 p.  04 — OPÉRA GARNIER —

Evénement. La compagnie Cunningham à 
Paris, pour deux programmes d’exception. 

3  p. 04 — THÉÂTRE ENGHIEN-LES-BAINS — 

Les 41èmes Rencontres de Danse de la Toussaint. 

3 p. 04 — ETOILE DU NORD — 

Septième édition du festival de danse Avis de 
turbulences. 

CLASSIQUE 
ORCHESTRE SYMPHONIQUE 

3 p. 04 — PLEYEL — 

Paavo Järvi et l’Orchestre de Paris 
dans Haydn et Brahms 

3 p. 04 — PLEYEL — 

Esa-Pekka Salonen dirige Bartok à la tête du 
Philharmonia Orchestra de Londres 

3 p. 04 — PLEYEL — 

Daniel Barenboim à la tête de l’Orchestre de la 
Scala, dont il est le nouveau directeur musical

3 p. 04 — PLEYEL — 

Shlomo Mintz et Sergey Khachatryan, en 
stéréo le même soir dans le même Concerto 
de Beethoven 
 
TRIOS ET QUATUORS

3 p. 04 — CITÉ DE LA MUSIQUE — 

Biennale de quatuors à cordes 

3 p. 04 — PLEYEL — 

Trio Chausson & Trio L, deux jeunes formations 
chambristes françaises à découvrir. 

RÉCITALS

3 p. 04 — MUSÉE JACQUEMART-ANDRÉ — 

Piano, musique et champagne 
au salon. 

3 p. 04 — PLEYEL — 

La violoncelliste russe Natalia Gutman joue 
les trois premières suites de Bach

3 p. 04 — PLEYEL — 

Evénement. Evgeny Kissin invite...  
Martha Argerich.

FESTIVAL 

3 p. 04 — RADIO FRANCE — 

Présences : le festival de musique 
contemporaine de Radio France met à 
l’honneur la musique d’Oscar Strasnoy.

OPÉRA 
TROIS CRÉATIONS TRÈS ATTENDUES 

3 p. 04 — PLEYEL — 

Le compositeur français Philippe Fénelon 
signe son sixième opéra, mis en scène par 
Georges Lavaudant au Palais Garnier. 

3 p. 04 — PLEYEL — 

André Engel met en scène Katia Kabanova  
aux Bouffes du Nord.

3 p. 04 — PLEYEL — 

Coline Serreau met en scène Manon de 
Massenet avec Natalie Dessay dans le rôle-
titre. A l’Opéra Bastille. 

3 p. 04 — PLEYEL — 

Le compositeur français Philippe Fénelon 
signe son sixième opéra, mis en scène par 
Georges Lavaudant au Palais Garnier. 

3 p. 04 — PLEYEL — 

Coline Serreau met en scène Manon de 
Massenet avec Natalie Dessay dans le rôle-
titre. A l’Opéra Bastille. 

JAZZ 
LES CONCERTS À NE PAS MANQUER  

3 p. 04 — PLEYEL — 

Sarah Murcia et Kamilya Joubran,  
de concert à La Dynamo de Pantin
3 p. 04 — PLEYEL — 

French Quarter, festival du jazz français  
au Duc des Lombards

3 p. 04 — PLEYEL — 

Les Jams du Baiser Salé ont 20 ans !

3 p. 04 — PLEYEL — 

Jean-Marc Padovani rend hommage à Claude 
Nougaro. New Morning

3 p. 04 — PLEYEL — 

Sorano Jazz, Trios d’élite à Vincennes avec le 
Time Out Trio de Géraldine Laurent

MUSIQUES DU MONDE 
UN FESTIVAL REMARQUABLE 

3 p. 04 — L'ALHAMBRA — 

Portugal. Katia Guerreiro ou la vérité  
du fado

3 p. 04 — L'ALHAMBRA — 

Italie. Gianmaria Testa, nouvel album 
rétrospectif et musicalement libéré. 

3 p. 04 — L'ALHAMBRA — 

Egypte. Ghalia Benali chante Oum Kalthoum

3 p. 04 — L'ALHAMBRA — 

Turquie. Kudsi Erguner, création autour 
de l’Orient méditerranéen. 

FOCUS 
LE MOIS DE LA DANSE  

3 p. 04 — THÉÂTRE JEAN VILAR / SURESNES — 

Les Festival Suresnes cités danse fête ses 20 
ans et célèbre l’art de l’accompagnement.  

3p.  04 — ENSEMBLE 2E2M — 

L’ensemble 2 E2M a 40 ans et invite tous les 
arts à la fête

3 p. 04 — PÉNICHE OPÉRA — 

Deux nouvelles créations drôles et décalées.
 
3  p. 04 — TM + / NANTERRE — 

L’ensemble TM + crée Cors et Cris  à l’Ircam.
 
3 p. 04 — THÉÂTRE D'IVRY ANTOINE VITEZ — 

Sens dessus dessous , dernière création de 
Michèle Bernard.

3p.  04 — ENSEMBLE 2E2M — 

L’ensemble 2 E2M a 40 ans et invite tous 
les arts à la fête. Deux nouvelles créations 
drôles et décalées.

3p.  04 — ENSEMBLE 2E2M — 

L’ensemble 2 E2M a 40 ans et invite tous 
les arts à la fête. Deux nouvelles créations 
drôles et décalées.
 
3p.  04 — ENSEMBLE 2E2M — 

L’ensemble 2 E2M a 40 ans et invite tous 
les arts à la fête. Deux nouvelles créations 
drôles et décalées.
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6  THÉÂTRE

Pourquoi ce choix, à première vue surprenant, 
de La Dame aux camélias ?
Frank Castorf : J’aime faire des projets où l’amour 
et la rage cohabitent, et j’ai déjà beaucoup travaillé 
sur des textes de cette fin de la première moitié du 
XIXe, marquée par la révolution de 1848, le régime 
d’opérette de Napoléon III et la naissance d’une 
nouvelle pensée politique, celle de Karl Marx. Je 
viens de mettre en scène Le Joueur  d’après Dos-
toïevski, et je pense aussi au chevalier Des Grieux 
de Manon Lescot,  sorte d’anarchiste décadent. 
J’aime ces personnages, comme l’héroïne de La 
Dame aux camélias,  qui choisissent ce qu’ils ne 
doivent pas choisir.

En suivrez-vous la trame romanesque ?
F. C. : Il y a une scène où Armand va au cimetière 
et demande à déterrer la Dame aux camélias. Il 
admire la beauté de ce corps en décomposition, 
de ces yeux mangés par la mort. Je veux mélanger 
cette scène avec L’Histoire de l’œil, de Bataille, 
car elle permet de montrer cette obsession de 
points contradictoires : Dieu et l’homme, la mort 
et la vie, comme le décor opposera un monde gla-
mour et la réalité de favelas. Je ne compte donc 
pas suivre le déroulé linéaire de l’histoire mais 
m’intéresser à la transgression, à ces obsessions 
qui dépassent l’interdiction. C’est ce moment de 
dépassement anarchiste qui m’intéresse.

Le fait de travailler avec des comédiens fran-
çais aura-t-il une influence sur le travail ?
F. C. : En Allemagne, on essaye de redécouvrir la 
grandeur théâtrale façon Comédie-Française. 
Alors je cherche mon exil à Paris ! J’aime casser les 
conventions, et les conventions reposent sur des 
souvenirs. Pendant les répétitions, j’essaye donc de 
raviver nos cœurs d’enfants. Dumas, comme Pré-

vost, comme Bataille, sont français et montrent que 
l’intérêt de l’interdiction réside en ce qu’elle doit être 
dépassée, pour ensuite aller chercher l’absolution. 
Cette recherche de l’absolution est un moment 
catholique bien plus théâtral que dans le monde 
protestant. Et c’est aussi un Français, Artaud, qui 
me guide avec son théâtre de la peste où il parle de 
cette lumière qui vous amène à la mort. Si je tra-
vaille à partir de tout cela avec un peu de poudre 
de Brecht, ça peut devenir intéressant.

Ce ne sera donc pas une Dame aux camélias 
mélodramatique ?
F. C. : Dans la lignée de Brecht, il est hors de ques-
tion de faire de la psychologie, mais bien plus de 
travailler sur les rapports entre les hommes. A 
l’époque de La Dame aux camélias, le monde 
industrialisé cause la perte de milliers de gens en 
se lançant dans la guerre de Crimée. Et quand on 
est dans une église, comme l’explique Bataille, au 
moment d’une cérémonie, on a envie de crier. C’est 
ce qui m’intéresse de montrer dans mon travail.

Propos recueillis par éric Demey 
(traduction de Maurici Farre)

L’Éveil du printemps traite des troubles des 
jeunes gens dans le passage à l’âge adulte.
Omar Porras : J’ai découvert la pièce de Wede-
kind dans les années quatre-vingt-dix. La force de 
l’écriture et le contenu de l’histoire m’ont impres-
sionné. Je n’étais pas prêt pour monter cette 
œuvre, mais elle m’a marqué. Puis, avec l’équipe 
de comédiens des Fourberies de Scapin, j’ai senti 

on parle de racisme antiblanc quand je critique 
la colonisation. Or c’est un même monde ! J’ai 
donc décidé de reprendre une parole encore plus 
radicale. J’ai donc décidé de reprendre une parole 
encore Je ne voulais pas faire de compromis dans 
mon approche des choses, mais je voulais quelque 
chose de plus sensible dans le dispositif théâtral, 
avec un seul comédien pour amener le public à 
cette parole. Quand le texte est distribué sur plu-
sieurs voix, l’ironie peut être comprise de travers. 
La difficulté pour le théâtre vivant, c’est que le 
public n’a pas toujours la distance, surtout là où 
il est à cran.

Pourquoi cette incompréhension ?
J.-L. R. : Découvrir les choses et les vivre, ce n’est 
pas la même chose. En Occident, les choses 
peuvent être intellectualisées, présentées de 

Quels rapports et quelles différences entre  
ces deux monologues à la première personne ?
Jean-Luc Raharimanana : Les deux textes sont 
très différents. Tout est à la première personne, 
certes, mais autant Excuses et dires liminaires de 
Za  est une œuvre de fiction, autant Des ruines… 
est une parole beaucoup plus personnelle. Des 
ruines… est un texte qui remonte loin dans mon 
désir de dire quelque chose. Je vois mon pays, 
Madagascar, en train de s’enfoncer de plus en 
plus. J’ai comme l’impression qu’il ne reste que 
des ruines : non pas au sens où tout est effondré 
- il y a toujours des gens debout – mais au sens où 
on doit faire table rase d’un esprit, d’une situation, 
pour repartir. Ce texte a pris naissance à la fin de 
la tournée des Cauchemars du Gecko.  Je voulais 
une parole et un dispositif scénographique et 
dramatique beaucoup plus légers : d’où un mono-
logue. C’est aussi une sorte de rétrospective de 
mon trajet, de mon écriture et de la manière dont 
les autres lisent et entendent cette écriture.

Quelle est cette manière ?
J.-L. R. : J’ai été très frappé que les gens trouvent 
le texte des Cauchemars du gecko manichéen. Je 
trouve que le manichéisme est de l’autre côté. Dès 
que je critique les dictateurs, on m’applaudit, mais 

“J’AIME CES 
PERSONNAGES 
QUI CHOISISSENT CE 
QU’ILS NE DOIVENT 
PAS CHOISIR. ” 
FRANK CASTORF

une même fragilité de jeunesse chez des acteurs 
en situation d’apprentissage dans le monde pro-
fessionnel. J’ai découvert que cet adulte que nous 
croyons être ne l’est pas forcément : il y a un enfant 
perdu en nous qui ne cesse d’inquiéter. Nous 
avons tous une blessure ou une petite cicatrice 
qui ne s’est pas fermée. Nous passons par une 
frontière dangereuse que certains arrivent à éviter, 
d’autres pas, que d’autres encore traversent tragi-
quement. L’Éveil du printemps n’évoque pas que 
les ados mais aussi les enfants que nous sommes, 
porteurs de problèmes non réglés. La série de jeux 
de miroirs est fascinante.

La question est donc de faire apparaître l’en-
fant qui est en chacun…
O. P. : Comment faire jouer cet enfant, ne pas pré-
tendre lui ressembler mais « être » cet enfant ? 
L’Éveil du printemps suscite le théâtre dans le 
théâtre. Qui joue l’adulte joue aussi l’enfant, et qui 
joue l’adulte en étant l’enfant porte un masque. 
Wedekind dédie la pièce à l’Homme masqué, celui 
qui vient sauver de la mort le jeune héros Mel-
chior, en lui tendant la main. Cet Homme masqué 
est un hommage au théâtre. L’art tend la main à 
l’être humain, comme une alternative, une issue 
possible à cette jeunesse blessée qui s’interroge, 
heurtée non par les réponses qu’on lui donne mais 
par les silences, les tabous, la morale.

L’Éveil du printemps raconte la naissance 
trouble de l’être humain.
O. P. : L’être découvre comment il fleurit, et ce 
printemps de questions révèle la violence de la 
nature qui le bouleverse. La beauté de cet éveil est 
étouffée par un nuage de mensonges et de morale 
propre à la nature même de l’homme. Wedekind 
dénonce cette peur, cette prudence abusive qui 
veut cacher la nature de l’être, lui proposant plu-
sieurs issues, la plus violente étant le suicide. La 
voie de Melchior ne se laisse pas entraîner par la 
mort. Le public jeune capte de manière intuitive 
ces troubles universels. La morale empêche de 
voir la violence de la vague de douleurs, suicide, 
avortement, parents qui battent leur enfant…

Quel a été votre travail de mise en scène ?
O. P. : Le texte de Wedekind est poétique. L’écriture 
scénique est advenue au cours des répétitions, 
permettant de déceler des liens secrets entre 
les scènes. C’est un conte onirique qui n’atteint 
pas immédiatement la réalité mais passe par des 
travaux d’improvisations - la solitude, la peur, la 
pudeur, les bacs à sable, le rêve, le cauchemar, la 
frustration : la construction d’un terrain de jeux 
pour la pièce. Les murs de l’école et de la maison 
ont été cassés, ils laissent un espace ouvert au 
conte. La pièce ne traite pas de la mélancolie de 
l’enfance, mais de la cruauté et de la tendresse 
de la vie, de ses capacités de construction. Le 
printemps de l’existence est fait de cette matière 
invisible et brumeuse, comme la musique.

Propos recueillis par Véronique Hotte

manière détournée, car les populations ne vivent 
pas directement l’exploitation. Prenons l’exemple 
des compagnies pétrolières : ici on se contente de 
rouler en voiture ; là-bas, ces compagnies exercent 
un vrai pouvoir sur les populations. Ça peut paraître 
très brutal de le dire ici, car le public n’y est pour 
rien, mais c’est un système et le Nord vit comme ça. 
Le fait que certains prennent mes textes de façon 
violente ne me surprend plus, mais je n’ai pas à les 
atténuer car je n’ai pas à faire de concessions.

Comment ces deux textes traduisent-ils votre 
propos ?
J.-L. R. : Za donne l’aspect carrément absurde de 
ce discours, qui, dans Des ruines…, est très posé, 
pédagogique, argumenté, plus théorique. Za est un 
peu fracassé en comparaison, pourtant, il est très 
proche du réel. J’ai beaucoup observé les fous qui 
vivent dans la rue, à Madagascar, et c’est à partir 
d’eux que j’ai construit ce personnage. Za triture 
les mots, mais ce faisant, il montre comment des 
mots incontestables cachent des choses inaccep-
tables : derrière « démocratie », ou « liberté », on 
fait passer bien des choses en douce…

Pourquoi ce souci de la langue ?
J.-L. R. : La langue est toujours un enjeu de domi -
nation et c’est valable dans tous les systèmes 
qu’on trouve sur cette planète. La langue est 
toujours ce que les dominants veulent imposer. 
Redonner à la langue sa force sémantique, éty-
mologique, jouer avec, c’est transformer cette 
arme de domination en arme de libération. Za est 
peut-être dominé, mais sa langue est libérée et il 
entraîne avec lui ceux qui l’écoutent. En retour-
nant le jeu, le sens, en donnant à la langue ses 
multiples significations ou possibilités, on dilue 
la domination, car la domination ne veut qu’un 
sens, au profit des dominants.nant le jeu, le sens, 
en donnant à la langue ses multiples significa-
tions ou possibilités, on dilue la domination, car 
la domination ne veut qu’un sens, au profit des 
dominants.nant le jeu, le sens, en donnant à la on 
profit des dominants.

Propos recueillis par Catherine Robert
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Le querelleur de la Volksbühne traverse le roman d’amour mélodrama-
tique d’Alexandre Dumas fils comme une œuvre qu’il rapporte à Bataille 
et Artaud : une rencontre inattendue et féconde.

Le metteur en scène Omar Porras adapte L’Éveil du printemps de Wede-
kind avec Marco Sabbatini. Soit la fougue de la jeunesse aux prises 
avec l’impossibilité d’éterniser l’enfance. Rage et vitalité.
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DE LA CONTRADICTION

LA TROUBLANTE 
DIFFICULTÉ DE GRANDIR

LA DAME AUX CAMÉLIAS THÉÂTRE DE L'ODÉON  
D’APRÈS ALEXANDRE DUMAS MISE EN SCÈNE FRANCK CASTORF

L’ÉVEIL DU PRINTEMPS THÉÂTRE 71
DE FRANK WEDEKIND / MISE EN SCÈNE OMAR PORRAS

 ENTRETIEN 3 FRANK CASTORF  ENTRETIEN 3 OMAR PORRAS 

 ENTRETIEN 3 JEAN-LUC RAHARIMANANA 

“ LA DOMINATION  
NE VEUT QU’UN SENS. ” 
JEAN-LUC RAHARIMANANA

“ L’ART TEND LA MAIN  
À L’ÊTRE HUMAIN,  
COMME UNE ALTERNATIVE. ” 
OMAR PORRAS

 

Théâtre de l’Europe-Odéon, 75006 Paris.  

Du 7 janvier au 4 février du mardi au samedi  

à 20h, dimanche à 15h. Tél : 01 44 85 40 40.

DES RUINES… ET EXCUSES ET DIRES LIMINAIRES DE ZA MAISON DE LA POÉSIE 
DE JEAN-LUC RAHARIMANANA / MISE EN SCÈNE THIERRY BEDARD 

LA LANGUE  
COMME UNE ARME
La Maison de la Poésie accueille deux textes de Raharimanana : occa-
sion de découvrir cette « langue inouïe, chargée de rage et de révolte », 
selon les mots du metteur en scène, Thierry Bedard.

Maison de la Poésie, 157, rue Saint-Martin, 
75003 Paris. Du 18 janvier au 12 février 2012.  
Du mercredi au samedi à 20h ; dimanche à 16h. 
Tél : 01 44 54 53 00.

Théâtre 71, 3 place du 11 novembre 92240 
Malakoff. Du 11 au 28 janvier 2012. Mercredi 
et jeudi 19h30, mardi, vendredi et samedi 
20h30, dimanche 16h.Tél : 01 55 48 91 00. 
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vost, comme Bataille, sont français et montrent que 
l’intérêt de l’interdiction réside en ce qu’elle doit être 
dépassée, pour ensuite aller chercher l’absolution. 
Cette recherche de l’absolution est un moment 
catholique bien plus théâtral que dans le monde 
protestant. Et c’est aussi un Français, Artaud, qui 
me guide avec son théâtre de la peste où il parle de 
cette lumière qui vous amène à la mort. Si je tra-
vaille à partir de tout cela avec un peu de poudre 
de Brecht, ça peut devenir intéressant.

“J’AIME CES 
PERSONNAGES 
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Le querelleur de la Volksbühne traverse le roman d’amour mélodrama-
tique d’Alexandre Dumas fils comme une œuvre qu’il rapporte à Bataille 
et Artaud : une rencontre inattendue et féconde.
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D’APRÈS ALEXANDRE DUMAS MISE EN SCÈNE FRANCK CASTORF

 ENTRETIEN 3 FRANK CASTORF 

LES NOMS DES ARTISTES 
ET DES LIEUX DE PROGRAMMATION 
IMMÉDIATEMENT REPÉRABLES 
Au-dessus des titres des critiques, entretiens, gros plans, 
une cartouche indique les noms des auteurs, metteurs en scène, 
chorégraphes ou musiciens et celui du lieu de programmation.   

MUSIQUE DE CHAMBRE ET JEUNES TALENTS  

RISING STARS
La Cité de la musique ouvre cette année 2012 
en se plaçant sous le signe de la jeunesse.

Étoiles montantes, musiciens de demain sur 
lesquels parient les salles de concerts euro-
péennes (réunies au sein du réseau ECHO, 
pour European Concert Hall Organisation), les 
artistes accompagnés par le projet « Rising 
Stars » ont l’opportunité de se faire entendre 
dans le cadre de saisons prestigieuses, de 
Londres à Athènes et de Barcelone à Stockholm. 
À Paris, la Cité de la musique les accueille pour 
une sorte de mini-festival. Première à entrer en 
scène, le 5 janvier, la pianiste Khatia Buniatish -
vili (née en 1987) propose un récital à la hauteur 
de sa maturité artistique, avec notamment la 
Sonate en si mineur  de Liszt (un enregistrement 
en est sorti chez Sony-BMG), Pétrouchka  de 
Stravinsky et des pièces de Chopin. On attend 
beaucoup également du violoncelliste suédois 
Jakob Koranyi dans un programme lui aussi de 
haute tenue (sonates pour violoncelle et piano 
de Brahms et Chostakovitch, pages pour vio-

on accède aussi à sa pensée du mouvement, à sa 
technique, à ce qui est précieux à ses yeux. Le 10 
janvier, c’est un cours de jazz contemporain qui 
sera dispensé aux élèves du Conservatoire natio-
nal supérieur de musique et de danse de Paris. 
Le public est alors invité à entrer dans l’univers 
d’Ingeborg Liptay, chorégraphe allemande, instal -
lée à Montpellier depuis 1972. Avec elle, c’est aussi 
tout un héritage qui s’expose - elle a travaillé, entre 
autres, avec Kurt Jooss, Karin Waehner, Martha 
Graham, Alvin Ailey… Sa vie durant, Ingeborg 
Liptay a développé une danse singulière, nourrie 
d’un profond rapport à la musique. La leçon sera 
précédée d’un extrait de la dernière pièce de la 
chorégraphe, Lumière du vide , interprété par les 
danseurs de sa compagnie. M. Chavanieux

Grande leçon d’Ingeborg Liptay , le 10 janvier 2012 

à 19h au Centre national de la danse, 1, rue Victor 

Hugo, 93507 Pantin. Tél. 01 41 83 98 98.

CONCEPTION / CHORÉGRAPHIE ISRAEL GALVAN

LA CURVA
Israel Galvan continue d’explorer l’art du 
flamenco avec sa façon, radicalement origi-
nale, de décoder les codes, pour les déca-
ler, les mélanger sans jamais le trahir.
«  Ce projet est né de ma familiarité avec le silence. 
De ma nécessité de déstructurer les concerts �a -
mencos où le chant, la musique et la danse sont inti -
mement mêlés. Je voulais voir les éléments consti -
tutifs séparément, montrer le silence  »  confie Israel 
Galvan. Brisant la gangue des codes flamenco par 
la ruse d’une déconstruction amoureusement cri-
tique, ce danseur d’exception a imposé un style en 
quelques créations : iconoclaste, traversé par les 
forces ténébreuses du butô ou la transe posses-
sive de la tarentelle, il libère d’un geste à vif toute 
l’électricité sèche du flamenco. Conçu en écho à La 
Edad de Oro , solo qui l’a révélé en France, La Curva  
explore au corps à corps l’espace en vibrations. 
Entouré de la chanteuse Inés Bacán, de Bobote au 
compás  (le rythme) et de la pianiste Sylvie Cour-
voisier, grande figure du jazz expérimental, Israel 
Galvan touche par la puissance du mouvement ce 
vibrato singulier, qui rapproche la voix primitive et 
le piano d’avant-garde. Gw. David

La Curva, chorégraphie et interprétation 

d’Israel Galvan. Du 12 au 17 janvier 2012, à 

20h30, sauf dimanche à 15h. Théâtre de la Ville, 

place du Châtelet, 75004 Paris. Tél. 01 42 74 22 

77 et www.theatredelaville-paris.com

CONCEPTION / CHORÉGRAPHIE PLATEFORME

JAMAI(S) VU !
Cette sixième édition, conçue comme une 
plateforme de jeunes chorégraphes euro-
péens, ouvre grand la fenêtre sur le Portugal.
 Après l’avant-goût délivré en décembre par Danse 
en chantier, où l’on pouvait découvrir quatre projets 
chorégraphiques portugais sous la forme de « chan-
tiers en cours », le temps fort Jamai(s) vu  ! offre au 
public trois créations à découvrir. Sofia Fitas est 
certainement la chorégraphe portugaise de ce pro-
gramme la plus identifiée en France : sombre soliste 
dans des expérimentations où la lenteur et la cris-
pation donnent à voir les métamorphoses du corps 
humain, elle propose ici un nouveau solo, Qu’être , sur 
la question de l’identité et de l’obstacle. En tandem, 
Elizabete Francisca et Teresa Silva, construisent 
leur pièce sur une série d’anecdotes désordonnées, 
tout en s’appuyant sur l’idée d’un réalisme magique. 
Quant à la compagnie Ligia Soares, c’est à travers un 
processus qu’elle tente la résurgence d’un matériel 
chorégraphique, en prenant l’archive comme point 
de départ. N. Yokel

Jamai(s) vu  ! au Colombier, 20 rue Marie-Anne 

Colombier, 93170 Bagnolet. Le 3 février à 

20h30 : Qu’être par la compagnie Sofia Fitas, 

et Um espanto nao se espera par la compagnie 

Elizabete Francisca & Teresa Silva. Le 4 février à 

20h30 : The postponed project par la compagnie 

Ligia Soares, et Um espanto nao se espera  par la 

compagnie Elizabete Francisca & Teresa Silva. 

Tél. 01 43 60 72 81.

CONCEPTION / CHORÉGRAPHIE CLAIRE JENNY

INCERTAIN CORPS
La pièce jeune public de Claire Jenny conti-
nue d’entraîner le spectateur dans tous les 
reliefs du corps.
Ce corps incertain, c’est pourtant celui du quo-
tidien, donné à voir dans tous ses contours au 
jeune public disposé au centre même du dispo-
sitif scénique. Ici, le spectacle est devant, der-
rière, au milieu, et même… au dessus. La pièce 
commence par dévoiler ce corps par petites 
touches : dans ce petit castelet où quelques 
membres apparaissent, les pieds s’entremêlent, 
les mollets se frottent, dévoilant une chorégra-
phie improbable. De même, un morceau de dos 
dévoile une vision particulière de l’anatomie… 
Guidés par le souffle de l’accordéon, relayés par 
la présence solaire du musicien dans son fau-
teuil caddie, les trois danseurs explorent ensuite 
différents états du corps, mis en mouvement par 
leur spontanéité, leur enthousiasme et le plaisir 

vier, des danseurs professionnels travailleront 
avec elle pour élargir leur palette de possibilités, 
leur habileté à produire du mouvement, mais 
aussi à le percevoir et à y réagir. A l’issue de cette 
semaine intensive, l’« open studio » permet à tous 
d’approcher ces recherches, qui témoignent d’une 
danse en train de s’inventer. M. Chavanieux

Open studio à l’issue de la masterclass de 

Rosalind Crisp, vendredi 27 janvier à 15h à l’Atelier 

de Paris-Carolyn Carlson, La Cartoucherie, route 

du Champ-de-Manœuvre, 75012 Paris. Entrée libre 

sur réservation au 01 41 74 17 07.

CONCEPTION TANGUY VIEL /
CHORÉGRAPHIE MATHILDE MONNIER ET LOÏC TOUZÉ

NOS IMAGES  

Un écrivain, deux danseurs, et une chose en 
commun : le cinéma. Avec les trois complices 
Tanguy Viel, Mathilde Monnier et Loïc Touzé, 
Nos images devient une fantaisie drôle et 
libre sur le septième art.

Brillamment et simplement porté par l’écrivain 
Tanguy Viel et les chorégraphes Mathilde Monnier 
et Loïc Touzé, Nos images est un spectacle hybride, 
habité par les présences et les propositions artis -
tiques de chacun, autour de leur amour commun 
du cinéma. Le travail avec l’auteur ne rentre pas du 
tout dans les mêmes intentions que la précédente 
collaboration entre Mathilde Monnier et Chris-
tine Angot. Ici, Tanguy Viel expose face au public 
sa propre histoire du cinéma, relayé, voire singé 
par un Loïc Touzé capable d’endosser le costume 
de Chaplin comme celui de De Funès. Nos images  
est une incursion dans la cinéphilie de ces trois 
personnages, un voyage dans notre mémoire du 
cinéma français et américain. La danse et le texte 
y virevolte allègrement, sans la prétention de por -
ter un discours sur l’art, mais dans la délicatesse 
et l’humour de passionnés mettant leurs outils au 
service d’une rencontre. N. Yokel

Nos images, de Tanguy Viel, Mathilde Monnier  

et Loïc Touzé, le 21 janvier à 20h30 à l’Espace 

1789, 2/4 rue Alexandre-Bachelet, 93400 Saint-

Ouen. Tél. 01 40 11 50 23.

CONCEPTION / CHORÉGRAPHIE INGEBORG LIPTAY

GRANDE LEÇON 
D’INGEBORG  
LIPTAY

Un moment pédagogique pour faire voler en 
éclats les préjugés sur la danse jazz.
Les « grandes leçons » proposées au Centre 
national de la danse sont l’occasion de se forger 
un nouveau regard sur la danse : en assistant au 
cours d’un grand pédagogue et/ou chorégraphe, 

féminin et du masculin, de l’humain et de l’ani-
mal, du sain et du malsain… Dans la même soi-
rée, elle reprend Le Sacre du printemps , créé par 
le même Nijinski en 1913 : les dix interprètes nous 
entraînent dans une danse tellurique, à la quête 
de pulsions vitales, au rythme de la musique de 
Stravinsky et du compositeur que Marie Choui-
nard s’est associé, Rober Racine. M. Chavanieux

Le Prélude à l’après-midi d’un faune et Le Sacre  

du printemps, de Marie Chouinard, le 31 janvier  

à 20H30 à la Maison de la musique de Nanterre,  

8, rue des Anciennes-Mairies 92000 Nanterre.  

Tél. 01 41 37 39 92. Le nombre d’or (live) ,  

de Marie Chouinard, du 20 au 25 janvier au  

Théâtre de la Ville, 2 place du Châtelet, Paris 4e.  

Tél. 01 42 74 22 77.

CONCEPTION / CHORÉGRAPHIE ROSALIND CRISP

ROSALIND CRISP 
– OPEN STUDIO
La restitution publique d’une masterclass, 
pour découvrir le travail de l’improvisation 
en danse.
Depuis son arrivée en France, voilà une dizaine 
d’années, Rosalind Crisp a créé de nombreuses 
pièces marquantes, en solo ou en groupe. Mais 
elle a également, de façon moins visible, irrigué le 
milieu chorégraphique français par son enseigne-
ment – un enseignement que cette improvisatrice, 
formée au Body Mind Centering et au Contact 
Improvisation, fonde sur des principes évolutifs, 
qui guident la production du geste tout en ouvrant, 
pour le danseur engagé dans cette recherche, des 
possibilités de mouvement insoupçonnées. Asso -
ciée à l’Atelier de Paris-Carolyn Carlson, Rosalind 
Crisp y enseigne régulièrement : du 23 au 26 jan-

CONCEPTION / CHORÉGRAPHIE OLIVIER DUBOIS

ROUGE
Olivier Dubois annonce la couleur d’une nou-
velle pièce, dans la lignée de sa précédente 
Révolution.

Révolution , chœur féminin où quatorze dan-
seuses de Pole dance s’épuisaient sur la musique 
de Ravel, constituait le premier volet d’un trip-
tyque dont ce solo dessine la deuxième partie. 
Entre temps, l’Homme de l’Atlantique  d’Olivier 
Dubois nous avait égarés, trop bercés par un 
Frank Sinatra mielleux à souhait. Rouge  ne fait 
pas dans la dentelle, affichant, à la suite du 
Boléro  de Révolution , les mille voix des Chœurs 
de l’armée rouge, baignés dans une scénographie 
écarlate. S’emparant des images et des états 
de corps que suggère la couleur, Olivier Dubois 
s’emporte en solo comme un contrepoint aux pré -
cédents débordements féminins, mais toujours 
dans l’idée de frapper fort. A l’occasion de cette 
programmation de Rouge  dans la 8e édition de 
Périphérique Arts Mêlés, Olivier Dubois entame 
sa résidence à l’Apostrophe, scène nationale de 
Cergy-Pontoise. N. Yokel

Rouge, d’Olivier Dubois, le 20 janvier à 20h30 et 

le 21 à 19h, à l’Apostrophe, Théâtre des Arts, 

place des Arts, 95000 Cergy. Tél. 01 34 20 14 14.

On vous décrit souvent comme une choré-
graphe de la lenteur, voire de l’épure ou du 
minimalisme. Peut-on parler de cette façon de 
vos deux nouvelles pièces ?
Myriam Gourfink : La lenteur oui, dans le sens où 
je travaille sur un autre temps, un temps étiré. En 
revanche on ne peut pas parler de minimalisme ou 
d’épure. Pour Bestiole par exemple, je travaille sur 
un dialogue entre les danseuses et moi-même qui 
suis à la table et qui envoie une information choré -
graphique sous forme de partitions en temps réel 
sur des écrans.

Qu’entendez-vous par « partition chorégra-
phique » ? Quelle interface utilisez-vous ?
M. G. : C’est une interface graphique que j’ai 
construite avec un informaticien à partir du logi-
ciel Max / MSP. J’ai d’abord écrit de petites entités 
chorégraphiques, des choses très fines comme le 
mouvement d’un ischion qui s’antéverse pendant 
que l’autre se rétroverse, ou des petits mouve-
ments du coccyx, pour aller chercher vraiment les 
os et leur donner le mouvement de la marche mais 
dans des contextes différents. Quand j’écrivais, 
en utilisant la notation Laban, j’avais l’impression 

de mettre en mouvement des petites bestioles, 
des façons de se mouvoir toujours guidées par le 
souffle, mais où le corps est décortiqué.

Les écrans partagent l’espace avec des prati-
cables…
M. G. : Quand l’idée de ces petites bestioles est 
apparue à l’écriture des partitions, j’ai eu envie 
de fabriquer un espace assez clos, comme une 
île aux tortues, ou comme une installation-labo-
ratoire offrant aux danseuses des plans inclinés 
d’appuis, avec des hauteurs et des inclinaisons 
différentes, sous ce ciel d’écrans permettant de 
lire leurs partitions. Finalement ce sont comme 
des pupitres de musiciens.

L’étirement du temps va-t-il induire un épuise-
ment des corps comme dans certaines de vos 
pièces ?
M. G. : Pas vraiment, parce que la pièce dure 46 
minutes, en lien avec le temps de concentration 
des danseuses. La lecture de la partition est vrai-
ment très complexe : elles doivent accumuler les 
informations au fur et à mesure et les mémori-
ser, tout en construisant un cycle en injectant de 
nouvelles informations exactement où elles le 
veulent. L’effort de mémoire et de concentration 
est énorme. Au-delà de ce temps, il y aurait sur-
tout un épuisement mental.

Bestiole  a-t-il un lien avec l’autre création, Une 
Lente Mastication  ?
M. G. : Dans l’autre pièce, il n’y a pas du tout de 
dispositif technologique. J’ai pensé à ce principe 
de mastication en Inde où le public reçoit un spec-
tacle par le sens du goût. On parle beaucoup de 

« rasa » pour exprimer cette chose, je me suis 
nourrie de cette image et je me suis demandée 
ce que serait une danse que l’on mastique. Quel 
pourrait être ce “jus” que l’on offre au public ? J’ai 
donc créé une partition qui permet aux danseurs 
de répéter et répéter une phrase selon des indica-
tions particulières, comme vivre un équilibre, vivre 
un appui fort sur les mains, vivre une inversion. A 
force de la travailler, de la mastiquer, de la répéter 
de façon mécanique, on peut essayer de l’offrir 
comme un jus au public. Une Lente Mastication 
se situe pour moi plus dans le prolongement de 
Corbeau  ou Choisir le moment de la morsure , alors 
que Bestiole  est en lien avec Les Temps tiraillés . 

Aujourd’hui, je développe vraiment ces deux che-
mins différents, mais qui dialoguent l’un et l’autre : 
l’un avec les technologies et divers protocoles 
d’exploration, et l’autre plus écrit et formel.
Propos recueillis par Nathalie Yokel

Bestiole, de Myriam Gourfink, du 18 au 20 janvier 

à 20h30, au Centre Pompidou, place Pompidou, 

75004 Paris. Tél. 01 44 78 12 33.  

Une lente mastication, du 2 au 9 février  

à 20h30, le jeudi à 19h30 et le dimanche à 15h, 

relâche le mardi, au Théâtre de Gennevilliers,  

41 avenue des Grésillons, 92320 Gennevilliers. 

Tél. 01 41 32 26 26.

“JE ME SUIS 
DEMANDÉE CE QUE 
SERAIT UNE DANSE 
QUE L’ON MASTIQUE.” 
MYRIAM GOURFINK

Claire Jenny met en scène une certaine vision du 
corps dans sa pièce jeune public. 

de danser. Jusqu’à la bascule finale, où les corps, 
projetés dans le ciel des spectateurs, explorent 
leur envol, se dédoublent, et repoussent leurs 
propres limites. N. Yokel

Incertain corps, de Claire Jenny, le 11 janvier 

à 10h, salle Jacques Brel, 42 avenue Edouard-

Vaillant, 93500 Pantin. Tél. 01 49 15 41 70.

CONCEPTION / CHORÉGRAPHIE MARIE CHOUINARD

MARIE 
CHOUINARD

L’enfant terrible de la danse canadienne pré-
sente trois de ses pièces marquantes des 
vingt dernières années.
En janvier, Marie Chouinard est en région pari-
sienne : d’abord au Théâtre de la ville, où elle 
présente sa création 2010, étrange, drôle et sai-
sissante, Le Nombre d’or , puis à la Maison de la 
musique de Nanterre. Elle y reprend deux de ses 
œuvres phares, qui sont aussi des relectures 
de monuments de l’art chorégraphique. D’abord 
le Prélude à l’après-midi d’un faune , d’après le 
« tableau chorégraphique » conçu par Nijinski 
en 1912 : Marie Chouinard en tire un solo trouble 
et savoureux, qui questionne les frontières du 

loncelle seul de Ligeti et Salonen). Deux jeunes 
quatuors viennent les rejoindre et participent 
à la Biennale de quatuors à cordes (voir notre 
gros plan). Il s’agit du Quatuor Tetraktys, forma -
tion présentée par le Megaron d’Athènes, et du 
Quatuor Modigliani, qui depuis plusieurs années 
déjà récolte récompenses et éloges amplement 
mérités : ils joueront Arriaga, Wolfgang Rihm et 
Mendelssohn. J.-G. Lebrun

Les 5 et 6 janvier à 20h30, le 14 janvier à 20h30 

et le 15 janvier à 17h30. Tél. 01 44 84 44 84. 

Places : 18 €.

PIANO ET ORCHESTRE SYMPHONIQUE  

ORCHESTRE 
PHILHARMONIQUE 
DE RADIO FRANCE
Programme entièrement russe (Tchaïkovski 
et Prokofiev) sous la direction d’Alexander 
Vedernikov.
Ancien directeur musical du Théâtre Bolchoï, 
Alexander Vedernikov a naturellement le goût 
du répertoire russe et une prédilection toute du 
répertoire russe et une prédilection toute parti -
culière pour l’œuvre de Prokofiev, dont il tient à 
défendre des pages relativement méconnues 
du répertoire russe et une prédilection toute tel 
loncelle seul de Ligeti et Salonen). Deux jeunes 
quatuors viennent les rejoindre et participent 
à la Biennale de quatuors à cordes (voir notre 
gros plan). Il s’agit du Quatuor Tetraktys, forma-
tion présentée par le Megaron d’Athènes, et du 
Quatuor Modigliani, qui depuis plusieurs années 
déjà récolte récompenses et éloges amplement 
mérités : ils joueront Arriaga, Wolfgang Rihm et 
Mendelssohn. J.-G. Lebrun

Les 5 et 6 janvier à 20h30, le 14 janvier  

à 20h30 et le 15 janvier à 17h30. 

Tél. 01 44 84 44 84. Places : 18 €.

©
 E

rn
es

to
 D

on
eg

an
a

Le Festival Présences vient de changer de direc-
teur. René Bosc a laissé la place à Jean-Pierre 
Le Pavec, qui supervise désormais cette mani-
festation du haut de ses fonctions de directeur 
de la musique à Radio France. Un changement 
que reflète la programmation de cette nouvelle 
édition : alors que René Bosc privilégiait les 
courants néo-tonaux, Jean Pierre Le Pavec fait 
entendre des mouvances plus expérimentales. 
Le compositeur à l’honneur cette année est d’ail-
leurs Oscar Strasnoy, à l’esthétique… inclassable. 
Riche en influence extra-musicales, notamment 
littéraires et cinématographiques, et porté par 
un engagement militant, l’œuvre du compositeur 
argentin fait fi des dogmes de la création. Titre 
imprononçable (Hochzeitsvorbereitungen , le 14 
janvier par l’ensemble 2e2m), genre décalé (une 

Star de Présences : l’argentin Oscar Strasnoy.

opérette a cappella, par les Neue vocalsolisten, 
le 15 janvier), Strasnoy n’a peur de rien ! Même 
pas de se lancer dans des chansons de variété 
(par l’ensemble Ego Armand, le 21 janvier) ou de 
se confronter au Didon et Enée  de Purcell (par 
Musicatreize et le Quatuor Face à Face, le 21 
janvier).

CLASSIQUES DU XXE SIÈCLE
Toujours soucieux de théâtralité, son langage 
s’approprie, réinvente, déconstruit l’héritage 
des siècles passés sans jamais tomber dans 
la citation ou le pastiche. On est impatient de 
découvrir en création musicale ses pièces Sum 
n°1  et n°2 (par l’Orchestre philharmonique de 
Radio France, les 14 et 20 janvier) ainsi que son 
opéra L’instant  (par l’Orchestre philharmonique 
de Radio France, dirigé par Strasnoy lui-même, 
le 22 janvier). Les autres œuvres programmées 
au cours de cette édition sont des classiques du 
XXe siècle, du Pierrot lunaire  de Schoenberg (14 
janvier) au Mandarin merveilleux  de Bartok (20 
janvier). On peut bien sûr regretter de ne pas avoir 
davantage de musique d’aujourd’hui, mais Jean-
Pierre Le Pavec opte sans doute pour des choix 
stratégiques de programmation. Les concerts de 
Présences, auparavant à entrée libre, sont désor-
mais payants (des tarifs uniques, entre 5 et 15 
euros). En attendant l’ouverture du nouvel audi-
torium de la maison de la Radio, ils se déroulent 
intégralement au Théâtre du Châtelet.

Antoine Pecqueur

Du 13 au 22 janvier au Théâtre du Châtelet.  
Tél. 01 56 40 15 16. Places : 5 à 15 €.
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Une belle actualité pour Myriam Gourfink qui présente Bestiole et Une 
Lente Mastication. Deux créations qui reflètent les deux voies de son 
travail d’exploration chorégraphique.

DEUX PIÈCES SINON RIEN
BESTIOLE CENTRE POMPIDOU /  UNE LENTE MASTICATION THÉÂTRE DE GENEVILLIERS 
CONCEPTION / MISE EN SCÈNE MYRIAM GOURFINK
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Le festival de musique contemporaine de Radio France met à l’honneur 
la musique d’Oscar Strasnoy.

FESTIVAL PRÉSENCES

La pianiste Khatia Buniatishvili ouvre le cycle  
« Rising Stars » consacré aux jeunes interprètes à la 
Cité de la musique. 

Olivier Dubois ose le rouge pour son nouveau solo. 

Ingeborg Liptay. 

Le Sacre du printemps de Marie Chouinard : 
l’archaïsme et l’étrangeté. 

Une incursion dans la cinéphilie de trois personnages.

CLASSIQUE

VOUS CHERCHEZ UN JOB ÉTUDIANT, ÉCRIVEZ-NOUS SUR LA.TERRASSE@WANADOO.FR  VOUS CHERCHEZ UN JOB ÉTUDIANT, ÉCRIVEZ-NOUS SUR LA.TERRASSE@WANADOO.FR  

SURESNES CITÉS 
DANSE FÊTE SES 
VINGT ANS ET 
CÉLÈBRE L’ART DE  
L’ACCOMPAGNEMENT
Plus de vingt chorégraphes et plus de cent dan-
seurs conjuguent leurs talents pour fêter les vingt 
ans d’un festival qui a contribué à l’émergence 
et la reconnaissance de chorégraphes hip hop en 
France, et qui a su accompagner l’évolution du hip 
hop avec ambition et constance. Soirées anniver-
saire, pièces emblématiques, et une dizaine de 
créations prouvent que le festival sait susciter et 
célébrer les croisements tout en donnant à voir les 
singularités de chacun.

hip hop, ce qui n’existait pas en France à l’époque. 
J’avais été extrêmement touché par le plaisir de 
danser et le désir de partager qui émanaient de ces 
danseurs. Depuis la première édition du festival, j’ai 
donc voulu présenter à Suresnes le meilleur de la 

C’est une rencontre déterminante avec le choré-
graphe contemporain new-yorkais Doug Elkins en 
1992 qui m’a conduit à imaginer la première édition 
de Suresnes Cités Danse. Il mixait tous les styles 
chorégraphiques et musicaux avec des danseurs de 

Quel rôle le hip hop a-t-il joué dans votre par-
cours artistique ?
José Montalvo : Toute mon écriture s’inscrit depuis 
le début dans un jeu de mélange, de confrontation 
et de métissage des pratiques corporelles. Nous 
avons découvert le hip hop avec Dominique Hervieu 
dans les années 80, lorsque nous répétions dans 
un lieu que prêtait Paco Rabane aux compagnies 
sans le sou. Des hip-hopeurs travaillaient à côté 
de nous et nous avons été fascinés par l’exigence 
et l’excellence de leur gestuelle, par la puissance 
de leur engagement physique. Cette danse est un 
défi lancé à soi-même, elle met en jeu tout l’être. La 
première édition de Suresnes Cités Danse nous a 
offert la possibilité de concrétiser nos recherches. 
Le festival a joué comme un aimant, attirant une 
foule de jeunes danseurs et chorégraphes trou-
vant là un espace d’expression et de liberté pro-
pice aux rencontres. En accompagnant ce courant 
dans la durée, le festival a beaucoup contribué à 
sa reconnaissance comme art à part entière. Le 
hip hop est aujourd’hui un langage qui, comme la 
danse contemporaine, permet d’exprimer des uni-
vers singuliers.

Comment avez-vous imaginé la soirée anniversaire ?
J. M. : Pour nous, le festival représente le parti pris 
de la construction d’un humanisme qui prend sa 
source dans la diversité des sensibilités, des pra-
tiques, des écritures. C’est un creuset qui favorise 

les croisements. Pour cette soirée, Kader Attou 
et Mourad Merzouki ont transmis des extraits de 
leur répertoire à huit jeunes danseurs, Sébastien 
Lefrançois a conçu une création, j’ai imaginé des 
vignettes chorégraphiques et filmiques, de même 
que la mise en scène. Notre démarche s’appuie 
sans nostalgie sur la mémoire, sur ce qui fonde 
l’originalité de Suresnes Cités Danse : des ren-
contres inédites, une vision enthousiasmante du 
monde où chacun peut s’enrichir des différences.

Entretien réalisé par Gwénola David

Lors de vos premiers pas au Festival en 1993 
et 1994, on pouvait croiser Doug Elkins, ou les 
Rock Steady Crew… Que représentaient ces 
personnalités pour les danseurs hip hop ?

Mourad Merzouki : Les Rock Steady Crew, invités 
par Olivier Meyer, étaient pour nous les représen-
tants de la culture hip hop, de véritables figures 
qui nous permettaient de mieux comprendre cette 
culture. Et à cette époque, ce qui était complè-
tement nouveau, c’était d’avoir des conditions 
idéales pour travailler : un théâtre avec une équipe 
technique, et des personnalités du monde de la 
danse. On avait tout, réuni sur un même plateau : 
à la fois des pionniers comme Doug Elkins, et 
des artistes comme Jean-François Duroure. Ce 
théâtre ouvrait un monde par rapport à notre 
propre danse. Cette étape très importante a été 
un déclencheur.

Comment le regard sur la démarche d’Olivier Meyer 
autour du métissage a-t-il évolué en vingt ans ?
M. M. : Cette démarche a été montrée du doigt par 
certains acteurs du hip hop. Mais avec le recul, 
on se rend compte qu’elle a permis de faire évo-
luer le regard sur le hip hop. J’ai toujours défendu 
la position d’Olivier Meyer visant à créer divers 
croisements entre le contemporain et le hip hop. 
C’est vrai que l’équilibre n’est pas toujours juste, 
mais cela a permis à beaucoup de danseurs hip 
hop de faire leurs armes, d’avoir une expérience 
de création, et de mener leurs propres projets. Le 
théâtre a aussi pu mettre en place Cités Danse 
Connexions, un véritable lieu de production et de 
formation. Tout cela a donné naissance à la pos-
sibilité d’un travail sur la durée.

Propos recueillis par Nathalie Yokel

Comment est née votre relation avec le Théâtre 
Jean Vilar de Suresnes ?
Sébastien Lefrançois : J’ai d’abord été spectateur. 
Quand j’étais animateur en maisons de quartiers à 
Cergy, dans les années 1990, j’emmenais les hip-
hopeurs amateurs à chaque édition de Suresnes 
cités danse. C’est aussi l’époque où j’ai commencé 
à chorégraphier : en 2002, Nabila Tigane, la res-
ponsable des relations publiques du Théâtre Jean 
Vilar, a attiré l’attention d’Olivier Meyer sur mon 
solo Attention travaux . J’ai alors quitté la salle 
pour passer sur le plateau !

Le Théâtre Jean Vilar a ensuite coproduit plu-
sieurs de vos pièces…
S. L. : Olivier Meyer était d’abord, je pense, 
confiant dans les talents de performeurs de 
plusieurs danseurs hip-hop, mais n’était pas 
convaincu par notre écriture chorégraphique. 
Je lui ai alors proposé un défi : travailler sur une 
pièce de répertoire. En 2008, j’ai créé Roméos et 
Juliettes , qui tourne toujours. A cette occasion, 

j’ai compris combien un cadre de production 
pouvait porter un projet artistique, et combien il 
était précieux de rencontrer un gestionnaire qui 
sache aussi écouter, poser les bonnes questions, 
soutenir une compagnie même dans les échecs. 
Aujourd’hui, Olivier Meyer m’encourage à aller 
vers de nouveaux partenaires, tout en m’assurant 
de son soutien : c’est une posture formidable, et 
très rare.

Vous aussi avez accompagné le Théâtre 
Jean Vilar, lors de la création de Cités Danse 
Connexions…
S. L. : Je me suis particulièrement investi dans les 
questions pédagogiques. J’ai proposé de concevoir 
ce lieu comme un espace de rencontres entre la 
danse et d’autres formes d’art liées au mouve-
ment : le clown, le mime, le cirque… Le hip-hop est 
un art encore jeune, qui mérite de croiser d’autres 
formes, pour continuer de s’inventer.

Propos recueillis par Marie Chavanieux

Qu’a représenté Suresnes Cités Danse pour vous ?
Kader Attou : Pour nous, Suresnes Cités Danse a 
été une vitrine essentielle pour montrer notre tra-
vail. Cela a commencé par Athina , en 1995. Il faut 
distinguer deux choses : le festival, et à l’intérieur de 
mettre en place un travail entre des chorégraphes 
contemporains et des danseurs hip hop. J’ai tou -
jours présenté mes propres pièces au sein du fes-
tival, sans m’inscrire dans une collaboration avec 
d’autres chorégraphes.

Cette rencontre entre le contemporain et le hip 
hop a-t-elle été bien perçue ?
K. A. : Dans les rencontres, il y a toujours des 
concessions à faire. On voit bien que ce qu’a fait 
Olivier Meyer depuis vingt ans a porté ses fruits et 
fait ses preuves, même si la rencontre ne s’opère 
pas nécessairement. Pour moi qui suis à la croisée 
des esthétiques depuis que je danse, organiser la 
rencontre de ces deux univers n’a jamais été une 
marque de non-sens, au contraire ! Nous avons 

transformé des codes qui existaient pour créer 
les nôtres. Aujourd’hui encore, il y a des préjugés 
à faire tomber, une place à prendre qui n’est plus 
celle d’il y a vingt ans.

Le Festival a-t-il contribué à faire émerger un 
marché de la danse hip hop ?
K. A. : Je ne parlerais pas d’un marché, mais plutôt 
d’artistes. Auparavant, la notion de chorégraphe 
était floue, on parlait de collectifs, de personna-
parvenaient à construire ensemble. Les dix ans qui 
ont suivi ont permis la reconnaissance de cette 
danse mais aussi l’émergence de chorégraphes 
dans leurs propres styles.

Propos recueillis par Nathalie Yokel

Ces danseurs ont une approche du corps diffé-
rente de la mienne mais je retrouve en écho ce 
que j’ai ressenti à mes débuts : dans cette culture 
née au cœur des cités, la danse est souvent un 
art de combat, social, économique, artistique. 
Enfant d’une famille immigrée albanaise vivant 
dans les quartiers, j’ai vécu cela avec la danse 

classique. Je sens dans leur approche du mouve-
ment une vitalité liée à ce désir, qui tient presque 
de la survie parfois. Pour eux, le corps devient une 
arme pour s’exprimer, affirmer une identité, s’éle-
ver socialement. Pour cette création, sur environ 
quatre-vingts candidats dont une quinzaine de 
filles, j’ai sélectionné quatre danseuses. J’ai été 
frappé par le regard et la présence très particu-
cours semé d’obstacles pour s’affirmer dans un 
monde masculin m’a touché. Nous avons travaillé 
d’abord sur mon vocabulaire chorégraphique, à 
partir de phrases que j’ai inventées pour elles, afin 
de les familiariser avec mon approche. Nous avons 
ensuite mené une recherche par des improvisa -
tions sur des thèmes, développé des formes liées 
à leur personnalité et leur style de hip hop. Peu à 
peu se dévoile l’incandescence de leur corps, por -
tée par une volonté et une force obstinées.

Propos recueillis par Gwénola David

Ma rencontre avec le hip hop est venue d’une com-
mande d’Olivier Meyer en 2009. J’avais fait beau-
coup d’athlétisme et côtoyé dans ce milieu des gens 
issus de la culture hip hop, que j’ai moi-même un 
peu pratiqué. Cette expérience de la performance 
physique a sans doute facilité l’échange. Lors de la 
création d’Asphalte , pièce pour quatre garçons et 
une fille, j’ai découvert leur plaisir de danser. J’ai 
aimé leur engagement, leur générosité et leur goût 
de la prouesse, qu’il m’a fallu maîtriser pour les 
amener vers une gestuelle plus nuancée. Je me suis 
appuyé sur leur capacité à jouer et à imaginer. Je les 
ai beaucoup observés pour emprunter et détour -
ner leurs gestes. Standards , prochaine création 
pour dix danseurs, porte sur la notion de modèle 
et la question de l’identité. Les débats sur l’iden-
tité nationale qui ont agité la France ces dernières 
années m’amènent à m’interroger sur les proces-
sus de conformation, sur l’évolution de la définition 
identitaire, envisagée comme fixe, alors qu’elle me 

semble dynamique dans le temps et l’espace. Un 
l’interchangeabilité des danseurs. L’espace est 
composé par trois rectangles colorés évoquant un 
drapeau, qui sont décollés, déplacés, pour modifier 
les territoires et révéler les différences.

Propos recueillis par Gwénola David

Dans cette pièce, je parle des chiens mais je parle 
aussi - surtout - des humains, à travers les relations 
que les hommes établissent avec les chiens, ou avec 
deux pièces sur les chiens, une en Afrique du Sud, 
avec un groupe de danseurs contemporains il y a 
longtemps, et une autre à Venise en 2009. Cette pièce 
pour Suresnes est totalement nouvelle, et s’engage 
sur des chemins inédits. Si je choisis à nouveau ce 
champ d’exploration, c’est que j’aime les chiens ! Ils 
ressentent les choses de la même façon que nous, 

d’une certaine façon ils nous ressemblent. Les 
chiens renvoient diverses connotations sociales et 
politiques, et tout comme les humains ils se com-
portent de multiples façons, ils peuvent être un sou-
tien essentiel dans le cas par exemple des chiens 
d’aveugles, ils peuvent aussi effrayer et devenir 
dangereux. La manipulation entre souvent en jeu. 
Je joue ici avec l’ambiguïté de la confusion entre 
chiens et êtres humains. J’ai choisi pour interpréter 
la pièce sept danseurs lors d’ateliers à Suresnes - 
quatre hommes et trois femmes -, j’aime beaucoup 
travailler avec eux. Ils sont talentueux, très ouverts et 
désireux d’expérimenter de nouvelles voies. 

Propos recueillis et traduits par Agnès Santi

7 Soirée anniversaire à Suresnes Cités Danse  
avec (de gauche à droite) Mourad Merzouki,  
Kader Attou, José Montalvo et Sébastien Lefrançois. 

Depuis la première édition du festival en 1993, Suresnes Cités Danse, 
fondé par le directeur du théâtre de Suresnes Olivier Meyer, est deve-
nu un repère majeur de la scène francilienne.

Avec sept danseurs choisis lors d’ateliers à Suresnes, Robyn Orlin expé-
rimente de nouvelles voies et parle des humains à travers les chiens, 
avec inventivité et humour.

Le chorégraphe Pierre Rigal dissèque les modèles dominants et les 
questions d’identité qui travaillent au corps la société.

VINGT ANS DE RENCONTRE 
ET DE CRÉATIVITÉ

ÉCHANTILLON D'HUMANITÉ 
À TRAVERS LE CHIEN

QUESTIONNER 
LA NOTION DE MODÈLE
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 PROPOS RECUEILLIS 3 ANGELIN PRELJOCAJ  ENTRETIEN 3 MOURAD MERZOUKI 

 ENTRETIEN 3 SÉBASTIEN LEFRANÇOIS  ENTRETIEN 3 KADER ATTOU 

 ENTRETIEN 3 JOSÉ MONTALVO 

La rencontre tant attendue d’Angelin Preljocaj avec le hip hop survient enfin 
dans une création pour quatre filles, placée sous le signe de l’échange.

De Suresnes Cités Danse, il retient tout autant les Rock Steady Crew que 
Denis Plassard ou Céline Lefèvre… Mourad Merzouki, invité récurrent de 
la manifestation, explicite l’impact du festival sur l’évolution du hip hop.

Sébastien Lefrançois est l’un des chorégraphes invités pour la soirée 
anniversaire de Suresnes cités danse : son parcours est intimement lié 
au Théâtre Jean Vilar.

Témoin et acteur de Suresnes Cités Danse depuis les débuts, le direc-
teur du Centre Chorégraphique National de La Rochelle revient sur la 
contribution du festival à l’émergence de chorégraphes hip hop.

Fidèle depuis la première édition, José Montalvo orchestre la seconde 
partie d’une soirée anniversaire.

LA DANSE  
COMME ART DE COMBAT

SURESNES CITÉS DANSE :  
« UN DÉCLENCHEUR »

UN SPECTATEUR  
DEVENU CRÉATEUR

À LA CROISÉE 
DES ESTHÉTIQUES

POUR LE MÉTISSAGE DES 
PRATIQUES CULTURELLES

 PROPOS RECUEILLIS 3 OLIVIER MEYER 

 PROPOS RECUEILLIS 3 ROBYN ORLIN  PROPOS RECUEILLIS 3 PIERRE RIGAL 

danse des cités, donner droit de cité à de nouvelles 
formes de danse, et présenter des danses qui ont 
un rapport avec le hip hop, comme par exemple la 
danse africaine ou la “tap dance”. Je ne vis pas la 
danse à travers des étiquettes mais à travers des 
artistes singuliers, interprètes ou chorégraphes. 
Dès le début de la manifestation un chorégraphe dit 
contemporain a fait travailler des danseurs dits hip 
hop, et cette proposition du festival, qui a contribué 
à son rayonnement, a été formalisée et organisée 
deux ans plus tard avec Cités Danse Variations. Je 
suis fier des réussites que ce programme a pu faire 
naître, suite aux invitations faites à José Montalvo, 
Blanca Li, Nathalie Pernette, Christine Bastin, 
Karine Saporta, Denis Plassard, Laura Scozzi, etc. 

CITÉS DANSE CONNEXIONS : 
PÔLE PERMANENT DU THÉÂTRE
Certaines pièces de Cités danse variations ont 
connu des succès incroyables, totalisant plus de 

1000 représentations en France et à l’étranger. Pen-
dant 20 ans, nous avons accompagné les artistes, 
repéré les talents, auditionné les danseurs, et 
ce travail conséquent a contribué à l’émergence 
d’une nouvelle génération hip hop. Les performers 
virtuoses se sont aussi distingués comme inter-
prètes sensibles. Mourad Merzouki et Kader Attou 
ont en 1994 avec Jean-François Duroure, puis sont 
devenus chorégraphes, directeurs de compagnie 
et de CCN (à Créteil et La Rochelle). En 2007, nous 
avons créé Cités danse connexions, centre de pro-
duction, diffusion et transmission du hip hop, pôle 
permanent du théâtre dédié aux artistes, à travers 
le prêt des studios, les ateliers, les masterclasses, 
les visites à l’Opéra de Paris et au Théâtre de la Ville. 
Aujourd’hui, nous fêtons les 20 ans du festival en 
rassemblant de nombreux talents dans un esprit 
de fête, d’ouverture et d’ambition artistique, pour 
témoigner de la créativité des danseurs hip hop.

Propos recueillis par Agnès Santi

“CE THÉÂTRE OUVRAIT  
UN MONDE PAR RAPPORT 
À NOTRE PROPRE DANSE. ” 
MOURAD MERZOUKI

“LE FESTIVAL A  
BEAUCOUP CONTRIBUÉ  
À LA RECONNAISSANCE 
DU HIP HOP COMME ART  
À PART ENTIÈRE. ” 
JOSÉ MONTALVO

“J’AI COMPRIS 
COMBIEN UN CADRE 
DE PRODUCTION 
POUVAIT PORTER 
UN PROJET 
ARTISTIQUE.” 
SÉBASTIEN LEFRANÇOIS

Vaduz 2036 de Farid Berki, Rigoletto 
de Monica Casadei, Elektro Kif de Blanca Li  
Les 27 et 28 janvier à 21h, le 29 à 17h.

Cités danse connexions # 1 : 
John Degois, Céline Lefèvre, Amala Dianor 
Le 4 février à 18h30, le 5 à 15h, le 6 février à 21h.

Cités danse connexions # 2 : Sandra Sainte Rose, 
Simhamed Benhalima, Mehdi Ouachek
Le 10 février à 19h, le 11 à 18h30 et le 12 à 15h.

Créations :
 (R)évolution par les Wanted Posse et  
Silence, on tourne par les Pockemon Crew
Les 9 et 10 février à 21h, le 11 à 15h et 21h  
et le 12 à 17h.

Cité danse variations : 
Bye Bye Vénus de Jérémie Bélingard,  
Elles de Sylvain Groud, Passage de Abou Lagraa, 
Quelque part par là de Laura Scozzi
Les 2, 3 et 4 février à 21h, le 5 février à 17h.

Créations Robyn Orlin, Angelin Preljocaj  
Les 20 et 24 janvier à 21h, le 21 à 15h et 21h, 
le 22 à 17h.

Cité danse variations : 
Standards de Pierre Rigal  
Les 2, 3 et 4 février à 21h, le 5 février à 17h.

Soirées anniversaire 
Kader Attou, Sylvain Groud, Sébastien 
Lefrançois, Mourad Merzouki, José Montalvo. 
Les 12, 13 et 14 janvier à 21h, le 15 à 17h.

Créations Robyn Orlin, Angelin Preljocaj  
Les 20 et 24 janvier à 21h, le 21 à 15h et 21h, 
le 22 à 17h.

AUTRES SPECTACLES PROGRAMMÉS SURESNES CITÉS DANSE  
DU 12 JANVIER AU 12 FÉVRIER 2012  
THÉÂTRE DE SURESNES JEAN VILAR 

16 place Stalingrad 
92150 Suresnes 
Tél. 01 46 97 98 10 
www.suresnes-cites-
danse.com

10  FOCUS FOCUS  11  

©
 P

an
ay

io
ti

s 
S

in
no

s

©
 P

an
ay

io
ti

s 
S

in
no

s

©
 P

an
ay

io
ti

s 
S

in
no

s

©
 P

an
ay

io
ti

s 
S

in
no

s

VOUS CHERCHEZ UN JOB ÉTUDIANT, ÉCRIVEZ-NOUS SUR LA.TERRASSE@WANADOO.FR  VOUS CHERCHEZ UN JOB ÉTUDIANT, ÉCRIVEZ-NOUS SUR LA.TERRASSE@WANADOO.FR  

Par-delà la poussière noire qui chaque jour brûle 
le visage du monde, les vies happées dans la tour-

et l’alcool, le sexe, la drogue, finalement le théâtre. 
Il croise la route de l’Odin Théâtre d’Eugenio Barba

Marie-Agnès Gillot, la grâce dans la tourmente…

JANVIER 2012  /  N°194

Pippo Delbono révèle la cruelle beauté de l’humanité meurtrie par la 
tourmente du temps présent pour faire vibrer l’espoir, la joie… après 
la bataille.

APRÈS LA BATAILLE
APRÈS LA BATAILLE THÉÂTRE DU ROND POINT   
CONCEPTION / MISE EN SCÈNE PIPPO DELBONO

 GROS PLAN 
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//// VOUS CHERCHEZ UN JOB éTUDIANT, éCRIVEZ-NOUS SUR la.terrasse@wanadoo.fr  ////

 la terrasse / avril 2012 / N°197 / � 3

Direction Olivier Py

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

4 – 14 avril 2012
Théâtre de l’Odéon 6e

de William Shakespeare
mise en scène Thomas Ostermeier                            

en allemand surtitré
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9 – 14 mai 2012 
Odéon 6e, 17e & le CENTQUATRE 19e

en avril dans le cadre de   
    
   ...

Collectif De Quark
de Spiro Scimone

mise en scène De Quark
11 mai à 20h30 
& 13 mai à 18h 

CENTQUATRE 19e

Thalia Theater 
de Jonas Hassen Khemiri

mise en scène Antù Romero Nunes
9 & 10 mai à 20h 

Ateliers Berthier 17e

Compagnie Divine Comédie
de Paul Claudel
mise en scène Jean-Christophe Blondel
12 mai à 20h & 13 mai à 15h 
Théâtre de l’Odéon 6e

Compagnie Keti
de Barbara M. Chastanier 

mise en scène Keti Irubetagoyena
13 mai à 20h et 14 mai à 19h30 

CENTQUATRE 19e

Raoul Collectif
de Romain David, Jérôme de Falloise, 

David Murgia, Benoît Piret 
et Jean-Baptiste Szézot 

mise en scène Raoul Collectif
12 mai à 15h & 20h 

Ateliers Berthier 17e

Le Rideau de Bruxelles
de Tom Lanoye

mise en scène Christophe Sermet
9 & 10 mai à 20h 

Théâtre de l’Odéon 6e

Embrassez-les tous

La Fête 

Festival de jeunes compagnies 
4e édition

terrasse_avril_Mise en page 1  22/03/12  17:32  Page1

RÉSERVATIONS 01 48 13 70 00
www.theatregerardphilipe.com

www.fnac.com - www.theatreonline.com

DU 26 MARS AU 15 AVRIL 2012

VATERLAND LE PAYS DU PÈRE
D’APRÈS JEAN-PAUL WENZEL
VERSION SCÉNIQUE ET MISE EN SCÈNE - CÉCILE BACKÈS
AVEC CÉCILE GÉRARD,NATHAN GABILY, MARTIN KIPFER, MAXIME LE GALL

JACKIE D’ELFRIEDE JELINEK
MISE EN SCÈNE - ANNE THÉRON 
CHORÉGRAPHIE - CLAIRE SERVANT
AVEC JULIE CONTANT, NIRUPAMA NITYANANDAN

Ô MON PAYS !
UN DIPTYQUE DU THÉÂTRE PÔLE NORD
SANDRINE ,  LA DESTINÉE D’UNE TRIEUSE DE VERRE
CHACAL ,  L’AUTOROUTE DOIT ÊTRE ININTERROMPUE
AVEC LISE MAUSSION, DAMIEN MONGIN

VIOLET DE JON FOSSE
MISE EN SCÈNE - BÉRANGÈRE VANTUSSO
AVEC ANNE DUPAGNE, JUNIE MONNIER, GUILLAUME GILLIET, 
CHRISTOPHE HANON, SÉBASTIEN LENTHÉRIC, PHILIPPE RODRIGUEZ-JORDA

UN FESTIVAL AU TGP
THÉÂTRE, VIDÉO, DANSE, 
MARIONNETTES
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théâtre

Chantal Morel donne à entendre toutes les nuances de Home de David Storey. Critique	 P. 4

Faire danser les alligators sur la flûte de Pan : Denis Lavant incarne avec une bonhomie rageuse  
l’écrivain Céline. Critique	 P. 4

Rémi Luchez et Olivier Debelhoir créent Nichons là, un spectacle de haute volée  
avec trois bouts de ficelle. Critique	 P. 7

Oncle Vania dans deux mises en scène très différentes et très réussies  
par Christian Benedetti et Alain Françon. Critiques	 P. 7 et 15

Alexis Armengol et la compagnie Théâtre à cru revisitent brillamment Platonov. Critique	 P. 9

Avec Les Apaches, Macha Makeïeff réinvente le music hall  
et offre une sidérante leçon de théâtre. Critique	 P. 11

Antigone dans deux mises en scène abouties, par Adel Hakim avec le Théâtre National Palestinien,  
et par Olivier Broda, avec un Créon magistral. Critique	 P. 14 et 16

Les Autonautes de la Cosmoroute de Julio Cortazar et Carol Dunlop  
par les compagnies Jakart et Mugiscué. Loufoque et délirant. Critique	 P. 16

Valérie Grail  met en scène Les Travaux et les jours de Michel Vinaver,  
un regard extra lucide sur le monde du travail. Entretien	 P. 17

toutes Nos critiques…	 P. 4-20

Rencontre des jonglages : créativité et virtuosité au Centre culturel Jean Houdremont	 P. 21

suite sélection théâtre…	 P. 20-22

En cahier central : Centenaire Vilar, lire le                  
par le Théâtre National de Chaillot.

danse

Dix-sept ans après, Ea Sola recrée Sécheresse et Pluie,  
qui interroge la mémoire de la  guerre. Entretien	 P. 22

Festival Hautes Tensions, cirque et hip hop au Parc de la Villette	 P. 22

Précipitations, nouvelle pièce de Paco Decina	 P. 23

L’Histoire de Manon de Kenneth MacMillan, d’après le roman de l’Abbé Prévost	 P. 24

Roméo et Juliette par Sasha Waltz, grâce et élégance	 P. 24

1980 : la troupe du Tanztheater redonne vit à l’œuvre-charnière de Pina Bausch	 P. 27

Carte blanche à Frédéric Werlé à l’Etoile du Nord	 P. 28

suite sélection danse…	 P. 22-28

classique

Trois grands chefs français à Paris : Pierre Boulez, Michel Plasson et Alain Altinoglu	 P. 29

Les Concerts de Midi, nouveaux rendez-vous à l’amphithéâtre de l’Université Panthéon-Assas	 P. 30

Nelson Freire ou le grand art du pianiste brésilien de Bach à Villa Lobos	 P. 30

La folie des Passions de Bach, cinq fois dans l’actualité de la Semaine sainte	 P. 31

Daniel Barenboim, pianiste et chef, confronte Mozart et Bruckner	 P. 32

Paul Agnew dirige La Résurrection de Haendel, avec les solistes  
de l’Atelier lyrique de l’Opéra de Paris	 P. 32

Miller Puckette, maître de l’informatique musicale	 P. 33

suite sélection classique…	 P. 29-34

opéra	

L’Opéra Comique redonne voix à La Muette de Portici de Daniel-François-Esprit Auber	 P. 34

Nietzsche/Wagner : le Ring, une version condensée de la Tétralogie wagnérienne,  
mise en scène par Alain Bézu au Théâtre de l’Athénée	 P. 36

Nixon in China de John Adams, nouvelle production au Théâtre du Châtelet  
mise en scène par Chen Shi-Zheng	 P. 37

jazz

spécial banlieues bleues	
Le guitariste Misja Fitzgerald Michel revisite l’univers de Nick Drake. Entretien	 P. 39

Concert de clôture avec John Zorn et son Book Of Angels. Evénement	 P. 40

Le retour du grand violoniste Jean-Luc Ponty	 P. 40

Les retrouvailles de Chick Corea et Gary Burton	 P. 40

Les Sade Songs ré-enchantées par Elise Caron et l’ensemble Archimusic de Jean-Rémy Guédon	 P. 38

Bobby Mc Ferrin, voix totale	 P. 41

Le Festival Métis (ré)concilie grand art et musiques populaires à Saint-Denis	 P. 41

musique du monde	

Le tango pour piano et pastels de Frédérique Nalpas	 P. 44

Juan José Mosalini joue Astor Piazzolla	 P. 44

Aruna Sayeeram, grande voix indienne	 P. 44

Anatoli : le nouveau voyage d’Angélique Ionatos et Katerina Fotinaki 

suite sélection musique du monde…	 P. 42-44

focus

Festival Théâtre en mai à Dijon : la parole théâtrale se partage et donne de l’énergie !	 P. 12-13

La Péniche Opéra, scène militante, crée un spectacle autour du cri	 P. 35

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 : 9,22 €/brut + 2 € net d’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

Signalétique 
Chers amis, seules sont annotées par le sigle défini ci-contre ee 

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

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

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

critique

éditorial

Alerte ! 
C omme l’affirmait Jean Vilar, dont on célèbre le 

centenaire de la naissance, le théâtre est  « un 

service public. Tout comme le gaz, l’eau et l’électricité » . 

Loin d’être réservé à quelques initiés, le spectacle vivant 

crée des emplois, aménage et dynamise les territoires, 

tisse un lien social, favorise les rencontres, démocratise 

diverses formes artistiques, élève artistes et spectateurs. 

Grâce à la décentralisation, la France bénéficie d’un 

réseau structuré  d’établissements diffusant la culture 

sur une grande partie du territoire. Et le public malgré la 

crise sévère est au rendez-vous.

Or aujourd’hui, le financement des pouvoirs publics, 

du ministère de la Culture et des collectivités locales 

ne permet plus d’assurer une politique culturelle 

ambitieuse. Les artistes sont fragilisés, les structures 

culturelles sont appauvries, la culture est en danger. 

Sont menacés autant les créations, les programmations, 

que les moyens pour l’éducation artistique et l’action 

culturelle, permettant l’accès à l’art du plus grand 

nombre. 

La Terrasse partage l’inquiétude grandissante des 

artistes et responsables culturels, et affirme avec 

eux, alors que la campagne présidentielle bat son 

plein, que la culture est un bien commun, conjuguant 

de façon unique le beau et l’utile, s’inscrivant autant 

dans l’imaginaire individuel que dans le tissu social et 

économique. 

Le développement du service public de la culture 

peut et doit être pensé et organisé comme un atout 

considérable dans notre société et notre économie.  

Lorsque l’on entre à Chaillot par l’entrée de service, 
on emprunte le long corridor où sont exposées les 
photographies des douze directeurs et directrices 

qui s’y sont succédé depuis 1920, avec l’installation du 
Théâtre national populaire par Firmin Gémier. Curieuse 
galerie de portraits, bien peu digne eu égard à l’histoire 
dont elle témoigne. On y trouve en cinquième place la 
figure de Jean Vilar dont l’année 2012 marque le cente-
naire de la naissance. Les douze années de sa direction 
(1951-1963), ou plutôt ses douze années de combat, de 
résistance, symbolisent dans sa plus noble et exigeante 
définition ce qu’il est convenu d’appeler la mission de 
service public du théâtre.

Vilar a une conscience aiguë de la place essentielle que 
toute société démocratique doit accorder à la culture, et 
de la responsabilité qui incombe aux artistes. À Chaillot 
comme à Avignon, il ne transigera jamais avec ses prin-
cipes et ses convictions. Comédien remarquable, « régis-
seur » de ses mises en scène, il s’entoure des plus grands 
interprètes tels Gérard Philipe bien sûr, mais aussi Daniel 
Sorano, Jeanne Moreau, Maria Casarès, Georges Wilson, 
Michel Bouquet – et tant d’autres magnifiques artistes 
qui composent la « famille » Vilar dont le compositeur 

Maurice Jarre, le graphiste Marcel Jacno, le costumier 
Léon Gischia, ainsi que ses deux complices côté adminis-
tratif, Jean Rouvet et Sonia Debeauvais, points d’appui 
indispensables à l’aventure formidable mais épuisante 
que sera le « TNP de Vilar ». Avec eux, il forgera un style, 
une « éthique » du plateau où l’essentiel est d’amener le 
public à entendre le texte, à concentrer son attention sur 
le jeu des comédiens, à jouir de la liberté propre à l’acte 
de création auquel il assiste, qui enrichit sa conscience 
et son jugement. Mais la liberté et la « morale » n’ont de 
véritable portée que lorsqu’elles sont partagées par le 
plus grand nombre. Vilar n’avait de cesse de rechercher 
et mettre en œuvre les modalités qui permettent l’ac-
cès – au sens concret et intellectuel du terme – des 
couches défavorisées de la population au théâtre. Noble 
utopie mais vaine, ou du moins très limitée, si, comme 
le relève lui-même Vilar, la société tout entière ne se fixe 
pas l’objectif et les moyens d’y parvenir. Vilar sera sans 
doute le héraut le plus emblématique de ce combat, le 
plus exigeant mais aussi le plus généreux et désinté-
ressé. Très vite, il comprend l’intérêt d’enrichir son ac-
tion par l’ouverture à d’autres champs disciplinaires tant 
à Avignon qu’ici à Chaillot. Boulez et Béjart en sont les 
exemples les plus connus. Les choix et la démarche ar-
tistiques de Vilar se conjuguent naturellement avec les 
notions joyeuses de fête, de partage, de convivialité sans 
lesquelles l’art le plus exigeant tournerait le dos à ceux, 
les plus nombreux, qui en ont une impérative néces-
sité. C’est peut-être avec ces termes que l’on peut ten-
ter de réaffirmer la notion si fragile d’un théâtre popu-

Jean Vilar devant l’entrée du palais de Chaillot, 1952 © agnès varda 

Jean Vilar, l’intuition du temps

Service public,  
l’exigence en partage
Didier Deschamps directeur du Théâtre National de Chaillot

laire. Qu’en est-il advenu depuis ? Force est de constater 
que cette éthique et cette ambition de théâtre national  
populaire furent portées de bien diverses manières selon 
les différentes périodes et directions qui ont succédé à  
Vilar. Le label TNP finit même en 1972 par être confié 
par Jacques Duhamel au Centre dramatique national de 
Villeurbanne dirigé alors par Roger Planchon, devenant 
ainsi le symbole d’une politique de décentralisation théâ-
trale en marche. 

L’objet de ce Bref n’est pas de réaliser une analyse criti-
que de cette période très contrastée selon la personna-
lité du directeur en place et de son projet. Aujourd’hui, le 
Théâtre National de Chaillot est devenu « théâtre natio-
nal de la danse », sans pour autant abandonner sa mission 
en faveur de la création théâtrale, et s’est aussi enrichi 
d’un volet spécifique consacré à la création en direc-
tion du jeune public. Chaillot a également développé un  
large programme destiné à l’enrichissement et à la forma-
tion des publics : « l’Art d’être spectateur ». Dès la saison 
prochaine, une politique de résidence d’artistes, vivant 
en France ou à l’étranger, viendra compléter le dispositif 
premier dévolu à la production des œuvres chorégra-
phiques et théâtrales et à leur diffusion. La question du 
lien, de la nature de ce lien et des rapports avec le public 
reste au cœur des réflexions et de l’ambition du théâtre. 
La manière de créer et de présenter les spectacles, l’art 
d’accueillir les spectateurs – et de vouloir adresser au 
plus grand nombre les œuvres et les démarches les plus 
belles et de la plus haute qualité possible –, la façon 

Centenaire Vilar 
25 mars 2012 
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critique ¶
Home
Trois hommes, deux femmes : un rapport au monde fait de souffrances 
et d’étrangeté. Pour la troisième fois en 30 ans, Chantal Morel met 
en scène Home, de l’auteur anglais David Storey. Au plus près du texte, 
un remarquable moment de théâtre. Entre rire et dépouillement.

Ils sont cinq : Alfred, Marjorie, Harry, Jack et Kat-

leen. Cinq individus qui partagent le même quoti-

dien, qui vont et viennent, s’assoient au soleil, se 

lèvent, partent se promener, reviennent, cherchent 

une chaise, se séparent et se rejoignent, parlent de 

choses et d’autres - du temps qu’il fait ou qu’il fera, 

de leurs proches, de leur passé, des leurs habitu-

des, des attitudes de celles et ceux qui vivent à leurs 

côtés dans cette maison pas comme les autres… 

Tout cela comme pour tuer le temps. Comme pour 

consolider une existence aux contours vagues et 

incertains, pour contrarier l’extension d’un vide qui 

menace. Car le vide est omniprésent dans Home. 

Le vide de regards qui fuient, qui s’égarent. Le vide 

de longues parenthèses de silence, de discours de 

circonstance alimentés par les petits riens de la vie. 

Le vide, aussi, et peut-être surtout, de tout ce qui 

échappe aux mots et aux situations, mais palpite 

de façon obsédante au cœur du texte elliptique de 

David Storey.

Un quintette d’acteurs  
d’une exigence rare
L’écrivain anglais (né en 1933, auteur de théâtre, 

mais également romancier, poète et scénariste) 

procède par contrepoints et mouvements d’évi-

tement. Plutôt que d’entrer de plain-pied dans 

la matière de cette réflexion sur l’isolement, le 

déséquilibre, la marginalité, il reste perpétuelle-

ment en deçà de son sujet, comme à distance des 

perspectives que les propos de ses personnages 

délimitent. Le résultat est d’une acuité étonnante. 

Situant sa mise en scène au plus près du texte, 

Chantal Morel offre une formidable caisse de réso-

nance à cette acuité. Elle crée une représentation 

d’un dépouillement radical, une représentation qui 

critique ¶
Faire danser les alligators 
sur la flûte de Pan
Denis Lavant incarne avec une bonhomie toute rageuse l’homme de 
lettres Céline, replié à Meudon, le jour de sa mort. Belle leçon de 
style au-delà des travers humains.

Le 30 juin 1961, Céline écrit à son éditeur Galli-

mard une lettre – il meurt le lendemain 1er juillet 

– qui a trait à son prochain roman Rigodon dont il 

discute le contrat qu’il voudrait plus lucratif. Il pré-

cise : « …sinon je loue un tracteur et je vais défon-

cer la NRF ». L’éloquence de la formule donne le 

ton – dérision, ironie, vocifération – mais aussi la 

capacité d’humour du personnage, propre encore 

au spectacle d’Ivan Morane, Faire danser les alli-

gators sur la flûte de Pan d’Émile Brami, d’après 

la correspondance de Louis-Ferdinand Céline. En 

effet, le franc-parler, la crudité et la violence, voilà 

les signatures de l’homme de lettres ; et dans la 

vie, l’absurdité de ses engagements antisémites. 

Médecin, Destouches part découvrir l’Afrique et 

les Etats-Unis ; il s’établit en banlieue parisienne, 

soignant les déshérités. Céline écrit deux romans 

magnifiques, Voyage au bout de la nuit (1932) qui 

revient sur sa virée à l’étranger, et Mort à crédit 

(1936) qui évoque les années antérieures. Dès 

1937, l’écrivain scandalise l’opinion par ses pam-

phlets haineux ; il fuit en 1944 avant de séjourner 

jusqu’en 51 au Danemark, prison, puis résidence 

surveillée. Amnistié, la culpabilité cerne l’écrivain 

qui finit sa vie à l’écart de la « meute » des cri-

tiques. L’écrivain porte un manteau pèlerine de 

médecin ; il s’allonge, de temps à autre, sur son 

lit de mort, chaussures aux pieds.

Une « pâte de vie » qui hurle, 
qui geint et qui a mal
Il rend compte de sa vision littéraire, égratignant au 

passage Gide, Sartre, Aragon, Malraux… L’écri-

ture célinienne, novatrice et vivante, saisit avec 

brio l’émotion de ces cauchemars sans appel que 

furent les temps atroces de la première guerre – 

sang, boue, feu et salpêtre… –, révélation de la 

« connerie des hommes ». Le métro, qui va direc-

tement de bout en bout dans le tunnel de l’émo-

tion, ébranlant le lecteur, est la comparaison de 

Céline pour définir son style. L’auteur se dit aux 

confins des émotions et des mots. Le succès de 

ses ouvrages l’étonne, sachant qu’il faut donner 

aux gens ce qu’ils attendent, « ce que veut le con, 

un miroir de con pour s’admirer en con » ; ils ne 

veulent pas la vérité. L’écriture est cette « pâte de 

vie » qui hurle, qui geint et qui a mal, une vie rete-

qui font ressentir les émois. La parole est un drôle 

de langage d’écorché. Denis Lavant est au plus 

près des mots proférés et du sortilège troublant 

de leur musique.

Véronique Hotte

Faire danser les alligators sur la flûte de Pan, 

d’Émile Brami, d’après la correspondance de  

Louis-Ferdinand Céline, mise en scène d’Ivan Morane. 

Du 13 mars au 15 avril 2012, du mardi au samedi 

21h, dimanche 16h. Théâtre de l’Épée de Bois- 

La Cartoucherie, route du Champ-de-Manœuvre  

75012 Paris. Tél. 01 48 08 39 74.

Denis Lavant en Louis-Ferdinand Céline, génie et folie.

nue entre deux mains, la vie présente « qui ne fait 

pas divaguer comme l’avenir ». Tordons la langue 

pour qu’elle parle à l’intérieur. L’écriture de Céline 

est une prose parlée transposée dont la magie ne 

tient pas aux mots mais aux «  justes touches » 
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donne à entendre toutes les nuances, tous les 

non-dits, toute la vigueur de Home. Rien de tout 

cela ne serait bien sûr possible sans le talent de 

Nicolas Cartier, Maryline Even, Jean-Jacques Le 

Vessier, Rémi Rauzier et Line Wiblé (qui compose 

une partition saisissante, dans le rôle de Katleen). 

Ces cinq acteurs font preuve d’une exigence rare. 

A travers leur finesse, leur sensibilité, c’est toute la 

profondeur de leur personnage qui nous parvient 

et qui nous touche. Une profondeur qui nous mène 

sur les chemins du rire, de la tendresse, du trouble 

et de la gravité.

Manuel Piolat Soleymat

Home, de David Storey (texte français de Marguerite 

Duras, publié aux éditions Gallimard) ; mise en scène 

de Chantal Morel. Du 16 mars au 8 avril 2012. Du 

mardi au samedi à 21h, le dimanche à 16h, relâche le 

lundi. Théâtre Nanterre-Amandiers, 7 av. Pablo-Picasso, 

92022 Nanterre. Tél. 01 46 14 70 00. Durée : 1h40.

Maryline Even et Rémi Rauzier dans Home.
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d’après l’opéra  
de Richard Wagner 
textes Friedrich Nietzsche 
direction musicale  
Dominique Debart 
mise en scène Alain Bézu 
Orchestre Lamoureux 
2 › 11 mai 2o12

texte Rainer Werner  
Fassbinder 
mise en scène  
Philippe Calvario 
22 mai › 9 juin 2o12

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

Retrouvez-nous aussi sur Ventscontraires.net 
Twitter.com/RondPointParis 

Facebook.com/RondPointParis
Dailymotion.com/WebTV_du_Rond-Point

Accédez directement à l’univers web du Rond-Point  
sur votre smartphone en lisant ce code 

avec une application de lecture de Flashcode.

       Christophe Alévêque est

Super Rebelle…
et candidat libre !

mise en scène Philippe Sohier 

accordéon et cor Maxime Perrin guitare Francky Mermillod 
claviers Julien Bonnard batterie Stéphane Sangline 

lumières Fred l’Indien son Jérôme Favrot-Maes

11 avril – 6 mai

critique ¶
Belles-sœurs
Quarante ans après Les Belles-sœurs, pièce de Michel Tremblay qui 
révolutionna le paysage culturel et social du Québec, René Richard 
Cyr en propose une virevoltante adaptation musicale.

Cent points pour une assiette, mille points pour un 

coussin : le confort moderne et l’opulence maté-

rielle sont à choisir sur catalogue, à condition d’y 

coller les timbres-primes GoldStar, correspondant 

aux différents lots. Bingo ! Germaine Lauzon, 

femme au foyer à Montréal, gagne un million de 

ces timbres ! Gratis ! Le bonheur est à portée de 

de cette pièce, qui connut un énorme succès à sa 

création, René Richard Cyr a conservé ce parler 

truculent et désopilant. Daniel Bélanger a composé 

une musique enlevée, jouée en direct sur scène. 

La rencontre entre les deux artistes et le texte de 

Michel Tremblay donne naissance à un spectacle 

virevoltant, dont s’emparent quinze excellentes 

Daniel Bélanger et René Richard Cyr font swinguer les Belles-sœurs de Michel Tremblay.

salive ! Afin d’accélérer le collage des timbres, 

Germaine invite ses sœurs, ses belles-sœurs, ses 

voisines et ses copines à l’aider. Quatorze fem-

mes arrivent dans le petit appartement, où l’on 

a poussé les meubles, et se mettent au travail. 

Les langues se délient, autant pour estampiller le 

catalogue aux merveilles que pour causer, ragoter 

et plaisanter. Elles collent et s’accolent, se déchi-

rent en déchiquetant les rouleaux de vignettes, et 

racontent le difficile métier de vivre quand on est 

femme, quand on est fille, quand on est pauvre, 

quand on est seule ou mal mariée, qu’on s’est 

épuisé à faire des enfants ou qu’on en attend un 

qu’on voudrait bien faire passer…

Les joyeuses commères  
de Montréal
Michel Tremblay a écrit Les Belles-sœurs en joual, 

cette langue « inventée par les Montréalaises du 

milieu ouvrier du début du xxe siècle, quand les 

hommes sont partis travailler en anglais et ont 

ramené des mots anglais à la maison. Les femmes 

voulaient parler français et traduisaient phonéti-

quement les mots, inventant ainsi de véritables 

néologismes. » Dans la comédie musicale adaptée 

comédiennes. Âgées de vingt à quatre-vingt-dix 

ans, ces actrices et chanteuses composent un 

ensemble vocal virtuose : elles sont aussi drôles 

qu’émouvantes, aussi à l’aise dans les morceaux 

choraux que dans les solos. La scénographie ins-

talle toute la bande sur deux niveaux, reliés par 

des escaliers latéraux : les déplacements sont flui-

des, la succession des tableaux est efficacement 

rythmée, et le décor réserve des surprises dro-

latiques du meilleur effet. Costumes chatoyants, 

abattage et vigueur enthousiaste, joie communi-

cative et émotion emballante : ces belles-sœurs 

sont aussi sympathiques que talentueuses, et le 

travail impeccable de toute la troupe mérite un 

sacré coup de chapeau !

Catherine Robert

Belles-sœurs, théâtre musical, d’après  

Les Belles-sœurs, de Michel Tremblay ; livret,  

paroles et mise en scène de René Richard Cyr ;  

musique de Daniel Bélanger. Du 8 mars au  

7 avril 2012 à 21h ; dimanche à 15h ; relâche le lundi,  

les 11, 15, 22 et 29 mars et le 5 avril. Théâtre  

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

75008 Paris. Tél. 01 44 95 98 21. Durée : 1h50.
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critique ¶
Oncle Vania
Après La Mouette, unanimement saluée l’an dernier, Christian 
Benedetti crée Oncle Vania, une construction magistrale et épurée 
avec d’époustouflants comédiens.

Tchekhov, c’est un maître absolu ! L’un de ces 

très rares écrivains d’une extraordinaire (et si 

ordinaire !) proximité avec nous, comme avec 

chaque génération. Tout est dit : la vie d’hier, la 

vie d’aujourd’hui, la vie en transition, affrontant 

des changements mal maîtrisés vers des len-

demains incertains. La vie qui se cherche, se 

débat, esquive, ou fait face à ses illusions, ses 

déceptions, ses désirs, ses attentes. Le samovar 

trônant sur la table n’est pas éternel… La vie est 

un perpétuel mouvement, que l’on comprend 

mieux en regardant ce théâtre. Avec Tchekhov, 

Christian Benedetti revient à ses premières 

amours. Il avait monté La Mouette à son arrivée 

à Paris il y a trente ans. L’an dernier, il a initié 

le projet de monter l’intégralité de l’œuvre dra-

matique de Tchekhov, et l’a inauguré avec une 

Mouette* unanimement saluée, façonnée dans le 

même esprit que cet Oncle Vania avec pour par-

tie les mêmes comédiens. Christian Benedetti a 

réussi à mettre en forme cette exceptionnelle 

proximité tchékhovienne avec le spectateur par 

la construction magistrale et épurée de sa mise 

en scène, extrêmement précise, attentive au 

moindre détail. 

Conscience aiguë  
de la perte
Une construction d’une simplicité radicale et 

essentielle, nette, claire, remarquablement allu-

sive, sans esbroufe, et portée par une équipe 

d’époustouflants comédiens. Christian Benedet-

ti-le médecin Astrov, Daniel Delabesse-Vania, 

Judith Morisseau-Sonia, Florence Janas-Elena, 

Brigitte Barilley-Maria, Laurent Huon-Téléguine, 

Marina (Isabelle Sadoyan) et Astrov (Christian Benedetti), le thé ou la solitude…
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Phil ippe Crubézy-le professeur Sérébriakov, 

et last but not least Isabelle Sadoyan-Marina 

la vieil le nounou forment une partition éton-

namment riche et pleine. La scénographie est 

constituée du strict nécessaire et d’accessoires 

basiques. Sans psychologie, dépassant la notion 

de personnage, la mise en scène se déploie de 

façon stupéfiante dans la relation nuancée et 

forte que les mots incarnés entretiennent avec le 

spectateur. Ainsi l’adresse, la posture et la dic-

tion pensées dans l’espace du plateau prennent 

ici un relief inédit, d’une importance cardinale, 

qui fait entendre le texte de façon à la fois per-

cutante et très sensible. Plus la représentation 

avance, plus cette façon de dire résonne avec 

force et vérité, comme une sorte de dévoile-

ment de quelque chose de la nature profonde 

des drames tchekhoviens, ou de la condition 

humaine. Entre rires et larmes forcément, entre 

conscience aiguë de la perte, tristesse résignée 

et rage qui parfois explose (ce Sérébriakov a il 

est vrai de quoi déchaîner la colère). Débit très 

rapide des paroles (qui au début surprend, et 

évite d’emblée un réalisme psychologisant), 

moments suspendus d’arrêts sur image qui 

figent la scène et le temps, intenses moments de 

confidence d’Elena ou Vania qui s’avancent tout 

près du public, silences… Le rythme nerveux et 

sous tension, comme l’est singulièrement Astrov, 

Théâtre National de Strasbourg
nouvelle parution

Date de sortie mars 2012 8 €

critique ¶
Baba la France
Le comédien conteur, auteur et metteur en scène, Rachid Akbal, 
reprend Baba la France, récit théâtralisé en forme de vibrant 
hommage aux pères de l’immigration algérienne. Un poignant seul 
en scène.

«  J’ai cherché longtemps avant d’arriver là, 

j’ai creusé dans sa vie, pour lui trouver une 

sépulture sur mesure, j’ai fait ressortir un à un 

ses différents visages, je voulais un lieu qui les 

raconte tous. Un lieu qui dirait les bonheurs et 

les tourments de son existence ». Cette quête 

Rachid Akbal, dans la peau de Kaci, donne tout.
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aussi physique que métaphysique, la recherche 

d’un endroit idéal où pouvoir permettre à son 

père de reposer enfin en paix et pour l’éternité, 

lance Baba la France. Seul en scène, dans la 

peau du fils, Kaci, Rachid Akbal, auteur et met-

teur en scène de ce conte théâtral, ressus-

cite le destin de cet homme, algérien indigène 

parti de sa kabylie natale pour le « pays de la 

chance », la France métropolitaine, aux lende-

mains de la seconde guerre mondiale. De l’en-

fance faite d’oranges et de figues aux foyers 

de travai l leurs des chantiers de la recons-

truction, des pierres sèches du sol natal à la 

fumée des usines de la banlieue parisienne, 

des rêves d’affranchissement de la misère à 

l’étau des « événements » déracinant définiti-

vement, Kaci, ramène le souvenir. Exaltant la 

beauté et la dignité de ce parcours d’homme, 

le récit poétique de Rachid Akbal, pour s’atta-

cher à reconstruire une vie singulière d’oublié 

de l’histoire, touche l’universel des destinées 

de l’immigration. Telle est bien l’intention : « Je 

voulais rendre hommage à tous ces pères qui 

sont venus en France, aidés à la reconstruction 

d’après-guerre, travailleurs exilés volontaires 

pris dans les tenailles de la guerre d’Algérie sur 

le sol français, et définitivement transformés en 

travailleurs étrangers. Pour moi ces pères sont 

des héros ». Poignant, le comédien conteur, 

vêtu d’un Marcel, noyé dans un costume gris 

à la veste trop large au pantalon flottant retenu 

par des bretelles, chaussé de mocassins aux 

vrais faux airs de babouches, retrace cette 

épopée héroïque en évitant l’écueil du misé-

rabilisme. 

Engagé  
et généreux
V ib ran t ,  i l  donne  à  en tend re  l ’ h i s to i re 

d’amour  : celle d’un fils pour son père. Tru-

culent, variant les tons et les registres, il fait 

vivre autour de la f igure centrale toute une 

kyr iel le de personnages hauts en couleur. 

Rachid Akbal, qui défend « un théâtre du dire 

engagé », mouille généreusement sa chemise. 

Le parti pris d’un plateau nu comme celui de 

jeux de lumières souvent focalisés sur l’ac-

teur lui-même, n’épargne rien au comédien. 

Cette générosité ne peut laisser indemne. 

Elle signe les créations du comédien conteur 

et intéresse particulièrement les trois textes 

qui forment La Trilogie Algérienne dont Baba 

la France constitue le second volet, tri logie 

ouverte avec Ma Mère l’Algérie et refermée 

par Alger Terminal 2. Avec Baba la France, le 

théâtre de Belleville, totalement rénové, dirigé 

par une nouvelle équipe depuis le début de 

la saison, offre l’opportunité de voir les deux 

autres pièces en alternance.

Marie-Emmanuelle Galfré

Baba la France, second volet de La Trilogie 

Algérienne, texte de Caroline Girard et  

Rachid Akbal, mis en scène et interprété par  

Rachid Akbal, du mercredi 21 mars au  

samedi 7 avril et du mercredi 18 au samedi  

28 avril à 19h,  

Ma Mère l’Algérie, premier volet de La Trilogie 

Algérienne, les dimanches 1, 8, 22, 29 avril à 15h,  

Alger Terminal 2, troisième volet de La Trilogie 

Algérienne, du mardi 10 au samedi 14 avril à 20h30, 

le dimanche 15 avril à 15h, Théâtre de Belleville,  

94 rue du Faubourg du Temple, 75011 Paris.  

Tél. 01 48 06 72 34 et www.theatredebelleville.com

critique ¶
Nichons là
Le spectacle signe la réunion de 
deux circassiens de haute volée, 
Rémi Luchez et Olivier Debelhoir. 
Leur prouesse ? Donner au 
presque rien ses lettres de 
noblesse, tenir en haleine le 
spectateur en tricotant trois 
bouts de ficelle…

Ils arrivent l’air benêt, prennent possession de 

l’espace vide et sans agrès, jaugent le public du 

regard, pour finalement l’invectiver à la manière, 

rude, d’un maître d’école. A quoi jouent ces deux 

énergumènes ? Cette question, qui va courir pen-

dant tout le spectacle, ne sera pas la seule pré-

occupation du public. Bien au contraire : lorsque 

l’un deux extrait une grande tige de métal hors des 

gradins, et entreprend de monter à l’échelle sans 

aucun point d’appui, nous voilà tous happés vers 

cette périlleuse entreprise qui ne dépasse pas un 

mètre cinquante de hauteur. Même chose quand il 

s’agit de grimper sur une simple pelle, en équilibre 

précaire sur le tranchant de l’objet, requalifiant la 

notion de risque à l’échelle d’un objet du quotidien 

plutôt que par l’imposante figure de l’agrès. C’est 

ainsi que Rémi Luchez et Olivier Debelhoir font leur 

cirque : comme deux gars qui ne ressemblent à 

rien mais qui ne doutent de rien, dont la banalité 

– pour ne pas dire la connerie – devient une force 

qui emporte le public comme pourrait le faire la 

plus audacieuse des prouesses.

Fascinant et attachant
Il en va de même lorsqu’il s’agit de transporter 

quelques morceaux de bois en équilibre sur la tête, 

ou une jarre en terre cuite… Bien malgré nous on 

tremble devant l’instabilité du dispositif, ou plutôt 

devant cet homme qui joue sa vie pour et avec 

presque rien. On se souvient encore, il y a de eee  

insuffle une forme nouvelle à la pièce, interpelle 

et exacerbe notre regard, admiratif…

Agnès Santi

*La Terrasse n°186 mars 2011.

Oncle Vania, de Tchekhov, d’après la traduction  

d’André Markowicz et Françoise Morvan, mise en 

scène et scénographie Christian Benedetti, du 12 

mars au 7 avril, du mardi au vendredi à 20h30, 

samedi à 16h et 19h30, au Théâtre-Studio,  

16 rue Marcelin-Berthelot, Alfortville.  

Tél. 01 43 76 86 56. Durée : 1h20.  

Voir aussi dans ce numéro la critique d’Oncle Vania 

dans la mise en scène d’Alain Françon.

eee nombreuses années maintenant, d’un Johann 

Le Guillerm à quelques centimètres du sol sur ses 

goulots de bouteilles. Comme leur aîné, Rémi et Oli-

vier détournent l’idée de danger et de performance 

tout en emportant l’adhésion du public. Toute l’am-

biguïté réside également dans leurs personnages, 

cow-boys mal élevés délaissant tout artifice de 

séduction, brut de décoffrage dans leur relation 

duelle ou leur lien au public. Qu’est-ce qui les rend si 

attachants ? Troublants dans leur jeu d’oppresseur / 

opprimé et de mauvais garçons désobligeants, il suf-

fit pourtant de trois notes à l’accordéon et d’un Lou 

Reed en anglais approximatif pour que l’on entonne 

avec eux le refrain. Et, lorsqu’ils quittent la piste en 

ours mal léchés pour finir en voleurs de sacs à main, 

on applaudit à tout rompre.

Nathalie Yokel

Nichons là, de Rémi Luchez et Olivier Debelhoir, 

jusqu’au 15 avril, les 1er, 8 et 15 avril à 16h, les 6, 

7, 13 et 14 avril à 20h, le 11 avril à 19h, à l’espace 

Cirque du Théâtre Firmin Gémier, rue Georges-Suant, 

92160 Antony. Tél. 01 41 87 20 84. Spectacle vu  

à l’espace cirque du Théâtre Firmin Gémier.
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Un espace dépouillé de tout artifice mais investi de 

vraies prouesses : Nichons là est à Antony ce moi-ci.
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Théâtre du Nord
La rose des vents

prémices
Festival jeune création théâtrale

12 > 19 avril 2012
Lille - Tourcoing - Villeneuve d’Ascq - Tournai

TRISTESSE ANIMAL NOIR
d’Anja Hilling / Mise en scène : Julien Gosselin
Un spectacle du collectif Si vous pouviez lécher mon coeur
Jeudi 12 avril à 21h / Dimanche 15 avril à 17h

STOP THE TEMPO !
de Gianina Cãrbunariu / Mise en scène : Caroline Mounier
Vendredi 13 avril à 19 h / lundi 16 avril à 19h / Mardi 17 avril à 19h /
Mercredi 18 avril à 21h

ABATTOIR
Écriture et mise en scène Bernadette Appert
Vendredi 13 avril à 21 h/  Samedi 14 avril à 21h

LA CHANSON
Écriture et mise en scène Tiphaine Raffier
Samedi 14 avril à 15h / Mardi 17 avril à 19h / Jeudi 19 avril à 19h

QUAND LES FOUS AFFOLENT LA MORT !
d’après l’oeuvre poétique et sonore de Ghérasim Luca
Une expérimentation collective initiée par Sébastien Amblard
Samedi 14 avril à 17h et 19h /Dimanche 15 avril à 15h

LES GRANDS PLATEAUX
de Denis Lachaud / Mise en scène Jean-Philippe Naas
Lundi 16 avril à 21h / Mercredi 18 avril à 19h / Jeudi 19 avril à 19h

SOUND
Écriture et mise en scène Maud Leroy
Mardi 17 avril à 21h / Mercredi 18 avril à 21h

IT’S SO NICE
Conception, écriture et interprétation 
Barbara Sylvain et Lula Béry
Jeudi 19 avril à 20h

Théâtre 
du Nord
CREATION-TRANSMISSION
Théâtre National Lille Tourcoing 
Région Nord Pas-de-Calais
Direction Stuart Seide

LA ROSE DES VENTS
SCÈNE  NATIONALE LILLE MÉTROPOLE . VILLENEUVE D’ASCQ

www.larose.fr / www.theatredunord.fr
+33 (0)3 20 61 96 96 / +33 (0)3 20 14 24 24

critique ¶
La Confusion
Théâtre-performance singulier, 
e f f i cac e  e t  p r o f o n d ,  L a 
Confusion court sur la relation 
ambiguë d’une femme et de son 
demi-frère dans un univers 
baigné d’esthétique japonaise 
contemporaine. Un spectacle 
qui, si besoin était, prouve qu’en 
l’hybridation des genres et des 
cultures se tient un puissant 
moteur de la créativité.

Elles n’en sont pas à leur coup d’essai. Marie 

Nimier, écrivaine, et Karelle Prugnaud, metteure 

en scène, ont déjà investi ensemble la Halle aux 

poissons du Havre, un souterrain d’Evreux et le 

sous-sol des Galeries Lafayette de Rouen avec 

des performances originales concoctées pour la 

La Confusion entre poupées et molosses.
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mortelle Grande Veillée du festival d’Automne en 

Normandie. Retour en salle n’entraîne pas retour 

au sage, puisque la première pièce jamais écrite 

par Nimier, de facture plutôt traditionnelle, plonge 

dans l’univers si particulier de Prugnaud, mélange 

de kawai, esthétique jeuniste kitsch tendance 

peluches multicolores venue du Japon, et d’hen-

tai, courant nippon également, avec bizarreries à 

connotation sexuelle, entre mangas, transformisme 

et sado-masochisme. Le public présent ce soir-là 

a modérément goûté ce théâtre-performance qui, 

à coup d’images fortes et d’une interprétation 

puissante, revisite un texte subtil qui explore la dif-

ficulté de vivre et de se créer une identité. Rodrigo 

Garcia et Angelica Liddell sont pourtant passés 

par le Rond-Point cette saison. L’audace scénique 

aurait encore du mal à s’y imposer… Au centre de 

l’histoire, la relation entre Sandra, et son demi-

frère, Simon, histoire d’amour au-delà de l’inceste 

qui les conduit à se rencontrer régulièrement dans 

cette maison où elle reste cloîtrée. 

Aux confins du sordide  
et de la profonde humanité
Malgré sa jupe courte de collégienne, sous laquelle 

bave maintenant sa culotte, Sandra est relativement 

âgée. Simon aurait une femme et des enfants. Il 

semble arpenter normalement le monde extérieur, 

et ne s’y soustraire qu’épisodiquement - et à regrets 

- pour rendre visite à sa demi-sœur. Voilà pour la 

situation qui ne signifie rien hors de cet univers 

aux confins du sordide et de la profonde huma-

nité dans lequel on les voit évoluer. Réfugiée au 

milieu de ses peluches et s’adressant à un chien-

tamagotchi imaginaire, Sandra vit à travers Hélène 

Patarot, impressionnante comédienne franco-viet-

namienne de la troupe de Peter Brook, qui joue 

sans cesse au présent, superpose l’enfant survivant 

et l’adulte désespéré en passant de l’un à l’autre 

aussi simplement qu’elle change de registre de jeu. 

Autour d’elle, Xavier Berlioz et les musiciens Bob X 

et Fabien Kanou, sortis de leur cage, grondent sous 

leurs masques de molosses et cassent le cocon 

d’une bulle qui sent le renfermé. Le temps d’une 

lessive, il est question d’amour, de désir, d’absolu, 

de pulsions, de normes et d’anormalité, de la dif-

ficulté à rester debout, à vivre, grâce au mariage 

d’un texte parfois bouleversant – le monologue final 

à travers le hublot de la machine à laver - et d’un 

univers éloquent et à l’indéniable singularité.

éric Demey

La Confusion, de Marie Nimier, mise en scène de 

Karelle Prugnaud, jusqu’au 7 avril au Théâtre du 

Rond-Point, 2 bis av. Franklin-D.-Roosevelt, 75008 

Paris. Tél. 01 44 95 98 21. Durée : 1h20.
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critique ¶
Platonov, mais…
Alexis Armengol et les membres de la compagnie Théâtre à cru 
revisitent Platonov en musique, en jeu et en chansons. Un spectacle 
brillamment réglé, servi par des interprètes de grand talent.

La maison d’Anna Petrovna, jeune veuve du géné-

ral Voïnitsev, recommence à vivre après la léthargie 

hivernale. « Good bye winter, hello summer » chante, 

à cour, Camille Trophème, interprète protéiforme de 

cette mise en scène inventive, où musiciens et comé-

diens rivalisent de talent. Le vin et les rires mettent fin 

à l’ennui, mais pour que la fête soit totale, on attend 

Le Théâtre à cru actualise l’âme tchekhovienne en l’exaltant.
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Platonov, esprit fort, grand buveur et amateur de 

jupons, sorte de Dom Juan neurasthénique, ni tout à 

fait grand seigneur ni vraiment méchant homme. Tout 

à l’ivresse de l’alcool et des femmes, Platonov joue 

en pantin pitoyable la partition de sa vitalité para-

doxale, qui ne repose que sur l’habitude, et est tou-

jours menacée par le marasme. Mikhaïl Vassilievitch 

Platonov, instituteur sans diplôme, époux infidèle 

et intellectuel raté, est un homme sans caractère 

plutôt que sans qualités, un pervers narcissique qui 

accuse ses victimes d’être ses bourreaux. Ce qui 

pourrait n’être qu’un vaudeville léger tourne bientôt 

au drame : Platonov est tué par Sofia.

Un théâtre complet
Platonov a pour décor un monde qui s’écroule et 

dont les habitants ne savent pas où ils ont mal. 

Modernisant la pièce par ses décors et ses cos-

tumes, Alexis Armengol en fait une parabole sur 

la jeunesse castrée par ses pères, « une généra-

tion désabusée et pétrie d’incertitudes ». André 

Markowicz et Françoise Morvan ont traduit la 

version originale de cette première ébauche de 

l’œuvre de Tchekhov, jamais jouée de son vivant. 

Alexis Armengol a très habilement élagué le texte, 

concentrant l’intrigue sur cette génération perdue, 

dont les membres courent vers le néant. Tous 

aiment Platonov, mais Platonov ne comprend pas 

qu’on l’aime. Le personnage central, pivot de l’in-

trigue, est un fantôme inexistant : « tous les regards 

convergent vers lui et ne rencontrent qu’une image 

décevante », dit Françoise Morvan. Alexandre Le 

Nours incarne cet antihéros avec finesse. Autour de 

lui, les membres du Théâtre à cru font preuve d’une 

remarquable vitalité scénique, d’une grande jus-

tesse interprétative et d’une authentique intelligence 

de la psychologie des personnages. La scénogra-

phie aménage les différents espaces du drame avec 

efficacité, et la mise en scène, rythmée et précise, 

sert la pièce de manière adroite. La scène qui mêle 

les reproches de Sofia et Anna à Platonov apparaît 

à cet égard comme une illustration brillante de ce 

que le jeu peut apporter au texte. La musique en 

direct, ainsi que le tuilage entre récitatif et interpré-

tation, permettent des ellipses narratives qui dyna-

misent l’intrigue. L’ensemble compose un spectacle 

très réussi, qui actualise l’âme tchekhovienne en 

l’exaltant.

Catherine Robert

Platonov, mais…, d’après Platonov,  

d’Anton Tchekhov ; adaptation et mise en scène 

d’Alexis Armengol. Du 23 mars au 15 avril 2012. 

Du mardi au samedi à 20h30 ; le dimanche à 16h. 

Théâtre de l’Aquarium, Cartoucherie,  

route du Champ-de-Manœuvre, 75012 Paris.  

Tél. 01 43 74 99 61. Durée : 2h.

critique ¶
Le Roi Cymbeline
Terre meuble, arbres qui bougent, manipulateurs encapuchonnés 
pour comédiens plutôt physiques, le Cymbeline furieux d’Hélène 
Cinque laboure la Nature.

La « romance » de Cymbeline (1609) s’achève sur le 

pardon et la rédemption. Auparavant, il aura fallu aux 

protagonistes emprunter des chemins de traverse 

semés d’embûches. Imogène, la fille du Roi de Bre-

tagne Cymbeline, est la véritable héroïne de ce conte 

de fées shakespearien. Comme dans les contes, la 

jeune fille n’a plus de mère, et son père s’est remarié 

avec une marâtre digne de Blanche-Neige, d’autant 

que cette dernière est mère d’un fils prétentieux, 

Cloten, qu’elle aimerait bien voir épouser l’unique 

héritière du royaume. Cymbeline a perdu en effet ses 

deux autres fils, disparus voilà vingt ans. Pour lors, 

Imogène n’a que faire de ce vaniteux Cloten, elle 

lui préfère le juste Posthumus qui est exilé à Rome 

par la colère royale. Un comparse italien à la parole 

perverse engage le jeune homme à parier sur la vertu 

d’Imogène. La calomnie mensongère, thème cher à 

Shakespeare, mène la danse, installant l’infamie à 

partir de la crédulité : « La calomnie dont le murmure 

lance à travers le monde, aussi droit qu’un boulet 

de canon vers sa cible, son dard empoisonné… » 

(Hamlet). La calomnie est fascinante en ce qu’elle 

révèle le mal en l’Homme, alimenté par les fausses 

croyances toujours attractives.

Allégorie politique
Posthumus donne l’ordre d’éliminer Imogène qui, 

éperdue d’amour, part le rejoindre à Milford-Haven. 

L’action se passe dès lors dans des terres moye-

nâgeuses de landes vierges où vivent anachroni-

quement des hommes des bois, un homme âgé et 

deux jeunes gens qui ne sont autres que les fils du 

Roi et le seigneur banni qui les élève. La jeune fille 

déguisée en homme est recueillie par ceux qu’elle ne 

sait pas être ses frères. Les territoires sont dévolus à 

la guerre armée entre Rome et la Bretagne, dans le 

rêve de deux entités de même envergure. Les per-

sonnages se déguisent, changent leur identité, se 
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battent courageusement contre, ou bien pour leur 

patrie. La Bretagne et son roi sont les vainqueurs 

de ces combats, mais Cymbeline laisse la victoire 

aux Romains. Conte de fées, la pièce est aussi une 

allégorie politique. Hélène Cinque choisit la clarté 

et l’efficacité d’un théâtre à la fois nu et populaire, 

parsemé de références souriantes aux films de Walt 

Disney, Blanche-Neige, mais aussi Merlin l’Enchan-

teur, et aux combats d’arts martiaux orientaux. Che-

min, sentier, champ de bataille de terre grasse, les 

acteurs se jettent dans des luttes effrénées les uns 

sur les autres à travers des chorégraphies contrô-

lées, au milieu d’arbres, de fumées des combats 

et de la brume de Bretagne. Au dénouement, les 

amants sont réunis, et le mal extirpé. Des rôles atta-

chants et bien frappés, comme Cloten en comique, 

Bélarius, Polydore, Cadwal, Pisanio et les autres…

Véronique Hotte

Le Roi Cymbeline, d’après William Shakespeare, 

traduction d’Ariane Bégoin ; mise en scène d’Hélène 

Cinque. Du mercredi au samedi à 20h, dimanche à 

14h. Du 8 mars au 29 avril 2012. Théâtre du Soleil 

Cartoucherie 75012 Paris. Tél. 01 43 74 24 08.

Cloten, Bélarius, Polydore et Cadwal  

dans la forêt du Roi Cymbeline.
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Mozart 
Beethoven
Orchestre National 
d’Ile de France
Chœur Vittoria 
d’Ile de France

Jeu. 12  Ven. 13 avril à 21h

Murmures 
des murs

Victoria 
Thierrée-Chaplin
Aurélia Thierrée

Mer. 4 avril à 14h30 

Rose 
est une rose
Cie Sisyphe Heureux 
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LOCATIONS : FNAC, CARREFOUR, GÉANT, FNAC.COM ET SUR VOTRE MOBILE

www.jazznomades.net

ANDRÉ MINVIELLE I NOSFELL & AUDREY CHEN I LE GdRA
BORIS CHARMATZ, SAUL WILLIAMS & PETER CORSER

JOËLLE LÉANDRE & SERGE TEYSSOT-GAY I ANDREA SITTER
FANTAZIO & BENJAMIN COLIN I CHRISTIAN PACCOUD

DIEUDONNÉ NIANGOUNA & QUDUS ONIKEKU I BEÑAT ACHIARY
FENECH, BERROCAL & TAZARTÈS I PASCAL PICQ…
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musique danse poésie performance

critique / région

Les Apaches
Macha Makeïeff réinvente le 
music-hall et célèbre apaches 
classieux et acteurs déclassés : 
un spectacle poignant et 
drôle, servi par une troupe 
de magnifiques aventuriers 
revenus de la Belle Epoque.

Filles de peu et hommes de rien, cœur sur la main et 

main prompte à la taloche, souteneurs goguenards 

et catins chancelantes : au temps des fortifications, 

la canaille avait grand genre et petits moyens, jouait 

du surin pour les yeux d’une blonde ou pour un 

regard de travers, et terrorisait le bourgeois avec 

cette aristocratique supériorité de ceux qui n’ont 

rien à perdre. Dans le spectacle inventé par Macha 

Makeïeff, la lie de la société, sans foi ni loi, croise 

Macha Makeïeff rend hommage aux déclassés de la zone et de la scène.
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d’autres réprouvés : ces artistes de music-hall, magi-

ciens maladroits, chanteurs sur le retour, travestis 

décadents, acrobates gominés comme des marlous 

et tatoués comme des vrais durs, à la fois méprisés 

et enviés, comme leurs égaux des barrières. La dif-

férence est mince entre le voyou et l’acteur : même 

amour de la mimique et du costume, même gouaille 

et même frime, même fragilité sous l’esbroufe, même 

capacité à tenir le haut du pavé avant de finir au 

ruisseau, même rêves de départs qui finissent dans 

la soute d’un transatlantique ou dans les tournées 

provinciales d’une troupe décatie.

Tout sauf tomber
Macha Makeïeff réunit ces figures improbables 

et fantasques dans un vieux Nickelodeon déglin-

gué, où parade une bande de conscrits du crime. 

Ces sauvageons magnifiques deviennent, dans la 

deuxième partie du spectacle, des artistes faisant 

revivre la gloire surannée d’un music-hall réinventé. 

Puis, c’est le départ : sur un embarcadère qui sem-

ble autant risque de naufrage que promesse occi-

dentale d’un nouveau monde. Au-delà des mers et 

de la misère, tous attendent le billet sans retour : 

artistes peut-être, immigrants sans doute, prêts 

pour d’autres rêves à bâtir et d’autres vies à créer. 

Macha Makeïeff dit de ce spectacle qu’il est « un 

des plus intimes » qu’elle a inventés : «  Il aurait 

pu avoir pour sous-titre l’état de mon cœur ». Le 

portrait en creux que dessinent Les Apaches est 

celui d’une âme tout en paradoxes, à la fois forte 

et fragile, fière et tendre, audacieuse et timide. Si 

ce spectacle laisse deviner la complexité assumée 

et émouvante de sa créatrice, il est aussi une juste 

évocation de la figure de l’artiste, histrion magistral, 

prince déclassé, équilibriste avançant toujours au 

risque de la chute, étoile éclatante toujours menacée 

par l’éclipse. Les interprètes des Apaches jouent de 

cette tension entre virtuosité et maladresse, sublime 

et grotesque, poésie éthérée et prosaïque pataud, 

fragilité poignante et aisance stupéfiante. Ils sont 

drôles et émouvants, admirables et attendrissants, 

et offrent une sidérante leçon de théâtre, qui est 

aussi une remarquable leçon de vie.

Catherine Robert

Les Apaches, spectacle de Macha Makeïeff. Tournée 

en France en 2012 : Théâtre du Vellein (Villefontaine), 

du 4 au 6 avril ; Théâtre Anne de Bretagne (Vannes), le 

27 avril ; Les Atlantes (Les Sables d’Olonne), les 4 et 

5 mai ; Maison des Arts de Créteil, du 24 au 26 mai ; 

Théâtre des Bouffes du Nord, en décembre. Spectacle 

vu au Théâtre de la Criée, à Marseille. Durée : 1h50. 

Renseignements sur www.theatre-lacriee.com

critique / région

Macbeth
D a n s  u n e  s o m p t u e u s e 
scénographie, Laurent Pelly met 
en scène Macbeth. Le magnifique 
décor, indice d’une précise 
intelligence du texte, sert 
d’écrin à une interprétation à 
la qualité plus nuancée.

Désir conscient et volonté prête à tout ou soif 

inextinguible et absurde, dont l’inflation conduit 

à la folie et à la mort ? Le pouvoir est un sujet 

Thierry Hancisse face aux sorcières.
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fascinant, qui supporte toutes les analyses et 

toutes les lectures  : ceux qui y aspirent peu-

vent apparaître comme des pervers glaçants 

ou des pantins pitoyables. Laurent Pelly installe 

Macbeth en un labyrinthe angoissant et choisit 

une lecture ubuesque du personnage, avouant 

qu’il a décidé de mettre en scène la pièce de 

Shakespeare après avoir renoncé à monter celle 

de Jarry. Des murs de parpaings dessinent le 

dédale, dans lequel erre le guerrier valeureux, 

devenu tyran sanguinaire. Les différentes scè-

nes offrent autant de points de vue sur la tra-

gédie  : quel que soit l’angle considéré, l’issue 

est fatale ; quel que soit le point d’avancée dans 

le labyrinthe, la mort est embusquée, dévorant 

ses victimes avec l’affreux appétit d’un Mino-

taure insatiable. La scénographie et les cos-

tumes imaginés par Laurent Pelly, les lumières 

de Michel Le Borgne, le son d’Aline Loustalot 

s’harmonisent en une magistrale composition 

et exposent avec une rare force de suggestion 

le cauchemar de Macbeth. Des tableaux sidé-

rants et fascinants se succèdent (il faut saluer la 

remarquable vélocité technique qui permet des 

changements de décor incroyablement rapides). 

Les sorcières, qui empruntent leurs traits à cel-

les du sabbat volant de Goya, apparaissent et 

disparaissent comme par magie, et provoquent 

l’effroi en même temps que le rire, qui en est 

l’antidote. 

Leçon  
de ténèbres
Le délire vestimentaire des harpies maléfiques, 

dont les prédictions guident la main meurtrière 

et le destin de Macbeth, est contrebalancé par la 

sobre élégance, avec laquelle avancent les pro-

tagonistes de la tragédie. Marie-Sophie Ferdane 

a la distinction d’une beauté fatale, de celle pour 

laquelle tout bouillonnant guerrier pourrait vou-

loir mourir ou tuer. La comédienne excelle dans 

ce rôle de conseillère odieuse, et sait devenir 

poignante de fragilité dans la scène où la raison 

l’abandonne. Thierry Hancisse, face à elle, appa-

raît comme un Macbeth plus brutal que fin politi-

que, et son interprétation nuance efficacement 

les états d’âme de ce pantin malheureux. Plus 

faibles et moins immédiatement efficaces, les 

scènes chorales, notamment dans la deuxième 

partie du spectacle, diluent l’intensité dramati-

que de l’ensemble. Reste que ce spectacle est 

une telle réussite esthétique qu’il imprime dans 

la mémoire des images indélébiles, fortes, belles 

et puissamment terrifiantes.

Catherine Robert

Macbeth, de William Shakespeare ; mise en scène 

de Laurent Pelly. Durée : 3h. Spectacle vu au TNT, à 

Toulouse. En tournée durant la saison 2012-2013. 

Renseignements sur www.tnt-cite.com

critique ¶
Erzuli Dahomey,  
déesse de l’amour
Primée par le Grand prix SACD de la dramaturgie française en 2009, 
Erzuli Dahomey, déesse de l’amour de Jean-René Lemoine est mise en 
scène, au Théâtre du Vieux-Colombier, par Eric Génovèse. Un spectacle 
virtuose, bien que trop lisse.

L’auteur Jean-René Lemoine explique avoir voulu 

écrire un vaudeville contemporain. Un vaudeville 

dont la drôlerie serait contrariée par des bouf-

fées de noirceur, par la profondeur de destins 

humains douloureux. Immersion tragi-comique 

dans l’existence d’une famille de la bourgeoisie 

provinciale française, Erzuli Dahomey, déesse de 

l’amour explore un thème récurrent chez le dra-

maturge d’origine haïtienne : les rapports entre 

mère et enfants - rapports d’absence, d’abandon, 

d’amour et de désamour… Ainsi, dans cette pièce 

mise en scène au Théâtre du Vieux-Colombier par 

Eric Génovèse, Victoire Maison (Claude Mathieu) 

doit faire face à la perte de son fils aîné, mort dans 

un accident d’avion. Elle doit également endurer la 

froideur de ses jumeaux (Pierre Niney et Françoise 

Gillard), adolescents à tendances incestueuses 

obnubilés par le destin tragique de Lady Di, qui 

vient tout juste de disparaître. Fanta, la domesti-

que antillaise (Nicole Dogué), est elle aussi boule-

versée par la mort de cette princesse qui la faisait 

rêver.

Entre désespérance  
et frivolité
Ce petit monde fait d’archétypes avance ainsi 

entre désespérance et frivolité, sous le regard d’un 

prêtre écartelé par ses contradictions (Serge Bag-

dassarian). Jusqu’au jour où surgissent une mère 

sénégalaise (Bakary Sangaré) à la recherche du 

corps de son fils, et un fantôme noir (Nâzim Boud-

jenah) errant sur une terre qui n’est pas la sienne… 

A travers une succession de scènes brèves, Erzuli 

Dahomey, déesse de l’amour convoque toutes 

sortes de situations, de motifs, de réflexions, 

sans jamais chercher à composer un ensemble 
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homogène. Et c’est pourtant à une impression de 

trop grande homogénéité que renvoie la mise en 

scène d’Eric Génovèse, servie par une distribution 

hors pair et une remarquable scénographie (signée 

Jacques Gabel). Car le sociétaire de la Comédie-

Française crée un spectacle d’une grande beauté 

formelle, mais sans trouble, sans aspérité. Un 

spectacle qui lisse la pièce de Jean-René Lemoine 

et en donne une vision essentiellement comique. 

Le plaisir du divertissement est là. Tout fonctionne 

à merveille. Mais quelque chose manque. Une 

sorte de désordre, de vertige. Une forme de vio-

lence, ou de débordement, qui viendrait mettre en 

tension les zones les plus profondes d’une œuvre 

beaucoup plus complexe que cette proposition ne 

le laisse paraître.

Manuel Piolat Soleymat

Erzuli Dahomey, déesse de l’amour, de Jean-René 

Lemoine (texte publié aux Solitaires Intempestifs) ; 

mise en scène d’Eric Génovèse. Du 14 mars au 15 

avril 2012. Le mardi à 19h, du mercredi au samedi à 

20h, le dimanche à 16h, relâche le lundi. Comédie-

Française, Théâtre du Vieux-Colombier, 21 rue du 

Vieux-Colombier, 75006 Paris. Tél. 01 44 39 87 00. 

Durée : 2h20 avec entracte.

Bakary Sangaré, Serge Bagdassarian et Claude Mathieu dans Erzuli Dahomey, déesse de l’amour. 
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Le théâtre comme  
réservoir à énergie

Bourgogne / entretien / Jean-Louis Hourdin et François Chattot

La pensée résiste à la crise
Petite université poétique et politique ambulante, le nouveau spectacle des copains bourguignons est 
une joyeuse arme de résistance à la morosité et à la frilosité du prêt-à-penser ambiant.

Vous présentez ce spectacle comme une 

sorte de « petite fête de l’Huma portative ». 

Pourquoi ?

Jean-Louis Hourdin : Dans l’allée centrale de la 

fête de l’Huma, on croise des hommes, venus du 

monde entier, et qui parlent de changer les choses. 

C’est ce bruissement de la pensée que nous vou-

lons reproduire. On a envie de parler des analyses de 

Christophe Dejours, de l’école de Chicago et du capi-

talisme de la catastrophe, de reprendre les poèmes 

de Brecht, des textes de Bourdieu, de Rancière, le 

monologue d’Harpagon, en interprétant des sketches, 

des chansons, en évoquant l’Islande, les retraites, 

théâtre en mai / théâtre dijon bourgogne • focus
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arrêt. Il s’agit d’alimenter ce que Hourdin appelle 

« l’établi de la pensée », où jamais les choses de 

sont acquises. Il faut parler, parler, et encore parler, 

comme disait Dario Fo, parce que c’est comme ça 

que les choses s’exhortent. Face aux situations 

économiques et géopolitiques, les citoyens n’ont 

plus droit à la parole. Elle est confisquée par les 

spécialistes. Ce spectacle naît du désir de retour à 

la parole, qui est la racine du métier théâtral.

Pensez-vous que cette parole puisse agir ?

J.-L. H. : Oui ! Nous avons l’orgueil inouï de croire que 

mun. Et nous en parlons joyeusement, essayant d’aider 

la communauté à rester droite dans la catastrophe.

Comment vous y prenez-vous pour rendre 

cette parole accessible à tous ?

F. C. : La République nous donne encore des miettes 

pour porter notre travail en région. On va donc aller 

promener ce petit stand ambulant. Nous aurons un petit 

camion, avec un haillon qui s’ouvre, comme un castelet, 

et, à l’arrière, une remorque pour transporter les bancs 

et les chaises. Pendant tout le mois de juin, on jouera 

en plein air, dans les villages. On va faire les bonimen-

teurs comme sur les foires du Moyen Age, dans cette 

tradition farcesque où on raconte au plus grand nombre 

des histoires qui font à la fois rire et pleurer.

Pensez-vous que l’exercice soit efficace ?

F. C. : Il ne s’agit pas de donner des leçons, des 

ça peut changer les choses, et que mieux vaut une 

action minimale intelligente plutôt que d’accepter de 

brader les êtres aux puissances d’argent qui les piéti-

nent. Peut-être qu’on se trompe, peut-être qu’on reste 

des enfants, mais on continue de penser que sauter 

sur un tréteau fait avancer les choses. Faire cela, c’est 

faire de la politique, pas de façon didactique, mais de 

façon humaine et joyeuse. Face à la situation qui s’ag-

grave, sommes-nous acteurs ou citoyens ? Le monde 

va de façon terrible et inhumaine. Les politiques sont 

attablés à la table des maîtres : nous, les petits, nous 

montons sur des tréteaux pour parler du drame com-
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Point d’orgue emblématique de la saison du Théâtre 
Dijon Bourgogne, le Festival Théâtre en Mai poursuit le 
cycle Récits / Racines initié par François Chattot en 2010, 
explore les récits du monde et rend visibles les travaux 
de jeunes compagnies talentueuses. Les genres, les gens, 

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

Festival Théâtre en mai du 16 au 27 mai 2012. Théâtre Dijon Bourgogne. Tél. 03 80 30 12 12. www.tdb-cdn.com

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

Le camion des récits de Jean-Louis Hourdin, Christian Jehanin, Martine Schambacher et François Chattot.

Ukraine

Le Roi Lear, 
Prologue
S’inspirant de la tragédie 
shakespearienne, le théâtre Dakh de 
Vlad Troïtskyi crée une représentation 
visuelle et musicale envoûtante.

L’an dernier au Festival Théâtre en mai, Vlad Troïts-

kyi dialoguait avec Œdipe. Cette année, son regard 

contemporain s’inspire librement de la tragédie du 

Roi Lear, qui détermine le partage de son royaume 

en mesurant l’amour de ses filles à l’aune de leurs 

paroles. Le vieux Lear devient ainsi la proie d’une 

implacable solitude. Fondé à Kiev en 1994 par Vlad 

Troïtskyi, le théâtre Dakh, niché au pied d’un immeu-

ble dans une ruelle, fait salle comble toute l’année 

en rassemblant une soixantaine de spectateurs. 

Expérience esthétique unique, rituel mystérieux 

et envoûtant, la représentation purement visuelle 

et musicale, sans parole, conjugue les influences 

du bunraku japonais avec celles de “l’ethno-chaos 

band” ukrainien DakhaBrakha. Un voyage spirituel 

en terra incognita, arpentant des landes inédites qui 

dénudent l’homme de toute vanité. � A. Santi

Le Roi Lear, Prologue, d’après Shakespeare, mise en 

scène Vlad Troïtskyi. Les 22, 23 et 24 mai.

désengagement idéologique, de nouveau éclai-

rer », confient les artistes de Motus, déjà conviés à 

Dijon, qui font du théâtre un lieu de mémoire pour 

la réflexion autant que pour l’action. � C. Robert

Alexis, une tragédie grecque, mise en scène Enrico 

Casagrande et Daniela Nicolò. Les 18, 19 et 20 mai.

Israël

Jérusalem 
plomb durci
La compagnie Winter Family propose 
une performance de théâtre 
documentaire en forme de « voyage 
halluciné dans une dictature 
émotionnelle ».
Couronné par le prix du jury lors de l’édition 2011 du 

festival Impatience, Jérusalem plomb durci est né 

en 2008, à l’occasion des anniversaires simultanés 

de l’Etat d’Israël et de la réunification de Jérusa-

lem : Ruth Rosenthal et Xavier Klaine enregistraient 

une pièce sonore à Jérusalem, et ont alors décidé 

d’approfondir leur travail en créant une performance 

de théâtre documentaire. En 2009 et 2010, ils ont 

récolté des sons et des images lors des cérémo-

nies mémorielles et nationales, qui constituent le 

matériau à partir duquel ils ont imaginé cette traver-

sée de la société israélienne. « Adoptant les codes 

caricaturaux de l’Agitprop » et refusant « d’édulco-

rer une situation qui ne le mérite plus », les deux 

artistes questionnent la manipulation des individus 

conduisant à leur aveuglement total.� C. Robert

Jérusalem plomb durci, spectacle de Winter Family, 

conception et mise en scène de Ruth Rosenthal 

et Xavier Klaine. Du 25 au 27 mai. Salle Jacques-

Fornier.

les horizons et les générations se mélangent, la parole théâtrale se partage et fait barrage à la fatalité !

« On est là pour  
donner de l’énergie  
et des outils pour 
cette énergie. » François Chattot

conseils, ni de faire la morale. On est là pour donner 

de l’énergie et des outils pour cette énergie, face 

à la fatalité de l’Histoire. Il faut que le théâtre soit 

ce réservoir à énergie, indispensable au fonction-

nement de l’humain. Les hommes ont besoin de 

spiritualité, qui renvoie à ce besoin ancestral de se 

retrouver devant un feu au pied d’un récitant. La 

tribu humaine a besoin d’un récit. Notre camion 

sera donc le petit camion du récit.

Propos recueillis par Catherine Robert

Et si on s’y mettait tous ! L’Art de faire de la vérité 

une arme maniable, conception et jeu François 

Chattot, Jean-Louis Hourdin, Christian Jehanin et 

Martine Schambacher. Du 23 au 27 mai au Jardin  

du Musée archéologique. En tournée dans les villages 

de Bourgogne en juin.

pour aider à élucider la mondialisation contemporaine 

de l’économie, en petits militants de la pensée ! Parce 

qu’il faut continuer à dire le scandale de tout cela. 

Crier résistance, faire du théâtre, c’est ça.

François Chattot : L’esprit de ce spectacle, c’est 

d’essayer d’imiter ce chemin de la pensée qu’on 

trouve à la fête de l’Humanité, où ça discute sans 

Corée / entretien / Hervé Péjaudier

Un théâtre total
Fort du succès des éditions précédentes, le théâtre coréen se donne à 
découvrir pour la troisième année consécutive à Dijon. Avec Wuturi, 
l’histoire du bébé géant, une légende traditionnelle se marie au 
contemporain.

Traducteur de Wuturi, l’histoire du bébé 

géant, pouvez-vous dresser un rapide pano-

rama du théâtre coréen ?

Hervé Péjaudier  : Aussi loin que l’on puisse 

remonter, le théâtre coréen était un théâtre de 

saltimbanques, de tradition orale, allant de foire 

en foire en mêlant chant, danse, farce et poésie, 

chamanisme, bouddhisme, confucianisme… et 

satire sociale ! Le xxe siècle va apporter le pre-

mier « théâtre en dur » à Séoul en 1902 et l’oc-

cidentalisation forcée, via l’occupation japonaise, 

puis après la partition de la Corée en 1953, la 

marche vers la modernité capitaliste. Mais la 

culture traditionnelle a réussi à ne pas rompre le 

fil de sa transmission, et a été sauvée de deux 

manières, contradictoires : la patrimonialisation 

officielle, qui a permis sa conservation, et le tra-

vail des jeunes troupes, qui ont plongé dans ces 

techniques scéniques complexes pour se les 

approprier. La compagnie Wuturi s’inscrit dans 

ce mouvement de revendication d’un théâtre 

populaire total.

Wuturi est-elle une pièce traditionnelle ?

H. P. : Pas seulement. C’est un théâtre popu-

laire et de recherche à la fois. Kim Kwang-

lim, auteur qui s’était fait connaître dans un 

répertoire plus réaliste, a fondé la compagnie 

Wuturi pour rompre avec l’embourgeoisement 

de la scène coréenne et refonder un théâtre 

d’aujourd’hui. Pour cela, il a inventé un mythe, 

celui du Bébé Géant Wuturi, dont la naissance 

accompagnée de prodiges est une menace 
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« C’est un théâtre 
populaire et de 
recherche à la fois. » 

Hervé Péjaudier

pour l’ordre établi. Ce récit épique est raconté, 

chanté, dansé, joué par des comédiens com-

battants rôdés à toutes les techniques, passant 

du burlesque au lyrique, du plus raffiné au plus 

joyeusement vulgaire. Cette troupe était déjà 

venue à Dijon présenter Les Coréens de Vina-

ver avec succès.

Propos recueillis par Eric Demey

Wuturi, l’histoire du bébé géant, par la compa-

gnie Wuturi. Spectacle surtitré. Les 16, 17, 18 mai. 

Traduction de Han Yumi et Hervé Péjaudier disponible 

aux Editions Imago.

d’utiliser des lieux qui racontent déjà une histoire, et 

d’y superposer une autre. C’est la notion d’espace 

qui m’inspire, pas celle de décor. J’utilise l’argent de 

la production pour m’entourer d’une grosse équipe, 

autant technique qu’artistique (une vingtaine de per-

sonnes), plutôt que pour construire un gros décor. 

C’est une posture qui me semble importante : faire 

du théâtre en bande et en nombre.

Quelle est l’origine du Peuple d’Icare ?

D. A. : Cette pièce prend racine dans des faits his-

toriques propres à Berlin. Parmi mes personnages, 

on trouve Werner Gladow, un petit gangster de 19 

ans qui fut le premier citoyen exécuté par le régime 

Est-Allemand. Il y a aussi Heiner Müller, l’emblème 

de la littérature est-allemande, qui décida de ne pas 

passer à l’Ouest car son amie était enceinte. J’utilise 

aussi comme cadre un mouvement est-allemand 

qui a consisté à encourager les gens à se réunir 

en camps d’indiens, tout simplement parce que ce 

mode de vie représentait un symbole anti-américain, 

anti-capitaliste. Bien que cette pièce trouve son ori-

gine dans des personnages et une histoire très pré-

cis, elle n’est pourtant en rien une pièce historique. 

Elle présente tout simplement une communauté qui 
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« Je vais clairement 
du côté de l’instinct, 
plutôt que  
de la raison. » Dan Artus

essaye de se réunir. Comme notre équipe de théâtre 

qui tente de cohabiter et de créer.

Quelles relations entretenez-vous avec les 

comédiens ?

D. A. : Les comédiens qui m’entourent viennent d’ho-

rizons très différents. Je réunis des gens que j’aime et 

je leur demande d’être, sur scène, ce qu’ils sont dans 

la vie. Du coup, on se met à explorer des territoires que 

je ne connais pas, mais que je pressens. Je vais claire-

ment du côté de l’instinct, plutôt que de la raison.

Entretien réalisé par Manuel Piolat Soleymat

Le Peuple d’Icare, texte et mise en scène de Dan 

Artus. Du 24 au 26 mai 2012.

France / entretien / Dan Artus

« Faire du théâtre en 
bande et en nombre »
Dan Artus signe le texte et la mise en scène du Peuple d’Icare. Une 
création qui se réapproprie des faits et des figures de l’histoire 
collective est-allemande.

Vous avez l’habitude de travailler dans des 

lieux qui ne sont pas destinés à accueillir des 

créations de théâtre. Pourquoi ce choix ?

Dan Artus : Pour déborder du cadre. Les différentes 

versions du Peuple d’Icare que j’ai créées se sont 

jouées dans une ancienne usine EDF, ou dans le 

plus grand cinéma de Suisse, à Lausanne, un lieu 

totalement désaffecté… A Dijon, ce spectacle sera 

présenté dans un hangar. Tous ces lieux me font 

bien plus rêver que les boites noires des théâtres. J’y 

trouve un lien direct avec mon écriture. Car ma réalité 

est plus proche des murs délabrés que du rouge 

et du velours des théâtres. C’est aussi un moyen 

Chili

Gemelos
La compagnie chilienne Teatrocinema 
adapte le roman Le grand Cahier 
d’Agota Kristof : un travail d’une 
grande beauté et d’une sensibilité 
saisissante.

Laura Pizarro, Zagal et Jaime Lorca de la compagnie 

chilienne Teatrocinema adaptent, mettent en scène 

et interprètent le célèbre roman Le grand Cahier, 

premier volet de La Trilogie des jumeaux de l’auteur 

d’origine hongroise Agota Kristof, qui expose une 

humanité dévastée par la guerre à travers le par-

cours de deux enfants âgés d’une dizaine d’an-

nées. Ils décrivent leur vie dans un grand cahier, 

où l’analyse purement factuelle rend compte de la 

monstruosité guerrière. Contraints par la folie du 

monde à un pragmatisme sec, les jumeaux lut-

tent contre la douleur en rendant leur corps et leur 

esprit moins sensibles. Évoquant autant l’histoire 

du Chili sous Pinochet que toute guerre, Gemelos, 

travail fondateur de la compagnie, déploie un jeu 

d’acteurs au cordeau dans un castelet savamment 

animé, où les masques et images projetées ouvrent 

l’imaginaire, où le théâtre dit l’inhumanité qui s’em-

pare des humains. � A. Santi

Gemelos, d’après Le grand Cahier d’Agota Kristof, 

mise en scène compagnie Teatrocinema.  

Les 20, 21 et 22 mai.

Italie

Alexis,  
une tragédie 
grecque
La compagnie Motus invite les 
spectateurs à chercher avec eux 
qui sont les Antigone d’aujourd’hui. 
Un spectacle hybride, fulgurant et 
poétique.

Alexis, une tragédie grecque est un spectacle né 

du collectage des témoignages sur le meurtre 

d’Alexandros-Andreas Grigoropoulos par un poli-

cier, en décembre 2008, à Athènes. Pour tâcher de 

savoir qui sont les modernes Antigone qui brandis-

sent le drapeau de la révolte, Enrico Casagrande 

et Daniela Nicolò ont suivi « la trace d’Antigone » à 

la lumière des mutations contemporaines. Ils s’em-

parent des thèmes de notre époque en convoquant 

les poètes pour aider à leur élucidation. L’indigna-

tion devient performative par le moyen de l’art. 

« Aujourd’hui encore, Antigone scandalise. Il s’agit 

d’une figure éminemment politique que nous avons 

voulu, dans ces années de conservatisme et de 

gros plan ¶
Les jeunes pousses
Théâtre en Mai permet à quatre jeunes compagnies de présenter 
leurs travaux, qui interrogent notre époque à travers leur art.

et aussi…
A l’altra Banda / De l’autre côté, dramaturgie collective de Benoît Laudenbach, mise en scène Albert Perez 

Hidalgo. A propos de la guerre d’Espagne. Les 22 et 23 mai.

Vigile, par le Théâtre group’. Vraie fausse conférence sur la sécurité. Les 18, 19 et 20 mai.

Dreck-Saleté, de Robert Schneider, mise en scène Christian Hahn, avec Luc Schillinger. Être étran-

ger : Sad l’Irakien survit en Autriche.

La permanence artistique, enjeux, pratiques, expérimentations.  

Le 25 mai de 10h à 17h. Parvis Saint-Jean.

Ensemble : n’oublier personne, partager par la scène 

une pensée en marche, une expérience esthéti-

que. Un acteur de la trempe de François Chattot, 

convaincu que le théâtre doit trouver sa place au 

cœur de la cité, sait mettre en pratique un “esprit 

d’ouverture et de partage”. Le Festival Théâtre en 

mai se décline ainsi comme une exploration ouverte 

aux récits du monde, et comme une occasion pré-

cieuse de visibilité pour de jeunes compagnies. Ins-

trument de rencontre, le festival croise et mélange 

les gens, les générations, les genres.

Chronique de l’ordinaire
La métaphore de l’arbre dit autant la nécessité d’in-

terroger les racines, que celle de faire croître et vivre 

ensemble vieilles branches, ramures et jeunes pous-

ses. Diversité de questionnements et de réponses, 

de formes et de généalogies, relais ou ruptures entre 

générations : les uns et les autres dessinent une car-

tographie subjective du théâtre. Quatre « jeunes pous-

ses » sont programmées. La dernière Noce, création 

collective du Théâtre Nomade fondé par Karl Eberhard, 

pièce musicale, festive, dansante et masquée, met en 

scène une noce chaotique entre le fils du maire et une 

riche héritière. Gros savon, écrit et interprété par Can-

dice Beaudrey et mis en scène par Mélina Ferné, fait 

vivre le personnage d’Alice, obèse, avec intelligence et 

émotion. Sur fond de manifestations étudiantes, Quar-

tier général, écrit par Julie Rossello et mis en scène 

par Guillaume Fulconis, pose le problème de l’action 

politique dans notre société. Nina, c’est autre chose 

de Michel Vinaver, mise en scène par Baptiste Guiton, 

chronique de l’ordinaire dans les années 70, met en 

scène le bouleversement fragmenté d’un univers étri-

qué à cause de Nina, qui fait irruption chez deux frères. 

A découvrir d’urgence ! � A. Santi

La dernière Noce, les 16, 17 et 18 mai, Gros Savon, 

les 19, 20 et 22 mai, Quartier général, les 25, 26 et 

27 mai, Nina, c’est autre chose, les 26 et 27 mai.

Angleterre / gros plan /  
The Animals and Children  
took to the Streets

Voyage imaginaire
La comédienne – auteure – metteure en scène britannique Suzanne 
Andrade présente The Animals and children took to the Streets. Un 
conte de fée macabre aux frontières du théâtre, de la musique et 
du film d’animation.
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The Animals and children took to the streets,  

de Suzanne Andrade.

Fondée à Londres, en 2005, par la comédienne - 

auteure - metteure en scène Suzanne Andrade et 

le dessinateur - réalisateur Paul Barritt, la Compa-

gnie 1927 conjugue théâtre, musique, films d’ani-

mation et cinéma. A travers l’exploration de ces 

Blue Sea (spectacle créé à Edinbourg en 2007 et 

récompensé par de nombreux prix au Royaume-

Uni), Suzanne Andrade, Esme Appleton et Lilian 

Henley se retrouvent aujourd’hui sur scène dans 

The Animals and Children took to the Streets.

Quartier bouillonnant  
de criminalité
«  Nous avons créé un spectacle d’un autre 

monde, explique Suzanne Andrade, un monde 

flippant et charmant dans lequel on se sent 

comme dans un roman graphique éclaté dans la 

vie. » Dans un décor projeté sur trois écrans, qui 

va chercher tant du côté de Tim Burton que de 

celui d’Alexander Rodchenko, The Animals and 

Children took to the Streets nous transporte au 

sein des bidonvilles de Bayou Mansions, un quar-

tier aux confins d’une grande ville « bouillonnant 

de mauvaises odeurs et de criminalité » où des 

bandes d’enfants sans repères se mettent à n’en 

faire qu’à leur tête. Parmi eux, erre une certaine 

Agnès Eaves, pour qui tous les dérèglements de 

cette société humaine insolite peuvent trouver 

une solution grâce à l’amour…� M. Piolat Soleymat

The Animals and Children took to the Streets,  

texte et mise en scène de Suzanne Andrade  

(spectacle en anglais, surtitré en français).  

Les 17, 19 et 20 mai 2012.

différents champs d’expression artistique, la com-

pagnie donne naissance à des « univers scéniques 

cruels où se rejoignent diverses inspirations : des 

contes de Dickens aux films muets, en passant 

par le cabaret et le music-hall ». Après le succès 

international de Between the Devil and the Deep 
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La meilleure 
part des hommes
D’après le roman de Tristan Garcia
Adaptation libre et mise en scène
Pauline Bureau / Cie La Part des Anges

03 85 42 52 12
www.espace-des-arts.com
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critique ¶
Oncle Vania – Scènes de vie 
à la campagne
Après La Mouette, La Cerisaie, Ivanov, Le Chant du cygne, Platonov et 
Les Trois sœurs, Alain Françon s’engage de nouveau sur les terres 
du théâtre tchékhovien. Il signe une version pleine de mystère et de 
puissance d’Oncle Vania.

Si Alain Françon est venu au théâtre d’An-

ton Tchekhov sur le tard (en 1995, avec La 

Mouette, à l’âge de 49 ans), l’ancien directeur 

du Théâtre national de la Colline a créé, depuis 

lors, pas moins de six pièces de l’auteur russe. 

Aujourd’hui, au Théâtre Nanterre-Amandiers, il 

signe une version audacieuse d’Oncle Vania. Une 

version elliptique, tout en contrastes et en mouve-

ments souterrains, qui avance à travers les quatre 

Alain Françon met en scène Oncle Vania au Théâtre Nanterre-Amandiers.
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Oncle Vania. Une force mouvante qui opère par 

à-coups, sans pour cela jamais totalement pren-

dre le dessus et déclencher le tremblement de 

terre qu’elle sous-tend.

Les creux et les pleins  
de l’existence
Tout cela se révèle très mystérieux, à la fois 

d’une grande puissance et d’une grande déli-

catesse. De silences qui pèsent en émois qui 

éclatent, dans parfois toute leur dangerosité, 

d’obscurités crépusculaires en clartés teintées 

de rires et d’enjouement, ces scènes de vie à 

la campagne passent ainsi par toutes sortes de 

nuances sans jamais donner l’impression de ten-

dre vers un quelconque point de synthèse ou 

de résolution. Ici, la vie va comme elle est, de 

creux en pleins, selon des inclinations qui n’ap-

partiennent qu’à elle. Des inclinations auxquelles 

André Marcon confère une dimension vertigi-

neuse. Continuellement au bord de la rupture, le 

grand comédien crée, dans le rôle du professeur 

Sérébriakov, un pendant inédit au rôle d’Oncle 

Vania (admirablement interprété par Gille Privat). 

Le reste de la distribution est à l’avenant. Fai-

sant preuve d’une grande aisance, d’une pro-

fonde intériorité, Eric Caruso, Catherine Ferran, 

Jean-Pierre Gos, Guillaume Lévêque, Laurence 

Montandon, Barbara Tobola et Marie Vialle com-

plètent le tableau d’une représentation impres-

sionnante qui renvoie à l’avancée d’un poème 

symphonique.

Manuel Piolat Soleymat

Oncle Vania – Scènes de vie à la campagne,  

d’Anton Tchekhov (texte français d’André  

Markowicz et de Françoise Morvan) ;  

mise en scène d’Alain Françon.  

Du 9 mars au 14 avril 2012. Du mardi au  

samedi à 20h30, le dimanche à 15h30. Théâtre 

Nanterre-Amandiers, 7 av. Pablo-Picasso,  

92022 Nanterre. Tél. 01 46 14 70 00.  

Durée : 2h30 avec entracte. 

En tournée les 18 et 19 avril 2012 à la Maison  

de la culture d’Amiens, les 24 et 25 avril à la Scène 

nationale de Chambéry, du 29 avril au 19 mai  

au Théâtre de Carouge, à Genève.  

Voir aussi dans ce numéro la critique d’Oncle Vania 

dans la mise en scène de Christian Benedetti.

critique ¶
Nord-Est
Trois récits de vie pendant 
la prise d’otages du Théâtre 
Doubrovka, trois points de vue de 
femmes, dignes et sobres, mis en 
scène par Andreas Westphalen.

Le lieu de la représentation est un théâtre à l’aban-

don, sombre et abîmé, jonché de projecteurs cas-

sés, lieu de souvenirs terrifiants, lieu vide qui a 

connu mort et destruction. Pas d’action criminelle 

en direct, mais une mise à distance de la tragédie 

par le récit, celui de trois femmes qui arrivent dou-

cement sur le plateau, se souviennent et racontent 

leur vie bouleversée par le conflit tchétchène. Cette 

mise à distance fait entendre le déroulement de la 

tragédie dans sa dimension humaine, à travers un Leïla Guérémy, Julie Dumas et Béatrice Michel interprè-

tent trois femmes au cœur de la tragique prise d’otages 

du théâtre Doubrovka à Moscou en 2002.
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le retrait des troupes russes de Tchétchénie. Trois 

jours plus tard, lors de l’assaut, les terroristes 

seront quasiment tous tués, ainsi que plus de cent 

otages, tués pour la plupart par le gaz utilisé lors 

de l’attaque. La pièce est avant tout un récit, qui 

prend sa force dans l’interprétation sobre et digne 

des trois actrices, une sobriété qui ne théâtralise 

pas la fureur du drame et s’efforce de rendre 

compte de son horreur sans mettre l’accent sur 

l’émotion. Ces trois monologues parfois se croi-

sent et se font écho, le conflit imbriquant absurde-

ment et tragiquement les destins. Leïla Guérémy 

(Zura) joue très juste, embrigadée et aveuglée par 

son désir de vengeance. Julie Dumas (Tamara) 

et Béatrice Michel (Olga) interprètent aussi avec 

beaucoup de finesse, de pudeur et de sensibilité 

leurs personnages, sans surjouer. Des femmes 

face à l’horreur, des questionnements humains 

plus que géopolitiques.

Agnès Santi

Nord-Est, de Torsten Buchsteiner, mise en scène 

Andreas Westphalen, du 7 mars au 22 avril du mardi 

au samedi à 21h30, dimanche à 15h au Théâtre Le 

Lucernaire, 53 rue Notre-Dame-des-Champs, 75006 

Paris. Tél. 01 45 44 57 34.

critique ¶
Antigone
Adel Hakim dirige les acteurs 
du Théâtre National Palestinien 
dans la belle scénographie 
d’Yves Collet. Une Antigone 
exaltée, dont la modernité 
reprend puissamment la forme 
de l’antique tragédie.

La tragédie n’est jamais au présent. Soit elle est 

récit, soit elle est prédiction, prenant toujours la 

forme du déjà advenu, puisque, à cause du destin, 
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l’héroïsme d’Antigone acceptant la mort pour ser-

vir la loi divine, d’autres sacrifiées d’un terrorisme 

désespéré. Les costumes modernes suggèrent la 

métaphore autant que la langue arabe l’impose. 

Mais Adel Hakim n’est ni un cynique, ni un mili-

tant adepte des raccourcis démagogiques. Son 

théâtre est toujours nourri de cet amour de la vie 

et des hommes, qu’il retrouve dans la poésie de 

Mahmoud Darwich, intégrée à ce spectacle. Le 

metteur en scène suggère plutôt qu’il n’impose, 

et sa lecture intemporelle de Sophocle acquiert 

ainsi davantage d’acuité politique et de résonance 

contemporaine. Servie par des acteurs puissants 

et enthousiastes, aussi émouvants que truculents 

et drôles selon leurs rôles, cette mise en scène 

d’Antigone est une très belle et très forte démons-

tration de l’éternité de la tragédie.

Catherine Robert

Antigone, de Sophocle ; texte arabe d’Abd El 

Rahmane Badawi (spectacle surtitré en français) ; 

mise en scène d’Adel Hakim. Spectacle vu au TQI/

Studio Casanova. Durée : 1h50. Tournée en France en 

avril et mai 2012. Renseignements, dates et horaires 

sur www.theatre-quartiers-ivry.com

Shaden Salim dans l’Antigone d’Adel Hakim.

le futur est un passé à venir. Dès lors, le discours 

remplace l’action, au risque d’une interprétation 

d’un hiératisme statique. Yves Collet invente une 

très intelligente scénographie qui permet d’éviter 

ce risque, tout en rendant, de façon éclatante, 

l’inexorable du discours. En fond de scène, sept 

panneaux joints, – sept, comme les sept portes 

de Thèbes, devant lesquelles se sont entretués 

Etéocle et Polynice ainsi que leurs champions –, 

s’ouvrent et se ferment, au gré des entrées et des 

sorties des derniers Labdacides. Créon surgit, 

nimbé de colère, pour dire la loi des hommes et 

récuser la justice des dieux ; Antigone apparaît, 

auréolée par la gloire sacrificielle, pour rappeler 

l’intangible loi des dieux et accuser la force des 

hommes. « La justice sans la force est impuis-

sante ; la force sans la justice est tyrannique », 

disait Pascal. Au centre de la scène, comme si le 

théâtre était mis en abyme, un grand carré suré-

levé accueille les différents récits : la tragédie se 

joue en se disant, et le théâtre exalte le pouvoir 

du verbe.

Modernité et éternité  
de la tragédie
Le décor est donc celui de toute tragédie, mieux 

encore que celui des affres par lesquels passent 

les pitoyables et terrifiants descendants du mal-

heureux Œdipe : cette scénographie lumineuse 

permet de moderniser, en l’universalisant, la pièce 

de Sophocle. On ne peut pas ne pas penser, en 

écoutant les comédiens du Théâtre National 

Palestinien incarner l’affrontement aveugle des 

protagonistes d’Antigone, au jusqu’auboutisme 

des combattants de leur pays. On entend, dans 
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point de vue féminin d’épouses et de mères. Ce 

sont ici leurs drames individuels, avec des réso-

nances politiques, qui sont exposés par les mots 

de l’auteur. Le texte de Torsten Buchsteiner super-

pose les monologues d’une Tchétchène et de deux 

Russes, soulevant de multiples questionnements. 

Dans ce cas précis, évitant cynisme et simplifica-

tion, il veut montrer avec nuance l’aspect de miroir 

entre violence terroriste et violence d’état, et met 

en valeur l’aspect humain de la tragédie.

Destins tragiquement  
imbriqués
Zura la Tchétchène, dont le mari Aslan a été tué 

par les Russes, a été formée au combat comme 

d’autres « veuves noires » et participe à la prise 

d’otages avec plus de quarante autres terroristes. 

Tamara la Russe a perdu son mari Nikolaï, laminé 

par la guerre, elle n’est pas au théâtre le soir du 

drame car en tant que médecin elle est de garde, 

mais sa petite fille Tania et sa mère y sont. Olga la 

Russe a économisé afin de voir la comédie musi-

cale russe Nord-Est, sa petite fille Maïa veut deve-

nir danseuse. La guerre est d’abord évoquée, puis 

dans le détail étape après étape la prise d’otages 

jusqu’au dénouement meurtrier. Le 23 octobre 

2002, un peu plus de quarante terroristes tchét-

chènes ont pris possession du théâtre Doubrovka 

(plus de 800 personnes), avec pour revendication 

actes de la pièce en déployant des atmosphères 

et des motifs d’une profondeur sourde. Pourtant, 

cette représentation d’un réalisme épuré (la scé-

nographie est de Jacques Gabel, les lumières 

sont de Joël Hourbeigt, les costumes de Patrice 

Cauchetier) ne laisse tout d’abord transparaître 

aucune forme d’étrangeté. Une peinture de pay-

sage champêtre semble, au début du specta-

cle, donner le ton d’une proposition concrète, 

enlevée, mais sans trouble. Toutefois, peu à peu, 

comme insensiblement, une force impalpable 

vient déstructurer l’apparent classicisme de cet 

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 : 9,22 €/brut + 2 € net d’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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ART / MONDE DU TRAVAIL
Des projets qui affirment le lien entre l’art et la culture de l'homme au travail.

10 > 13 avril 2012

> MANIFESTEment
Julien Bouffier / Cie Adesso e Sempre

> AUJOURD’HUI À DEUX MAINS
Pascale Houbin / Cie Non de nom
Coréalisation CDC Val-de-Marne

> LES TRAVAUX ET LES JOURS
Michel Vinaver / Valérie Grail / Cie Italique

DÉBAT en présence des artistes :
Comment l’art peut-il rendre compte
des bouleversements du travail ?
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VENDREDI 11 MAI - 20H30
SAMEDI 12 MAI - 20H30
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Conception, scénographie : Boris Gibé - Mise en scène : Camille Boitel

DANSE - CIRQUE 

entretien / Valérie Grail

Une pièce prémonitoire
En résidence à Rosny-sous-Bois, Valérie Grail et la compagnie Italique 
montent Les Travaux et les Jours du grand dramaturge Michel 
Vinaver. Les mutations économiques et techniques frappent de 
plein fouet les employés de la Maison Cosson, et bouleversent les 
relations humaines.

Qu’est-ce qui vous a déterminé à mettre en 

scène ce texte de Michel Vinaver ?

Valérie Grail  : Il y a vraiment très longtemps 

que je veux monter ce texte, mais je suis fina-

lement reconnaissante d’avoir dû attendre pour 

le faire. J’ai aujourd’hui l’expérience nécessaire, 

et ce délai a permis aussi de bien mesurer et 

mettre en lumière les résonances entre hier et 

aujourd’hui. C’est un texte très difficile, avec 

Quel est le cadre de l’histoire ?

V. G. : La pièce a lieu à un moment charnière de notre 

histoire économique et sociale, alors que les petites 

entreprises sont absorbées par les plus grosses. La 

Maison Cosson, entreprise familiale très réputée, 

est rachetée par le groupe Beaumoulin, qui met en 

œuvre de nouvelles techniques de management. 

C’est un rachat de prestige, qui permet au groupe 

de maîtriser ce qui se passe chez les concurrents, 

« L’intime et le  
professionnel sont 
sans arrêt mêlés,  
et c’est ce qui fait  
la beauté du texte. » 

Valérie Grail

pour avoir la main. PDG de Gillette France jusqu’en 

1978, Michel Vinaver a vécu comme aucun autre 

artiste le fonctionnement des rouages économi-

ques, il part du réel mais son talent littéraire, qui a 

marqué des générations d’auteurs contemporains, 

dépasse le réel. On est loin du documentaire, dans 

une écriture d’auteur caractérisée par l’humour, la 

cruauté et la vérité. C’est absolument vrai, et ce 

n’est absolument pas réaliste !

Les mutations techniques bouleversent 

aussi le lien au travail…

V. G. : L’arrivée des ordinateurs change tout ! Et 

l’adaptation n’a pas été facile pour tout le monde. 

Il fallait des jeunes dans les équipes aussi pour 

cette raison-là. Michel Vinaver souligne que la vir-

tualisation du travail est un facteur déterminant de 

la déshumanisation de l’entreprise.

Qui sont les protagonistes ?

V. G. : Ils appartiennent au service après-vente 

de la maison Cosson, où chaque client a sa fiche 

manuscrite dont on se rappelle : le moulin à café 

Cosson peut durer 20 ans ! Anne et Nicole gèrent 

par téléphone et courrier la relation aux clients. 

Yvette les rejoint, elle apporte sa jeunesse et sa 

séduction. Guillermo, réparateur de génie, voue 

une passion aux moulins à café Cosson. Il était lié 

à Nicole mais lui et Yvette tombent amoureux l’un 

de l’autre. Le chef de service Jaudouard règne sur 

ce petit monde. Une bande son composée à partir 

des répétitions par Stefano Genovese, avec qui 

nous travaillons depuis dix ans, s’intègre à la par-

tition de ces cinq héros du quotidien. Les relations 

affectives structurées depuis des années volent en 

éclats. L’intime et le professionnel sont sans arrêt 

mêlés, et c’est ce qui fait la beauté du texte.

Propos recueillis par Agnès Santi

Les Travaux et les Jours, de Michel Vinaver,  

mise en scène Valérie Grail, le 13 avril à 21h au 

Théâtre Jean Vilar de Vitry. Tél. 01 55 53 10 60.  

Du 25 avril au 2 juin, du mardi au samedi à 21h30, au 

théâtre Le Lucernaire, 75006 Paris.  

Tél. 01 42 22 26 50. 

lequel il faut déterminer un angle d’attaque pour 

respecter la musicalité et l’exigence de l’écriture, 

pour donner vie aux personnages dans leur quo-

tidien et garantir une liberté aux comédiens, afin 

que le spectateur comprenne clairement l’histoire 

avec son humour et sa gravité. Il est frappant 

de constater à quel point cette pièce écrite en 

1977 s’avère prémonitoire. On se replonge dans 

ces années au charme vintage, et on se retrouve 

au cœur de bouleversements dont on mesure 

concrètement les conséquences trente ans plus 

tard. La pièce montre à quel moment et comment 

les conditions de travail ont été bouleversées, 

à quel moment et comment les relations entre 

l’entreprise, ses dirigeants, ses employés et ses 

clients se sont déshumanisées. La question de la 

valorisation du travail par les relations humaines 

est essentielle, or la course à l’efficacité et à la 

rentabilité remet en cause les liens affectifs, deve-

nus encombrants, faisant perdre du temps alors 

qu’il faut en gagner. La pièce n’a pas pris une ride 

et met en perspective de façon remarquable ces 

questions économiques.
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critique ¶
Les Autonautes  
de la cosmoroute
Les compagnies Jakart et Mugiscué transposent à la scène Les 
Autonautes de la cosmoroute de Julio Cortazar et Carol Dunlop. Une 
suite de saynètes loufoques, ludiques, et délirantes plutôt réussies.

23 mai 1982, 14h12. Départ. De Paris à Marseille, 

dans un combi Volkswagen jusqu’à la fin de l’auto-

route, en s’arrêtant à chacune des 65 aires en un 

peu plus d’un mois de périple, à raison de deux aires 

par jour, sans jamais quitter la voie rapide devenue 

voie exploratoire. Plus c’est fou, plus c’est beau. Se 

sachant atteints de maladie incurable, les écrivains et 

citoyens du monde engagés pour une Amérique du 

Sud libre Julio Cortazar et Carol Dunlop, très amou-

reux l’un de l’autre, ont entrepris cet étrange voyage 

étirant le temps et défaisant les habitudes pour mieux 

célébrer le présent, intensément, intimement, avec 

toute la fantaisie et la liberté possibles. « Le temps 

mord sur l’espace, le transforme. » Le Loup (Julio) 

et L’Oursine (Carol) ont relaté leur aventure dans Les 

Autonautes de la cosmoroute (1983), livre paraît-il 

très connu en Amérique du Sud, source d’inspira-

tion des compagnies Jakart et Mugiscué. Environ 

trente ans plus tard, en mai 2011, les membres des 

ces compagnies renouvellent donc l’expédition, puis 

entreprennent de transformer cette inédite relation au 

long ruban d’asphalte en œuvre théâtrale. Le texte 

leur sert de guide, auquel ils ajoutent la matière qu’ils 

ont eux-mêmes glanée, et écrite, avant de synthéti-

ser le tout en scènes de théâtre loufoques, délirantes 

et ludiques.

Inventaire à la Perec  
ou à la Prévert
Les diverses étapes au fil des aires se déclinent 

comme autant de micro-événements humoristiques 

et poétiques qui interpellent les participants de mul-

tiples façons et donnent aux éléments triviaux du réel 

un relief étonnant : fourmis, communiqués de 107.7, 

nuits du parking, édicules divers, etc ! L’actualité avec 

le conflit Angleterre-Malouines par Arlette Chabot 

tout cas et parfois l’émotion s’expriment grâce à une 

formidable énergie collective, une utilisation optimale 

et artisanale de l’espace et une inventivité débridée.

Agnès Santi

Les Autonautes de la cosmoroute, création collective 

d’après l’œuvre de Julio Cortazar et Carol Dunlop, 

mise en scène Thomas Quillardet, du 21 mars au 

19 avril, du mercredi au samedi à 21h, mardi à 19, 

dimanche à 16h, au Théâtre de La Colline, 15 rue 

Malte-Brun, 75020 Paris. Tél. 01 44 62 52 52. 

critique ¶
Temps
Temps de Wajdi Mouawad – des 
retrouvailles entre frères et 
sœurs – égrène les malédictions 
familiales, père incestueux, 
séparation et invasion de rats. 
Une proposition naïve.
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Huit comédiens unis par une formidable énergie collective et une inventivité continue.

Le vent souffle fort sur le plateau, les voiles s’élè-

vent ; on entrevoit la lumière d’un soleil d’or symboli-

que. Le mur est un écran de toiles transparentes, un 

mur protecteur contre la violence des vents quand 

la température descend à – 60°, une paroi qui 

enserre la ville minière de Fermont dans le Nord, à la 

frontière du Labrador. Les acteurs portent beau sur 

la scène, accent québécois, chevelures souples et 

rousses des femmes et longs manteaux de fourrure 

polaire pour tous. Un frère russe, Arkadiy/Archange 

(Valeriy Pankov), personnage visionnaire tendu vers 

la conquête et l’avenir, surgit sur la scène avec son 

amie interprète (Anne-Marie Olivier). Cet Archange 

slave est frère d’un Major (Gérald Gagnon), revenu 

de mission en Afghanistan, impliqué dans le temps 

présent, tout aussi étonné par la découverte d’un 

jumeau et d’une sœur aînée, Noella de La Forge 

(Marie-Josée Bastien). Cette dernière, sourde et 

muette suite à une violence lointaine, parle le lan-

gage des signes ; une interprète (Linda Laplante) 

l’accompagne. La fille et sœur de la maison rend 
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Napier, père incestueux, fondateur d’une ville minière 

et poète.

fait aussi irruption. C’est une sorte d’inventaire plus 

visuel que littéraire à la Prévert ou à la Perec. Les 

huit comédiens mis en scène par Thomas Quillardet 

parviennent à passer du bitume au plateau en créant 

avec piquant une suite de saynètes désopilantes, 

certaines plus drôles ou émouvantes que d’autres. 

Une fois passé l’effet de surprise, ils n’évitent cepen-

dant pas un aspect répétitif et superficiel. Si la pièce 

demeure joyeusement délirante et divertissante, elle 

ne transforme pas cette expérience autoroutière en 

prisme pour voir le monde autrement. L’humour en 

théâtre   critiques
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critique ¶
Antigone
Olivier Broda met en scène Antigone, et en propose une lecture 
scénique axée sur le personnage de Créon, interprété par Alain Macé, 
entouré par une troupe de jeunes comédiens talentueux.

Le personnage d’Antigone, féminin, jeune et 

résistant, séduit généralement par sa fougue et 

son jusqu’auboutisme : elle est souvent la lumière 

incandescente qui éclaire la pièce, dans des mises 

en scène qui l’héroïsent et la transforment en por-

te-étendard de toutes les révoltes. Olivier Broda 

refuse cette lecture psychologisante. Car effacer 

Créon et transformer la tragédie en drame de la 

résistance, c’est oublier que le conflit entre l’on-

cle et la nièce n’est pas seulement l’illustration du 

combat entre les lois des hommes et les lois des 

dieux, entre les vivants et les morts. Si Antigone 

enterre Polynice, c’est au nom d’une piété filiale 

qui devrait la faire plier devant l’ordre des pères, 

et si Créon affirme la légalité contre la légitimité, 

il oublie ce que vient lui rappeler Tirésias : c’est 

grâce au devin, et donc aux dieux, qu’il a conquis 

le trône. C’est en cet inextricable nœud que réside 

justement la tragédie : les deux lois qui s’affron-

tent sont liées l’une à l’autre. Et on sait que seul 

le fer peut trancher les nœuds de ce genre : il 

perce le flanc d’Hémon et le foie d’Eurydice, le 

fils et la femme du roi. La tragédie n’a pas d’autre 

issue que la mort, et tous les Labdacides sont 

condamnés. Alain Macé, hiératique et terrifiant, est 

pantin pitoyable. Face à ce roi misérable, dernière 

victime et dernier assassin de sa race maudite, 

Antigone (interprétée par une Laetitia Lambert 

inspirée) se dresse en victime digne plutôt qu’en 

provocatrice adolescente. El le est, comme 

Danaé, qu’évoque le chœur, le jouet de la colère 

des dieux, et fait, elle aussi, preuve d’hybris en 

revendiquant d’enterrer seule son frère, man-

quant ainsi aux valeurs civiques et épiques, qui 

exigent que les funérailles soient collectives. Si la 

dramaturgie révèle une connaissance très précise 

du théâtre grec, la mise en scène en rappelle 

également les principes, choisissant de confier 

tous les rôles à trois interprètes (Sylvain Fontimpe 

complète heureusement la distribution), entourés 

par un chœur de chanteuses et musiciennes. La 

traduction de Jean et Mayotte Bollack rend le 

texte clair et précis, avec un grand souci de la 

musicalité de la langue. Le travail d’Olivier Broda 

et des siens est intelligent et soigné, et rend un 

hommage vibrant à ce texte essentiel d’un des 

pères du théâtre occidental.

Catherine Robert

Antigone, de Sophocle ; mise en scène d’Olivier 

Broda. Du 28 mars au 6 mai 2012. Du mercredi au 

samedi à 19h30 ; dimanche à 15h. Vingtième théâtre, 

7 rue des Plâtrières, 75020 Paris. Tél. 01 43 66 01 13.
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Olivier Broda révèle, avec Antigone, l’essence de la 

tragédie.

drapé de rouge : la couleur du pouvoir est aussi la 

couleur du trépas. 

L’essence de la tragédie
Le comédien, comme habité par une rage san-

guinaire, module de la voix et scande du geste 

le destin assoiffé qui parle en lui : son hybris (cet 

orgueil démesuré qui, aux yeux des Grecs, est 

le pire des défauts) l’égare et le transforme en 

le salut possible ; porteuse de mémoire, elle tient le 

temps passé. Et les liens se resserrent autour du 

père (Jean-Jacqui Boutet), vieil homme imposant, 

affaibli par la maladie d’Alzheimer, rêvant de rejoin-

dre Saint Petersbourg par le Détroit de Behring. 

Ingénieur, il a fondé la ville minière ; poète, il est 

aussi un père incestueux dont Noëlla a été la vic-

time enfantine : « tout le monde savait et personne 

n’en a rien dit ».

Tuer le père
La mère s’est immolée par les flammes dans la 

forêt qui s’est embrasée, faisant détaler des mil-

liers de rats qui envahissent l’espace sonore de 

leurs cris aigus, telle est la malédiction qui fait 

résonner les sirènes stridentes à chaque appel des 

rats. La tante maternelle (Isabelle Roy), raconte 

à sa façon vindicative, le malheur familial. Reste 

une jeune belle-mère (Véronique Côté), attentive 

à l’œuvre littéraire du père. Noëlla se souvient 

des paroles paternelles tendres pour sa mère 

défunte : « Je t’aime tant que ce sera Noël tous 

les jours de la vie ». Mais pour extirper le Mal du 

monde, il faudra tuer la Bête qu’est le père, tout 

en le faisant jouir encore. Au milieu de ce noir de 

l’existence, la lumière revient avec le chant printa-

nier des oiseaux. Au-delà des bonnes intentions, 

Temps dénonce certes la violence du monde, dont 

l’inceste familial qui dévalorise les sentiments et 

l’érotisme. La victime humiliée se débarrasse de sa 

culpabilité et dénonce le violeur, mâle dangereux et 

pervers. Quant à l’image du rat, héros douteux de 

la lutte pour survivre, il est à la fois porteur de vie 

et de mort. Dans ce chassé-croisé de symboles 

un peu simplistes, les comédiens, plantés sur la 

scène et danseurs de rock à l’occasion, transcen-

dent admirablement le propos sombre et amer 

grâce à une sérénité bien vivante.

Véronique Hotte

Temps, de Wajdi Mouawad ; mise en scène de 

l’auteur. Du 2 au 4 avril, à La Comédie de  

Clermont-Ferrand. Le 6 avril au Théâtre Jean Lurçat 

d’Aubusson. Le 10 avril à la Scène nationale  

d’Evreux Louviers. Les 12 et 13 avril à la Scène  

nationale du Petit-Quevilly Mont-Saint-Aignan.  

Le 10 mai, Théâtres en Dracénie à Draguignan.  

Du 15 au 25 mai 2012 à 20h30. Relâche les  

20 et 21 mai. Théâtre National de Chaillot,  

1 place du Trocadéro, 75116 Paris.  

Tél. 01 53 65 30 00. Spectacle vu au Grand T  

de Nantes. Texte publié à L’Avant-Scène Théâtre.

Marivaux

Les 
Serments
indiscrets
création Les Athévains        du 3 au 29 avril 2012

Ces Serments indiscrets sont un texte sublime 
de finesse et d’intelligence. La mise en scène 
est originale et inventive. Spectacle Sélection  
La langue scintille, le rythme est vif, les retour-
nements incessants. C’est intelligent et sensi-
ble. Une soirée délicieuse qui divertit et enchan-
te profondément. Figaroscope Des comédiens 
inspirés et habités. Ces Serments tiennent leur 
promesse. Froggy’s delight  Le seul fait d’ex-
poser l’intrigue est facteur de plaisir. Une réali-
sation axée sur l’acuité d’esprit et exposée en 
toute finesse. L’Humanité Un spectacle quasi 
racinien ? Pas tout à fait... Un bouquet final clôt 
la pièce sur un sourire. TOPJ Le pouvoir du 
coeur et son indicible langage. Julie Pouillon et 
Arnaud Simon mi-abandonnés, mi-inquiets 
interprètent avec un charme infini les aléas du 
coeur et de l’esprit.Télérama Sortir Anne-Marie 
Lazarini privilégie la saveur du langage dans 
l’abstraction subtile du décor de François 
Cabanat et la fluidité des costumes de 
Dominique Bourde. Webtheatre Une merveille 
d’intelligence et de sensibilité. La Terrasse Le 
spectacle est une jolie surprise interprétée par 
une bonne troupe bien costumée. L’Express 
Les comédiens jouent une inattendue et trou-
blante partie de cache-cache avec soi-même. 
La Croix Anne-Marie Lazarini a rendu cette 
aventure du langage amoureux passionnante. 
Un spectacle fin et délicat, plein d’intelligence. 
Télérama Une pièce qui fond lentement comme 
un bonbon dans la bouche. Marianne 

mise en scène Anne-Marie Lazarini

Art ist ic Athévains 
45 rue Richard Lenoir 75011 Paris M° Voltaire            

Réservations 01 43 56 38 32

Téléchargez  
gratuitement  
notre  
application  
Ipad.
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    THÉÂTRE

CRÉATION
                                                                                                                                                      
ANTIGONE
JEUDI 5 AVRIL À 20H30
De Sophocle
Mise en scène : Adel Hakim
Avec le Théâtre National Palestien
Avec l’aide du Groupe des 20 théâtres en Île-de-France

                                                                                                                                                      
LES BONNES
JEUDI 12 AVRIL À 20H30
De Jean Genet
Mise en scène : Jacques Vincey
Coproduction du théâtre Jacques Prévert

                                                                                                                                                    
RÉSERVATIONS 01 48 66 49 90 
134 AV. ANATOLE FRANCE 
93600 AULNAY-SOUS-BOIS
www.aulnay-sous-bois.fr
Direction Christophe Ubelmann

Nord-Est
de Torsten Buchsteiner
mise en scène Andreas Westphalen

avec : Julie Dumas, Leïla Guérémy, 
Béatrice Michel

réservations
01 45 44 57 34
www.lucernaire.fr

Mais soudain il y a 
la réalité.
Dans le théâtre.
Devant leurs yeux.

du 7 mars au 22 avril 
du mardi au samedi à 21h30
dimanche à 15h

critique ¶
Please  
Kill Me
Le metteur en scène et batteur 
Mathieu Bauer feuillette en 
scène l’histoire du mouvement 
Punk. Album-souvenir…

«  Ivrogne, odieux, malin mais pas prétentieux, 

absurde, marrant, ironique, et tout ce qu’il y avait 

d’attirant dans le côté obscur (…) Le mot « punk » 

semblait incarner le trait d’union qui reliait tout ce 

que nous aimions » raconte Legs McNeil, un des 

fondateurs en 1975 du fanzine Punk : (…) les redifs 

à la télé, boire de la bière, baiser, les cheesebur-

gers, les BD, les séries B, et ce rock’n’roll bizarre 

que personne n’avait l’air d’apprécier à part nous : 

le Velvet, les Stooges, les New-york Dolls, et main-

tenant les Dictators. » C’est sur les traces de ce 

punk-là, sans crête colorée ni épingles à nourrice 

mais bourré d’excès rebelles jusqu’à l’overdose, 

que s’aventure Mathieu Bauer, musicien, metteur 

en scène, cofondateur de Sentimental Bourreau 

et aujourd’hui directeur du Nouveau Théâtre de 

Montreuil. Please Kill Me plonge dans le New York 

du CBGB’s et du Max’s Kansas City Club, sur les 

traces de The Ramones, Iggy Pop, Richard Hell, 

Lou Reed, les Sex Pistols… Nihiliste, rageur et 

tapageur, méprisant l’idéalisme politique hippie 
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Kate Strong et Matthias Girbig donnent corps aux 

acteurs du mouvement punk.

signifiant « sans valeur ») fait sauter les conve-

nances jusqu’au scandale et dégoupille toutes 

les pulsions, plus en quête d’expression brute et 

de confrontation que de qualité et de recherche 

musicale.

Anecdotes
Piochant des anecdotes parmi les quelque 500 

pages de témoignages recueillis auprès de ceux 

qui firent ce mouvement par Legs McNeil et Gillian 

McCain pour écrire leur « histoire non censurée du 

punk », Mathieu Bauer tente de traduire en scène 

ce que fut l’énergie chaotique, dionysiaque, de 

cette génération qui s’abima dans la drogue, le 

sexe, la violence. Lui-même à la batterie, Sylvain 

Cartigny à la guitare et Lazare Boghossian à la 

basse accompagnent les comédiens Kate Strong 

et Matthias Girbig qui se glissent dans les paro-

les des protagonistes de l’époque. Peut-être fau-

drait-il plus que des bribes de récit pour dessiner 

le portrait de ces personnalités extrêmes, pour 

cerner ce que le punk a provoqué dans les corps, 

les mots, les mœurs ou les codes esthétiques et 

vestimentaires. Non que les acteurs et musiciens 

n’aient le ton juste : ils ne cherchent pas à jouer 

les personnages mais plutôt à partager la mémoire 

des années 70. Manque ici sans doute l’essentiel : 

la toile de fond sociale, politique et artistique sur 

laquelle ils balafrèrent leur histoire malgré eux. Ce 

chapelet de frasques, débauches et provocations 

conforte surtout les clichés ou s’adresse aux fans 

qui veulent feuilleter cet album-souvenir pour y 

croquer quelques bouts de jeunesse…

Gwénola David

Please Kill Me, d’après Legs McNeil et Gillian McCain, 

adaptation, conception et mise en scène de Mathieu 

Bauer. Jusqu’au 12 avril 2012, à 20h30, sauf mardi 

et jeudi à 19h30, relâche mercredi et dimanche ainsi 

que le 9 avril. Nouveau Théâtre de Montreuil-Salle 

Maria Casarès, 63 rue Victor-Hugo, 93100 Montreuil. 

Tél. 01 48 70 48 90. Durée : 1h20.

critique ¶
Race
Race de David Mamet par Pierre 
Laville est un spectacle âpre 
et aigu sur le viol d’une femme 
noire par un homme blanc riche. 
Les répliques efficaces fusent et 
font mouche.

Pierre Laville adapte et crée Race du dramaturge 

américain David Mamet dont le commentaire 

sur sa propre pièce est d’emblée net et offen-

sif  : « Un bureau d’affaires tenu par trois avo-

cats, deux noirs et un blanc, est sollicité pour 

défendre un blanc, accusé de tentative de viol 

sur une jeune femme noire. Tout repose sur des 

mensonges. Lorsque le mensonge est avéré, la 

pièce est finie. » Charles Strickland est un homme 

blanc influent et fortuné, accusé de viol sur une 

femme de couleur. En face de lui, trois avocats 

– un blanc, Jack Lawson, un noir, Henry Brown, 

et une stagiaire noire, Susan. Peu importe l’ac-

cusé, c’est un puits d’indétermination (Thibault 

de Montalembert), qu’il mente ou dise la vérité. 

Mais c’est entre les trois professionnels du droit 

proclamer plus élevés que d’autres. Comment 

peut-on être de dignité moindre dans l’espèce 

humaine ? Le racisme repose sur deux idéolo-

gies obsolètes - la hiérarchie physique entre les 

groupes humains et la pureté raciale à préser-

ver - déshonorées par une monstrueuse mise en 

application, notamment pour le racisme antisé-

mite. Ainsi, l’avocat blanc (Yvan Attal), l’avocat 

noir (Alex Descas) et la stagiaire avocate noire 

(Sara Martins) récapitulent, selon un calcul de 

des personnes, que va paradoxalement se jouer 

un chassé-croisé de révélations et de dissimu-

lations, un jeu de manipulations mêlées de flou, 

d’approximations, de sarcasmes et de dérision, 

prêchant le faux pour savoir le vrai. 

Subtilité des comédiens
Depuis le début des temps, l’irrationalisme raciste 

prête à confusion dans ce contentement de soi 

collectif qui incite certains groupes à s’auto-
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Les débats effervescents d’un cabinet américain d’avocats.

probabilités, toutes les variations du sentiment de 

la différence subi au cours d’une existence, qu’on 

soit de couleur, de sexe, de confession autres. 

L’avocat blanc s’adresse à la stagiaire noire : « Je 

sais qu’une personne blanche ne peut rien dire à 

une personne noire. Sur la question de la Race. 

Ce qui n’est ni incorrect, ni choquant. Rien. Je 

sais que la question raciale est le sujet le plus 

brûlant de toute notre histoire ». Si l’avocat blanc 

décide de renvoyer la personne afro-américaine 

qu’il emploie, celle-ci a de quoi légalement se 

prétendre victime de discrimination. N’abuse-

rait-elle pas de « sa » différence retournée en 

avantage, sous la pression de la situation ? Le 

public ne manque pas une seule des répliques 

qui jaillissent. La subtilité des comédiens dia-

blement engagés dans ce tribunal met à mal la 

vanité des fausses certitudes.

Véronique Hotte

Race, de David Mamet ; adaptation et mise en scène 

de Pierre Laville. Du 25 janvier au 13 mai 2012.  

Du mardi au samedi 20h30, matinées samedi et 

dimanche 16h. Comédie des Champs-Élysées  

15 av. Montaigne, 75008 Paris. Tél. 01 53 23 99 19. 

Texte publié à L’Avant-Scène Théâtre.

et la mièvrerie flower-power autant que le rock 

sentimental des années 70, le punk (mot anglais 

critique ¶
Le Torticolis de la girafe
Sous ce titre énigmatique et réussi, un spectacle reprend le thème 
des relations amoureuses à l’aube de l’âge adulte. Hommes. Femmes. 
Désirs et peurs. Idéal sans réalité. Sans peigner la girafe, celle-ci 
accouche quand même d’une souris.
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Petite salle du Rond-Point où se réfugient des specta-

cles sans tête d’affiche et autres formes originales. Sur 

un plateau dépouillé, hors un cube sur roulettes, un 

banc d’école et quelques panneaux de voile blanc, les 

quatre comédiens et comédiennes frappent d’emblée 

par leur jeunesse. Rythme, énergie, saynètes se suc-

cèdent rapidement, nous sommes bien là dans une 

comédie légère. On lira plus tard la note d’intention de 

l’auteure, Carine Lacroix : « L’expérienc    e à tenter 

dès le départ était claire et nette : le rire ». Traduction 

féminin, mélangeant les rôles, les sensibilités, les 

désirs et les peurs, loin des schémas figés qu’as-

signe ordinairement la société. Néanmoins, toutes 

ces histoires, il nous semble les avoir déjà vues, ou 

vécues ; et la ronde endiablée des comédiens tourne 

vite en rond faute de trouver un propos singulier et 

une véritable profondeur. A force de se contenter 

de croquer, rien ne mord. Brièveté des saynètes et 

cocasserie des personnages font que l’on peine à 

s’attacher. Égrenant les éternels travers amoureux, 

en scène, le spectacle est plein d’une vitalité joyeuse 

qui malheureusement ne passe pas la rampe. La faute 

à des situations un peu convenues : l’employée de 

supermarché qui se fait des films, l’auteur maudit qui 

néglige sa Muse pour son Oeuvre, ou encore le cou-

ple de rebelles rock gothiques qui n’ose pas passer 

à l’acte, tant chacun est plein d’orgueil et d’envie. 

Huit personnages au total, soit quatre couples qui 

s’entrecroisent et battent le fer comme les hommes 

et les femmes d’aujourd’hui.

Rebattre les cartes  
du masculin et du féminin
Ce n’est pas faute de pousser les situations. Ici, c’est 

l’homme qui tombe enceinte, là, la femme qui se 

déclare au premier regard. L’un des mérites de ce 

ballet est de rebattre les cartes du masculin et du 

le spectacle ne crée pas la surprise qui déclencherait 

le rire. Au final, Le Torticolis ne parvient pas à tordre 

le cou aux clichés de la comédie amoureuse : King, 

Queen, Piou, Zed, Gabriel-Gabriel, Domi-Do, Pépita 

et Rodrigo s’attirent, se fuient, s’évitent, s’aimantent, 

cherchent bien à se rencontrer et à s’aimer quand les 

en empêchent leurs névroses. Mais de toute cette 

effervescence, rien ne parvient vraiment à toucher. 

Pour se presser de rire de tout, peut-être faut-il ne 

pas avoir peur d’en pleurer.

éric Demey

Le Torticolis de la girafe, de Carine Lacroix,  

mise en scène de Justine Heynemann.  

Jusqu’au 14 avril au Théâtre du Rond-Point,  

2 bis av. Franklin-D.-Roosevelt, 75008 Paris.  

Tél. 01 44 95 98 21. Durée : 1h15.

critique ¶
La meilleure part  
des hommes
Entre luttes de cœurs et de pouvoirs, entre amours et amitiés, cette 
fresque parcourt les années 1980-2000 et retrace l’affaissement des 
idéaux comme les trahisons intimes.
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Les homosexuels organisent leur action pour lutter 

contre le fléau du Sida.

Val, Doumé, Willie et Leibo… Une femme et 

trois hommes, emblématiques du basculement 

idéologique de la décennie 80. C’est Valentine 

qui raconte. Son amitié avec Dominique Rossi, 

des atours de fête et de grand spectacle célébrant 

la modernité et la liberté.

Chronique  
d’une génération
«  Les années 80 furent horribles pour toute 

forme d’esprit ou de culture, exception faite des 

médias télévisuels, du libéralisme économique et 

de l’homosexualité occidentale », tranchait d’une 

sentence sèche Tristan Garcia dans La meilleure 

journaliste à Libé, ex-militant d’extrême-gauche, 

homosexuel frappé par le Sida et bientôt activiste-

fondateur d’une association offensive, Stand-up. 

Sa rencontre avec William Miller, gamin en rupture 

désordonnée venu d’Amiens, devenu écrivain sul-

fureux et provocateur excentrique sur les plateaux 

télé, homo adepte tapageur du « bareback ». Sa 

liaison avec Jean-Michel Leibowitz, intellectuel 

médiatique, marié, gauchiste virant réactionnaire. 

Elle raconte aussi son parcours, d’étudiante à 

rédactrice en chef de Libé, célibataire et amante. 

De l’élection de Mitterrand à la chute du mur de 

Berlin, se nouent et se dénouent leurs complici-

tés, leurs amours qui tournent à la haine ou à la 

tendresse, leurs trahisons et leurs revirements. 

S’inscrivent au creux de ces années le délitement 

des espoirs collectifs, les renoncements politiques, 

le consensus et l’économisme généralisé, sous 

part des hommes, roman paru en 2008. L’adap-

tation que signe Pauline Bureau s’attache sans 

doute trop à la chronique des faits et néglige le 

dessin des personnages comme la qualité des 

dialogues, d’une platitude qui les tirent en cli-

chés. Ponctués d’extraits vidéos piqués dans 

les archives télévisées et soutenus par la musi-

que rock, les tableaux s’enchaînent sur le mode 

cinématographique, comme autant de brèves 

séquences coupées net. L’habileté de la mise 

en scène, qui maîtrise bien l’espace, le jeu des 

acteurs, convaincants quand ils ne caricaturent 

pas, font passer le temps d’une pièce qui certes 

émeut parfois mais effleure ses sujets et semble 

hésiter entre la fresque sociale, le théâtre docu-

mentaire et le drame sentimental.

Gwénola David

La meilleure part des hommes, d’après  

Tristan Garcia, adaptation et mise en scène de 

Pauline Bureau. Jusqu’au 7 avril 2012, à 20h,  

sauf dimanche 16h, relâche lundi. Théâtre de 

la Tempête, Cartoucherie, route du Champ-de-

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

et www.tempete.fr. Durée : 2h15. 

Du 17 au 19 avril à l’Espace des Arts, Scène  

Nationale de Chalon-sur-Saône. Tél. 03 85 42 52 12 

et www.espace-des-arts.com

Je t’aime/moi non plus »  

dans Le Torticolis de la girafe.

critique ¶
Clio
Fondateurs, en 1992, de la compagnie Le Théâtre en Partance, Valérie 
Aubert et Samir Siad adaptent Clio, de Charles Péguy, sur la petite 
scène de la MC93. Un tentative d’incarnation poétique qui se perd 
dans des excès de grandiloquence.
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L’atmosphère est des plus sépulcrales. On aper-

çoit, en fond de scène, au sein d’une obscu-

rité compacte, la silhouette d’un grand arbre 

effeuillé. Six cloches tombent des cintres. Elles 

répondront, bientôt, au glas lent et régulier qui, 

à divers moments de la représentation, retentit à 

nos oreilles. Clio fait son apparition, une chaise 

à la main. Une chaise qu’elle traîne derrière elle, 

provoquant soulèvements de poussière et cris-

sements de gravier. Le corps plié en deux, de 

longs et épais cheveux gris recouvrant entière-

ment son visage, la muse de l’histoire n’a rient 

de commun avec la jolie jeune fille couronnée de 

lauriers qu’a peinte Vermeer dans son Allégo-

rie de la peinture. Ici, Clio est une vieille femme. 

Une vieille femme acariâtre que les metteurs en 

scène Valérie Aubert et Samir Siad ont imaginé 

en gardienne d’une barrière séparant le monde 

du vivant de celui des morts. Venue délivrer une 

méditation amère sur les mystères du temps et 

la complexité du rapport à l’œuvre d’art, cette 

Clio à la voix éraillée (interprétée par Samir Siad) 

déclame et vocifère, pendant que deux présences 

fantomatiques (Cédric Altadill et Serge Nawrocik) 

hantent le plateau.

Le lyrisme d’une  
cérémonie mortuaire
Tout cela prend immédiatement des airs de 

cérémonie mortuaire aux accents lyriques et 

solennels. Se drapant dans des attitudes et des 

intonations emphatiques, Samir Siad donne 

corps à un personnage outrancier dont les 

poses viennent, très vite, comme parasiter l’ac-

cès à l’œuvre de Charles Péguy. Car ce texte 

d’une extrême densité – déployant d’incessan-

tes répétitions, de longues et belles suites de 

digressions – aurait sans doute mérité davan-

tage de légèreté et de dépouillement. Tout au 

contraire, le traitement lourdement illustratif de 

cette mise en scène confère quelque chose de 

daté à Clio. Comme si l’écriture flamboyante 

du poète était tassée plutôt que rehaussée, 

obscurcie plutôt qu’illuminée par le théâtre qui 

s’emploie aujourd’hui à l’extirper de l’oubli. Un 

théâtre qui, bien sûr, en luttant contre la mécon-

naissance qui touche l’œuvre de Charles Péguy, 

remplit l’un des objectifs qu’il s’était fixé. Mais 

ce faisant, il en donne une image lointaine, pres-

que désuète. Il n’est pas certain qu’il s’agisse 

de la meilleure façon pour ramener cette œuvre 

à la vie…

Manuel Piolat Soleymat

Clio, d’après Charles Péguy (texte publié aux  

Editions Gallimard) ; adaptation et mise en scène  

de Valérie Aubert et Samir Siad. Du 26 mars  

au 7 avril 2012. Les lundis, mardis, vendredis et 

samedis à 20h30, les dimanches à 15h30. MC93 

Bobigny, 1 boulevard Lénine, 93000 Bobigny.  

Tél. 01 41 60 72 72 ou sur www.mc93.com.  

Durée : 1h25.
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Fièvre
////// Lars Norén //////////////////////////////////////////////////////////

Seule sur scène, la comédienne 
d’origine roumaine Simona Maïcanescu 
s’empare de Fièvre, de Wallace Shawn. 
Une fable sur l’injustice économique 
mise en scène par Lars Norén. A L’Avant-
Seine de Colombes.
Après s’être plongée dans Le Capital de Karl Marx, 

une riche américaine décide de partir à la découverte 

du monde. Confrontée à la brutalité de la misère, cette 

femme est peu à peu écartelée entre la réalité de ce 

qu’elle voit et les valeurs qui étaient jusque-là les sien-

nes. « Fièvre parle de l’inégalité économique, explique 

l’auteur américain Wallace Shawn, de ce paysage 

choquant que l’on traverse tous chaque jour et que 

la majorité ne voit plus. » A quel changement aspire-

t-on vraiment ? Que signifient distribution du progrès, 

renoncement, sacrifice ? A travers toutes sortes de 

mises en perspective, toutes sortes de questionne-

situations quotidiennes, prosaïques, et des forces 

archaïques, obscures, intemporelles, qui agissent 

les êtres, comme dans le théâtre antique, explique 

Pierre-Yves Chapalain. Il y a plusieurs portes d’ac-

cès pour forer ce sujet. Depuis les textes les plus 

anciens jusqu’à nos jours, l’exil peut tous nous 

traverser… » A travers toutes sortes d’histoires, 

toutes sortes de destins, toutes sortes de per-

sonnalités, l’auteur se propose de questionner un 

état de délabrement des rapports humains, d’in-

terroger la normalité des échanges entre individus. 

Réalisme, fantastique, absurde… Rendez-vous le 

13 avril, à la Cité nationale de l’histoire de l’immi-

gration, pour assister aux premiers pas publics de 

ces prospections identitaires.� M. Piolat Soleymat

Écrits d’exil, de Pierre-Yves Chapalain. Le 13 avril 

2012, à 20h. Cité nationale de l’histoire de l’immi-

gration, Palais de la Porte Dorée, 293 av. Daumesnil, 

75012 Paris. Réservations au 01 53 59 58 60 ou sur 

reservation@histoire-immigration.fr

Henri », autrement dit « c’est du pareil au même »… 

Fouillant les plis de l’expression suisse-allemande, 

Martin Zimmermann, circassien formé au Centre 

national des arts du cirque, et Dimitri de Perrot, com-

positeur autodidacte, y ont décelé une métaphore 

de notre époque, où chacun cherche à affirmer sa 

singularité tout en se conformant aux modèles domi-

nants. « Nous construisons nos pièces en partant de 

ce qui est petit, de ce qui ne se voit plus, de ce qui 

refait surface dans les moments d’inattention, voilà ce 

que nous explorons et collectionnons. Nous y cher-

chons nos personnages, nos espaces visuels et nos 

sons, une respiration momentanément suspendue, 

un instant d’affolement, un pincement de cœur. » 

expliquent-ils. Fixée sur une roue géante, une drôle 

de maison tournante dévoile la vie de ses locataires, 

en quête de « leur » différence. Portée par de fortes 

personnalités, saltimbanques burlesques, acrobates, 

danseurs ou contorsionnistes, la création du tandem 

Zimmermann-de Perrot croque avec humour l’hu-

main pris dans la quadrature du quotidien.�Gw. David

Hans was Heiri, conception, mise en scène et décor 

de Zimmermann & de Perrot. Du 11 au 15 avril 2012, 

à 20h30 sauf dimanche à 15h. Théâtre de la Ville, 2 

place du Châtelet, 75004 Paris. Tél. : 01 42 74 22 77 

et www.theatredelaville-paris.com. Durée : 1h20.

Écrits d’exil
////// Pierre-Yves Chapalain //////////////////////////////////////////

Dans le cadre de l’exposition 
temporaire J’ai deux amours, la Cité 
nationale de l’histoire de l’immigration 
s’est associée au Panta-Théâtre de Caen 
pour commander à Pierre-Yves 
Chapalain un texte de théâtre relatif à 
l’exil. Une première approche de ce 
texte sera rendue publique le 13 avril.

Pierre-Yves Chapalain

Depuis septembre dernier, la compagnie caen-

naise Le Panta-Théâtre accueille en son sein 

l’auteur Pierre-Yves Chapalain pour une année de 

compagnonnage centrée sur la place de l’étranger 

dans l’écriture théâtrale. Parmi les actions liées à 

ce compagnonnage, un projet de résidence de 

sept jours à la Cité nationale de l’histoire de l’im-

migration durant laquelle l’auteur explorera (en 

compagnie du metteur en scène Guy Delamotte, 

de cinq comédiens, d’un vidéaste et de deux tech-

niciens) une première approche d’écriture. « Les 

récits d’exil sur lesquels je travaille frottent des 

Maß für Maß 
(Mesure 
pour mesure)
////// Thomas Ostermeier /////////////////////////////////////////////

Après Dämonen de Lars Norén, en 
décembre 2010, Thomas Ostermeier 
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 RÉSERVATIONS 01 34 58 03 35 www.londe.fr
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CIRQUE

INTERPRETE PAR LE GROUPE ACROBATIQUE DE TANGER
JEU 31 MAI ET 
VEN 1ER JUIN 
A 21H

gros plan / région

Festival Prémices
Le Théâtre du Nord et La rose des vents s’associent pour créer un 
nouveau festival, destiné à mettre en lumière les spectacles de la 
jeune création et à soutenir les artistes entrant dans la carrière.

critique ¶
Le Cercle des Castagnettes
Avec une large bergère pour seul accessoire, Gilles David délivre 
avec mordant la belle insouciance moqueuse des Monologues 
fantaisistes de Feydeau.

Le Cercle des Castagnettes est le nom de la troupe 

de théâtre fondée par le lycéen Feydeau. Alain Fran-

çon et Gilles David reprennent cette appellation 

poétique pour un spectacle articulé sur une dizaine 

de monologues, des publications de jeunesse de 

Feydeau de 1881 à 1890, inspirés de la vie quo-

tidienne et politique du temps. Ces monologues 

ludiques sont souvent écrits en vers. Gilles David 

endosse le rôle du personnage bavard qui lance à 

la dérive certitudes et préjugés. Avec Les Réfor-

mes, l’allusion satirique à la réalité contemporaine 

s’impose, sur la révision constitutionnelle de 1884, 

une révision partielle voulue par Jules Ferry et les 

républicains, alors que les radicaux réclamaient une 

refonte totale de la Constitution de 1875. Le can-

didat benêt à la députation se vante : « D’ailleurs, 

j’ai des affiches… tout dépend des affiches dans 

les élections. Il y a mon nom en grosses lettres… 

avec mon portrait… pour ceux qui ne savent pas 

lire. » Les sujets abordés varient dans la critique 
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des institutions : « Comme pour l’armée ! La loi de 

trois ans : je la repousserais. En principe, pour être 

plus tard un bon citoyen, il faudrait rester soldat au 

moins toute sa vie. » Au spectateur de faire la part 

des choses.

Aventures dérisoires  
et inavouables
Patte en l’air évoque naïvement une situation lou-

foque et burlesque : un chien prend le pantalon 

du conteur pour un réverbère ! Tout à Brown-Sé-

quard fait allusion aux expériences aventureuses 

du médecin physiologiste Brown-Séquard auquel 

on doit des essais de restauration de forces chez 

les vieillards par des injections de sucs testiculaires. 

Et Trop vieux évoque la réalité triviale de la figure 

du mâle frustré  : « Chut ! pas un mot ! Elle était 

belle ! Hier au soir j’ai fait un faux pas… Chut ! Je 

suis un mari fidèle… Mais, parbleu ! La chose était 

sûre, Bien non !… Je n’étais pas trop vieux !! » Le 

héros de Potache est la victime d’un quiproquo : 

il confond le maître d’hôtel avec le maître de mai-

son… Ces beaux parleurs semblent bien naïfs et 

niais, objets d’aventures dérisoires autant qu’ina-

vouables ; des citoyens en apparence gentils mais 

dangereux, du fait de leurs opinions approximatives 

et des a priori simplistes de leur lecture du monde. 

Leurs inconséquences provoquent un rire amer et 

grinçant car la société nourrit une violence sourde 

contre ses sujets fragiles. Ce théâtre-là fraie avec 

l’absurdité d’une existence en folie dans laquelle 

nous nous reconnaissons. Gilles David incarne à 

merveille la crédulité de ces diseurs de monologues, 

leur confiance excessive en des détails piètres et 

ridicules. L’inexpérience de certains concitoyens ne 

cesse d’étonner, un spectacle en soi.

Véronique Hotte

Le Cercle des Castagnettes, monologues de  

Georges Feydeau, mise en scène d’Alain Françon  

et de Gilles David. Du 22 mars au 22 avril 2012, 

relâches les 7 et 8 avril. Du mercredi au dimanche 

à 18h30. Studio-Théâtre de la Comédie-Française, 

75001 Paris. Tél. 01 44 58 98 58.

Le collectif Si vous pouviez lécher mon cœur ouvre le festival Prémices avec Tristesse animal noir.
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La troisième promotion de l’EpsAd terminera 

sa formation en juin 2012. Depuis la création 

de cette école, jumelée au Théâtre du Nord, de 

nombreux jeunes artistes en sont sortis, et ont 

commencé de s’aguerrir sur scène, en y exploitant 

leurs apprentissages et leur talent. Le Théâtre du 

Nord voulait leur offrir l’occasion de montrer leurs 

spectacles : son lien intime avec l’EpsAd l’invitait 

à devenir la vitrine privilégiée de ce laboratoire. 

Dans le même temps, La rose des vents, à Vil-

leneuve-d’Ascq, cherchait les moyens de renou-

veler Labomatic Théâtres, son festival dédié à la 

jeune création. C’est donc tout naturellement que 

les deux scènes de la métropole lilloise se sont 

associées (avec le soutien de la DRAC) pour créer 

Prémices, festival offrant au public l’occasion de 

découvrir la fécondité et l’intérêt de talents théâ-

traux dont aujourd’hui dessine les prémices, avant 

que demain ne les confirme. « En s’associant pour 

créer Prémices, nos deux maisons veulent témoi-

gner d’une volonté commune et conjuguer leurs 

forces pour donner à voir ce foisonnement » écri-

vent Stuart Seide, directeur du Théâtre du Nord, et 

Didier Thibaut, directeur de La rose des vents.

Défricher les territoires 
théâtraux de demain
Le collectif Si vous pouviez lécher mon cœur, issu 

de la deuxième promotion de l’EpsAd, ouvre le 

festival avec Tristesse animal noir, d’Anja Hilling, 

dans une mise en scène de Julien Gosselin, pièce 

dans laquelle un barbecue en forêt se transforme 

en ordalie existentielle. Caroline Mounier propose 

une mise en scène précise et rythmée de Stop the 

tempo, de Gianina Cărbunariu, dont la scénogra-

phie minimaliste impose aux trois jeunes et brillants 

comédiens de tout créer par leur jeu remarquable-

ment délié et intense, incisif et juste. Avec Abattoir, 

Bernadette Appert propose l’audacieux croise-

ment entre ses souvenirs d’enfance dans un ate-

lier d’abattage de volailles et Les Fragments d’un 

discours amoureux. Tiphaine Raffier enquête sur 

le désir mimétique autour des sosies de La Chan-

son. L’immense Ghérasim Luca est à l’honneur de 

Quand les fous affolent la mort, grâce à un collectif 

dirigé par Sébastien Amblard. Jean-Philippe Naas 

met en scène Les grands Plateaux, qui évoque le 

sentiment amoureux chez les jeunes d’aujourd’hui. 

Maud Leroy a écrit et met en scène Sound, qui évo-

que les âges de la vie à travers leurs expressions 

musicales, philosophiques et littéraires. Enfin, entre 

fabulation poétique et enquête historique, Barbara 

Sylvain et Lula Béry font le portrait de Marie Stuart 

et d’Elisabeth Ière dans It’s so nice.

Catherine Robert

Festival Prémices – jeune création théâtrale,  

du 12 au 19 avril 2012. Théâtre du Nord et La rose 

des vents. Tél. 03 20 14 24 24. Renseignements  

sur www.larose.fr et www.theatredunord.fr

gros plan ¶
Rencontre 
des  
Jonglages
En trois jours, le festival 
montre la variété du jonglage 
c o n t e m p o r a i n ,  q u i  a l l i e 
créativité et virtuosité.

« Chaque geste donné au plateau doit porter un 

sens, comme une nécessité », dit simplement 

Martin Palisse, cofondateur du Cirque Bang-

Bang, résumant l’exigence du jonglage contem-

porain. POST, créé avec Elsa Guérin, se défait 

des atours décoratifs comme de la démonstra-

tion performative pour toucher l’émotion pure 

de la relation entre deux êtres, sertie par une 

POST, d’Elsa Guérin et Martin Palisse.
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critique ¶
Ubu  
enchaîné
Égarés par une mise en scène 
peu inspirée de Dan Jemmett, les 
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éric Cantona et Valérie Crouzet enfermés dans  

un castelet doré.

acteurs Eric Cantona, Valérie 
Crouzet et Giovanni Calo 
restent enchaînés par leur jeu 
caricatural.

Porté par le souffle insolent d’un « merdre » phé-

noménal qui décapita d’un trait railleur les bonnes 

mœurs théâtrales au tournant du xxe siècle, Père 

Ubu fit une fracassante entrée en scène, assommant 

notables et puissants à coups répétés de chandelles 

vertes, cornegidouilles et autres cruelles malices. 

Depuis, il a fait carrière… Après d’invraisemblables 

forfaitures et bien des décervelages, voilà l’ex-Roi 

de Pologne et Maître de Phynances qui débarque 

en France, flanqué de Mère Ubu, et décide de « tra-

vailler de ses mains », de « se mettre esclave » pour 

intention, ils s’accrochent à la caricature. Père Ubu 

illuminé, Eric Cantona bande son tempérament 

sanguin et vocifère sur une seule note, Valérie 

Crouzet résume Mère Ubu à quelques mines et 

poses vulgaires, tandis que Giovanni Calo, conteur 

démiurge, mime l’action dans sa cuisine, à grand 

fracas de vaisselle brisée et de toasts sacrifiés 

acquérir la véritable liberté. « Cela m’est égal d’être 

égal à tout le monde puisque c’est encore moi qui 

finirai par tuer tout le monde » fanfaronne le despote 

mal éclairé. Et de s’appliquer à sa tâche d’esclave 

avec une cruauté tout aussi zélée, selon son bon 

vouloir absolu. « Ubu, c’est le résumé caricatural de 

tout ce que l’animal humain vivant en société recèle 

d’ignoble, de lâche, de pleutre, de dégoûtant » écri-

vait Louis Dumur dans Le Mercure de France. Pièce 

en cinq actes publiée en 1900 dans la Revue blan-

che, Ubu enchaîné s’inscrit au revers d’Ubu Roi, créé 

quatre ans plus tôt. 

Grosse farce
Alfred Jarry coud presque à l’inverse les pérégri-

nations de son héros, brodant sur l’énormité des 

situations et des caractères, l’outrance, la bour-

souflure monstrueuse, l’ignominie loufoque et la 

bêtise ordinaire. Les personnages, vidés d’intério-

rité, taillés en silhouette dans le bois de marion-

nettes, deviennent mythes parce qu’ils recueillent 

toutes les intentions qu’on leur prête. Encore 

faudrait-il que les acteurs offrent une telle pro-

fondeur… Perdus dans une mise en scène sans 

en guise de figurants. La distribution en effet est 

réduite à trois acteurs. Dan Jemmett, qui revient à 

Jarry, reprend le même dispositif que dans sa mise 

en scène d’Ubu Roi en 1998 : perclus dans un 

castelet rougeoyant, Père et Mère Ubu s’ébattent 

comme deux diablotins, devant un troisième qui 

assume tous les autres rôles. On revient à l’en-

fance d’Ubu, inventée avec quelques poupées 

dans le grenier familial, mais l’adaptation du texte 

réussit à brouiller toute compréhension, d’autant 

que le jeu écorne la bouffonnerie, l’inventivité, la 

dynamique de la langue de Jarry, salmigondis 

d’archaïsme et de néologisme, de brutalité et de 

pureté. Elle évacue aussi la satire et la critique poli-

tique. De ce massacre, reste une grosse farce… 

pas vraiment drôle.

Gwénola David

Ubu enchaîné, d’après Alfred Jarry, mise en scène 

de Dan Jemmett. Jusqu’au 14 avril 2012, à 20h, 

sauf mardi 19h, relâche dimanche et lundi. Athénée-

Théâtre Louis Jouvet, square de l’Opéra Louis-Jouvet, 

7 rue Boudreau, 75009 Paris. Tél. 01 53 05 19 19 - 

www.athenee-theatre.com. Durée : 1h.
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Gilles David, et la petite philosophie  

des monologues de Feydeau.

agenda   théâtre

écriture précise et minimaliste. Aussi variée 

qu’inventive, la jongle se conjugue aujourd’hui 

au pluriel et se décline sur tous les modes. En 

témoigne la Rencontre des jonglages, qui, en 

trois jours et une trentaine de propositions, mon-

tre petits ou grands formats, spectacles, étapes 

de travail ou ateliers, et réunit quelques-uns des 

jongleurs les plus stimulants.  

Variété des démarches  
artistiques
Le jonglage joue donc des balles, blanches chez 

la Cie Les objets volants de Denis Paumier, qui les 

décline en plusieurs petites formes, ou aussi rouges 

qu’un nez de clown chez Nikolaus, qui dans Jon-

gleur ourdit une joyeuse méditation sur le rebond 

et la chute. Il use aussi volontiers d’objets les plus 

insolites, avec Jay Gilligan dans Fourth Shape, voire 

des sons et des rythmes façon concert avec Crida 

company. Il fricote aussi avec le théâtre, à l’instar de 

Gandini Juggling Project, qui dans Smashed, s’ins-

pire de Pina Bausch. Avec le jeune Clément Dazin, 

le jonglage se fond avec la danse dans un geste 

qui fait écho à nos murmures les plus intimes. A 

ces quelques spectacles extraits du copieux pro-

gramme, s’ajoutent une exposition, un film et une 

conférence pour découvrir l’histoire de la discipline. 

Sous la houlette de Stéphane Bou, cette 5e édition 

de la Rencontre des jonglages s’annonce riche de 

découvertes et d’échanges.

Gwénola David

Rencontre des Jonglages, du 6 au 8 avril 2012. 

Centre culturel Jean Houdremont,  

11 av. du Général-Leclerc 93120 La Courneuve.  

Tél. 01 49 92 61 61 et www.maisondesjonglages.fr

et les comédiens de la Schaubühne 
de Berlin reviennent au Théâtre 
de l’Odéon avec Maß für Maß 
(Mesure pour mesure) de William 
Shakespeare.

Maß für Maß (Mesure pour mesure), au Théâtre de l’Odéon. 

Le Songe d’une nuit d’été en 2006, Hamlet en 

2008, Othello en 2010 : depuis plusieurs années, 

Thomas Ostermeier se confronte régulièrement 

à l’œuvre de William Shakespeare. Aujourd’hui, 

le metteur en scène allemand crée Maß für Maß 

(Mesure pour mesure), comédie troublante et sca-

breuse qui interroge les thèmes du lien social, de la 

vertu, de la justice. Ainsi, quand au nom du principe 

de légalité un honnête homme se voit condamné 

à mort alors qu’une canaille est acquittée, ce sont 

les notions mêmes d’ordre et de justice qui sont 

remises en cause. « Les comportements que le dra-

maturge anglais met à l’épreuve sous nos yeux, 

explique le conseiller artistique de l’Odéon, Daniel 

Loayza, n’intéressent pas que l’individu ; d’entrée 

de jeu, les questions posées importent à toute la 

cité. » Des questions à travers lesquelles Thomas 

Ostermeier élabore une représentation « portée par 

les élans du cœur et de la chair ».�M. Piolat Soleymat

Maß für Maß (Mesure pour mesure), de William 

Shakespeare (texte allemand de Marius von 

Mayenburg, spectacle en allemand surtitré) ; mise 

en scène de Thomas Ostermeier. Du 4 au 14 avril 

2012. Du mardi au samedi à 20h, le dimanche à 15h, 

relâche le lundi. Odéon-Théâtre de l’Europe, place de 

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

Cirque

Hans was Heiri
////// Martin Zimmermann et Dimitri de Perrot ///////////////

Martin Zimmermann et Dimitri de 
Perrot croquent avec humour 
un monde où chacun défend sa 
différence… dans la ressemblance.
« Hans was Heiri »… soit littéralement « Jean était 
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ments, cette fable sarcastique tente d’énoncer l’évi-

dence pour que l’évidence, tout à coup, nous saute 

aux yeux. Un texte que Lars Norén a choisi de mettre 

entretien / Ea Sola

Sécheresse et pluie,  
ou la réactivation  
d’un processus
Dix-sept ans après la création de Sécheresse et pluie, Ea Sola continue 
d’interroger son processus à travers une nouvelle version.
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Sécheresse et pluie relevait, en 1995, d’un 

travail sur la mémoire de la guerre. Pourtant, 

en choisissant de réactiver ce travail dans un 

« Volume 2 » avec les danseurs de l’Opéra de 

Hanoi, et aujourd’hui à travers une recréa-

tion avec d’autres femmes, inscrivez-vous 

cette démarche dans un questionnement sur 

la mémoire de la danse ?

Ea Sola  : L’idée de répertoire est importante. 

Lorsque l’œuvre traverse le temps, elle nous 

démontre combien l’Art nous a influencés, chan-

gés. Combien il façonne la société. Ce médium 

profond, résistant, transforme notre mentalité. 

Poésie, beauté, mystère… Sans ces textures notre 

humanité serait handicapée. Cependant, plus que 

par le territoire artistique, j’étais plutôt happée par 

un travail sur la conscience, pour comprendre : 

pourquoi l’Homme tue l’homme ? Trouver la cause 

de cet effet. Et j’ai été subjuguée par ces person-

nages avec qui je travaillais, qui avaient traversé 

la guerre, qui étaient pour moi ces anonymes que 

je croisais sous les bombes durant mon enfance 

au Vietnam.

Revenant à cette pièce, est-ce que j’inscris un 

répertoire ? Je ne le pense pas. J’ai plutôt inscrit 

un processus à mon travail sur la mémoire de la 

guerre, qui m’a emportée vers une autre Mémoire, 

pour m’éloigner de celle qui se lie au souvenir. Vers 

l’ailleurs, à nos origines. Cette mémoire est plus 

troublante, plus dérangeante. Tout au long de mon 

parcours, j’ai travaillé sur la mémoire de la guerre. 

Avec Sécheresse et Pluie 1995, Sécheresse et 

Pluie Vol.2, ou Sécheresse et Pluie 2011, j’ai gardé 

pour ces trois pièces la même structure scénique 

et chorégraphique, ainsi que le titre. Et j’ai tenu 

compte de la singularité de l’interprète et de son 

histoire. Les questions sur la danse n’ont pas été 

mon propos.

Vous faites appel aujourd’hui à un nouveau 

groupe de femmes. Dans quelles direction 

avez-vous cherché, expérimenté, avec elles, 

selon leur rapport très différent avec la 

guerre ?

E. S. : Je désirais que nous cessions d’avoir un 

rapport à la guerre. Comment peut-on établir un 

rapport avec ce que nous ne voulons pas ? Ce qui 

détruit, et jamais n’a construit. Comme je vous le 

disais, je tiens compte de la singularité et de l’his-

toire de l’interprète. Les dames de Sécheresse et 

Pluie 2011 n’ont pas tenu de fusil pour défendre 

leur région, mais elles ont été au front. Elles ont 

chanté pour consoler le soldat, et réconforter la 

personne blessée. À partir de là, tout est différent. 

Le sens est apparu doux, profond, d’une amitié 

chaleureuse.

Le spectacle prend corps aujourd’hui dans 

un autre contexte. Comment pose-t-il un 

regard sur le monde actuel ? Reflète-t-il 

votre désir aujourd’hui de dire autre chose, 

autrement, sur la guerre ?

E. S.  : Pour moi, ce contexte que vous citez 

comme étant d’aujourd’hui était déjà là. Mon 

travail a été placé dès le départ à travers une 

conscience du déplacement, de la mixité, de la 

pauvreté, d’un monde global. Aujourd’hui, mon 

désir d’oser prendre dans ses bras un inconnu, 

une personne âgée, un être vivant, c’est celui de 

mettre en avant l’essentiel. Qui rendrait aux lèvres 

son sourire. Et au corps ses sentiments. Pour dire 

non à la guerre, à cette mémoire de l’obscurité qui 

nous façonne encore.

Propos recueillis par Nathalie Yokel

Sécheresse et pluie, d’Ea Sola, le 12 avril à 19h30, 

et le 13 à 20h30, à La Coupole, scène nationale de 

Sénart, rue Jean-François-Millet, 77385 Combs-la-

Ville. Tél. 01 60 34 53 60.

“…mon désir d’oser 
prendre dans ses  
bras un inconnu,  
une personne âgée, 
un être vivant, c’est 
celui de mettre en 
avant l’essentiel.” Ea Sola

gros plan ¶
Hautes Tensions
La deuxième édition du festival prend ses marques en défendant de 
concert la création hip hop et le cirque. Quinze jours qui investissent 
tout le Parc de la Villette, mettant en parallèle deux arts « jeunes »… 
Un rapprochement, mais pas encore un dialogue.
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tEn matière de croisements, les liens entre la radi-

calité d’une Phia Ménard et le hip hop virtuose des 

Wanted Posse ne sont pas à creuser. Le festival 

rassemble avant tout sur un même temps fort les 

artistes issus des deux champs sur lesquels le 

Parc de la Villette se positionne habituellement, 

à travers les projets de l’espace périphérique, de 

l’espace cirque ou du Wip Villette. L’événement 

s’ouvre sur deux projets où la notion d’espace 

est une composante essentielle  : Les Fuyantes, 

où l’on retrouve la signature de Camille Boitel aux 

côtés de Boris Gibé pour un huis clos acrobatique 

cherchant ses appuis dans les moindres recoins ; 

et Face Nord, où Alexandre Fray et Frédéric Arse-

nault poursuivent la voie du porté dans une magni-

fique arène, cherchant la prise de risque dans le 

geste comme dans le rapport au public. Coup de 

projecteur également sur Phia Ménard qui nous fait 

découvrir à travers deux pièces programmée, une 

authentique démarche : sublimant l’objet plastique 

à travers la manipulation de sacs, elle orchestre un 

étrange ballet, de L’Après-midi d’un Foehn pour 

la version tout public avec son interprète Cécile 

Briand, à la métamorphose inquiétante de Vortex, 

poussant à bout le dépouillement. Côté décou-

verte, on s’attachera à la première grande créa-

tion du collectif Ivan Mosjoukine, qui, avec De nos 

jours (notes on the circus), reprend à son compte 

les principes du montage cinématographique.

Quelques Premières à ne pas 
manquer
Côté jardin, c’est la Première de je suis une per-

sonne, spectacle « en container », porté par la 

compagnie ktha, experte du genre. La danse hip 

hop présentée dans Hautes Tensions quitte défini-

tivement l’espace extérieur et assume quant à elle 

tous les artifices de la scène. A commencer par 

la nouvelle création d’Anne N’Guyen, danseuse 

et chorégraphe singulière. Dans Promenade obli-

gatoire, elle exploite le principe de la traversée 

de la scène jusqu’à l’épuisement, balayant d’un 

Rage, d’Anthony Egéa, est au festival Hautes Tensions.

Ea Sola reprend Sécheresse et pluie.

même geste la performance au sol pour retrou-

ver les bases d’un hip hop debout mais contraint 

par l’espace et la direction. Amala Dianor, autre 

électron libre aussi à l’aise chez des chorégra-

phes contemporains que dans son hip hop très 

personnel, signe les premières représentations de 

Crossroads, dont des extraits avaient été salués 

par le public (1er prix) et par les professionnels 

(2e prix) au concours (Re)Connaissance. Ces 

deux créateurs ont la particularité de situer le hip 

hop dans une démarche de création originale, 

poussant plus loin les décadrages et la recher-

che autour du geste. A côté, Les Wanted Posse 

font figure de gardiens du temple avec (R)évolu-

tion, tandis qu’Anthony Egéa, qui a su pousser 

le hip hop vers la féminité ou vers la dynamique 

du ballet, embarque dans Rage la puissance de 

danseurs africains autour d’influences multiples 

puisées dans l’échange.

Nathalie Yokel

Festival Hautes Tensions, du 11 au 22 avril,  

du mercredi au samedi, au Parc de la Villette,  

211 av. Jean-Jaurès, 75I019 Paris.  

Tél. 01 40 03 75 75. www.villette.com

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 : 9,22 €/brut + 2 € net d’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

Lorsque l’on entre à Chaillot par l’entrée de service, 
on emprunte le long corridor où sont exposées les 
photographies des douze directeurs et directrices 

qui s’y sont succédé depuis 1920, avec l’installation du 
Théâtre national populaire par Firmin Gémier. Curieuse 
galerie de portraits, bien peu digne eu égard à l’histoire 
dont elle témoigne. On y trouve en cinquième place la 
figure de Jean Vilar dont l’année 2012 marque le cente-
naire de la naissance. Les douze années de sa direction 
(1951-1963), ou plutôt ses douze années de combat, de 
résistance, symbolisent dans sa plus noble et exigeante 
définition ce qu’il est convenu d’appeler la mission de 
service public du théâtre.

Vilar a une conscience aiguë de la place essentielle que 
toute société démocratique doit accorder à la culture, et 
de la responsabilité qui incombe aux artistes. À Chaillot 
comme à Avignon, il ne transigera jamais avec ses prin-
cipes et ses convictions. Comédien remarquable, « régis-
seur » de ses mises en scène, il s’entoure des plus grands 
interprètes tels Gérard Philipe bien sûr, mais aussi Daniel 
Sorano, Jeanne Moreau, Maria Casarès, Georges Wilson, 
Michel Bouquet – et tant d’autres magnifiques artistes 
qui composent la « famille » Vilar dont le compositeur 

Maurice Jarre, le graphiste Marcel Jacno, le costumier 
Léon Gischia, ainsi que ses deux complices côté adminis-
tratif, Jean Rouvet et Sonia Debeauvais, points d’appui 
indispensables à l’aventure formidable mais épuisante 
que sera le « TNP de Vilar ». Avec eux, il forgera un style, 
une « éthique » du plateau où l’essentiel est d’amener le 
public à entendre le texte, à concentrer son attention sur 
le jeu des comédiens, à jouir de la liberté propre à l’acte 
de création auquel il assiste, qui enrichit sa conscience 
et son jugement. Mais la liberté et la « morale » n’ont de 
véritable portée que lorsqu’elles sont partagées par le 
plus grand nombre. Vilar n’avait de cesse de rechercher 
et mettre en œuvre les modalités qui permettent l’ac-
cès – au sens concret et intellectuel du terme – des 
couches défavorisées de la population au théâtre. Noble 
utopie mais vaine, ou du moins très limitée, si, comme 
le relève lui-même Vilar, la société tout entière ne se fixe 
pas l’objectif et les moyens d’y parvenir. Vilar sera sans 
doute le héraut le plus emblématique de ce combat, le 
plus exigeant mais aussi le plus généreux et désinté-
ressé. Très vite, il comprend l’intérêt d’enrichir son ac-
tion par l’ouverture à d’autres champs disciplinaires tant 
à Avignon qu’ici à Chaillot. Boulez et Béjart en sont les 
exemples les plus connus. Les choix et la démarche ar-
tistiques de Vilar se conjuguent naturellement avec les 
notions joyeuses de fête, de partage, de convivialité sans 
lesquelles l’art le plus exigeant tournerait le dos à ceux, 
les plus nombreux, qui en ont une impérative néces-
sité. C’est peut-être avec ces termes que l’on peut ten-
ter de réaffirmer la notion si fragile d’un théâtre popu-

Jean Vilar devant l’entrée du palais de Chaillot, 1952 © agnès varda 

Jean Vilar, l’intuition du temps

Service public,  
l’exigence en partage
Didier Deschamps directeur du Théâtre National de Chaillot

laire. Qu’en est-il advenu depuis ? Force est de constater 
que cette éthique et cette ambition de théâtre national  
populaire furent portées de bien diverses manières selon 
les différentes périodes et directions qui ont succédé à  
Vilar. Le label TNP finit même en 1972 par être confié 
par Jacques Duhamel au Centre dramatique national de 
Villeurbanne dirigé alors par Roger Planchon, devenant 
ainsi le symbole d’une politique de décentralisation théâ-
trale en marche. 

L’objet de ce Bref n’est pas de réaliser une analyse criti-
que de cette période très contrastée selon la personna-
lité du directeur en place et de son projet. Aujourd’hui, le 
Théâtre National de Chaillot est devenu « théâtre natio-
nal de la danse », sans pour autant abandonner sa mission 
en faveur de la création théâtrale, et s’est aussi enrichi 
d’un volet spécifique consacré à la création en direc-
tion du jeune public. Chaillot a également développé un  
large programme destiné à l’enrichissement et à la forma-
tion des publics : « l’Art d’être spectateur ». Dès la saison 
prochaine, une politique de résidence d’artistes, vivant 
en France ou à l’étranger, viendra compléter le dispositif 
premier dévolu à la production des œuvres chorégra-
phiques et théâtrales et à leur diffusion. La question du 
lien, de la nature de ce lien et des rapports avec le public 
reste au cœur des réflexions et de l’ambition du théâtre. 
La manière de créer et de présenter les spectacles, l’art 
d’accueillir les spectateurs – et de vouloir adresser au 
plus grand nombre les œuvres et les démarches les plus 
belles et de la plus haute qualité possible –, la façon 
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en scène non seulement parce qu’il le trouve « beau, 

majeur, terrifiant », mais parce qu’il pense « qu’il nous 

est indispensable ».� M. Piolat Soleymat

Fièvre, de Wallace Shawn ; traduction, adaptation  

et interprétation de Simona Maïcanescu ;  

mise en scène de Lars Norén. Du 11 au 13 avril 2012, 

à 20h30. L’Avant-Seine-Théâtre de Colombes,  

88 rue Saint-Denis, 92700 Colombes.  

Réservations au 01 56 05 00 76.

Une ardente 
patience
////// Michael Batz ///////////////////////////////////////////////////////

Sur l’Ile Noire, Mario, le facteur, 
demande au poète Neruda de lui 
apprendre à séduire Béâtrix : 
chants d’amour et de révolte 
mêlés, dans cet hommage au Chili 
torturé, en un spectacle que recrée 
la compagnie Yorick.

Michael Batz et la compagnie Yorick rendent hommage 

au Chili torturé.

Michael Batz, convaincu depuis toujours du lien 

intime entre art et politique, trouve en Neruda une 

figure tutélaire de son engagement humaniste et 

résistant. Adaptant le roman d’Antonio Skàrmeta 

que Michael Radford a porté à l’écran dans Le Fac-

teur, en édulcorant son contenu politique, Batz et 

la compagnie Yorick choisissent de replacer cette 

histoire d’amour et d’apprentissage dans son 

cadre historique et idéologique (le Chili d’Allende 

et le coup d’Etat de Pinochet), puisque la relation 

entre le chantre araucan et son jeune ami reflète et 

symbolise l’histoire du peuple chilien. Cette comé-

die qui tourne à la tragédie, cette histoire d’amour 

qui devient une histoire de perte, raconte autant 

le destin de Mario que celui de ses compatriotes, 

livrés à la haine d’une junte sanguinaire. Recréant 

aujourd’hui cette pièce dont le traitement réaliste 

intègre des éléments poétiques et magiques, et 

accordant une place de choix à la musique et 

notamment aux chansons de Victor Jara, martyr de 

la liberté, Michael Batz entend entretenir la flamme 

du souvenir des disparus et embraser les conscien-

ces, en rappelant que l’art n’est pas seulement un 

moyen de passer le temps.� C. Robert

Une ardente patience, d’Antonio Skàrmeta ; mise en 

scène de Michael Batz. Les 3 et 7 mai 2012 à 20h30, 

les 4 et 5 mai à 21h, le 6 mai à 16h. Navette aller-re-

tour gratuite depuis Paris (Châtelet), vendredi, samedi 

et lundi. Représentations scolaires les 4 et 7 mai à 

14h30. Théâtre Jean-Vilar, 1 place Jean-Vilar, 94400 

Vitry-sur-Seine. Tél. 01 55 53 10 60. Renseignements 

sur www.theatrejeanvilar.com
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Simona Maïcanescu dans Fièvre.

©
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.
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Portrait en regard(s)
Colette Godard

N
ommé le 20 août 1951 à la direction du 
Théâtre du palais de Chaillot, Jean Vilar en 
prend possession dès le mois de septembre 
et le rebaptise, comme l’avait voulu Firmin 
Gémier : Théâtre national populaire. Bien-

tôt, on ne dira plus que TNP. Mieux encore : le TNP de 
Vilar. Un symbole qui recouvre l’esprit d’une époque, son 
uto pie à propos de la culture qui, en ce temps de grande 
mouvance, apparaissait comme le meilleur chemin pour 
trouver sa place dans la société nouvelle, comme le 
meilleur bouclier contre toutes les barbaries. Si, en 1920, 
Firmin Gémier fonde le premier TNP dans l’euphorie 
cocar dière d’une victoire qui semble définitive, en 1951 
on sait que nul n’est à l’abri de l’abomination. Il y a eu 
les camps, il y a eu Hiroshima, il y a 
la guerre froide, en attendant celles 
d’Indochine et d’Algérie… Vilar n’est 
pas un débutant. Sa première troupe, 
il l’a fondée en 1939. En 1940, il en-
tre dans la compagnie d’André Clavé, 
la Roulotte, qui tourne dans l’ouest 
de la France sous la tutelle de Jeune 
France, asso ciation créée par Pierre 
Schaeffer, financée par le gouverne-
ment de Vichy, chargée de développer 
les activités artistiques en zone occu-
pée comme en zone libre. On ne peut 
pas dire que Jeune France soit un 
nid de résistants, mais son travail ne va pas dans la ligne  
pétainiste, et après un an l’asso ciation est dissoute. 

C’est alors, en 1943, que Vilar retourne à Paris. Il fonde 
sa propre troupe, la Compagnie des Sept, avec quelques-
uns de ceux qui le suivront à Chaillot. La décentralisa-
tion dramatique alors en plein développement ne l’attire 
pas. Lorsque Jeanne Laurent – auprès de qui, en 1950, 
il a sollicité la direction de l’Odéon, à l’époque deuxième  
salle de la Comédie-Française – lui propose enfin 
un théâtre, il met comme condition que ce soit dans la  
capitale. Côté province, dit-il, Avignon lui suffit : quatre 

ans auparavant, en 1947, il est tombé en arrêt devant le 
palais des Papes, a créé la « Semaine d’art dramatique », 
devenue, cette même année 1951, « le » festival incontour-
nable, pour qui s’intéresse à un théâtre ambitieux, « po-
pulaire » dans la mesure où il se veut ouvert à tous, ingé-
nieurs, ouvriers, soldats, étudiants… La salle de Chaillot, 
non seulement Pierre Aldebert peine à l’abandonner (et 
propose une double direction !), non seulement elle est 
occupée par l’ONU, mais elle est bien près d’effrayer Vilar. 
Autant il a été séduit par les vastes espaces du palais des 
Papes, autant ici, devant ce gigantisme absurde qui oblige 
au colossal et tue la nuance, il frise le découragement.

Il est vrai qu’à cette époque « la salle mesure 40 m de 
large, et 20 m de haut. La scène  
elle-même fait 23 m de la cour au 
jardin ; elle est coupée de la salle par 
un cadre en bronze massif où sont 
moulées de pompeuses devises de 
Valéry, que le public ne perd jamais 
des yeux : c’est le catéchisme cultu-
rel du bon républicain. Jean Vilar ne 
mâche pas ses mots quand il parle de 
l’énorme vaisseau, de l’instrument 
ingrat, du minotaure qui dévore 
une pièce toutes les trois semaines, 
et chaque jour des cohortes entières 
de spectateurs. Ce n’est pas tant les  

2800 places qui le gênent, que le mauvais rapport géo-
métrique de la scène et de la salle. » (Alfred Simon, Jean 
Vilar, Qui êtes-vous ?)

Faire du théâtre à Chaillot prouve qu’on peut en faire 
n’importe où, dira Vilar… En définitive, l’immensité de la 
tâche le stimule : tout est à faire, donc tout est possible.  
Il a de son côté des atouts de taille, et d’abord Gérard 
Philipe, qui vient de contribuer à la légende d’Avignon 
en électrisant les foules avec Corneille : Le Cid, et Kleist : 
Le Prince de Hombourg. Léon Gischia crée les costumes, 
Maurice Jarre les musiques, Marcel Jacno les affiches… 

Service public, 
éducation populaire, 

expressions d’une époque 
et chevilles ouvrières 

d’une certaine idée du 
vivre ensemble. En Jean 

Vilar, elles ont trouvé leur 
« régisseur ». Portrait d’un 

artiste en société, 
du théâtre à la légende.

Sur scène à Chaillot, pendant les répétitions du Triomphe de l’amour de Marivaux, mise en scène Jean Vilar, avec Maria Casarès, Monique Chaumette, Jean Vilar, 
Catherine Le Couey, Roger Mollien, Georges Wilson, Daniel Sorano, 1955 © agnès varda

de les inviter à s’approprier le lieu, son histoire, sa place 
dans la cité, la façon d’être en écho, en dialogue, voire 
en controverse avec les problématiques sociétales consti-
tuent toujours les enjeux fondamentaux de Chaillot. Dé-
sormais, c’est la danse, dans son acception la plus large, 
qui relève le défi, avec la même générosité et ouverture 
qui furent celles de Vilar à l’égard des autres disciplines. 
La fidélité est celle de l’esprit, de l’ambition et du sen-
timent impérieux de notre responsabilité d’artistes en-
vers nos concitoyens, vis-à-vis d’une société qui assume 
de moins en moins le prix à payer afin que la culture et 
l’art restent un bien précieux, collectif et inaliénable.
Dans les pages qui suivent, nous avons réuni les ré-
flexions et témoignages de personnalités très différentes. 
En particulier, il nous a semblé intéressant de solliciter 
le regard d’artistes tels que le metteur en scène hongrois 
Árpád Schilling ou le danseur et chorégraphe congolais 
Faustin Linyekula, afin d’élargir et d’enrichir les points 
de vue et de mesurer l’influence de la pensée et de  
l’action de Vilar. 

Il est d’usage aux anniversaires de formuler un vœu :  
ce sera que Chaillot renoue avec le label de Théâtre na-
tional populaire. Quel meilleur hommage pour Vilar ! 
Encouragement et ambition confortés pour le théâtre  
actuel : tout un programme, de service public ! t

L’hommage à Jean Vilar, en cette année qui célèbre 
le centenaire de sa naissance, est l’occasion d’une 
parution exceptionnelle de la revue publiée sous sa 
direction (1951-1963) et distribuée au public du 
Théâtre de Chaillot. Ainsi renaît Bref qui, comme 
une lueur, invite le lecteur à réactiver la mémoire 
et poursuivre le chemin entrepris. Reprendre le fil 
des problématiques qui ont animé l’œuvre de Vilar 
et les éclairer par des démarches contemporaines, 
tel est l’objectif de cette édition, qui s’attache plus 
particulièrement à la période du Théâtre national 
populaire (TNP). La conception du théâtre de Jean 
Vilar se fraie un chemin jusqu’à nos jours. Elle pose, 
en l’un de ses lieux d’origine, les questions qui ont 
motivé son engagement. Dans ce numéro ont été 
sélectionnés des extraits de textes, des témoignages 
qui évoquent l’homme et son parcours, les missions 
qu’il s’était données. D’autres textes et entretiens, où 
s’expriment metteurs en scène et chorégraphes, leur 
répondent en écho. Tissant de nouvelles filiations, 
tantôt apparentes ou plus souterraines, leurs 
propos esquissent le paysage d’aujourd’hui. Ces 
contributions indiquent aussi que, du combat à la 
controverse, de la vigilance à la relève, se poursuit la 
réflexion avec des tentatives ouvertes à d’autres voies.
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Ce n’est pas rien. D’autre part, cette première année de la 
deuxième moitié du siècle est véritablement un moment 
charnière, tout au moins dans la vie théâtrale. Louis Jouvet  
meurt le 16 août 1951, quatre jours avant la nomina-
tion à Chaillot de Vilar, qui participait à son ultime mise 
en scène : Le Diable et le Bon Dieu de Sartre au Théâtre  
Antoine. Jouvet disparu, le Cartel quitte les planches pour 
l’Histoire. Une autre conception du théâtre est à inventer. 
Une autre pratique. Un autre rapport au public, ce public 
en pleine mutation qui s’urbanise rapidement. Les classes 
moyennes – notamment les « cols blancs » — sont en plein 
essor. Issues de la paysannerie ou du prolétariat, elles as-
pirent avidement aux plaisirs jusqu’alors inaccessibles des 
arts et des loisirs. C’est à cette masse hétérogène, à tous 
les amoureux d’un théâtre rigoureux, généreux, à tous 
sans exclusive que veut s’adresser Vilar. À Chaillot comme 
à Avignon, il a toujours réfuté, sans aucune ambiguïté, 
l’amalgame théâtre populaire / théâtre ouvrier.

Tout est à faire. Avec une équipe technique au niveau 
de l’équipe artistique. Avec Jean Rouvet, administra-
teur hors pair, et Sonia Debeauvais, chargée à Chaillot 
(en 1956) puis à Avignon (en 1958) de l’organisation du 
public. Tout est à faire, premièrement du TNP un théâtre 
de création. Plutôt que de glisser, en attendant le dé-
part de l’ONU, quelques représentations approximatives  
entre deux sessions, Vilar fait construire un dispositif 
scénique adaptable à différents espaces et décide d’aller 
vers le public, là où il n’y a rien encore : les banlieues. 
La série des « Week-ends populaires » s’ouvre à Suresnes 
le 17 novembre 1951, et se poursuit notamment à Mont-
rouge, Clichy, Gennevilliers, porte de Montreuil, etc. 
On déjeune, on dîne, on danse avec les comédiens, on 
regarde Gérard Philipe aider les machinistes, on croise 
le Tout-Paris qui d’Aragon à Cocteau n’a pas voulu man-
quer l’événement. Ainsi se construit une légende. Et se 
met en route une polémique. Toujours la même dès que 
figurent les mots « populaire » et « subventions », et tou-

La grande salle de Chaillot à la fin d’une représentation du Cid, 1952 © agnès varda

jours avec des connotations politiques. Quoi qu’il en soit, 
du TNP et des Week-ends, on en parle. Aujourd’hui, on 
saluerait la formidable opération de communication. Tel 
n’est pas le propos de Vilar. Il veut créer, il veut produire 
des spectacles, a été choisi pour ça, et d’ailleurs ne peut 
guère faire autrement. Son contrat est draconien : nom-
mé pour trois ans, il est révocable si l’État lui retire sa 
confiance. Il est concessionnaire, c’est-à-dire responsable 
sur ses biens de l’équilibre financier de l’institution. De 

plus, en tant que directeur, il n’est pas salarié. Le cahier 
des charges lui impose, sur place, 200 représentations 
par an. La subvention se monte à 50 millions (on parle 
toujours en anciens francs), alors que le seul chauffage de 
l’immense bâtiment revient en moyenne à 3 800 000 F, 
et que 1e prix des places se situe entre 150 et 400 F.  
Dans ces conditions l’équilibre financier devient un  
redoutable casse-tête. L’équipe Vilar-Rouvet affronte le 
monstre froid des finances.

Répétitions de Nucléa d’Henri Pichette 
au Théâtre National de Chaillot avec `
Gérard Philipe et Jeanne Moreau, 1952  
© agnès varda

Le TNP ne s’installe à Chaillot qu’en avril 1952. Comme 
à Avignon, Vilar tente d’y mettre en pratique sa concep-
tion du « service public » : rendre le théâtre aussi indis-
pensable que la nourriture, le faire entrer dans les habi-
tudes. Il impose ses principes qui sont aujourd’hui totale-
ment banalisés. Mais c’est la première fois, les ouvreuses 
et les dames de vestiaire étant salariées, que les pourboi-
res sont interdits. Le théâtre ouvre à 18 h 30, avec un 
apéritif-concert dans le Grand Foyer. Pour permettre aux 
banlieusards de retourner chez eux en métro et à tous les 
travailleurs de ne pas se coucher tard, les représentations 
démarrent strictement à 20 h – les retardataires doivent 
attendre le premier « noir », et les notes de service aux 
comédiens dénoncent le moindre manquement à la loi.  

En ce temps-là, sur les boulevards, le rideau se lève rare-
ment avant 21 h et des poussières pour cause d’inexactitude 
généralisée du public. Vilar veut améliorer le rapport 
scène-salle. Il supprime la rampe, fait ôter les premiers 
rangs de fauteuils au parterre. Il monte Molière, L’Avare, 
en farce. Parallèlement, il tient à ne pas abandonner sa 
recherche d’auteurs contemporains, et offre à Gérard 
Philipe de mettre en scène une pièce d’Henri Pichette : 
Nucléa. Deux générales, deux flops. Se tromper, c’est aussi 
éliminer les pièges. Rien de tragique, au contraire. Mais 
l’expérience est trop attendue. On guette le faux pas. Vilar 
et son équipe, Gérard Philipe en tête, sont trop adulés, trop 
jalousés. Trop politiquement marqués. Parce qu’il a monté 
Bertold Brecht, Vilar est classé « communiste ». Parce qu’il 

a monté Le Prince de Hombourg, il est accusé de com-
plaisance envers les nazis qui avaient tiré la pièce vers 
un nationalisme radical. Les coups viennent de partout. 
Ce n’est qu’un début. Cette même année, André Cornu, 
secrétaire d’État à la Culture, oblige Jeanne Laurent à 
démissionner. La troupe se disloque. Ainsi va la vie d’un 
théâtre. Vilar lui-même, bien avant 1963, envisagera de 
démissionner. Mais c’est lui qui tient, et, jusqu’au bout, 
tiendra le vaisseau, nul ne le conteste, ne le contestera 
jamais. Il a beau préférer le mot « régisseur » à celui de 
« metteur en scène », refuser la hiérarchie, il est le pa-
tron, il est le père, celui qui conduit sa troupe au com-
bat. Un combat artistique, et – au sens moral – politi-
que. En direction du public : « Je le crois capable de tout  
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Jean-Louis Barrault et Jean Vilar dans les loges du Théâtre National de Chaillot, 1954 © Agence Bernand

1912   Le 25 mars, naissance de Jean Vilar à Sète. 
1932   Arrivée à Paris pour préparer une licence de 

lettres. S’inscrit à l’école de théâtre de Charles 
Dullin.

1941   Rejoint La Roulotte, troupe de jeunes comédiens 
dirigée par André Clavé.

1943   Création de sa troupe, la Compagnie des Sept, 
qui présente Orage de Strindberg et Césaire de 
Schlumberger au Théâtre de Poche.

1945   Création de Meurtre dans la cathédrale au Théâtre 
du Vieux-Colombier (150 représentations).

1947   Du 4 au 10 septembre, « Semaine d’art 
dramatique » d’Avignon. Trois créations dans trois 
lieux différents : la Cour d’honneur du palais des 
Papes, le Verger d’Urbain V et le Théâtre municipal 
(2993 spectateurs).

1948  Juillet, IIe Festival d’Avignon.
1951   Août, nomination de Jean Vilar comme directeur 

du Théâtre du palais de Chaillot, auquel il rend 
son nom d’origine : Théâtre national populaire. 
Premières représentations du TNP à Suresnes avec 
Le Cid et la création de Mère Courage.

1952   30 avril, première représentation du TNP  
à Chaillot avec L’Avare.

1963   Février, Jean Vilar ne renouvelle pas le contrat 
de directeur du TNP qui le lie à l’État. Il continue 
d’assurer la direction du Festival d’Avignon. 

1966   XXe Festival d’Avignon. Ouverture du festival dans 
la cité et introduction de plusieurs disciplines 
artistiques.

1967   Mission d’étude concernant la réorganisation de la 
RTLN (Réunion des théâtres lyriques nationaux), 
confiée à Jean Vilar par André Malraux.

1968   Mai, à la suite du discours du Général de Gaulle, 
Jean Vilar informe André Malraux qu’il ne pourra 
plus désormais accepter aucune fonction officielle 
du gouvernement.

1971   Le 28 mai, mort de Jean Vilar dans sa maison  
de Sète.

accepter, même la beauté » (Jean Vilar, De la tradi-
tion théâtrale). En direction de l’équipe également : 
instructions au personnel technique, aux comédiens,  
à Mesdames les ouvreuses qui demandent de ne pas tra-
vailler le 24 décembre, recommandations pour garder 
l’égalité des noms sur les affiches, ne pas abuser des notes 
de taxi, porter sous les costumes de scène les « chemises 
TNP » qui les protègent de la transpiration et évitent les 
trop fréquents nettoyages… Les notes de service, d’une 
minutie quasi maniaque, révèlent l’angoisse du bien faire, 
du bon fonctionnement. Progressivement, Vilar approche 
le « bien faire » dont il rêve. Il apprend à maîtriser l’espace 
scénique, à le dominer, à le faire vivre, à ne pas se laisser 
déborder par le vide, à faire jouer les lumières. Il se bat et 
souvent gagne. Le pousse son horreur des décors en car-
ton-pâte et de la salle à l’italienne, valable à la rigueur, 
dit-il, pour les classiques, pour Sartre, Becque, Anouilh 
peut-être. Certainement pas pour Brecht, Shakespeare, 
Lope de Vega… Lorsque « la scène de l’avenir sera inven-
tée, écrit-il, nous pourrons peut-être voir plus clairement 
les moyens à mettre en œuvre, pour, non sans erreurs et 
tâtonnements, offrir au poète l’outil moderne ».

Ainsi les saisons s’enchaînent, plus ou moins créatives, 
de plus en plus suivies par un public de plus en plus 
nombreux, fidélisé par l’élargissement du système de 
vente des billets hors du théâtre même, l’organisation de  
relations régulières avec les associations culturelles, alors 
florissantes, les comités d’entreprise, les groupements 
de jeunes… et qui, par effet de militantisme, se multi-
plient, se diversifient. Au TNP, des avant-premières sont 
réservées aux groupes, des matinées aux étudiants de  
province venus en cars spécialement affrétés. Leur nom-
bre augmente dangereusement, au risque de fabriquer 
des habitués trop possessifs. Des questionnaires sont dis-
tribués aux spectateurs, invités à donner leurs opinions, 
publiées pour certaines dans Bref, mensuel édité par le 
théâtre. Frôlant la complaisance, rien n’est négligé pour 
que le public se sente chez lui, partie prenante des activi-
tés du TNP. Progressivement, ses désirs – pas forcément 
novateurs – commencent à devenir pesants. Les respon-
sables des associations se plaignent parfois de ce que leurs 
ouailles se mettent à préférer L’Auberge du cheval blanc à 
Brecht, ou même le camping au théâtre. Lorsqu’en 1959, 
désespérant de pouvoir monter à Chaillot un répertoire 
plus neuf, Vilar passe un accord avec la Ligue de l’en-
seignement et investit le Récamier – 700 places sur la 
rive gauche —, ce public-là ne le suit pas, ou peu. Et puis,  
le 25 novembre 1959, Gérard Philipe meurt. Le choc est 
terrible pour tous.

Vilar accorde toute son attention à Chaillot. Alors 
qu’au Théâtre des Nations, le Berliner Ensemble vient 
de triompher avec La Résistible Ascension d’Arturo 
Ui de Brecht, Vilar en présente l’adaptation française.  
La version Vilar connaît un triomphe largement mé-
rité. Lui-même joue Arturo Ui et en montre toutes les 
ambiguïtés : homme ordinaire, dérisoire, mais bourré 
de rancœur et de haine comme autant d’explosifs, 
maladroit dans ses gestes et habile à jouer sur les fai-
blesses des autres, qu’il connaît bien puisque ce sont les 
siennes. La guerre d’Algérie est là, révélatrice des vieux 
démons toujours à vif. Le ventre est encore fécond…  
Et le « message » de la pièce encore et toujours actuel. 
Ils sont rares, les détracteurs du spectacle. La revue  
Théâtre populaire elle-même – où écrivent notamment 
Roland Barthes, Bernard Dort, Robert Abirached, Guy 
Dumur – qui a souvent vilipendé Vilar, reconnaît ici son 
mérite. Théâtre populaire reproche d’ordinaire à Vilar 
ses dérives hors de l’orthodoxie brechtienne, Jean-Paul 
Sartre – précédant les gauchistes d’Avignon 68 – l’ac-
cuse de se vendre à l’État. À gauche comme à droite, les 
attaques sont brutales. À propos de ses programmes, et 
surtout parce que jamais personne n’a été d’accord sur 
la définition de l’art populaire – et il faut l’espérer, sous 
peine de sclérose, ne le sera jamais. « Après tout, si le 
théâtre n’est pas encore tout à fait populaire au TNP, c’est 
aussi parce que la culture n’est pas encore devenue popu-
laire. Je ne vois pas pourquoi on exigerait du seul TNP la 
réalisation d’un programme qui devrait concerner tout le 
monde et en premier lieu les artistes, les universitaires, 
les hommes de science, les éducateurs. Cet effort-là sera 
indivisible ou ne sera pas », écrit Vilar en 1960 dans Bref.

Vilar est fatigué. Et puis Gérard Philipe est mort. Et Daniel 
Sorano. Et puis l’expérience Récamier a échoué, cassant 
le rêve d’un répertoire nouveau. En février 1963, Vilar 

annonce qu’il ne renouvelle pas son mandat au TNP et 
reste discret sur les raisons de son départ. Happening, 
contre-culture, cérémonial, agit’prop… Les années 
soixante voient l’émergence de formes aux antipodes de 
ce que cherche Vilar, et qui pour la plupart viennent des 
Amériques. Du Nord avec la contestation de la guerre du 
Viêt Nam, du Sud avec la dénonciation des dictatures. 
Elles passent par le Théâtre des Nations et son Univer-
sité, par le Centre américain du boulevard Raspail, par 
le Sigma de Bordeaux, par les innombrables festivals  
« underground » qui prolifèrent en Europe. 1963, c’est 
aussi l’année de naissance du plus important de ces fes-
tivals, celui de Nancy, fondé par Jack Lang, point de 
rencontre de tous les marginaux et les contestataires du 
monde. Que pourrait faire Vilar ? Toute cette idéologie 
de l’éphémère se noierait à Chaillot. Alors il s’en va, se 
consacre à Avignon, où il ouvre de nouveaux lieux, où il 
invitera de nouveaux « créateurs », comme on commence 
à dire… Il en subira les conséquences, mais ceci est une 
autre histoire.

Vilar s’en va, laissant Chaillot à Georges Wilson qui, sans 
désemparer est à ses côtés depuis 1952, qui a travaillé 
avec lui sur plusieurs spectacles – dont Arturo Ui – et 
en a mis d’autres en scène. Vilar a tracé un chemin vers 
cette utopie : le théâtre populaire. Encore aujourd’hui, 
personne n’en a trouvé d’autre, plus efficace. Ce sont  
encore les mêmes actions, les mêmes illusions. Dénatu-
rées au fil du temps. t

In Chaillot : Histoire d’un théâtre populaire, 
Colette Godard, éditions du Seuil, 2000 (extraits)
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Roméo et Juliette de Maurice Béjart au Festival d’Avignon, 1967 © Manuel Litran / Paris-Match 

Carolyn Carlson au Festival d’Avignon, 1973 © Marc Enguerand

J’ai beaucoup aimé votre spectacle et j’ignore si, hier soir, 
j’ai été un bon interprète de mes sentiments. Peut-être ai-
je un peu trop insisté sur l’exécution scénique proprement 
dite, c’est-à-dire sur votre travail de metteur en scène, sur 
le style de vos interprètes : de Maria et Babilée au onzième 
de vos camarades.
Mais comment ne pas témoigner de son étonnement en 
présence de ce très précis et pur réglage des choses de la 
scène. (Jusqu’à cette main de machiniste qui passe le « fil » 
à Babilée dans la baignoire, et qui le passe dans le style.)
Ceci dit, je sais bien que ce qui vous intéresse profondément, 
c’est l’œuvre elle-même, celle que vous avez conçue avant 
les répétitions, celle que vous souhaitiez. – Parlons 
d’« Eux », d’abord : s’ils ont tiqué, s’ils ont haussé les 
épaules en assistant à votre spectacle, c’est qu’ils aiment 
courageusement les choses qui ne les dérangent pas trop.
Moi, eh bien, je vous avoue tout bonnement, ce matin, 
que votre spectacle m’a dérangé. Du moins, au cours du 
premier acte, je ne savais comment faire le chemin avec 
vous, avec vos interprètes extraordinairement sûrs d’eux-
mêmes pourtant, et de leur jeu. Et cependant, j’étais très 
disponible, très gentil dans la salle.
Ceci, jusqu’au moment où j’ai pensé un peu primairement 
sans doute que j’étais en présence de nouveaux signes, 
d’un nouvel alphabet aussi bien (c’est très beau à voir 
l’alphabet cyrillique, l’alphabet hébreu, l’alphabet chinois. 
Et le grec, donc ! Encore faut-il savoir les lire).
Si l’on est, donc, un peu dérouté, au début du spectacle du 
moins, par cette façon que vous avez de dessiner autrement 
que nous tous (auteurs ou metteurs en scène), le « a », le 
« b » ou le « c », etc., on l’est aussi par le mariage incessant 
et sans préavis (j’allais écrire : polygamie ou cocuage, 

Longtemps, la danse a été négligée, elle restait en marge 
des autres arts, confinée à un petit public de balletomanes. 
Le premier germe du changement, ce fut les Ballets 
russes, dans les années 1910. À Paris, on s’est battu dans la 
salle, comme jadis pour Hernani… Les Ballets russes, ce 
fut une révolution artistique qui a permis de révéler des 
compositeurs comme Stravinsky et Prokofiev mais pas 
une révolution « populaire ». Ma révolution n’a pas été une 
révolution esthétique, comme celle de Diaghilev, mais une 
révolution sociale. Diaghilev a introduit une esthétique 
absolument nouvelle, la musique, les décors, la façon de 
jouer. Mais il donnait, sur des scènes d’opéra, quatre ou 
cinq spectacles au plus, pour un public d’esthètes. Quand 
je suis arrivé à Paris, après la guerre – j’avais à peine  
18 ans – on ne donnait les soirées de ballet à l’Opéra 
que le mercredi. Il y avait bien, de temps en temps, la 
compagnie du marquis de Cuevas ou Roland Petit, qui 
avait créé Le Jeune Homme et la Mort avec Jean Babilée. 
Mais c’était tout ! Dans les années 1950 et 1960, j’ai 
cherché inconsciemment à faire pour le ballet ce que 

pourquoi pas ?) des différentes disciplines entre elles (l’art 
de la parole, du mime, de la danse, de la musique, de la 
concrète – pardon de l’électronique et de celle qui vous 
séduit trop aisément : le cygne, par exemple).
Vous nous brusquez, en un mot.
Enfin, je suis de ces gens (je crois qu’ils sont très nombreux) 
qui résistent au viol. Je veux dire que nous aimons donner 
un sens à ces personnages symboliques dont vous avez fait 
vos deux principaux personnages, n’est-ce pas : la Mort et 
l’homme. Et donner un sens aussi à tous ces personnages 
charmants que vous appelez « servantes » ou « madame 
bleue, madame rose, madame mauve » ou encore « gens 
dans le café ».
Et à tous ces objets que vous savez si bien placer en scène 
ou éclairer : la rose, les annuaires téléphoniques, etc. Cette 
réserve que je me suis permis de vous faire, joue à plein 
sur le premier acte. Elle s’évanouit, elle s’est évanouie sans 
que j’y prenne garde au deuxième acte. Et je me suis laissé 
dorloter de plaisir (et caresser) au troisième. Voilà.
Ce qui change, c’est que, très souvent (mais pas toujours), 
c’est au moment où l’on est dérouté, et comme chaviré que 
l’on éprouve le plus grand plaisir.
Il va de soi qu’il vous faut donc continuer cette polygamie 
et dans ce style. Mais la prochaine fois, nous ménagerez-
vous ? Éclaircirez-vous un tout petit peu les symboles, les 
signes, qu’ils soient personnages, objets ou situations ? Je 
me le demande et j’avoue que je suis perplexe, ce qui est une 
bonne raison pour ne pas manquer votre seconde œuvre de 
ce genre et que j’espère, pour nous tous, prochaine.

Votre
Jean Vilar

Ma carrière de chorégraphe a en fait commencé à 
Avignon, juste au tournant des années 1960-1970. Jean 
Vilar est le premier à m’avoir encouragée en m’incitant 
à briser le « quatrième mur », entre la scène et le public. 
Avec Paul Puaux (directeur du Festival d’Avignon de 1971 
à 1979), ces deux personnalités faisaient partie d’une 
génération remarquable. Et c’était vraiment merveilleux 
que de participer, partager cette période incroyable. Il n’y 
avait alors aucun esprit marchand, tout était au service 
de l’artiste et de la rencontre avec le public. Il régnait 
une grande générosité. J’ai eu beaucoup de chance de 
les rencontrer, de vivre cette époque. Quand j’ai dansé 
dans la Cour des Papes, ils étaient présents sur les gradins. 
L’ambiance était très chaleureuse. On savait alors que 
nous étions là par de vrais choix artistiques, que leur 
implication consistait aussi à faire découvrir, connaître 
notre travail, à le faire apprécier. Ce sont des choses qui 
n’existent pratiquement plus aujourd’hui un tel esprit 
d’aventure et d’engagement, les pratiques sont plus 
intéressées, liées aux affaires, au marché. 
Je me souviens avoir senti dans ces murs, dans ces espaces, 
une vibration extrême. Et puis il y avait de tout dans le 
festival, de la danse, du théâtre… Le public venait pour 
cela, il était réellement curieux et très bienveillant, ouvert 
à ce qu’il ne connaissait pas. J’étais comme amoureuse de 
cette ville, de ses pierres, de sa rivière dont je pouvais tirer 
tant d’énergie. À l’époque, je faisais partie du mouvement 
hippie. Et c’était comme si je retrouvais quelque chose 
de cela, avec les artistes, les musiciens. Il faut dire qu’en 
ces temps-là, on osait tout et parfois même cela donnait 
un peu n’importe quoi ! Et puis le monde était beaucoup 
plus simple, voire naïf, en tout cas vraiment spontané, 
libre. Même si c’était parfois étrange pour moi en tant 
qu’Américaine de comprendre ce qui se passait, la 
relation au public quand je dansais. Lui non plus n’était 
pas familier de la danse contemporaine. Il était davantage 
habitué au néoclassique. Mais les spectateurs se sont 
souvenus, et sont revenus voir mes pièces les années 
suivantes, ailleurs aussi. 
Il faut du temps pour comprendre chaque culture, 
s’adapter aux mentalités. Peut-être mes origines 
finlandaises m’ont-elles aidée. Car finalement avec le 
public nous avons trouvé un fil commun, la poésie, ce qui 
est plus rare aux États-Unis. Mon travail est né ici, avec 
toutes ces personnalités. Auparavant, j’étais une danseuse 
étoile d’Alwin Nikolais. Encore aujourd’hui, même après 
toutes les transformations apportées par le temps, je crois 
toujours que la danse est pure poésie et qu’elle transmet 
un message à travers cet art. Chaque jour est un miracle, il 
apporte toujours quelque chose de nouveau. t

Propos recueillis par Irène Filiberti

Mémoire et danse
Carolyn Carlson février 2012

Un art ouvert
Maurice Béjart dialogue avec Michel Robert, 2005-2007

Jean Vilar avait fait pour le théâtre avec Gérard Philipe, 
Jeanne Moreau, Maria Casarès : un art ouvert, rigoureux, 
voire difficile, qui s’adresse à un large public. En 1967, 
Jean Vilar m’a commandé une création – ce fut Messe 
pour le temps présent – et, grâce à lui, la danse a pris sa 
place au Festival d’Avignon. Je voulais que beaucoup de 
gens puissent entrer eux aussi dans la danse. Ce qui n’était 
pas évident… On me disait : « Je vais venir voir ton ballet, 
mais, tu sais, moi, je n’y comprends rien. » Je répondais : 
« Mais il n’y a rien à comprendre ! » 
La danse, c’est comme la peinture abstraite : un choc visuel 
et émotif. Ou vous ressentez quelque chose, ou vous ne 
ressentez rien. Ou vous aimez, ou vous n’aimez pas. Bien 
sûr, on l’accompagne souvent d’un discours intellectuel 
ou psychologique, on vaticine… Mais cela n’intéresse 
personne ! Seul compte ce que l’on transmet. t

In Maurice Béjart, une vie de Michel Robert
Éditions Renaissance du livre, 2009

Cher Béjart
Jean Vilar 26 octobre 1963, à propos de La Reine verte de Maurice Béjart ballet créé en 1962 avec Maria Casarès et Jean Babilée
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laisser guider faussement par les menson-
ges du décorateur, ou les intentions trop 
appuyées du comédien.

Au public de masse il faut donc une  
dramaturgie ouverte, fondée autant que 
possible sur une communication matériel-
le entre la scène et la salle ; c’est la drama-
turgie de toutes les grandes époques dra-

matiques ; Gémier le rap-
pelait magistralement dans 
les belles pages de lui qu’on 
a pu lire sur le théâtre dans 
un cirque, et il avait raison 
d’ajouter que cette drama-
turgie d’ouverture n’avait 
de nos jours rien perdu de 
son pouvoir. Il ne peut faire 
de doute pour personne 
que le succès du TNP, par 
exemple, auprès d’un pu-
blic élargi, tient à ce que 
Vilar a ouvert audacieuse-
ment la scène, l’a débarras-
sée de ses attributs de clô-
ture, supprimant le rideau, 

le décor peint, la toile de fond même, et 
qu’il a confié à la seule lumière le pouvoir 
de sculpter dans l’ombre le champ dra-
matique, dissipant ainsi le mensonge et 
y substituant l’illusion. C’était déjà l’idée 
d’un théoricien suisse, Appia. 

La grande leçon de Vilar et de ses colla-
borateurs directs, Gischia et Demangeat, 
c’est qu’une telle conception, si contraire 
à la facilité, ait reçu l’adhésion à peu près  
immédiate d’un public de masse ; ce qui 
pouvait passer au début pour expérience 
de laboratoire doit être tenu désormais 
pour une forme d’art qui a le caractère 
fondamental de l’universalité : l’audience 
d’un très grand public. C’est grâce à cet 
exemple très précis de la dramaturgie 
ouverte que l’on peut affirmer sans aucune 
inflation rhétorique que le théâtre popu-
laire est un théâtre qui fait confiance à 
l’homme et remet au spectateur le pouvoir 
de faire lui-même le spectacle ; contraire-
ment à ce que des esprits trop facilement 
blasés peuvent penser, le théâtre populaire 
est un théâtre de l’homme adulte, alors 

que c’est l’autre théâtre, celui où le spec-
tateur est considéré comme un oisif, qui 
reste un théâtre attardé.

Qu’en est-il aujourd’hui, concrètement, de 
ces quelques principes ? Il est bien évident 
que l’exemple du TNP est actuellement 
au centre de toutes les réflexions que l’on 
peut mener autour de l’idée de théâtre po-
pulaire. Mais ce qu’il faut souligner, c’est 
l’importance sociale de l’expérience : Vilar 
lui-même est un très grand acteur, un met-
teur en scène magistral ; ce sont des quali-
tés rares, mais que, somme toute, même 
à l’heure actuelle où ses grands aînés, 
Pitoëff et Dullin, ont disparu, il n’est pas 
seul à posséder ; ce qui fait l’originalité de 
son action, c’est son ampleur sociologique. 
Vilar a su amorcer une véritable révolu-
tion dans les normes de consommation du 
théâtre ; grâce à lui, des milieux jusque-
là tenus séculairement éloignés de l’art  
dramatique : petits-bourgeois, étudiants 
ou lycéens pauvres, ouvriers même, ont eu 
pour la première fois accès à un théâtre 
de haute qualité, pur de complaisances, 
exigeant, audacieux, confiant, et il semble 
que ce public nouveau ait véritablement 
« mordu » au répertoire et au nouveau 
style proposés : c’est un public qui non 
seulement change, s’élargit, mais aussi 
s’enracine ; grâce à l’expérience de Vilar, 
le théâtre tend à devenir un grand loisir 
populaire, au même titre que le cinéma  
ou le football. 

Tout cela constitue une force vive pour 
l’avenir du théâtre français. Et si les  
esthétiques et les répertoires semblent 
aujourd’hui marquer quelque temps  
d’arrêt après les grands progrès de l’entre-
deux-guerres, combien facilement nous en 
consolerons-nous si le théâtre, après s’être 
admirablement renouvelé, consent enfin 
à s’élargir, ce qui est peut-être pour lui la 
forme la mieux achevée et, présentement, 
la plus nécessaire du progrès. t

In Cahiers de l’Herne n° 67 : Jean Vilar, 
dirigé par Jacques Téphany, 1995 (extraits)

Soirée de réveillon de Noël au Théâtre National de Chaillot avec Gérard Philipe, Andrée Vilar, Jeanne Moreau et Jean Vilar, 
1952 © agnès varda

De l’idée de service public
Roland Barthes 1954

Définir un théâtre du peuple est 
une entreprise qui rencontre 
encore aujourd’hui beaucoup 
de sceptiques : l’expression 

semble à certains vague, démagogique 
ou illusoire, de toute façon inutile, quand 
on ne la suppose pas intéressée. Combien 
de fois ai-je entendu dire que le succès de 
Vilar était dû à un certain snobisme pari-
sien, plus qu’à une véritable émancipation 
populaire ! Il ne faut surtout pas se laisser 
aller à ces réactions de scepticisme devant 
un problème civique important. Comme 
tous les arts collectifs, le théâtre détient 
et propage le plus grand mal ou le plus 
grand bien, selon son origine, son contenu 
et sa destination. La question du théâtre 
populaire est une question franchement 
nationale, qui devrait intéresser tous les 
Français : une définition est donc néces-
saire. Il semble qu’à la faveur de tentatives 
récentes on puisse la risquer. Je crois que, 
d’une manière générale, on peut définir 
aujourd’hui le théâtre populaire comme 
un théâtre qui se soumet simultanément à 
trois obligations, dont aucune, prise à part, 
n’est nouvelle, mais dont la réunion peut 
fonder un théâtre proprement révolution-
naire : atteindre régulièrement un public 
de masse, présenter un répertoire de 
haute culture, pratiquer une dramaturgie 
d’avant-garde.

Un public de masse ? On oublie trop 
facilement que le théâtre est d’ordinaire 
plaisir de gens aisés. Combien de groupes 
sociaux, en France, qui n’ont d’autres loi-
sirs que le sport et le cinéma, et dont les 
réflexes de représentation ne sont encore 
nullement dressés aux lois du théâtre ! Le 
spectacle dramatique exige, comme toute 
perception artistique, une éducation qui 
ne peut se faire du jour au lendemain ;  

il ne servirait à rien d’ouvrir de temps en 
temps les portes de nos théâtres pour les 
refermer aussitôt, de convier gratuitement 
le peuple à l’Opéra le jour du 14 juillet, ou 
de réserver à chaque spectacle de la Co-
médie-Française quelques places de pou-
lailler, d’où il est admis que l’on ne puisse 
rien voir puisqu’elles coûtent bon marché. 
Non, le public de masse ne peut être ame-
né et retenu au théâtre 
que si la nation pratique 
envers lui une politique 
de déflation à long terme,  
celle qui consiste à res-
serrer systématiquement 
l’éventail des billets. Seul 
l’État a le pouvoir d’élar-
gir le public de théâtre, en 
multipliant, en augmentant 
et au besoin en redistri-
buant ses subventions. Le 
problème ne peut être posé 
autrement, il faut en faire 
une question nationale ou 
ne pas espérer le résoudre. 
C’est donc à la nation de 
faire comprendre ses devoirs à l’État.

La dramaturgie d’avant-garde n’est pas 
forcément le produit d’une conception 
sophistiquée ou expérimentale, seulement 
destinée à un petit nombre d’intellectuels 
initiés. Toute mise en scène est révolution-
naire, qui combat le style surchargé du 
théâtre dit réaliste, ses décors trop minu-
tieux et l’art emphatique de ses acteurs. Le 
théâtre de masse n’exige nullement la dra-
maturgie pompeuse et niaise qui est trop 
souvent celle de nos scènes officielles ; il 
exige tout le contraire : un art de la scène 
simple, dépouillé, suggestif, qui confie au 
spectateur le pouvoir d’imaginer de créer 
lui-même l’illusion théâtrale, au lieu de se 

Dans une brasserie de la place du Trocadéro après une répétition de Nucléa d’Henri Pichette avec Gérard Philipe, Jean Vilar, 
Andrée Vilar, Alexander Calder, Léon Gischia, 1952 © agnès varda

Du passé au 
présent, à la croisée 
du témoignage et de 
la pensée critique, 
description d’une 
intention et de sa 

nécessité. 
Le théâtre populaire 

entre formes 
et contraintes, 

questions 
et partis pris. 
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Jean Vilar © Izis / Paris-Match

Besoin de Vilar ?
Denis Guénoun mars 2011

Pourquoi aurions-nous besoin de Vilar ? Pour la 
mémoire et l’Histoire ? Sans aucun doute. Pour 
l’idée du théâtre, service public – qu’il va nous 
falloir défendre avec acharnement, et rénover 

avec invention ? C’est certain. Mais il me semble entrevoir 
autre chose. C’est une intuition, qu’il faudrait fonder avec 
des connaissances plus sûres. Tout de même, voici.

Premier volet : éthique. La notion d’un théâtre populaire, 
dont on sait qu’elle fut pour lui complexe, tendue, 
inquiète, n’est pas à comprendre seulement à partir 
de considérations historiques, politiques, culturelles. 
Assurément ces dimensions importent : elles font partie 
du contexte d’une certaine réflexion qui baigne et 
conditionne l’émergence d’Avignon, puis du TNP, dans 
l’euphorie et les soucis des années d’après-guerre. Et 
elles importent aussi pour nous : c’est une ambition 
sociale considérable que de vouloir légitimer, ensemble, 
deux axes que tout pourrait nous pousser à séparer, 
ou à opposer : l’autonomie de la 
création artistique, et sa valeur dans la 
recherche d’une ouverture collective, 
d’un projet d’émancipation et d’égalité, 
d’une mission d’instruction publique. 
Or la visée du théâtre public, tel qu’elle 
s’est affirmée autour du TNP et en 
partie transmise jusqu’à nous, à travers 
ses déformations, ou ses dénaturations, 
a reposé sur la jonction de ces deux 
tendances hétérogènes. C’est la justesse 
de cette intention politique, démocratique au sens le plus 
profond, qui est aujourd’hui mise en cause, et que nous 
avons à ré-instituer, de façon à la fois fidèle et critique. 

Et pourtant : la visée d’un théâtre public ne s’alimente 
pas à cette seule source. Elle s’articule aussi autour 
d’un impératif moral. Dans « service public », on 
a glosé à l’infini sur l’idée du public, sur la valeur 
politique et culturelle de ce mot, sur ses acceptions ou 
reconstructions. Mais il faut y entendre aussi la notion 
du service, et pas seulement au sens institutionnel ou 
social du terme. Il faut inclure dans la vocation publique 
du théâtre une dimension inscrite dans son principe, 
qui est l’adresse d’une proposition de vie et de pensée 
intrinsèquement ouverte, et pas seulement parce qu’on 
y trouve du plaisir ou de l’avantage : mais parce qu’en 

un sens intime et profond, il le faut. Les écrits de Vilar, 
sa pensée, son style, sont en permanence porteurs de la 
puissance de cet impératif.

Deuxième volet : esthétique. La pratique vilarienne 
du théâtre nous oriente vers une pensée radicale de 
la scène. Amaigrir le décor, dénuder les espaces, aérer 
les circulations, cela ne procède pas seulement d’une 
économie – même si elle joue, et il n’y a aucune raison 
d’ignorer son jeu. Cela ne résulte pas seulement, non 
plus, d’une sorte d’inclination à l’austérité – Barthes 
avait bien raison de montrer combien cette manière 
portait aussi, dans les nuits d’Avignon, l’émergence 
d’un incroyable plaisir, le regain d’une jouissance 
immémoriale et neuve dans la réception de la chose 
théâtrale. 

La dénudation de l’appareil reconduit le théâtre à 
l’institution de la scène. Toute la modernité du théâtre 

se tient dans ce dégagement, ce 
désencombrement, cette révélation à 
soi de la scène comme espace ouvert 
et libre, lieu de pratique possible de la 
transfiguration par le jeu. À Avignon, à 
Chaillot, et partout, le public se voit en 
même temps qu’il voit le plateau – et 
donc le plateau s’ouvre à la société qui 
le considère, il ne se pose dans aucune 
séparation ontologique par rapport 
à l’existence de cette assemblée 

qui l’entoure et le dévisage. En ce sens, la nudité de la 
scène est aussi une idée morale. Il s’agit, pour le théâtre, 
de répondre toujours de lui-même devant le monde, et 
devant le commun des présents. La scène est nue pour 
que les joueurs, et les diseurs, comparaissent : loin de se 
contempler dans la jouissance de leur valeur d’artistes, 
ils se glissent dans l’interstice vide entre l’assemblée et le 
monde : la scène, portée en avant, et adossée à la pierre. 
Parce que les acteurs sont des humains : et la scène 
démeublée fait apparaître la sculpture, pauvre et sublime, 
de leur constitution. Humains devant les humains qui les 
accueillent : à nu, défaits et en gloire, livrés et délivrés. 
La scène nue invalide toute prétention à l’autarcie 
de la sphère de l’art – elle répond de soi devant le 
commun des hommes, et l’épaisseur du réel. Lorsqu’on 
parlait à Vilar de son style de théâtre, il lui est arrivé 

de répondre : « on dit que j’ai un style – non : j’ai une 
morale ». 

Troisième volet : pratique. Qu’on s’en délecte ou s’en 
agace, la figure de Vilar est exemplaire. En quoi ? 
Rectitude de la voie choisie, et assumée. Dignité de 
l’exercice de la parole – élégant et retenu à la fois. 
Courage physique, à l’occasion. Et ce qu’on pourrait 
appeler le sens du départ, qui n’est pas au monde la 
chose la mieux partagée : passation de pouvoir au TNP, 
en 1963, de sa propre initiative. Et surtout, lettre envoyée 
à André Malraux le 30 mai 1968, quelques heures après 
la célèbre intervention radiophonique du Général de 
Gaulle, où Vilar fait savoir qu’ayant entendu ces propos, 
il ne pourra plus accepter aucune fonction officielle du 
gouvernement. 

Dans cette période exaltée, rares furent les conduites 
aussi limpidement dictées par le sens d’un certain devoir. 
S’agit-il seulement, à ces titres divers, de la haute stature 
d’une personne ? C’est le cas, sans doute. Mais autre chose 
nous touche là, me semble-t-il : c’est que cette dimension 
normative de l’action engage la pratique théâtrale elle-
même. Pas seulement grâce à tout ce qu’on sent, dans les 
célèbres « notes de service » par exemple, d’une conduite 
réglée quotidiennement par une idée élevée du métier, 
de sa noblesse, de sa tenue – même si on approche là, 
de près, le cœur intime de la question. Je devine, je suis 
convaincu, que le souci esthétique est nourri, tenu, par une 
éthique de la scène, de la vie en scène et de l’agir scénique. 
Les choix de théâtre ne s’enracinent pas seulement dans 
un souci du beau, mais dans une préoccupation de la 
justesse, ou de la valeur, de l’action sur scène. Dans une 
rigueur, une rectitude – une droiture – de la pratique 
de l’art – où paradoxalement un style, et effet, trouve 
peut-être sa source, et le vif de sa marque. 

Éthique donc, trois fois plutôt qu’une : dans une morale 
de la politique, de l’art, de la scène. Il est arrivé à Vilar 
de dire qu’il espérait seulement laisser dans le cœur de 
quelques uns le souvenir d’une honnêteté. C’est de 
cette honnêteté, de cette intégrité, de cette probité-là, 
assurément dans nos conduites collectives, mais aussi sur 
scène, que nous avons le plus grand besoin aujourd’hui. t

In Cahiers Jean Vilar n° 111, mars 2011 (extraits)

Écrivain et metteur en scène, 
Denis Guénoun allie pensée 
de la relation et rapport à 

l’histoire. L’invention critique 
est l’une des sources de sa 

démarche. En octobre 2012, 
il présentera sa pièce Artaud-

Barrault à Chaillot.
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Notes en lignes de crête : Vilar obéit à la 
nécessité (parfois une astreinte immédiate, 
parfois dans l’après-coup) de tenir cette barre 
d’écriture, concise, erratique, qui lui sert de 

gouverne. Peu de leurre, mais un projet inouï : faire venir 
au théâtre ceux qui s’en sentaient séparés comme l’on 
peut se croire privé de destin ou d’avenir ; ceux, en très 
grand nombre, pour qui le théâtre représente, 
précisément, une scène qui se tient hors de 
leur histoire, loin de leur vie, si étrangère 
qu’elle leur paraît condamnée et, du fait de 
cette exclusion implicite, les condamne en 
retour au pur Dehors de l’existence, dans ce 
temps de mémoires à peine marquées ou alors 
choquées par des événements si brutaux qu’ils 
en deviennent statiques. 

« Dieu merci, il y a encore certaines gens 
pour qui le théâtre est une nourriture aussi 
indispensable que le pain et le vin. C’est à eux 
que s’adresse le Théâtre national populaire.  
Le TNP est donc un service public. Tout 
comme le gaz, l’eau, l’électricité. Notre ambition est 
évidente : faire partager au plus grand nombre ce que 
l’on a cru jusqu’ici devoir réserver à une élite. Mais 
quel équilibre difficile ! Et combien délicat à maintenir. 
Équilibre entre le poète, son œuvre, le grand public, les 
interprètes, les techniciens. Cependant cette instabilité 
crée peut-être un style, un style vivant. Et parce que celui-
ci est quotidiennement menacé, cette même instabilité 
déjoue les tics, les trucs, les scléroses. Cette instabilité 
dangereuse préserve aussi de toute théorie. L’art du 

Critique d’art, 
chorégraphe et 
danseur, Daniel 

Dobbels prône une 
approche sensible 

du geste. Ecriture et 
mouvement orientent 

sa pensée vers les 
espaces inédits de la 
mémoire et du secret 

des corps. 

À l’ombre des corps invoqués
Daniel Dobbels février 2012

“théâtre populaire” est donc une révolte permanente. » 
(Jean Vilar, 1953). Le mot « style » est saisissant, avancé 
par Vilar alors que, il ne cesse de le répéter, la menace, 
les difficultés, l’idéologie et la politique le cernent, de 
toutes parts et à tout instant. Il l’est aussi par ce qu’il 
associe et rassemble : interprètes, poètes, techniciens, 
public… tous en déterminant le rythme, l’urgence, les 

risques et les clauses, tous, en quelque sorte, 
le paraphant pour ainsi dire chaque jour, de 
façon latente ou manifeste. Ce style est la 
pointe d’un travail, éminemment collectif, 
évidemment individué, qui, excédant les 
divisions du travail, les normes imposées 
et nécessaires, les pauses vitales, les 
représentations instituées de ce qui doit être, 
les rapports de forces et les compromis, les 
temps de négociation et les décisions prises 
en urgence, pose, dans l’immanence des 
choses à faire, non pas une transcendance, 
mais le caractère d’imminence d’une vie 
à chaque fois réinventée. C’est en celle-ci 
que le public reconnaît une clarté qui est 

de droit – comme telle elle attire, sans aliéner. Elle se 
propage non pas comme un savoir mais comme une vérité 
qui finit par se dire et dont on a le désir (l’extrême et tenace 
curiosité) de partager les règles et les folies, les textes 
d’autant plus émouvants qu’ils sont tout sauf des textes 
de loi, les dignités rappelées et les subversions (ou les 
soulèvements) qui montent d’un seul point d’être : quand 
l’humiliation devient la règle d’or d’une société (ou d’un 
système politique, économique et social). Sur cette ligne 
de crête (presque une ligne de front), le Théâtre national 

populaire se devait de forger une unité indivisible, 
doublant en quelque sorte l’architecture des lieux et ses 
dédales. Un palais pour la langue et la voix se faisant 
entendre de la colline de Chaillot – comme enfouies sous 
les marches et résonnant sous chaque pas. Palais non pas 
royal, palais d’une bouche immense, distillant les goûts 
les plus fins ou les plus épicés, les timbres les plus doux 
comme les plus éraillés, émettant des fonds de la scène 
(sur les bords de la Seine) les mémoires et les murmures 
des temps.

Ceux-ci se tiennent au-devant du nôtre. Mais, sous 
ses forces immenses, en s’effractant indéfiniment, ce 
temps – celui de ces années-ci – s’est couvert et 
converti au jeu de voix assourdissantes, indifférentes au 
battement des jours et des nuits. Puissance insomniaque : 
les rêves et les répits ne font signe que de secrets dépôts. 
Et les corps – aujourd’hui invoqués, convoqués, sur 
l’avant-scène, le plus souvent forcés – n’ont que peu de 
marge pour distiller d’autres souffles, rythmer d’autres 
venues d’images, entendre et faire entendre l’étonnement 
de toute parole cherchant celui et celle à qui elle s’adresse. 
La ligne est nue. Elle est à reprendre là où la tragédie 
grecque, celle d’Eschyle, Agamemnon précisément, nous 
l’indique. Clytemnestre devant une Cassandre muette, lui 
dit : « Si le discours te fait défaut, alors parle par gestes 
étranges ». 

C’est peut-être de cette parole de gestes étranges (couple 
inouï) qu’il nous faudrait entendre ce qui se dit et se 
danse, aujourd’hui, à Chaillot. t

La question est toujours là, qui interroge la place 
de l’art et de l’artiste. Que peut-on faire sans 
contact avec les réalités sociales, avec les gens ? 
Si l’on se cantonne aux lieux de reconnaissance, 

on se perd. En sortir est important pour le travail même, 
bien qu’il soit difficile d’en décrire l’impact. Cela influe 
sur la façon de travailler avec les autres, sans quoi per-
dure la même hiérarchie qui existe entre les interprètes et 
le chorégraphe, les artistes et le public. Changer d’espace 
crée un rapport très différent au sein même de l’équipe. 
Les danseurs sont aussi perméables à cette réalité. Ils ne 
sont pas des athlètes qu’il faut choyer comme des pier-
res précieuses. Tout le monde change au contact des ado-
lescents, des gens, toujours à questionner le rapport au 
monde. 

L’art et la société, c’est peut-être toujours une utopie mais 
cela ne devrait pas. L’accès à la culture est un souci essen-
tiel qui devrait mobiliser tous les politiques. C’est une po-
sition difficile, car si les artistes peuvent toucher les gens, 
ils ne peuvent résoudre les difficultés liées aux questions 
sociales. Et puis, chacun se détermine selon ce qu’il pen-
se, ce qu’il veut pour la société. Ce sont des questions que 
je me pose très fortement. Comment faire sans chercher 
à plaire au plus grand nombre, comme l’avait formulé  

Antoine Vitez, « un art élitaire pour tous » ? Travailler dans 
l’exigence artistique et donner à voir à tous, cela reste 
la question. Je m’interroge de la même façon pour mes 
propres pièces. Description d’un combat, tout comme  
Ha ! Ha !, n’a pas beaucoup tourné, à l’inverse de Salves. 
Pourquoi ? Qu’est-ce qui fait la différence ? Dans les lieux 
de culture que sont les théâtres, où est l’impact politique 
du travail ? Mais en même temps, on ne peut pas travailler 
juste pour les amis à faire des pièces qui ne sont pas for-
cément accessibles ! Ces questions me semblent toujours 
très importantes.
 
Atteindre un large public avec un travail exigeant dans 
les formes aussi bien que dans le discours, qu’est-ce que 
cela signifie

 
? Vouloir être engagé cela peut nous canton-

ner à des modalités très conventionnelles, dans la tradi-
tion, sans chercher des formes révolutionnaires. Com-
ment créer quelque chose qui secoue, qui déplace et qui 
fasse penser à notre vivre ensemble ? Ce n’est pas simple. 
Au fil du temps s’esquisse un trajet, un processus qu’on 
affine au fur et à mesure, en écho aux retombées des 
pièces précédentes. Leur réception nous 
conduit à réfléchir sur ce qui a manqué, 
toujours dans ce même rapport, en pen-
sant à qui l’on s’adresse. Mais la réception 
d’un spectacle, son accueil public, c’est 
d’abord l’image d’un état de la société. 
Qu’est-ce qui fait que ça arrive comme ça, 
ces réactions, ces violences qui existent 
toujours ? Le refus de ce qui est étranger, 
de ce qu’on ne reconnaît pas est très fort. 
Comment en arrive-t-on à ce point, ou 
bien pourquoi est-ce aussi calme, indiffé-
rent ? Je préfère encore la colère à l’apathie, mais je ne 
cherche pas à provoquer, sinon à trouver comment pré-
senter un travail qui ne va pas dans le sens du poil. Com-
ment garder l’exigence en même temps que le public, 
pour pouvoir au moins dialoguer ensuite ? Aujourd’hui, 
il faut aller vite, d’où l’impatience, le zapping. Nous 
avons à faire avec cela aussi, la qualité du temps. Moi non 
plus, je n’aime pas m’ennuyer dans un spectacle, mais 
qu’est-ce que l’ennui au juste ? À partir de quel moment 
ça commence ? C’est très important dans notre travail. 
Ce n’est jamais la question du public qui détermine une  

De May B à Umwelt ou 
Salves, un art certain de 
la combinatoire, scellant 
rythmes, gestes et voix, 
structure les pièces de la 

chorégraphe Maguy Marin. 
Autant de visions qui 
réfléchissent la qualité  

du temps. 

Le geste à la mesure de l’intention
Maguy Marin février 2012

pièce – nous en sommes les premiers specta-
teurs – pour autant, le public est toujours présent à no-
tre esprit quand nous répétons. 

C’est souvent très dur un changement de génération.  
Vilar en 1968 a dû être terriblement bouleversé. De 
même lorsqu’il défendait le travail d’Armand Gatti qui 
reste une référence incontournable pour moi. D’autres 
ont continué. Ce sont des filiations ou des affinités que je 
cultive. C’est vrai que je n’ai pas de références similaires 
du côté de la danse, non pas que je les conteste, mais elles 
ne sont pas miennes. Je me retrouve davantage dans le 
théâtre ou le cinéma. Il y a aussi la lecture, celle des phi-
losophes en particulier, autour de la question de l’égalité 
et celle du pouvoir. Tout cela a contribué à développer 
ma réflexion. Le reste vient comme il vient, que cela soit 
plus dansé ou théâtral importe peu. Le mouvement est 
partout. Et c’est tant mieux si la postmodernité a dégagé, 
ouvert plein de portes. On ne travaillerait sans doute pas 
de la même façon aujourd’hui.

Les ruptures esthétiques sont inévitables 
mais la plupart du temps les nouveau-
tés passent. Chaque génération a besoin 
de remettre en question la précédente, 
parfois c’est violent. On ne s’appuie pas  
assez sur les ancêtres, on reste dans 
l’adolescence qui a sa force mais à un 
moment donné, il devient nécessaire 
de faire le lien entre l’avant et l’après. 
Avec les récentes politiques du résultat, 
notamment pour la fréquentation des 
salles, on a perdu l’esprit d’origine de la 

décentralisation, son caractère militant, son désir de par-
tage avec tous. Il est vrai qu’il faut aussi éviter de se faire 
instrumentaliser, sans perdre de vue que c’est la fonction 
du théâtre d’aller où les gens ne peuvent pas voir. Le cir-
que qui se déplace partout, ça peut changer la vie d’un 
enfant. t

Propos recueillis par Irène Filiberti

Maguy Marin © Michel Cavalca
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J’ai connu le Festival d’Avignon par la peinture. En 
1947 j’ai voulu rencontrer René Char, et je me 
suis arrêté à Avignon pour voir la grande exposi-
tion organisée par Christian et Yvonne Zervos. J’ai 

vu là pour la première fois des Klee, des Kandinsky. Je 
faisais partie en juin 1947 d’un groupe de jeunes gens 
qui voulaient faire une revue littéraire, marginale. Nous 
voulions publier des textes de René Char, ce qui aurait 
dû nous réunir, Vilar et moi, 
puisque Avignon est « une 
idée de poète », et du poète 
René Char, mais dès 1946 
j’étais aux côtés de Barrault 
pour la musique, et donc 
dans une équipe en « com-
pétition » avec Vilar. J’ai ac-
compagné Barrault jusqu’en 
1956 avant de me consacrer 
à des travaux plus personnels et de quitter la France. Ce 
n’est qu’en 1967 que je reçus un coup de téléphone de 
Vilar pendant certaines vacances en Provence. Au Prieu-
ré d’Avignon, il m’exposa sa mission concernant l’Opéra 
Garnier, et son intention d’appeler Béjart à s’occuper de 
la danse, et moi-même de la musique. Nous avons tra-
vaillé tout l’hiver 1967. En mai 68, nous mettions la der-
nière main à la « réforme » de l’Opéra.

Je le sentais très motivé par ce projet, mais en même 
temps je crois qu’il redoutait l’épreuve. Il me dit explici-
tement : j’ai réussi le TNP, je ne peux pas me permettre 
de rater l’Opéra Garnier. Mais surtout, il me parlait sou-
vent de son âge. Serait-il non seulement artistiquement, 
politiquement, mais aussi physiquement à la hauteur de 
la « légende » alors qu’il se trouvait, avec l’Opéra, dans 
une situation beaucoup plus périlleuse ? Car au TNP, en 
1951, après tout, il n’avait rien à perdre… Toujours est-il 
que l’équipe me paraissait exceptionnelle et que j’aurais 
certainement abandonné mes autres entreprises à l’étran-
ger pour ce projet dirigé, animé par cet « architecte ». Je 
pense qu’il aurait certainement retrouvé son assiette si 
ce projet avait abouti. Il aurait renoué avec une vérita-
ble équipe, sentiment perdu depuis 1963. Et ses mises en 
scène d’opéra en Italie lui avaient assurément donné une 
ambition réelle pour le théâtre lyrique. C’est pourquoi 
il s’est personnellement et fortement engagé dans cette 
aventure. 

Nous n’avions aucun doute, Béjart et moi : Vilar était la 
tête, car un théâtre lyrique c’est d’abord un théâtre, et il 
y faut d’abord, à la tête, un homme de théâtre. Il était 
l’architecte qui proposait une réforme des rapports ar-
tistiques au sein de l’art lyrique : mise en scène, inter-
prétation, formation. J’ai dû pour ma part attendre de 
travailler avec Chéreau pour voir enfin des mises en 
scène d’acteurs et non de chanteurs ! Cette idée était au 
centre de la préoccupation de Vilar et lui seul à l’époque 
(et donc plus de dix ans avant Chéreau…) aurait pu la 
conduire à son terme. Maintenant, comment aurait-il né-
gocié les transformations, les métamorphoses du phéno-
mène « culturel » ? Il faut remarquer que l’époque Vilar, 
grosso modo, disparaît au moment où Beaubourg appa-
raît, et avec Beaubourg une ère nouvelle pour la culture 
« populaire ». Le mot populaire chez Vilar était lié à une 
vue politique des choses directement héritée du Front 
populaire. Depuis, les idéologies ont beaucoup souffert ! 
Mais l’idéalisme politique de la rénovation de la société 
qui sous-tendait au fond l’effort de Vilar ne sous-tend 
plus rien. La culture a donc pris son indépendance par 
rapport aux pensées politiques qui ont été trop contrai-
gnantes, et désastreuses. 

La problématique vilarienne reste donc très actuelle, 
alors même que ce n’est plus la même « culture » qui se 
pratique, mais qu’elle dépend toujours de la collectivité, 
donc des hommes politiques. Et nous attendons toujours 
du « prince » qu’il soit vraiment sans parti pris, sans dog-
matisme, sans sectarisme. Et que voit-on ? Les hommes 
de droite défaire ce qu’ont fait les hommes de gauche, et 
vice versa, au nom d’une idée de l’alternance démocrati-
que vraiment aberrante, alors que le bien d’un pays c’est Gérard Philipe, Jean Vilar et Léon Gischia dans la Cour d’honneur du palais des Papes, Festival d’Avignon, 1952 © agnès varda

Fonder, refonder un projet
Pierre Boulez février 1991

la continuité du service public. La question qui me sem-
ble se poser aujourd’hui est celle de l’exigence : la culture 
sans douleur n’existe pas. Même les œuvres classiques 
ont leurs difficultés, présentent à leurs auditeurs, à leurs 
lecteurs, à leurs spectateurs leurs propres exigences, et 
requièrent attention, intelligence et sensibilité. Et plus on 
s’avance vers un art inconnu, plus l’exigence est difficile à 
satisfaire. La nature ayant distribué ses dons d’une façon 

inégale, il reste à proposer 
un maximum d’égalité pour 
tous, ne serait-ce que pour 
le prix d’accès à la culture. 
Mais il demeure impossible 
de mettre en lois, en sys-
tème, l’exigence de culture. 
Il existe différents niveaux 
de culture et de pratiques 
culturelles, mais la question 

reste pour moi davantage une question de volonté intel-
lectuelle qu’une question économique. 

Le « mot d’ordre » d’Antoine Vitez, « élitaire pour tous », 
exprime une volonté, à laquelle je me rallie, de la présen-
tation de la culture accessible à tous dans ses plus hau-
tes formes. L’accès aux plus hautes œuvres sans que les 
œuvres aient à descendre. Mais peut-on avoir Vilar sans 
avoir les contraintes de Vilar ? Vilar posait, selon moi, 
la question de la volonté du public qu’il ne considérait 
pas comme une chose malléable au gré du créateur ou 
du marchand. En effet, comment imaginer que le public 
voudra accéder aux domaines de la culture s’il n’a pas 
reçu la formation nécessaire. Le problème de l’éducation 
reste entier, dès le plus jeune âge, et l’on peut regretter le 
temps de la « mission » des instituteurs de la IIIe Républi-
que ! Car de quoi est fait notre aujourd’hui ? D’une vitali-
té, d’une énergie farouche (je pense au rock par exemple) 
mais qui ne connaît aucun encouragement à mieux faire, 
à parfaire une forme d’expression immédiate qui relève 
plus de l’énergie vitale que d’une pensée articulée, peut-
être plus sophistiquée, mais plus intéressante parce que 
élaborée et source d’une joie plus grande. Cette énergie 
créatrice est le creuset des marchands, qui n’ont aucun 
intérêt à sortir cette jeunesse de son niveau de culture. 
Rendements commerciaux et électoraux garantis. Où 
nous plaçons-nous, nous-mêmes, qui prétendons faire 
des œuvres dans un contexte de « service public » ? Nous 

venons manifestement trop tard dans les processus de 
formation, et nous servons un repas trop copieux à un 
enfant qui a crevé de faim pendant vingt ans. Et les « re-
lais » du public, sur lesquels Vilar s’appuyait, toute cette 
génération d’enseignants, de militants culturels dévoués 
à l’élargissement généreux du cercle des connaisseurs, a 
disparu au profit d’une culture qui « communique », qui 
fait connaître ses événements en vue de les vendre, mais 
qui n’est guère habitée d’une volonté d’enrichissement 
intérieur. La question des éducateurs, des formateurs, et 
plus encore des disséminateurs, reste entière. 

Notre temps a cédé sous le poids de la réalité économi-
que et marchande. Nous ne sommes plus les héritiers de 
1945, d’une ère de reconstruction habitée d’utopies. Le 
commerce est aujourd’hui le vainqueur, alors que toute 
l’aventure de Jean Vilar est sur la lancée des avancées de 
la Libération. 1936 renforcé par la guerre. Mes différen-
tes expériences m’ont appris la faillite des systèmes : on 
sait à quoi mène le tout État, et à quoi le tout privé. Donc 
si nous ne croyons plus aux systèmes, il faut mettre notre 
foi dans les hommes, en tentant nous-mêmes de ne pas 
nous asseoir, de garder en mémoire les heures difficiles 
de nos débuts. Il faut que les institutions se transforment 
constamment et évitent l’écueil de l’établissement. En 
l’espèce, Vilar montre la voie : remise en cause du fes-
tival d’Avignon, renoncement à douze ans de direction 
du TNP. Il y a chez lui une recherche évidente de l’in-
confort, un questionnement permanent qui sont exem-
plaires. Souvenons-nous qu’il commence à Chaillot avec  
Nucléa de Pichette, qui malgré Gérard Philipe est un 
échec complet, et avec Mère Courage à Suresnes où nous 
étions deux ou trois cents spectateurs, pas davantage. Il ne 
prenait pas les chemins de la facilité, et il a été contraint 
de retrouver, de réinventer en quelque sorte, un grand  
répertoire classique qu’il serait malvenu de lui reprocher. 
Le lieu qui lui était offert dictait ce répertoire. Un concert 
Stravinsky-Carter remplit le Châtelet, mais pas une soi-
rée de jeunes compositeurs de l’Ircam. Vilar a bien tenté 
la solution du Théâtre Récamier, mais en fait il n’a ja-
mais vraiment eu la possibilité de moduler son action à 
Chaillot comme il avait réussi à le faire à Avignon. t

Entretien avec Jacques Téphany
In Cahiers de l’Herne n° 67 : Jean Vilar, dirigé par Jacques 
Téphany, 1995 (extraits)

Qu’en est-il des relations entre l’espace 
de la scène et le politique? Comment 
redéfinir, entretenir, expérimenter ? 
Nouveaux contextes et constat d’une 

générosité en errance poussent à explorer 
les enjeux de la création.



Centenaire Vilar

ler vers les autres, d’être en contact 
avec toutes sortes de mondes. Paris 
est une ville qui propose beaucoup 
en termes de culture mais tout y est 
de plus en plus compressé. Partout 
les cercles d’amateurs sont de plus 
en plus réduits alors que le reste du 
champ est abandonné. Autour de ces 
microcosmes des grandes villes, c’est 
le no man’s land. Pourtant les gens 
sensibles sont nombreux. Pourquoi 
si peu d’entre eux sont-ils concernés 
par ces possibilités, par l’art ? C’est 
très surprenant surtout lorsqu’on 

vient d’un pays où tout cela n’existe pas. En travaillant en 
France, j’ai été frappé par ce fabuleux projet des maisons 
de la culture, mais elles n’attirent plus qu’une partie de la 
population. Tout est devenu homogène autour de multi-
pôles culturels et ces ensembles sont coupés les uns des 
autres. À la périphérie existent d’autres cultures, mais le 
centre les ignore. Comment se sentir acteur dans une so-
ciété dans ce cas ? Comment refaire lien avec tout cela ? 

Être présent à Chaillot, un grand théâtre national au 
cœur de la capitale, est une opportunité pour tenter de 
regrouper des éléments communs à l’Ouest autour de 
cette perception de l’Europe. Mon but avec Noéplanète 

pain. Mais si le public n’est pas d’em-
blée convaincu de cette nécessité, 
quelle est la légitimité de l’artiste dans 
la société ? La haine de l’art et des ar-
tistes m’effraie, surtout quand je vois 
ces mouvements contre des pièces ou 
quand j’entends certains discours po-
litiques, avec les conséquences qu’ils 
peuvent produire. À l’inverse, je crois 
dans le progrès et l’innovation de l’art, 
je crois en sa force de changement. 
Mais si je ne suis pas toléré en tant 
qu’artiste, comment apporter cette 
contribution ? Le théâtre est cet en-
droit de toutes les rencontres, avec la possibilité de mettre 
en discussion toutes ces différences. Sans art ni culture, il 
n’y a pas de communauté. Nous avons à sauver cette idée 
de la culture en Europe.

Ces dernières années, vous avez modifié votre façon 
de travailler. Quelles en sont les raisons ? 
Jusqu’en 2008, nous n’avions pas eu de problème pour 
aller à la rencontre des gens, dans différents milieux et 
contextes. Il était facile de sortir du rapport académique 
au spectacle. Il y avait de l’intérêt, de l’écoute. C’est plus 
difficile maintenant. Je ne suis pas conduit par l’esthéti-
que au théâtre, c’est peut-être pour ça que j’ai envie d’al-

Issu d’une génération née dans l’institution, au cœur 
de la décentralisation, je ne peux me considérer au 
sens strict comme un héritier direct de Jean Vilar. 
Il n’a pas été un maître, je n’ai pas suivi son école. 

Mais que l’on songe aux outils imaginés depuis 
son époque et aux possibilités de travail qui 
se sont développées jusqu’à aujourd’hui pour 
transmettre, chercher, partager, éduquer, 
alors je ne peux que m’y retrouver, car 
ces valeurs, ces réflexions ont toujours été 
présentes dans ma démarche. Depuis mes 
débuts au spectacle, j’ai évolué dans ce bain-
là. Si l’on peut parler de transmission, ce 
serait plutôt comme par capillarité. J’ai – de 
fait – investi le théâtre à travers des 
emprunts à cette pensée-là. La France possède 
aujourd’hui un formidable réseau. Nous 
pouvons travailler, être accueillis, tourner 
et rencontrer les publics dans leur diversité, 
sur l’ensemble du territoire. Les lieux et leurs 
équipes de médiation fonctionnent bien et les 
liens avec les associations et les institutions 
sont importants pour affronter la question 
des publics qui n’ont que peu ou pas accès : 
les sans-papiers, les prisonniers, les personnes âgées ou 
en situation de handicap… Nous avons mené différents 
projets de ce type et c’est chaque fois une nouvelle 
aventure qui va du plus improbable à de grandes 

Tracés entre les pôles
Árpád Schilling février 2012

gratifications. Les outils sont là, efficients ; aujourd’hui 
il s’agit davantage de savoir comment on les utilise, 
comment jouer avec, de façon à ne pas rester enfermés, 
pour que le théâtre demeure cet endroit d’invention et 
d’urgence tant pour le praticien que pour le spectateur. 

C’est au cinéma que j’ai fait mes classes, puis en arts du 
spectacle à l’université de Caen. Mais voir du théâtre 
m’a toujours semblé plus essentiel, notamment à cause 
de ces données particulières qui consistent à réunir et 
partager autour du travail critique particulièrement à 
l’œuvre dans le spectacle vivant. Le théâtre me semble 
un outil tellement plus politique que les autres médiums 
artistiques. Dimension qui m’a porté vers cette nouvelle 
voie, qui a été déterminante dans ce choix : l’absence 
d’écran, la possibilité de créer des communautés de 
publics, une logique idéologique propre. Cela prend aux 
tripes, c’est comme l’envers de la distance avec l’image.
 
Dans la question sous-tendue entre théâtre et démocratie, 
les pièces sont le support d’une pensée critique, un 
exercice toujours renouvelé dans les différents projets 
menés par la compagnie Rictus : proposer le dialogue 
critique entre la mise en scène et les publics, entre 
l’acteur et le spectateur. Cet exercice du regard est 
essentiel lorsqu’une fois rapatrié dans le réel, il permet 
d’identifier ce qui est idéologie dans ce que l’on nous 
présente comme étant la réalité, quelle réalité ? La 
puissance critique du théâtre est pour moi un élément 
fondateur, parce qu’elle est éducation du regard, du 
jugement, parce qu’elle traverse des mondes de pensée. 

Bien sûr, elle ne s’articule plus exactement 
comme dans les années 1950 ou 1960, 
je pense notamment à l’opposition entre 
bourgeois et populaire qui a animé la 
question de faire du théâtre populaire, 
pour le peuple, « élitaire pour tous » selon 
la célèbre formule d’Antoine Vitez. Mais 
il reste nécessaire de penser comment on 
s’adresse au public : penser le public avant 
tout et avoir le courage de proposer une 
réflexion en commun quand la réalité se 
profile de façon plus complexe, moins 
dichotomique. Si cette réalité comprend 
aujourd’hui la fin des idéologies, son 
champ est à la fois moins linéaire et 
plus fragmentaire, tout en réseaux et 
interactions. 

L’un des engagements du présent 
consiste à s’extraire d’une nouvelle forme 

d’horreur : l’uniformité dans la société et, par suite 
logique, dans la culture. La réalité est plurielle, le public 
tout autant. Il convient de l’entendre et de proposer des 
formes artistiques qui correspondent à la complexité, à 

Pour une nouvelle lecture 
du monde
David Bobee février 2012

la plasticité de la société actuelle. Même lorsque pour la 
première fois j’ai mis en scène un texte classique comme 
Hamlet, j’ai cherché à prendre en compte ces éléments, 
avec des acteurs de différentes origines sociales, 
culturelles, ethniques et envers le public, en travaillant 
sur des couches de lectures successives, sur l’interaction 
de différentes formes artistiques pour que chacun puisse 
trouver son chemin.

Contre qui se battre aujourd’hui ? En choisissant de 
faire de ces réalités plurielles un parti pris, un champ de 
questions, nous sommes conduits à recréer d’autres objets 
de sens. Et comme le monde nous ramène le plus souvent 
à des logiques hiérarchiques, nous cherchons à renverser 
la pyramide, à mettre en jeu une pensée plus horizontale 
que verticale. Le texte n’a plus un statut d’autorité, il 
n’est plus au centre, il fait partie du travail réalisé autour 
d’un mélange de disciplines qui s’élabore de façon 
organique. Il s’agit plutôt de concevoir une recherche, 
d’ouvrir un laboratoire où les acteurs, aussi bien que 
l’éclairagiste ou l’auteur, peuvent intervenir en gardant 
chacun leur identité. Ni hiérarchie, ni collectif. Chacun 
suit son chemin en marchant côte à côte. Une équipe en 
création est une société en soi. Elle est porteuse de son 
idéal qu’elle propose à la réflexion du spectateur, c’est 
un jeu riche d’interactions que d’investir à ces niveaux 
l’imaginaire social, de s’adresser à l’autre avec les outils 
de création d’aujourd’hui, le théâtre, la danse, le cirque 
mais aussi la vidéo, les nouvelles technologies, de mettre 
des mots sur l’époque, de chercher des outils à créer, de 
penser des actions pour le monde. Car nous ne pouvons 
rien offrir aux gens sans la possibilité d’une pensée de la 
communauté. 

La nature et le contexte de création sont aussi à l’origine 
du partenariat envisagé avec le Théâtre National de 
Chaillot. Un œil au cœur de la cité qui est aussi un espace 
pour aborder certains enjeux de société, notamment l’écart 
qui se creuse, les cloisons qui se font jour entre deux 
sociétés parallèles, celles du centre et de la périphérie. 
L’accessibilité du langage contemporain ne me semble 
pas si difficile pourvu que les portes soient ouvertes et le 
théâtre reste cet endroit public de brassage de populations. 
Entre l’art et la rue, les chercheurs et les passeurs, le 
problème me semble toujours plus politique qu’esthétique. 
Il s’agit de ne perdre personne, de pouvoir se retrouver 
dans la découverte d’aujourd’hui et de demain. Le théâtre 
est beaucoup trop généreux pour accepter les cloisons, il 
est connecté à l’air du temps, il est fait de cette porosité.  
Il reste un magnifique outil fédérateur où peut se 
constituer une assemblée d’individus éveillés qui avancent 
ensemble en entretenant une distance critique envers le 
monde et ce qu’ils vivent. t

Propos recueillis par Irène Filiberti

L’écriture de plateau, 
additionnant les 

pas de côté vers la 
danse, la vidéo ou le 
cirque, a contribué à 
définir l’esthétique du 
théâtre que Rictus, la 
compagnie de David 

Bobee développe 
autour de sujets, 

comme l’être social et 
la construction de soi. 
En 2012-2013, il sera 

artiste résident au 
Théâtre National de 

Chaillot.

David Bobee © Rictus

Pourquoi citez-vous Jean Vilar, à propos de 
votre projet Noéplanète ?
Árpád Schilling : Ce sont simplement des 
connexions à partir de phrases que j’avais trou-

vées ici et là et qui me semblent en résonance avec l’ac-
tualité, autour de l’importance des artistes, ou bien de 
comment on enrôle le peuple, ou encore comment s’in-
vestir, à qui s’adresser ? À l’époque de Jean Vilar, dans 
l’après-guerre, il était nécessaire de refonder, il y avait 
à reconstruire. Il existait une réelle communauté, un 
véritable intérêt à servir, à faire du théâtre pour tous. 
Aujourd’hui, nous sommes confrontés à une autre réalité 
et la question se pose en d’autres termes : comment res-
ter une société alors que chacun se pense séparé, se veut 
sans immigrant, reste sans voir ni comprendre les réalités, 
celles des artistes aussi. On peut s’en rendre compte lors-
que qu’on joue en compagnie. Plutôt que la rénovation, 
comment croire désormais en une communauté ? C’était 
l’idée majeure de Jean Vilar, me semble-t-il, et il était à 
la tête d’un grand théâtre. Avec ces moyens, il a pu tra-
vailler à ce qu’il croyait, mais sa vraie question était : « qui 
va venir ? » Aujourd’hui, beaucoup pensent qu’il n’est pas 
besoin d’art et de culture, qu’il suffit juste de gagner son 

Árpád Schilling a incarné le 
renouveau de la scène hongroise 

dès 1995 et mène depuis une 
carrière européenne. Ses mises en 
scène cultivent l’art de se libérer 

des carcans, et interrogent la 
place du théâtre dans le monde 

d’aujourd’hui. En octobre, il sera 
de retour à Paris pour présenter 
Noéplanète, spectacle créé en 

résidence à Chaillot.

Centenaire Vilar

urbain. Le projet a donc pris la forme de trois lieux, cha-
cun avec une « couleur » spécifique, dans des quartiers 
différents: un lieu de résidence / laboratoire, un lieu de 
diffusion et un lieu pour imaginer des solutions au quo-
tidien avec les communautés, un lieu citoyen, à Lubun-
ga, de l’autre côté du fleuve Congo. En effet, la ville de 
Kisangani, qui compte environ un million d’habitants, 
est coupée en deux par le fleuve. Sur sa rive gauche, à 
Lubunga justement, habite un quart de la population… 
enfin selon le dernier recensement qui date de 1984 ! De-
puis les années 1960, ce quartier est totalement délaissé 
par les autorités, pas d’électricité, pas d’eau courante, la 
population boit l’eau souillée des puits creusés à côté des 
latrines. S’installer à Lubunga, ou comment dialoguer 
avec la ville depuis son point le plus fragile. Nous avons 

La notion de service public, si importante dans la 
démarche de Jean Vilar, n’était pas a priori au 
centre de mon projet avec les Studios Kabako. 
Pourtant, elle s’est imposée très vite dans cette 

négociation quotidienne avec mon pays, le Congo. À peine 
me suis-je posé la question : « Comment développer un 
projet artistique ici ? » que s’est dessiné peu à peu ce qui 
pourrait facilement être perçu comme une proposition de 
politique culturelle… dans un pays qui n’en a pas ! 

En arrivant à Kinshasa en 2001 après 
plusieurs années à l’étranger, face à 
ce désert – il y avait des artistes, du 
moins de réelles aspirations artistiques 
mais presque pas d’espaces de travail, 
de soutien, pas de considération et 
aucune structuration – il a d’emblée 
fallu imaginer quels moyens se donner, 
comment créer les espaces nécessaires, 
physiques et mentaux. S’est imposée 
la notion de studio – et de studios au 
pluriel – même si nous n’avions alors 
aucun toit, parce que c’est un lieu de 
rencontre, de partage. Et comme on ne 
fait pas ce travail pour être juste avec 
soi, cette envie de laboratoire de créa-
tion fut aussi une manière de ne pas être 
seul en tant qu’artiste en s’entourant de 
quelques compagnons de route. Surtout 
ne pas se retrouver seul au pouvoir, d’autant que je béné-
ficiais dès mon retour d’un réseau à l’étranger, luxe ul-
time dans cet état colonial où, encore aujourd’hui, toute 
légitimité vient de l’extérieur. Surtout ne pas devenir un 
petit Mobutu ! Je me suis donc retrouvé dans une situa-
tion où j’ai dû définir le cadre pour moi et pour d’autres, 
et nécessairement s’est posée la question : « Qu’en est-
il d’être citoyen ici, citoyen et artiste ? » L’important, ce 
n’était pas l’art, mais la possibilité de croire en quelque 
chose, d’arriver à croire dans des contextes si difficiles. 
Les questions artistiques ou esthétiques ont permis avant 
tout ce lien avec la communauté, la société. Faire de l’art, 
c’était d’abord proposer un autre moyen d’être citoyen. 
Pour moi, faire des spectacles, c’est prendre la parole sur 

Des espaces pour respirer
Faustin Linyekula février 2012

Árpád Schilling © Kretakör

la place publique, dans un pays où cette parole ne circule 
pas. Je me dois donc d’avoir une double responsabilité 
envers cette parole et cet espace, de construire ce sens de 
responsabilité. Dans cette situation spécifique, c’est plei-
nement un acte citoyen. 

À l’origine, je parlais des Studios Kabako comme d’un 
espace mental : « Que signifie être ici, dans ce tas de rui-
nes reçu en héritage ? Comment peut-on rêver, travailler, 
les pieds dans les ruines, comment arriver à partager cet 
état d’être ? » Et puis peu à peu a émergé la question de 
l’impact d’une démarche, en l’occurrence artistique, à 

l’échelle d’une ville, d’un territoire. De 
cette question, un début de réponse est 
né : partir de Kinshasa, pour s’installer à 
Kisangani. Laisser la capitale, immense 
métropole saturée, extrêmement chère, 
où le simple fait d’arriver sur votre lieu 
de travail vous demande déjà une énergie 
folle… S’inscrire contre cette centralisa-
tion excessive de l’État et des esprits qui 
fait qu’un fonctionnaire nommé à Kins-
hasa vivra cela comme une promotion, 
même s’il gagne le même salaire et perd 
la moitié de son pouvoir d’achat ! Dé-
centralisons donc ! Il y a là bien sûr une 
dimension pédagogique. Comment mon-
trer aux autres artistes, aux politiques 
et à la société en général que l’on peut 
construire et rayonner depuis une ville 
secondaire, depuis la périphérie ? 

Mais comment organiser cela ? Nous avons bien un mi-
nistère de la Culture et de nombreux fonctionnaires affa-
més, mais pas de politique sinon quelques projets d’artis-
tes disséminés à travers le pays. Peut-être en connectant 
ces points, ces initiatives isolées, parviendra-t-on à livrer 
quelques propositions pour une politique culturelle, à 
mener dans dix ans qui sait ? Certes, on décentralise en 
s’implantant à Kisangani, mais comment faire pour que 
cet espace décentralisé n’apparaisse pas à nouveau com-
me un point central ? Nous a beaucoup aidés une archi-
tecte allemande, Bärbel Müller, qui développe depuis 
plusieurs années une réflexion sur le geste architectural 
comme point d’acupuncture, afin de générer des circula-
tions d’hommes et d’énergies à même d’irriguer le corps 

« Disons qu’il est question d’étendre au plus grand nombre la connaissance, le plaisir, le savoir et le 
divertissement ; d’accroître l’influence sociale de ce théâtre, d’en faire enfin le type même du théâtre 
moderne, adapté aux lois, aux exigences, aux contraintes de la société moderne ; d’être curieux  
absolument du mode de vie du citoyen contemporain, de son habitat, de son emploi du temps,  
de ses colères, de ses souhaits. » Jean Vilar

est d’imaginer une sorte de plate-forme, afin de poser ce 
socle commun, tout en cherchant à éviter les écueils de 
l’art postmoderne. Pas de quotidien, mais la culture et 
le langage. Je cherche à susciter un mouvement naturel, 
à partir d’un espace neutre pour communiquer, savoir 
pourquoi l’autre est là, d’Islande en Albanie. 
L’idée, depuis Chaillot, serait de s’intéresser à tous ces  
pôles, au moins de tracer des lignes entre le centre et la 
périphérie. Noéplanète est un pas sur cette nouvelle voie, 
la première étape d’un processus long et continu – pa-
rallèlement déjà mis en jeu en Hongrie – mais que je 
n’avais pas encore eu le loisir d’explorer à partir de la 
France où j’ai souvent travaillé. C’est avec cette expé-
rience, qui provient aussi des activités que j’ai pu mener 
à la MC93 de Bobigny, qu’il m’intéresse d’évoquer la 
société française et sa culture, comme j’ai pu le faire en 
Hongrie, sachant que je ne travaille pas seulement avec 
des Français. J’y vois l’occasion d’entreprendre de nou-
velles démarches avec les acteurs, et envers les gens. Cela 
me semble un endroit idéal d’intervention afin d’utiliser 
le langage artistique pour construire, former, échanger. 
Aujourd’hui, il n’y a pas un Vilar mais des centaines ! 
Comment se retrouver dans cette dissémination ? Donc, à 
Chaillot, repartir du centre, et de là imaginer un mouve-
ment d’horizon qui réunifie. 
Depuis ses origines, le théâtre est un lieu où se croisent 
tous les arts, la danse, la musique, l’image… Je tiens à 
poursuivre ce processus, avec tous les langages artisti-
ques y compris avec les nouvelles technologies. Cette 
recherche est mise en jeu, en balance avec mes propres 
histoires, d’où je viens, la façon de raconter, d’être soi, de 
mettre en scène avec ces réflexions, ces thèmes. L’image 
en est un feu, l’idée : reconstruire le feu. t

Propos recueillis par Irène Filiberti 
Traduction Frédéric Rousseau

Faustin Linyekula © Agathe Poupeney

Des expériences intimes 
à l’histoire de son pays, 

l’artiste congolais Faustin 
Linyekula, qui travaille 
entre deux continents, 

modifie sans cesse formes 
et projets. Tension du 

déplacement qui donne à 
sa démarche artistique ses 

états particuliers. Ses pièces 
renouent avec la question 
de l’autre et l’étrangeté. 

Sujets brûlants qu’il traite 
en conteur mais aussi à 

partir des corps. 
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Les rendez-vous
chorégraphiques
de Sceaux 2011

Univers... l’Afrique
Abou Lagraa / Compagnie La Baraka
du 3 au 5 mai 20h45

Le projet Rodin
Russell Maliphant Company /  Londres
les 11 et 12 mai à 20h45

Vamos al Tiroteo
Rafaela Carrasco / Séville
les 23 et 24 mai 20h45

Journal d’hiver
Maryse Delente
les 1er et 2 juin 20h45

Sacre
////// David Wampach ///////////////////////////////////////////////////

David Wampach continue d’explorer 
les grands classiques du répertoire 
et s’empare du Sacre du printemps, 
qu’il pousse à bout de souffle.

Tamar Shelef et David Wampach, duo qui mène le Sacre 

à bout de souffle… 

C’est aux lisières insolites du réel et du fantas-

tique que David Wampach dessine son mouve-

ment, travestissant les genres et détournant avec 

ironie les icônes de la culture populaire infiltrées 

au cœur de nos imaginaires. Après Casse-noi-

sette, pastichée dans une réjouissante Cassette 

en une danse de salon, le chorégraphe s’attaque 

au Sacre du printemps. « Je choisis de m’intéres-

ser au Sacre du printemps pour tout ce qu’il évo-

que : le rituel, la cérémonie, l’état d’extase, d’eni-

vrement, d’ivresse » explique-t-il. Et il l’aborde 

non par la musique de Stravinski ou la danse de 

Nijinski, mais par le travail sur les costumes du 

peintre russe Nicolas Roerich, qui « s’est inspiré 

de costumes folkloriques traditionnels, d’après 

des exemplaires qu’une princesse russe conser-

vait dans ses archives ». Moulés dans des jus-

taucorps qui uniformisent leur silhouette tout en 

laissant transparaître leurs formes, Tamar Shelef 

et David Wampach arpentent l’espace de leur 

huis clos en haletant la partition, portant par le 

souffle les trépidations du corps jusqu’à l’épui-

sement sacrificiel.� Gw. David

Sacre, chorégraphie de David Wampach.  

Du 25 au 27 avril 2012, à 20h30. Centre national  

de la danse, 1 rue Victor-Hugo, 93507 Pantin.  

Tél. 01 41 83 98 98 et www.cnd.fr

Passione  
in due
////// Emio Greco et Pieter C. Scholten ///////////////////////////

Le retour d’Emio Greco en solo 
s’inscrit dans le désir de retrouver 
une certaine épure, de redéposer 
les bases gestuelles et visuelles de 
son travail.

Emio Greco livre à Saint-Quentin sa nouvelle création. 

Lorsqu’Emio Greco s’est lancé à corps perdu 

dans La Divine Comédie de Dante, c’est en 

explorant à sa façon l’exubérance et l’immodé-

ration. Des danseurs en groupe, de la musique 

pop ou rock à foison… ou alors le chorégra-

phe en solo devant une trentaine de musiciens 

sur La Passion selon Saint Matthieu de Bach. 

Si Passione in due s’éloigne dans la forme, la 

pièce rejoint le processus de ce précédent solo. 

On y retrouve Emio Greco dans un face-à-face 

danse / musique  : La Passion est toujours là, 

débarrassée des voix, dans une transcription 

pour piano seul. C’est Franck Krawczyk qui 

accompagne le danseur, un compositeur qui 

n’a pas froid aux yeux et aime creuser les liens 

entre la musique et les autres arts dans des 

collaborations audacieuses (Christian Boltanski, 

Peter Brook…). En résidence à la scène natio-

nale de Saint-Quentin-en-Yvelines, il saisit là 

l’occasion de montrer, avec Emio Greco, l’am-

plitude de son travail.� N. Yokel

Passione in due, d’Emio Greco et Pieter C. Scholten, 

le 11 avril à 20h30, et le 12 à 19h30, au Théâtre de 

Saint-Quentin-en-Yvelines, place Georges-Pompidou, 

78000 Montigny-le-Bretonneux. Tél. 01 30 96 99 00.

gros plan ¶
Précipitations
La nouvelle pièce de Paco Décina est au Théâtre 71. Mieux que ça : 
elle s’affirme dans le projet d’une véritable résidence portée par la 
dynamique pluridisciplinaire de la scène nationale de Malakoff.
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C’est souvent avec une attention bienveillante 

que l’on attend les nouvelles pièces de Paco 

Décina  : plaisir de retrouver des interprètes 

d’except ion,  p la is i r  de revoi r  une écr i ture 

d’une finesse très ajustée, plaisir de se plon-

ger dans un univers sensoriel où r ien n’est 

laissé au hasard… Précipitat ions porte mal 

son nom, si l ’on s’en réfère à la démarche 

du chorégraphe, qui prend toujours le temps 

d’embarquer son public dans une parenthèse, 

une temporal i té, une tension toutes palpa-

bles. 

Une pièce collaborative 
autour de la danse de Décina
Mais ce nouveau projet est plutôt à considé-

rer comme un précipité de son travail autour 

de trois états, trois territoires artistiques, avec 

la musique en fil rouge portée par un batteur-

percussionniste. Chaque volet permet au public 

de passer d’un état à un autre, de bouleverser 

ses repères, de re-questionner les formes dans 

un mouvement continuel. Trio, duo, solo se 

succèdent dans des dispositifs qui prennent le 

pas sur l’abstraction de la danse pour mieux les 

ancrer dans un environnement visuel et sonore. 

L’apport des collaborateurs de Paco Décina est 

essentiel  : Laurent Schneegans, plasticien et 

créateur lumière, propose une véritable instal-

lation, tandis que Serge Meyer, scénographe 

vidéaste, s’attache à révéler le mouvement et 

l’interaction entre l’image et la danse.

Nathalie Yokel

Précipitations, de Paco Décina, le 3 mai à 19h30 et 

le 4 à 20h30, au Théâtre 71, 3 place du 11 novembre, 

92240 Malakoff. Tél. 01 55 48 91 00.

Les danseurs de Paco Décina en pleine répétition pour 

une nouvelle création.

Centenaire Vilar

Vous avez écrit…
« J’avais 18 ans lorsque je suis “ montée” à Paris. C’était en 
1953. Le TNP fut pour moi la découverte du théâtre. C’était 
merveilleux. Tous ces acteurs extraordinaires, ces textes 
majestueux qui résonnaient dans cet amphithéâtre où nous 
étions nombreux, assis souvent sur les escaliers pour nous 
accueillir tous, ces voix superbes, celle de Jean Vilar bien 
sûr, mais aussi et surtout celle de Gérard Philipe. Lorsque je 
retourne à Chaillot et que j’entends les trompettes qui me sont 
si familières, je frissonne. Je dois à Jean Vilar mes plus belles 
émotions théâtrales. » 
(Anne-Marie Couroucé)

« Vilar, c’est un chef ! Mais un chef bienveillant. Une image 
de lui : il est sur le côté de la scène, dans Le Songe d’une 
nuit d’été ; il regarde ses comédiens avec sourire et tendresse. 
Certains dimanches matins : rendez-vous avec son public. On 
peut poser des questions mais attention, pas n’importe quoi ! 
L’impudent est vite remis en place, fermement, mais sans 
aucune méchanceté. En 1963, avec un ami, nous lui avons 
remis une pétition de quelques milliers de signatures pour lui 
demander de rester. Bien sûr, je ne me faisais aucune illusion, 
mais je lui devais ! Pour tout ce qu’il m’avait fait vivre à 
Chaillot, et au Festival d’Avignon. » (Jacqueline Bérard)

« Je suis né l’année de Mère Courage ! L’aventure-passion 
commença pour moi au mois de mars 1968 où, lors d’un 
rassemblement scout au Bourget, nous avions créé une mini-
pièce de théâtre aidés par un comédien de Gérard Gelas. 
L’argument de la pièce : la contestation des jeunes ! Je ne 
pensais pas qu’au mois de juillet, je ferais partie des “révoltés” 
qui, en soutien à Gérard Gelas, allaient prendre “en otage” 
le préfet lors d’une représentation de Béjart dans la Cour 
d’honneur… Mais au-delà de ce fait, je garde en mémoire les 
rencontres de La Civette, un bar de la place de l’Horloge où 
venaient de nombreux acteurs. Au cours des années, je devins 
“l’assistant” de journalistes, ce qui m’a permis de découvrir la 
magie de l’envers du décor et aujourd’hui j’en ai encore des 
frissons. » (Serge Ageron)

« J’avais 16 ans en 1957 et ma famille était abonnée au TNP. 
Ensemble, nous avons tout vu au fil des années, tout découvert. 
Quel plaisir m’ont procuré mes parents, quel cadeau pour 
l’avenir ! Quelle émotion lorsque Jean Vilar interrompit la 
représentation pour annoncer la mort de Gérard Philipe ! Un 
souffle et des larmes ont parcouru la salle… La suite de la 
représentation fut baignée de tristesse. Merci M. Vilar d’avoir 
donné le goût du théâtre à tant de gens et d’avoir ouvert la 
voie aux autres arts : la musique et la danse notamment avec 
Maurice Béjart. » (Patrick Lemaire Sommery-Gade)

« Mon premier souvenir de Jean Vilar a été lors de l’hommage 
rendu à Gérard Philipe au TNP pour les dix ans de sa 
disparition. À l’époque, j’étais engagé pour jouer dans Roméo 
et Juliette, mis en scène par Michael Cacoyannis. La salle, 
l’ancienne qui était immense, était bondée et derrière moi il 
y avait Anne Philipe, ses enfants, Pierre Cardin et beaucoup 
d’autres, tous invités en tant qu’amis ou connaissances. La 
salle s’est éteinte et Georges Wilson, directeur de l’époque, 
est venu sur le plateau accompagné de Jean Vilar. Derrière 
eux, tout le personnel du TNP qui avait travaillé avec le 
regretté défunt était là comme un chœur antique. Les deux 
directeurs ont parlé de l’absent, puis ils sont sortis suivis du 
chœur, le plateau s’est éteint. Un faisceau lumineux est tombé 
des cintres, des pas faisaient craquer le plateau. Je me disais 
qu’il allait venir, ce n’était pas possible autrement, il y avait 
sa femme ses enfants, ses amis, collègues etc… Mon cœur de 
jeune comédien battait la chamade et je cherchais par où il 
allait apparaître dans cette colonne de lumière. Le miracle 
a failli de peu, la voix de Gérard Philipe a prononcé les 
premières répliques d’un personnage de Musset, j’étais ahuri 
et prêt à tout admettre, mais jamais il ne sortit de l’ombre, 
c’était un enregistrement fait sur ce même plateau. » (Christian 
Balthauss)

« Messe…
… pour le temps présent
Alors, ce soir,
mettre le vinyle sur la platine,
réécouter cette Messe… pour se souvenir. 
C’était, en effet, le 3 août 1967, dans La Cour ! La Messe…, 
une cérémonie profane à la mémoire de Patrick Belda, 
danseur, mort à 25 ans. Une cérémonie qui va du classique le 
plus pur – les danseurs font des exercices à la barre – aux 
sons de jerks (Jericho Jerk) électroniques, de rocks (Psyché 
Rock) rehaussés de bruits bizarres et inouïs, de Teen Tonic 
avec ses nappes hallucinogènes, et de Too fortiche avec son 
solo de guitare fascinant. Sur scène, les danseurs qui portent 
les noms de Laura Proença, de Jorge Donn, s’en donnent à 
corps joie ! Des garçons et des filles superbes. Ce n’était pas 
encore mai 68 mais c’était déjà une libération – pour nous en 
tout cas. En neuf épisodes, Béjart nous racontait les modes et 
les peurs de la fin des années 1960 : les philosophies orientales, 
les couleurs criardes, la musique électroacoustique (de Pierre 
Henry), la guerre nucléaire, la résurgence du nazisme… Les 
artistes ont attendu sur scène que les spectateurs s’en aillent… 
que tous nous soyons partis. Du jamais vu. Du jamais revu. » 
(Michèle Jung)

Centenaire Vilar 2012 
à Chaillot 
Tout au long de cette année 2012, le Théâtre National de 
Chaillot participe aux commémorations nationales qui 
rendent hommage à Jean Vilar à l’occasion du centenaire 
de sa naissance. 

Ce numéro exceptionnel de Bref sera complété à 
l’automne par une série d’événements organisés en 
partenariat avec la Maison Jean Vilar. 

L’exposition Le Monde de Jean Vilar sera présentée dans 
le Grand Foyer du théâtre du 10 octobre au 19 décembre ; 
elle sera ponctuée d’impromptus artistiques proposés par 
les élèves des conservatoires de la Ville de Paris. 

Une lecture d’extraits de la correspondance récemment 
publiée dans les Cahiers Jean Vilar sera proposée le  
31 octobre avec la complicité de Denis Podalydès. 

Parallèlement, nous accueillerons un colloque 
international, initiative conjointe de la Maison Jean Vilar 
et des universités d’Avignon et de Paris-Sorbonne. 

Et, toute l’année, des citations réunies par les équipes et 
des spectateurs du théâtre jalonnent les feuilles de salle 
des spectacles présentés au Théâtre National de Chaillot.

La Maison Jean Vilar 
Centre ressources ouvert à Avignon en 1979, la Maison Jean Vilar concentre des espaces d’exposition, une 
vidéothèque, une bibliothèque spécialisées (arts du spectacle) et propose des rencontres et des spectacles tout au 
long de l’année. L’Association, qui conserve les costumes de scène du TNP (période 1951-1963), des maquettes et de 
nombreux documents manuscrits et photographiques, édite aussi des ouvrages sur l’aventure du théâtre populaire et 
les Cahiers Jean Vilar, revue inscrivant la pensée du créateur du Festival d’Avignon dans une perspective résolument 
contemporaine. Le n° 112 des Cahiers Jean Vilar est disponible avec un important inédit sur l’exposition Le Monde de 
Jean Vilar.

Le Théâtre National de Chaillot remercie chaleureusement la Maison Jean Vilar pour sa généreuse 
complicité.

www.maisonjeanvilar.org / tél. : 04 90 86 59 64

Directeur de la publication Didier Deschamps, directeur du Théâtre National de Chaillot
Coordination Benoît André, secrétaire général et conseiller artistique
Rédaction en chef Irène Filiberti, journaliste
Suivi éditorial Audiane Plagiau, responsable des publications
Conception graphique La vache noire
Impression Imprimerie Pérolle
Remerciements à Colette Godard, Pierre Boulez, Jacques Téphany et la Maison Jean Vilar à Avignon, Agnès Varda et Ciné Tamaris, au public 
qui nous a écrit ainsi qu’à tous les artistes qui ont contribué à ce numéro exceptionnel.

déjà acheté le terrain du lieu de résidence avec nos fonds 
propres, Bärbel en a dessiné le projet, les fondations 
sont faites, mais nous allons doucement. Avec la crise… 
Peut-être d’ici dix ans, si je fais encore des spectacles qui 
« marchent », pourrons-nous terminer…

En attendant, une maison est louée, au centre-ville, 
avec un lieu de répétition pour la danse et le théâ-
tre, un studio de répétition et d’enregistrement pour 
la musique. C’est le seul de ce type dans tout l’est du 
Congo. Pour jouer, il suffit juste d’occuper un lieu 
dans la ville ; « Un lieu, quelqu’un regarde et c’est 
du théâtre », dirait Peter Brook. La ville est donc no-
tre théâtre, avec ses ruines et ses espaces magnifi-
ques, magnifiques et tragiques. Mais qu’est-ce qui fait 
que nous restons là, les artistes avec qui je travaille et 
moi, pourquoi porter tout ça ? On le fait sans obliga-
tion, on pourrait choisir de rester en Europe… C’est 
que je suis un raconteur d’histoires sans trop d’imagi-
nation, je ramasse juste ce que donne la vie autour de 
moi. Or les histoires qui me mettent en mouvement ne 
sont pas des histoires d’exil. Je me saisis donc de paro-
les qui traînent et je les rapporte, pas à la manière d’un  
reportage, mais en les tirant vers la poésie, en tentant 
d’en extraire un peu de beauté. Jusqu’ici, je me suis sur-
tout nourri du feu de l’urgence, du maintenant… jusqu’à 
épuisement. Alors où trouver la force de continuer ? 

L’an dernier, j’ai créé mon premier solo, Le Cargo, 
où je raconte mon voyage vers mes plus vieux sou-
venirs de danse, à Obilo, petit village où j’ai vécu 
jusqu’à l’âge de huit ans avec mon père instituteur. 
Dans ce solo, remonter vers les plus vieux souve-
nirs ne signifie pas revenir en arrière, mais plu-
tôt voir si, en allant davantage vers le passé, je peux 
trouver encore la force d’être là aujourd’hui. J’y 
suis donc retourné, pour la première fois depuis  
vingt-neuf ans, j’en ai ramené comme une manière de 
respiration. Et en un sens, mon travail consiste à trou-
ver et à offrir des espaces de respiration, trouver la force 
de respirer avec la conscience aiguë de ce qui se passe 
autour, essayer de penser différemment pour trouver 
d’autres solutions au quotidien… Car la vie au Congo 
est très bruyante. Comment trouver le silence au milieu 
de cela ? Dans un lieu de création en Europe, je peux 
le faire. Ici, le silence est à construire en nous-mêmes. 
Mais s’agit-il d’une politique culturelle ? t

Propos recueillis par Irène Filiberti

Pour en savoir plus
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san, pour le décontextualiser en le retravaillant « à 

blanc », sans l’outil ou le support, a donné lieu à 

plusieurs films où Pascale Houbin met en scène 

des portraits gestuels des métiers. La projection 

au Théâtre Jean Vilar de Vitry prend place dans un 

temps fort de réflexion et de spectacles : MANI-

FESTEment, de Julien Bouffier, autour de la parole 

de cheminots, est joué avant et après Aujourd’hui 

à deux mains, tandis que la soirée s’achève sur un 

débat en présence des artistes et de Valérie Grail, 

qui présente, deux jours après, Les Travaux et les 

jours de Michel Vinaver (voir notre entretien rubrique 

Théâtre dans ce numéro).� N. Yokel

Le 10 avril à 18h et à 21h30 : MANIFESTEment de 

Julien Bouffier, à 19h30 Aujourd’hui à deux mains  

de Pascale Houbin, suivi du débat : « Délocalisation 

du tissu industriel, bouleversement du statut des 

entreprises et de ceux qui y travaillent : comment 

l’art peut-il en rendre compte ? », au Théâtre Jean 

Vilar, place Jean-Vilar, 94400 Vitry-sur-Seine.  

Tél. 01 55 53 10 60. Navette aller-retour depuis Paris.

Roméo  
et Juliette
////// Sasha Waltz ////////////////////////////////////////////////////////

Portée par la partition de Berlioz, 
la tragédie de Shakespeare vue par 
la chorégraphe berlinoise Sasha 
Waltz devient un hymne à l’amour 
tout de grâce et d’élégance.

Sasha Waltz donne sa vision de la tragédie  

shakespearienne. 

Épinglés en symboles au fond des cœurs, Roméo et 

Juliette incarnent à jamais l’amour innocent sacrifié 

dans le sang sur les brisants de la société. Inspirée 

des amants de Vérone, qui osèrent défier la fatalité 

des haines ancestrales opposant les Montaigu et les 

Capulet, la symphonie dramatique que Berlioz com-

posa en 1839 dans les fièvres de la passion, brûle 

d’accents romantiques. La chorégraphe berlinoise 

Sasha Waltz s’empare de cette partition magistrale 

tout en épurant la tragédie shakespearienne de ses 

épisodes narratifs pour en distiller l’émotion, où s’en-

lacent le désir et la mort, la beauté et la mélancolie. 

Structurée par deux plateaux mouvants, la danse 

se déploie en un jeu de forces qui travaillent aussi 

bien les êtres que la masse humaine des quelque 

vingt danseurs et soixante-dix choristes. L’imposante 

scénographie abstraite, la ligne des costumes, dans 

un camaïeu mêlant beige doré, marron glacé et gris 

perle, et le mouvement, charnel ou aérien, donne 

à cette pièce créée en 2007 une poésie pleine de 

grâce et d’élégance.� Gw. David

Roméo et Juliette, chorégraphie de Sasha Waltz. 

Du 7 au 20 mai 2012 en alternance, soirée à 19h30, 

matinée à 14h30. Opéra Bastille, place de la Bastille, 

75012 Paris. Tél. 0 892 89 90 90 et  

www.operadeparis.fr.

L’histoire  
de Manon
////// Kenneth MacMillan //////////////////////////////////////////////

Kenneth MacMillan restitue le 
tourbillon de plaisirs du Paris de 
la Régence, qui broie le couple de 
Manon et Des Grieux : une danse 
effervescente et tragique, révélant 
le lyrisme des interprètes.
Manon Lescaut est une jeune femme aussi sin-

cère que volage, capable, pour échapper à la 

misère, de se prostituer. Avide de plaisirs et pas-

sionnée, elle est l’un des personnages féminins 

les plus ambigus de la littérature française  : en 

1974, Kenneth MacMillan décide de mettre son 

histoire en danse. L’accueil du ballet fut presque 

aussi contrasté que celui du roman de l’Abbé 
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En partenariat avec

pathelive.com

En direct au cinéma

Dmitri Chostakovitch

LE CLAIR RUISSEAU
Dimanche 29 avril à 17h00
 

Alexandre Glazounov

RAYMONDA
Dimanche 24 juin à 17h00
Retransmissions par satellite en direct de Moscou

Toutes les informations et
la nouvelle saison 2012-2013 
sur www.pathelive.com

Jeudi 3 mai à 20h30 (Film)

Thierry de Mey  
Kinshasa, une ville en mouvement

Un film de Thierry de Mey suivi 
d’une rencontre avec les artistes

Vendredi 4 et samedi 5 mai  
à 20h30 

Le Staff Benda Bilili en concert

Samedi 5 à 18h
à La Forge 19 rue des Anciennes-Mairies 

Cie Kazyadance - Congo my body 

Information et réservation au 39 92 
Location par internet : 
www.nanterre.fr/envies/culture 
ou www.fnac.com

Accès RER A 
Station Nanterre-Ville 
Sortie n°3, rue Maurice-Thorez 
(7 min. à pied)

Rejoignez la Maison  
de la musique sur facebook

scène conventionnée   8, rue des Anciennes-Mairies  92 000 Nanterre

www.nanterre.fr

ESCALE

KINSHASA
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Prévost dans les années 1730 : cette héroïne 

transcendant allégrement les frontières de la 

moralité « détonnait » dans le paysage choré-

graphique, habitué à la représentation de jeunes 

femmes pures et chastes. C’est néanmoins pour 

notre plus grand plaisir que l’Opéra présente à 

nouveau ce ballet théâtral et romantique – qui 

est aussi l’occasion de (re)découvrir l’œuvre d’un 

chorégraphe britannique injustement méconnu en 

France.� M. Chavanieux

L’Histoire de Manon, chorégraphie de Kenneth 

MacMillan, du 21 avril au 13 mai au Palais Garnier, 

place de l’Opéra, 75009 Paris. Tél. 08 92 89 90 90.

Au-delà
////// Koen Augustijnen ////////////////////////////////////////////////

Chaillot renouvelle sa 
collaboration avec les Ballets 
C. de la B., et après avoir mis en 
lumière le travail de Lisi Estaras, 
présente la nouvelle pièce de Koen 
Augustijnen.

Koen Augustijnen, en répétition avec les danseurs  

d’Au-delà. 

La richesse des Ballets C. de la B., c’est d’être une 

compagnie entièrement renouvelée et renouvelable 

au fil des projets, que ce soit pour les interprètes, 

comme pour les chorégraphes. Depuis leur création 

en 1984 par Alain Platel, le groupe s’est pourtant 

forgé une vraie identité, autour de personnalités 

comme Sidi Larbi Cherkaoui, Christine de Smedt, 

Hans Van den Broeck… Koen Augustijnen a déjà 

signé plusieurs pièces pour les Ballets, affirmant 

une écriture vive, sans fioriture, et sans concession. 

Une façon d’aller dans le mouvement sans détours, 

engageant l’interprète corps et âme dans une phy-

sicalité propre à relever les contradictions de notre 

monde. Même adoucie par la musique baroque qu’il 

aime associer en live, sans danse heurte et touche 

en même temps. Aujourd’hui, il livre les premières 

représentations en France de sa nouvelle pièce, 

Au-delà, portée par un groupe d’individus dans la 

pleine puissance de leur quarantaine. Cette fois, 

c’est le jazz qui les accompagne, dans un mélange 

acoustique et électronique.� N. Yokel

Au-delà, de Koen Augustijnen, du 4 au 7 avril à 

20h30, au Théâtre National de Chaillot, 1 place du 

Trocadéro, 75016 Paris. Tél. 01 53 65 30 00.

Aujourd’hui 
à deux mains
////// Pascale Houbin / Julien Bouffier ///////////////////////////

Le projet mené par Pascale Houbin 
depuis de nombreuses années relie 
l’art au monde du travail.

Des gestes d’une grande finesse pour mieux parler du 

monde du travail, signés Pascale Houbin. © Pascale Houbin

Cela fait longtemps maintenant que Pascale Houbin 

poursuit son travail d’orfèvre du geste : que ce soit 

dans le langage signé, dans l’accompagnement 

de chansons, ou dans sa recherche des gestes 

des métiers… Cette dernière démarche intitulée 

Aujourd’hui à deux mains, qui consiste à retrouver 

le mouvement du travailleur, de l’ouvrier, de l’arti-

Clairemarie Osta et Nicolas Le Riche. 

parution 
juillet 2012

 voir p. 15

danse
24�  / N°197 / avril 2012 / la terrasse 
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Congo  
my body
////// Djodjo Kazadi //////////////////////////////////////////////////////

Comment dire la souffrance d’un 
peuple qui a vu ses enfants enrôlés 
par l’armée ?

Congo my body interroge l’enfance meurtrie. 

Un corps meurtri par son pays. Depuis plusieurs 

années, Djodjo Kazadi – chorégraphe congolais, que 

l’on a connu comme danseur au sein de la compa-

gnie de Faustin Linyekula – explore la mémoire du 

corps. Mais on pouvait difficilement imaginer qu’il 

en tirerait un projet aussi fort que Congo my body 

(2011). Dans cette pièce, il cherche à retrouver la 

mémoire de ses dix ans, à interroger son enfance et 

celle de ses deux partenaires marionnettistes – deux 

artistes dont les souvenirs nous plongent dans la 

violence de l’histoire de la République Démocrati-

que du Congo : Serge Amisi et Jean René Yaoundé 

Mulamba ont été enfants soldats, entre 1997 et 

2001. Ils ont ensuite découvert l’art et l’artisanat, et 

sont devenus marionnettistes. Danse, chant, objets 

réels et imaginaires sont alors un moyen de se réap-

proprier une histoire sans nom. Et, sans rancœur et 

sans haine, de libérer la parole.� M. Chavanieux

Congo my body, chorégraphie de Djodjo Kazadi, le 

5 mai à 18h à la Maison de la musique, 8, rue des 

Anciennes-Mairies, 92000 Nanterre. Tél. 01 41 37 94 20.

Une hypothèse 
de réinter-
prétation – 
Le Sacre
////// Rita Quaglia / David Wampach //////////////////////////////

Avec une pièce de Rita Quaglia et une 
autre de David Wampach, le Centre 
National de la Danse présente une 
soirée à ne surtout pas manquer.
Comment un danseur voit-il un spectacle de danse ? 

Rita Quaglia, bien souvent, se projette à la place 

des interprètes, et s’imagine danser la pièce qu’elle 

voit. Mais un jour, son désir de danser ne s’est pas 

estompé avec le tomber du rideau : elle s’est alors 

prise au jeu de monter sa propre version – son Hypo-

thèse de réinterprétation – de la pièce en question. 

Elle nous convie à la plus passionnante des relectu-

res : une évocation, faite de souvenirs mais surtout 

d’oublis, d’enquêtes et de tentatives de reconsti-

tution… Avec une admirable finesse, elle fait vivre 

cette pièce – et chacun de nous, en imagination, (ré)

invente l’œuvre qui l’avait tant marquée. Le même 

soir à 20H30, David Wampach et la créatrice de cos-

tumes Rachel Garcia présentent une autre relecture 

les danseurs du Ballet contemporain d’Alger : un 

quatuor qui explore les danses rituelles et l’extase, et 

qui se veut, pour le chorégraphe, une introspection 

intime de ses racines.� M. Chavanieux

Univers… l’Afrique, chorégraphie d’Abou Lagraa,  

du 3 au 5 mai à 20h45 au Théâtre des Gémeaux,  

49, av Georges Clémenceau / Sceaux.  

Tél. 01 46 61 36 67.

Déversoir
////// Angela Laurier ////////////////////////////////////////////////////

La contorsionniste Angela Laurier 
livre son histoire familiale à 
travers le corps.

La contorsionniste Angela Laurier donne à voir comment 

les maux de la vie nous travaillent au corps. 

La vie toujours travaille l’être à même la chair, elle 

inscrit son récit au revers de la peau, y marque en 

silence ses coups et blessures, ses plaisirs et désirs. 

Chez Angela Laurier, elle a gravé profond les déchi-

rements d’une histoire familiale douloureuse. Québé-

coise, née parmi neuf enfants, elle parle de son frère 

aîné, Dominique, schizophrène interné en hôpital 

psychiatrique, de son père, autrefois jeune homme 

dépressif qui lui aussi a subi des électrochocs. « Ma 

famille, je la porte en moi, c’est d’abord mon père 

et mon frère, que je filme pour rester objective » dit-

elle. Du Québec à l’Alaska, la caméra les suit, capte 

leurs paroles, leurs visages. En scène, Angela Lau-

rier, contorsionniste, s’arc-boute devant les images 

projetées, pousse son corps au seuil de la rupture, 

frôle le déséquilibre, roule, se tord, entre en résis-

tance. Loin de tout exhibitionnisme doloriste, Déver-

soir démystifie la folie et raconte avec tendresse les 

maux qui habitent nos corps.� Gw. David

Déversoir, d’Angela Laurier. Le 3 mai 2012, à 21h. 

Théâtre de Sartrouville, place Jacques-Brel, 78505 

Sartrouville. Tél. 01 30 86 77 79. Durée : 1h.

Wisshhh
////// Cyril Viallon ////////////////////////////////////////////////////////

Après avoir joué sur la 
monstruosité, Cyril Viallon 
s’adresse une nouvelle fois au 
jeune public, jouant cette fois 
sur des états plus sensoriels 
qu’émotionnels.
C’est en observant l’enfant face à notre société de 

consommation que Cyril Viallon a voulu renverser 

son mode de rapport au monde et travailler sur les 

fondamentaux de la perception. Le duo Wisshhh 

part de la sensation pour parcourir notre façon 

d’être au monde, conçue dans un rapprochement 

avec les éléments naturels et dans l’exploration 

des éléments terre-eau-feu-air. Les danseurs, 

plongés dans un environnement d’images et de 

sons, inscrivent leur partition dans un jeu constant 

avec un contre-ténor : celui-ci, en véritable hom-

me-orchestre s’attache aussi bien à son chant lyri-

que qu’à l’exploitation des sonorités de son corps, 

en lien avec l’évolution des danseurs. Baigné de 

nappes sonores électroniques et d’images de la 

nature en mouvement, Wisshhh est une véritable 

traversée dans un monde de sensations.� N. Yokel

Wisshhh de Cyril Viallon, le 11 avril à 14h30, le 14 à 

17h, à l’Apostrophe, Théâtre des Arts, place des arts, 

95000 Cergy. Tél. 01 34 20 14 14.

Le Bénéfice 
du doute
////// Christian Rizzo ////////////////////////////////////////////////////

Christian Rizzo affirme dans 
ce spectacle une dimension 
chorégraphique qui jusqu’alors 
avait cédé le pas à une démarche 
plus plastique. Un très beau 
numéro d’équilibriste.

Le Bénéfice du doute, nouvelle pièce de Christian Rizzo.  

Une scénographie épurée, un plateau vidé de ses 

accessoires, et sept danseurs en quête de mou-

vement  : Le Bénéfice du doute semble balayer 

plusieurs années de recherches où Christian Rizzo 

mettait en scène les corps dans un environnement 

plastique agencé avec le plus grand talent. Pour-

tant, on reconnaît toujours le sens aigu du plateau 

à l’œuvre dans cette nouvelle pièce, où rien n’est 

laissé au hasard : l’espace des sept danseurs, 

celui des mannequins suspendus et manipulés à 

vue, la lumière qui sculpte l’espace et rythme le 

temps, la musique, puissante ou chuchotée… La 

danse, d’une simplicité et d’une sobriété extrême, 

est un jeu de poids et de contrepoids incarnés 

par des interprètes tous en tension les uns vers 

les autres. L’écriture et le soin porté aux états de 

corps ne laissent, contrairement à ce que laisse 

entendre le titre de la pièce, aucune place à l’in-

certitude : Le Bénéfice du doute est une pièce 

chorégraphique de haut vol.� N. Yokel

Le Bénéfice du doute de Christian Rizzo, le 13 avril 

à 20h30 au Forum, 1/5 place de la Libération, 93150 

Blanc-Mesnil. Tél. 01 48 14 22 00.

Univers… 
l’Afrique
////// Abou Lagraa ///////////////////////////////////////////////////////

Sur la voix envoûtante de Nina 
Simone, Abou Lagraa évoque ses 
racines africaines et questionne… 
l’amour.

Des corps intenses, entre deux cultures. 

Pour oser revendiquer une création sur le thème de 

l’amour, il faut de la conviction – ou tout au moins 

une forme de naïveté, ou de fraîcheur. Abou Lagraa 

a sans doute tout cela, et il est en outre persuadé 

que l’on peut questionner à la fois l’amour et l’iden-

tité, l’évidence des racines et le trouble de l’émotion. 

Dans Univers… l’Afrique, il se glisse ainsi dans les 

pas de Nina Simone, qui revendiqua son africanité 

dans des chansons qui comptent parmi les plus 

beaux chants d’amour. La pièce se compose de 

deux parties : dans la première, deux générations de 

danseurs – un duo d’une soixantaine d’années, un 

autre d’une trentaine d’années – explorent le senti-

ment amoureux et le dépassement de soi auquel il 

nous conduit. La seconde a été chorégraphiée pour 

gros plan ¶
1980 – Une pièce  
de Pina Bausch
La troupe du Tanztheater redonne vit à l’œuvre charnière de la 
chorégraphe allemande, qui distille par son langage des corps la 
poésie grotesque et dérisoire du quotidien.
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Le gazon à l’anglaise étale son odorante verdeur 

sur le plateau et se colore des joyeux éclats d’une 

garden-party. Les codes de la bonne société bou-

tonnent les apparences dans l’élégance soyeuse 

des costumes et règlent chaque geste sur la juste 

mesure. La mise impeccable et la mine importante, 

des hommes et des femmes troublent pourtant le 

tranquille bourdonnement du cérémonial social par 

d’insolites foucades qui libèrent en salves impromp-

tues quelques épis d’enfance. Colin-maillard, rondes 

et autres jeux coquins entraînent les uns et les autres 

dans les méandres secrets de leurs refoulements. 

Un chevreuil empaillé 
veille…
Jaillissent de-ci de-là les menus actes du sadisme 

ordinaire, les élans de tendresses inavouées, les 

traces des enfantillages d’antan ou d’étonnantes 

parades exhibitionnistes entrecoupées de confes-

sions désopilantes de chacun sur son propre 

passé. Créé après le brutal décès de Rolf Borzik, 

le scénographe et compagnon de Pina Bausch, 

1980 brise la gangue de la ligne narrative qui nouait 

ses premières œuvres et entrechoque des bribes 

prélevées à même la vie. La chorégraphe observe 

le quotidien et ses rituels sociaux qui brident le tres-

saut des émotions et polissent la rudesse des liens 

humains. Elle crayonne les êtres dans leurs replis 

cachés, leurs coups et blessures, leur violence ou 

leurs agissements puérils. Pièce charnière, 1980 vit 

au temps présent et se déploie en un happening 

où les saynètes se font métaphore de l’existence. 

Il ne s’agit ici pas de « décrire ou représenter les 

corps ; car ceux-ci ont déjà leurs qualités propres, 

leurs actions et leurs passions, leurs âmes, bref 

leurs formes, qui sont elles-mêmes des corps - et 

les représentations aussi sont des corps ! » selon la 

formulation de Gilles Deleuze dans Mille plateaux. 

Pina Bausch met en scène un langage des corps 

qui déborde la représentation, qui enserre en un 

mouvement toujours paradoxal les résurgences de 

la mémoire et de la vitalité de l’instant, le tumulte 

des sentiments et l’emprise des conventions… la 

sensation irréductiblement multiple, contradictoire, 

de notre rapport au monde.

Gwénola David

1980, chorégraphie et mise en scène de Pina Bausch. 

Du 20 avril au 4 mai 2012, à 19h sauf dimanche à 

17h, relâche 21 avril et mardi 1er mai au Théâtre  

de la Ville, 2 place du Châtelet, 75004 Paris.  

Tél. 01 42 74 22 77. Durée : 3h35. 

A lire : parmi les ouvrages consacrés à Pina Bauch 

par les éditions de L’Arche : Pina Bausch vous  

appelle, de Leonetta Bentivoglio et Francesco 

Carbone ; Le langage de Pina Bausch,  

de Brigitte Gauthier.

Sous le masque des conventions se tapit l’émotion…

à

CE DONT NOUS SOMMES FAITS
Lia Rodrigues

>3 & 4 avril • L’-Théâtre des Arts / Cergy-centre

WELCOME TO PARADISE
Joëlle Bouvier/Régis Obadia

DUO D’EDEN
Maguy Marin

par le Ballet de Lorraine
>5 avril • Théâtre Paul Éluard / Bezons

TIGER TIGER BURNING BRIGHT...
Frank Micheletti

>6 & 7 avril • L’-Théâtre des Louvrais / Pontoise

SALVES
Maguy Marin

>10 avril • L’-Théâtre des Louvrais / Pontoise

WISSHHH...
Cyril Viallon

>11 au 14 avril • L’-Théâtre des Arts / Cergy-centre

C R É A T I O N E s c a l e s  d a n s e

renseignements / réservations
01 34 20 14 14

www.lapostrophe.net

É V É N E M E N T E s c a l e s  d a n s e

les 3 et 4 avril 
Théâtre de Sète, Scène nationale de Sète 
et du Bassin de Thau

Sécheresse
et pluie Ea Sola

[Recréation 2011]
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danse I coproduction

le 7 avril
Le Channel, Scène nationale de Calais

le 10 avril
Centre dramatique national de Sartrouville

les 12 et 13 avril
Scène nationale de Sénart
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//// VOUS CHERCHEZ UN JOB éTUDIANT, éCRIVEZ-NOUS SUR la.terrasse@wanadoo.fr  //// /////////// Rejoignez-nous sur Facebook et soyez informés quotidiennement ///////////
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/////////// Rejoignez-nous sur Facebook et soyez informés quotidiennement ///////////

Lalala  
Gershwin
////// José Montalvo / Dominique Hervieu //////////////////////

José Montalvo et Dominique Hervieu 
présentent la version jeune public de 
leur Good Morning, Mr. Gershwin : 
une fresque pleine de vitalité.

Quand la rencontre des cultures est vécue comme une 

chance. 

José Montalvo et Dominique Hervieu, qui ont mis un 

terme à leur collaboration l’an passé, resteront gra-

vés dans les mémoires comme les chorégraphes du 

mélange des styles : foisonnantes, jubilatoires, leurs 

pièces ont toujours uni danse classique, baroque, 

hip-hop, acrobatie, flamenco, danses africaines… Le 

tout sur un rythme effréné, et dans un constant dia-

logue entre la danse et la vidéo : dans cette atmos-

phère joyeusement métissée, il s’agissait de dire l’in-

finie diversité des corps et la beauté des différences. 

Good Morning, Mr. Gershwin, dans lequel les deux 

chorégraphes approfondissaient leur exploration de 

l’univers du compositeur George Gershwin, ne fai-

sait pas exception. La version jeune public qu’ils ont 

créée la saison passée est un hymne à la diversité : 

les sept danseurs entraînent les enfant dans une 

Amérique multi-culturelle, à l’histoire aussi complexe 

que porteuse d’énergie.� M. Chavanieux

Lalala Gershwin, chor. José Montalvo et Dominique 

réjouissante. Du Sacre du printemps, ils interrogent 

les costumes (initialement conçus par Nicolas Roe-

rich) : des tissus qui couvrent pour mieux dévoiler, et 

pour questionner le statut de l’homme, de la femme, 

et les codes de lecture de l’œuvre.� M. Chavanieux

Une hypothèse de réinterprétation, chor. Rita Quaglia 

(à 19h) et Le Sacre, chor. David Wampach (à 20h30) 

du 25 au 27 avril au Centre national de la danse,  

1 rue Victor-Hugo, 93507 Pantin. Tél. 01 41 83 98 98.

Pince-moi  
je rêve
////// Marie-Amélie Pierret ///////////////////////////////////////////

Un duo entre une danseuse et une 
marionnette, pour le jeune public, 
dès un an.
Marie-Amélie Pierret est danseuse, mais on pourrait 

dire qu’elle est poète : dès l’entrée dans la salle de 

théâtre, où elle nous accueille vêtue d’une jupe-bal-

lon et plongée dans un fascinant rituel, c’est une 

forme de poésie à regarder qu’elle nous offre. Et non 

seulement elle danse, mais elle fait vivre à ses côtés 

un curieux personnage, entre le singe et l’homme : 

l’exploration que mène cette créature sur le corps de 

l’interprète ouvre un monde de sensations, et libère 

l’imaginaire. Le corps devient un paysage à parcourir 

et à questionner ; chaque mouvement est une aven-

ture. Et c’est dans le face à face que se construisent, 

conjointement, l’identité et l’altérité : prolongement, 

double de la danseuse, la marionnette est aussi son 

Autre, qui la renvoie – et le public avec elle, en toute 

simplicité – à des questions fondamentales. Qui 

es-tu ? D’où viens-tu ? Et moi ?� M. Chavanieux

Pince-moi, je rêve, chorégraphie de Marie-Amélie 

Pierret, les 17 et 18 avril à 10h et 15h. Espace culturel 

Boris Vian, (programmation hors les murs à la Maison 

pour Tous des Amont) 91940 Les Ulis. Tél. 01 69 29 34 91.

Juho  
Pohjonen
////// Piano //////////////////////////////////////////////////////////////////

Le pianiste finlandais consacre un 
récital à la musique de son pays 
natal, de Sibelius à Erkki Melartin.

A la découverte de la musique finlandaise avec  

le pianiste Juho Pohjonen.

Méconnu en France, le peintre finlandais Akseli Gal-

len-Kallela fait actuellement l’objet d’une exposition 

au Musée d’Orsay, donnant à voir des tableaux flam-

boyants, oscillant entre naturalisme et expression-

nisme. C’est aussi l’occasion de mieux connaître la 

musique finlandaise, programmée de manière conco-

mitante à l’auditorium du Musée. On ne manquera 

pas, dans le cadre des rituels concerts de midi trente, 

le récital de Juho Pohjonen, jeune pianiste remarqué 

par Andras Schiff. Le programme offre un large pano-

rama de la musique de son pays natal : Sibelius bien 

sûr (et l’inévitable Finlandia, hymne officieux du pays), 

mais aussi des auteurs plus rares comme Leevi Made-

toja, Selim Palmgren et Erkki Melartin.� A. Pecqueur

Mardi 10 avril à 12h30 à l’Auditorium du  

Musée d’Orsay. Tél. 01 40 49 47 50. Places : 14 €.

Georg 
Fritzsch
////// Symphonique //////////////////////////////////////////////////////

Le chef allemand, patron de 
l’Orchestre de Kiel, dirige l’Orchestre 
Colonne à la Salle Gaveau.
C’est la tradition : chaque concert de l’Orchestre 

Colonne inclut une œuvre de musique contempo-

raine. Ce mois-ci, on pourra découvrir Salle Gaveau 

Lumières de Guang Ling du compositeur chinois 

Qigang Chen. Cet ancien élève d’Olivier Messiaen 

a toujours eu à cœur de lier dans son œuvre les 

esthétiques occidentale et orientale. Le reste du 

programme voit se succéder le Concerto pour 

violoncelle d’Edouard Lalo (avec en soliste Sergei 

Slovachesky) et la Symphonie n°8 de Beethoven. 

L’Orchestre Colonne n’est cette fois-ci pas dirigé 

par Laurent Petitgirard mais par un chef invité en 

provenance d’Outre-Rhin : Georg Fritzsch. Violon-

celliste de formation, il est l’actuel directeur musical 

de l’Orchestre de Kiel.� A. Pecqueur

Mardi 10 avril à 20h à la Salle Gaveau.  

Tél. 01 42 33 72 89. Places : 10 à 30 €.

Hervieu, du 2 au 19 mai (horaires variables) au 

Théâtre National de Chaillot, 1 place du Trocadéro 

75116 Paris. Tél. 01 53 65 30 00.

Jet Lag #3 : 
carte blanche 
à Frédéric 
Werlé
////// Frédéric Werlé /////////////////////////////////////////////////////

Pour son temps fort consacré à la 
danse, l’Etoile du Nord offre une 
carte blanche à Frédéric Werlé.

les 9 et 10) ou de Viviana Moin (Madame Gonzalez 

au piano, les 11 et 12) et enfin My Macbetish, les 

15 et 16 à 20h30. Un programme joliment qualifié, 

par le chorégraphe, d’« éventaire sans référent »… 

Et auquel on peut faire confiance pour bousculer les 

normes et les attentes.� M. Chavanieux

Jet Lag #3, du 3 au 16 mai à l’Etoile du Nord, 16 rue 

Georgette-Agutte, Paris 18e. Tél. 01 42 26 47 47.

Le Sacre  
du Printemps
////// Jean-Claude Gallotta ///////////////////////////////////////////

Cent ans après la création de 
la pièce mythique de Nijinski et 
Stravinski, Jean-Claude Gallotta en 
livre sa propre version.
Le Sacre du Printemps fait rêver les chorégraphes, 

et Jean-Claude Gallotta ne fait pas exception. Il 

avait même pensé, dit-il, voilà de longues années, 

chorégraphier un Sacre en silence, avant de donner 

à entendre la musique de Stravinski dans le noir… 

Mais ce n’est qu’en 2009 qu’un projet concret voit le 

jour. Le chorégraphe est alors plongé dans la créa-

tion de L’homme à tête de chou, sur la musique de 

Gainsbourg : l’énergie des danseurs, leur vibration, 

lui fournit alors la première image de ce qui sera son 

Sacre du printemps. Un sacre non narratif, pulsion-

nel : comme le fait remarquer Jean-Claude Gallotta, 

la musique de Stravinski est elle-même dotée d’une 

énergie « très rock » ! Le programme sera précédé de 

deux courtes pièces, Tumulte et Pour Igor, conçues 

comme un hommage et une introduction à cette plon-

gée dans l’œuvre du compositeur.� M. Chavanieux

Le Sacre du Printemps, chor. Jean-Claude Gallotta, 

du 6 au 11 avril (relâche les 8 et 9) à 20h30 au 

Théâtre National de Chaillot, 1 place du Trocadéro 

75116 Paris. Tél. 01 53 65 30 00.
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gros plan ¶
Baguettes françaises
Trois chefs français, Pierre Boulez, Michel Plasson et Alain 
Altinoglu, sont à l’affiche ce mois-ci à Paris.
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Peut-on parler d’école française de la direction 

d’orchestre ? Sens des couleurs, précision de 

la gestique, élégance du phrasé : nos chefs ont 

effectivement quelques points communs. Pour 

s’en rendre compte, le mieux est de comparer, 

ce mois-ci, les trois chefs français à l’affiche à 

Paris. Né en 1975, Alain Altinoglu s’est déjà fait 

un nom dans le monde de l’opéra, remportant de 

beaux succès au Metropolitan de New York ou 

au Staatsoper de Vienne. Sa gestique, claire et 

efficace, n’a pas son pareil pour faire le lien entre 

les chanteurs et la fosse, même si l’on regrette 

parfois un manque de personnalité, comme ce 

fut le cas cette saison dans Faust de Gounod à 

l’Opéra Bastille. Ce mois-ci, on le retrouve dans un 

tout autre répertoire avec l’Ensemble intercontem-

porain. Outre des pièces de Stravinski et une créa-

tion française de Lu Wang, le programme donne 

à entendre les Trois Poèmes de Mallarmé de 

Ravel et les Folk Songs de Berio avec en soliste la 

mezzo-soprano Nora Gubisch. Ils forment depuis 

de nombreuses années un très beau duo voix-

piano. Quand on cite le nom de Michel Plasson, 

on pense immédiatement à l’Orchestre du Capitole 

de Toulouse. Le musicien, né à Paris en 1933, a 

dirigé la phalange de la ville rose pendant 35 ans, 

de 1968 à 2003. 

Musique française  
avec Michel Plasson
Si sa personnalité a parfois suscité des crispations 

dans les rangs, on ne peut par contre que saluer 

son investissement musical de longue haleine, 

soucieux en particulier de l’équilibre et des cou-

leurs instrumentales. Son répertoire de prédilec-

tion a toujours été la musique française, comme le 

rappelle son abondante discographie (chez EMI). 

Invité ce mois-ci de l’Orchestre de l’Opéra national 

de Paris, il dirige l’Hymne à la justice de Magnard, 

la Suite n°2 « Bacchus et Ariane » de Roussel et 

la Symphonie fantastique de Berlioz. Depuis 2010, 

Michel Plasson est par ailleurs chef principal de 

l’Orchestre symphonique national de Chine. Au 

début du mois de mai, les spectateurs de la Salle 

Pleyel retrouveront quant à eux Pierre Boulez pour 

deux concerts à la tête de l’Orchestre sympho-

nique de Londres. Le programme, boulézien en 

diable, convoque les grands noms du xxe siècle. 

Le 1er mai  : Debussy (les Nocturnes), Szyma-

nowski (le Concerto pour violon n°1 par Christian 

Tetzlaff) et Scriabine (le Poème de l’extase) ; le 2 

mai : Bartok (Musique pour cordes, percussions 

et célesta, le Concerto pour violon n°2 par Nikolaj 

Znaider) et Szymanowski (Symphonie n°3 « Chant 

de la nuit »). La gestique de Pierre Boulez, âgé de 

87 ans, n’a jamais été aussi sobre ni aussi libre. 

Plus que jamais, le chef et compositeur privilégie 

la transparence du discours musical. Un modèle 

de direction.

Antoine Pecqueur

Alain Altinoglu : Mercredi 25 avril à 20h à la Cité  

de la musique. Tél. 01 44 84 44 84. Places : 18 €. 

Michel Plasson : Mercredi 25 avril à 20h à l’Opéra 

Bastille. Tél. 0 892 89 90 90. Places : 5 à 60 €. 

Pierre Boulez : Mardi 1er mai et mercredi 2 mai à 20h 

à la Salle Pleyel. Tél. 01 42 56 13 13.  

Places : 10 à 85 €.

Alain Altinoglu dirige l’Ensemble intercontemporain le 

25 avril.
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My Macbetish, de Frédéric Werlé. 

Inclassable, Frédéric Werlé : interprète, chorégraphe, 

performer, DJ, danseur, non-danseur, auteur d’un 

blog sincère et décoiffant (http://www.frederic-werle.

fr/blog/), il fait partie de ces artistes qui, sans tapage 

mais avec constance, font bouger les frontières du 

métier. C’est donc avec attention que l’on suivra la 

carte blanche que l’Etoile du Nord lui offre : du 3 au 5 

mai, une soirée double (« happening pédagogique » 

de Veronica Vallecillo à 19h, Kitchen Attitude de Fré-

déric Werlé à 21h) ; puis sa Véritable et très véridique 

Histoire d’amour de Carmen Dragon et Louis Loi-

seau (du 9 au 12 à 20h30), précédée dans le hall du 

théâtre d’une pièce du chorégraphe (Stand buy me 

©
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CONCERT À L’AMPHITHÉÂTRE 
PNT Production présente 

PRIX DES PLACES Tarif plein 20 € (tarif réduit 15 €) · Placement libre
BILLETTERIE Sur le site officiel www.concoursgeneve.ch · Par chèque à 
l’adresse PNT Production, 11 quai de la Gironde 75019 Paris · (billets à retirer 
sur place le soir du concert)

www.concoursgeneve.ch

Ravel Bartók Chostakovitch
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chef espagnol encore méconnu sur les bords de 

la Seine. Né en 1965, Juanjo Mena est l’un des 

chefs ibériques les plus demandés en Espagne 

où il a déjà dirigé tout ce que le pays compte 

d’orchestres. Il occupe aujourd’hui le poste de 

directeur musical de l’Orchestre symphonique 

de Bilbao. Son parcours, patiemment construit 

à partir de modestes mais formateurs débuts 

comme chef de chœur, a été profondément 

marqué par sa rencontre avec le grand chef rou-

main Sergiu Celibidache. Juanjo Mena déploie 

aujourd’hui de plus en plus son art sur un plan 

international comme récemment avec l’Orches-

tre de Baltimore, à la Scala de Milan ou comme 

ici avec l’Orchestre National de France.  Son 

programme parisien fait une large place à la 

musique française avec deux pièces de Jac-

ques Ibert (Bostoniana, une rareté associée au 

tube Escales), compositeur mal aimé des Fran-

çais, Tout un monde lointain, le génial concerto 

pour violoncelle et orchestre de Dutilleux (avec 

Jean-Guihen Queyras en soliste idéal) et enfin 

les chatoyantes suites du Tricorne de Manuel 

de Falla.� J. Lukas

Dimanche 15 avril à 17h au Théâtre des Champs-

Elysées. Tél. 01 49 52 50 50. Places : 5 à 45 €.

Juanjo Mena 
et Jean-Guihen 
Queyras
/////Violoncelle et orchestre symphonique ///////////////////

Un chef espagnol à découvrir en 
France associé à une éminente 
personnalité du violoncelle.

Le violoncelliste Jean-Guihen Queyras, soliste de Tout un 

monde lointain de Dutilleux, une œuvre dont il a signé 

un enregistrement de référence sur le label Arte Nova.

Ce charmant concert du dimanche après-midi 

vaut autant pour la fraîcheur de son programme 

que pour la découverte du talent d’un excellent 

Les Concerts 
de Midi
////// Musique de chambre ///////////////////////////////////////////

Accueillie dans l’amphithéâtre de 
l’Université Panthéon-Assas, cette 
nouvelle saison des « concerts de 
midi » propose deux thématiques : 
l’une consacrée à Schumann et Fauré, 
l’autre intitulée « Correspondances ».

Le Quatuor Renoir interprète Schumann et Fauré  

à l’amphithéâtre d’Assas.

Au-delà de leurs différences, de génération ou de 

nationalité, Schumann et Fauré n’en partagent pas 

moins un langage parfois étonnamment proche. 

Le quatrième et dernier concert de la série qui 

leur est consacrée (le 6 avril) en apporte de nou-

veau la preuve avec les quatuors à cordes (l’opus 

121 de Fauré, le Premier Quatuor de Schumann) 

interprétés par le Quatuor Renoir, solide et brillant 

représentant de la florissante école de quatuor 

française d’aujourd’hui. Le second cycle, « Corres-

pondances », tisse des liens entre texte et musique 

(La Belle Maguelone de Brahms et le poème de 

Ludwig Tieck par le jeune ténor Sébastien Droy et 

le pianiste Franck Villard le 13 avril, les poèmes de 

Supervielle mis en musique par Vincent Bouchot 

et l’Euripide de 1775 de Benda d’après Euripide, 

le 4 mai).� J.-G. Lebrun

Les vendredi 6, 13 avril et 4 mai à l’Université 

Panthéon-Assas. Tél. 06 89 17 49 35. Places : 12 €.

Nelson Freire
////// Piano //////////////////////////////////////////////////////////////////

Le retour du grand pianiste 
brésilien, de Bach à Villa Lobos !

Le piano selon Nelson Freire : expérience du sensible… 

Inlassablement, depuis plus de trente ans, les 

mélomanes parisiens reviennent à la rencontre du 

grand pianiste brésilien Nelson Freire. Celui qui fut 

découvert sous l’aile protectrice de sa complice 

sud-américaine Martha Argerich a depuis long-

temps imposé sa voix de géant du clavier, détenteur 

d’un art hautement poétique et sensible du piano, 

mélange unique de mystère, de subtilité, de pudeur, 

d’engagement et de virtuosité. Son prochain récital 

« rue du Faubourg Saint-Honoré » invite à un véri-

table voyage, expérience de liberté par excellence, 

de Bach transcrit par Busoni (« Je vous invoque 

Seigneur ») à Chopin (Quatrième ballade ; Nocturne 

en fa majeur op.15 n°1 ; Deuxième Scherzo), l’un 

des compositeurs fétiches de Freire, en passant 

par Beethoven (Sonate n° 11 Op.22), Schumann 

(Kinderszenen), Oscar Lorenzo Fernandez (Tres 

estudos en forma de sonatina) et Heitor Villa Lobos 

(Alma Brasileira). Quel périple !� J. Lukas

Mardi 10 avril à 20h à la Salle Pleyel.  

Tél. 01 42 56 13 13. Places : 10 à 100 €.

Les trois 
dernières 
symphonies 
de Mozart
////// Orchestre symphonique ///////////////////////////////////////

A l’Opéra Royal de Versailles, 
Philippe Herreweghe dirige 
l’Orchestre des Champs-Élysées 
dans trois symphonies de Mozart.

C’est en 1991 que Philippe Herreweghe a donné nais-

sance, à Paris, à son Orchestre des Champs-Élysées.

Grand Mozartien de longue date, le chef flamand 

Philippe Herreweghe rassemble, sous les ors fas-

cinants (un spectacle en soi !) de l’Opéra Royal 

du Château de Versailles, les trois merveilleuses 

dernières symphonies de Mozart  : n°39 en mi 

bémol Majeur K. 543, n°40 en sol mineur K. 550 

et n°41 en ut Majeur K. 551 « Jupiter ». Trois 

œuvres ayant en commun d’avoir été compo-

sées en quelques mois de la même année 1788, 

année parmi les plus terribles sur le plan humain 

de la courte existence du compositeur qui trans-

cende sa douleur dans une inspiration vaillante, 

puissante et profonde. Le sens assez génial de 

l’équilibre entre science, esprit et émotion qui 

caractérise le travail d’Herreweghe prend toute 

sa plénitude dans de tels joyaux.� J. Lukas

Mercredi 11 avril à 20h à l’Opéra Royal. Tél. 01 30 83 

78 89. Places : 45 à 120 €.

Amandine 
Beyer
////// Récital ////////////////////////////////////////////////////////////////

La violoniste consacre  
entièrement son récital aux  
œuvres en solo de Johann  
Sebastian Bach.

Amandine Beyer en concert au Théâtre des Abbesses.

Son jeu incarne l’équil ibre parfait  : respec-

tueux de la volonté du compositeur mais sans 

la sécheresse de certains puristes, expressif 

et engagé sans jamais être maniéré. Le violon 

baroque d’Amandine Beyer est assurément l’un 

des plus touchants du moment, comme l’atteste 

sa remarquable discographie (on avoue avoir 

en particulier un faible pour les rares sonates 

de Nicola Matteis, chez Zig-Zag Territoires). Le 

théâtre des Abbesses l’accueille pour le plus 

périlleux des exercices violonistiques : le récital 

en solo. Bach, encore et toujours  : la Sonate 

pour violon n°2 et les Partitas pour violon n°2 et 

n°3. Un face-à-face prometteur.� A. Pecqueur

Samedi 14 avril à 17h au Théâtre des Abbesses.  

Tél. 01 42 74 22 77. Places : 20 €.
0825 01 01 23 (0.15€/min.) /  www.opera-comique.com

THÉÂTRE MUSICAL
La musique de Gioachino Rossini 
mise en scène par la compagnie  

Nico and the Navigators

20H 
vendredi 20  

et samedi 21 avril 2012 

LA PETITE 
MESSE 

SOLENNELLE

gros plan ¶
Les passions de Bach
Faut-il y voir un signe du retour du religieux ? Il y a quelques années 
encore, les Passions de Bach se laissaient entendre tout au long 
de l’année. Leur interprétation à Paris s’est depuis rapprochée du 
calendrier liturgique. La Semaine sainte et ses alentours sont ainsi 
l’occasion de confronter plusieurs lectures des Passions selon Saint 
Jean, Saint Matthieu et – plus rare – Saint Marc.
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Confiées à des ensembles spécialisés, ces inter-

prétations sont l’occasion de retrouver les généra-

tions successives de formations dédiées à la musi-

que ancienne et baroque. Précurseurs en France 

de ce mouvement, Jean-Claude Malgoire et La 

Grande Écurie et la Chambre du Roy n’ont eu de 

cesse, depuis plus de quarante ans, de remet-

tre sur le métier l’interprétation des ces pages de 

référence auxquelles des distributions vocales 

renouvelées redonnent chaque fois leur fraîcheur. 

Autour du Chœur de Chambre de Namur, Jean-

Claude Malgoire réunit dans la Passion selon Saint 

Jean (le 11 avril au Théâtre des Champs-Élysées) 

Nicolas Rivenq (Jésus) et Paul Agnew (L’Évangé-

liste), deux chanteurs passés par Les Arts floris-

sants de William Christie. Et ce, quelques jours 

seulement après le passage de Pierre Cao dans 

la Passion selon Saint Matthieu avec le Chœur 

Arsys Bourgogne.

L’attention au texte  
est primordiale
La Saint Matthieu précisément aura deux fois les 

honneurs du week-end pascal. À la Salle Pleyel le 

8, Marc Minkowski dirige Les Musiciens du Louvre-

Grenoble avec Markus Brutscher, ténor polyvalent 

familier de Bach comme du répertoire contempo-

rain, mais aussi Nathalie Stutzmann et Marita Sol-

berg. À Versailles, le Chœur de chambre de Colo-

gne et le Collegium Cartusianum sont invités pour 

deux concerts (les 7 et 8 avril) sous la direction de 

Peter Neumann. Figure de l’interprétation baroque 

outre-Rhin, le chef septuagénaire s’est entouré de 

solistes rompus aux œuvres liturgiques de Bach, 

tous de langue maternelle allemande. L’attention 

au texte est bien évidemment primordiale dans ces 

œuvres. Christoph Prégardien le sait sans doute 

mieux que quiconque, lui qui fut l’incontournable 

Évangéliste des années quatre-vingt-dix. Placé 

pour l’occasion à la tête du Concert lorrain et du 

Nederlands Kamerkoor, l’ex-ténor a réuni pour la 

Passion selon Saint Jean un casting de « stars », 

dont Dietrich Henschel et Ruth Ziesak (Cité de la 

musique, le 7).

Un peu plus tard dans le mois (18 avril), le Chœur 

de Radio France, seule formation non spécialisée 

à aborder ici ce répertoire, relève à son tour le 

défi de la Passion selon Saint Matthieu. Matthias 

Brauer, son directeur musical depuis 2006, entend 

bien renouveler dans Bach les réussites connues 

ces dernières années dans les oratorios de Men-

delssohn. Enfin, on ne manquera pas d’écouter 

les jeunes chanteurs et instrumentistes du Conser-

vatoire de Paris interpréter, sous la direction de 

Michel Laplénie, le fondateur de l’ensemble Sagit-

tarius, une reconstitution de la Passion selon Saint 

Marc, d’après les extraits que les siècles ont bien 

voulu laisser nous parvenir (Cité de la musique, 

7 avril).

Jean-Guillaume Lebrun

Samedi 7 avril à partir de 15h à la Cité de la musique. 

Tél. 01 44 84 44 84. Places : 18 à 41 €. 

Samedi 7 avril à 20h, dimanche 8 avril à 17h en la 

Chapelle royale de Versailles. Tél. 01 30 83 78 89. 

Places : 45 à 85 €. 

Dimanche 8 avril à 16h à la Salle Pleyel. Tél. 01 42 56 

13 13. Places : 10 à 60 €. 

Mercredi 11 avril à 20h au Théâtre des Champs-

Élysées. Tél. 01 49 52 50 50. Places : 5 à 85 €. 

Mercredi 18 avril à 20h30 en la Basilique Sainte-

Clotilde. Tél. 01 56 40 15 16. Places : 12 €.

Le ténor Christoph Prégardien, devenu chef d’orchestre, 

dirige la Passion selon Saint Jean de Bach.
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que sont les musiciens-chercheurs qui, comme Miller 

Puckette, à l’Ircam pendant de longues années et 

aujourd’hui à l’Université de Californie à San Diego 

(où il côtoie le compositeur Philippe Manoury), ont 

développé des outils pour répondre aux désirs des 

compositeurs. Pendant trois jours, le Forum culturel 

du Blanc-Mesnil tente de cerner la personnalité de 

ce génie de l’informatique musicale et son œuvre, 

Pure Data, interface graphique de programmation 

musicale destinée à aider les compositeurs pour 

concevoir et expérimenter des œuvres avec élec-

tronique en temps réel. L’aventure musicale ici croise 

celle de l’informatique, les combats esthétiques de 

l’avant-garde accompagnent ceux de la commu-

nauté du logiciel libre. Les deux jours de rencontres 

se prolongent avec un spectacle, en présence de 

Miller Puckette et de son trio électronique « Convolu-

tion Brothers » : « trois types, quelques microphones 

et l’équipement électronique le plus compliqué que 

vous ayez jamais vu ».� J.-G. Lebrun

Rencontres les 3 et 4 mai, spectacle samedi 5 à 

20h30 au Forum de Blanc-Mesnil (93). 

Tél. 01 48 14 22 00.

Juan Diego 
Florez
////// Ténor et orchestre ///////////////////////////////////////////////

Récital très attendu du ténor 
péruvien au Théâtre des Champs-
Elysées, faisant la part belle au 
répertoire italien.

Le ténor chante Bellini, Donizetti, Rossini, Verdi…

Le continent sud-américain n’a jamais été aussi 

riche en ténors, de Marcelo Alvarez à José Cura 

sans oublier Juan Diego Florez, qui s’apprête à 

retrouver ses aficionados au Théâtre des Champs-

Elysées. Le chanteur péruvien séduit par son grain 

brillant, sa projection solide et surtout ses aigus 

perlés, stratosphériques (son interprétation de La 

Fille du régiment est à couper le souffle !). Sans 

surprise, son récital parisien réunit des grandes 

pages du bel canto : Bellini (Il Pirata), Donizetti 

(Rita ou le mari battu), Rossini (La Scala di seta) et 

le jeune Verdi (Luisa Miller). Il est accompagné par 

le très bon Orchestre de chambre du Wurtemberg, 

basé à Heilbronn.� A. Pecqueur

Samedi 5 mai à 20h au Théâtre des Champs-Elysées. 

Tél. 01 49 52 50 50. Places : 5 à 140 €.

Michel 
Cerutti
////// Percussions ////////////////////////////////////////////////////////

« Autour de la percussion » avec les 
élèves du Conservatoire national 
supérieur de musique et de danse de 
Paris.
Soliste de la première heure de l’Ensemble inter-

contemporain, Michel Cerutti est l’une des person-

nalités les plus importantes de la vie musicale fran-

çaise. D’abord pour son activité d’instrumentiste, 

régulièrement associé en soliste à des œuvres de 

Kurtág, Boulez, Schœller, Jarrell ou Eötvös, mais 

aussi pour son œuvre de pédagogue au Conser-

vatoire National supérieur de Paris. Entouré de ses 

élèves du département des disciplines instrumen-

tales, il est à l’origine de ce programme « Autour 

a récemment monté Le Mariage de Gogol à la 

Comédie-Française. Les parties instrumentales 

seront tenues par les élèves du département de 

musique ancienne du CNSM de Paris.�A. Pecqueur

Les 30 avril, 2 et 4 mai à 20h et le 6 mai à 15h  

à l’Amphithéâtre de l’Opéra Bastille.  

Tél. 0 892 89 90 90. Places : 30 €.

David Grimal
////// Orchestre symphonique ///////////////////////////////////////

Le violoniste et ses amis et 
partenaires musiciens des 
Dissonances jouent Mozart et 
Strauss.
Alors que leurs récents disques Beethoven sont 

encore dans toutes les mémoires (Symphonies n°5 

et n°7), David Grimal et son orchestre Les Disso-

nances se tournent vers Mozart (Concerto pour 

clarinette ; Symphonie n° 38 « Prague ») et Richard 

Strauss (Romance pour violoncelle et orchestre). Une 

nouvelle étape dans le développement du projet de 

cet orchestre utopique faisant le choix de jouer sans 

chef. « J’ai le sentiment et je ne suis apparemment 

pas le seul que l’organisation du monde musical 

actuel est plus certainement due à des prérogati-

ves commerciales, institutionnelles, administratives, 

politiques, que musicales et humaines. J’étais moi-

même dans la case du soliste, gymnaste, sommet 

d’une pyramide idiote. Donc je suis parti à la rencon-

tre des autres et de moi-même en repartant d’une 

feuille blanche, dans un projet où les règles seraient 

différentes » confie David Grimal, musicien huma-

niste et visionnaire. Avec Vincent Alberola (clarinette) 

et François Salque (violoncelle) en solistes.� J. Lukas

Jeudi 3 mai à 20h à l’Opéra Royal du Château de 

Versailles (78). Tél. 01 30 83 78 89.

Miller  
Puckette
////// Lutherie électronique //////////////////////////////////////////

Le Forum culturel du Blanc-Mesnil 
invite ce maître de l’informatique 
musicale pour deux jours de 
rencontres et un spectacle.

L’interface du logiciel Pure Data développé par Miller 

Puckette.

Depuis les années soixante-dix, l’informatique musi-

cale a révolutionné les champs de la composition et 

de l’interprétation. Les compositeurs qui ont su le 

mieux s’emparer des technologies nouvelles ont ainsi 

pu élargir les possibilités de l’écriture et de la réalisa-

tion sonore de leur imaginaire. Cette incroyable ouver-

ture, ils la doivent avant tout aux hommes de l’ombre 

et Finale op. 52 ; la Symphonie n° 1 ; Fantaisie 

pour violon op. 131 (avec Rainer Küchl en soliste) 

et enfin la (géniale) Symphonie n° 4.� J. Lukas

Lundi 23 avril à 20h au Théâtre des Champs-Elysées. 

Tél. 01 49 52 50 50. Place s : 5 à 165 €.

Kurt Masur
////// Violon et orchestre symphonique //////////////////////////

Programme de choc pour 
l’Orchestre National de France 
qui retrouve Masur associé à la 
grande violoniste Anne-Sophie 
Mutter.

La violoniste Anne-Sophie Mutter met à l’honneur le 

Concerto pour violon de Dvorák, partition injustement 

délaissée qu’elle a jouée en 2011 avec le Philhar’ de 

Berlin et Simon Rattle.

Double retour à Paris du grand Maestro allemand 

qui renoue avec l’Orchestre national de France 

dont il fut l’indiscutable Directeur musical de 2002 

à 2008, pour deux programmes très consistants : 

Concerto pour violon de Dvorák (avec Anne-So-

phie Mutter en soliste) et Symphonie n° 9 de Schu-

bert, le 19 ; puis Symphonie n° 1 de Chostakovitch 

et Symphonie n° 6 « Pathétique » de Tchaïkovski, 

le 26. Des valeurs sûres…� J. Lukas

Les 19 et 26 avril à 20h au Théâtre des Champs-

Elysées. Tél. 01 49 52 50 50.

Atelier  
lyrique  
de l’Opéra  
de Paris
////// Lyrique ///////////////////////////////////////////////////////////////

L’oratorio La Résurrection 
de Haendel est présenté à 
l’Amphithéâtre de l’Opéra Bastille 
par les solistes de l’Atelier lyrique 
de l’Opéra de Paris.

Paul Agnew, chanteur et chef d’orchestre.

Oubliés « La Nouvelle Star » ou « The Voice » ! 

C’est à l’Atelier lyrique de l’Opéra national de Paris 

que l’on découvre les jeunes chanteurs les plus 

prometteurs du moment. Lors de leur formation, 

ils se confrontent à différents répertoires, encadrés 

à chaque fois par des spécialistes du genre. Pour 

La Resurrezione de Haendel, ils sont placés sous 

la houlette du chanteur et chef d’orchestre Paul 

Agnew, habitué de longue date des Arts Floris-

sants. Ce pédagogue accompli a d’ailleurs créé 

avec William Christie « Le Jardin des voix », une 

académie de jeunes chanteurs dédiée au réper-

toire baroque. Autre belle idée : La Resurrezione 

sera mis en scène par la suisse Lilo Baur, qui 

Daniel  
Barenboim
////// Piano et orchestre ///////////////////////////////////////////////

En deux concerts à la Salle Pleyel, 
le pianiste et chef confronte 
Mozart et Bruckner.

Daniel Barenboim dirige à la Salle Pleyel la 

Staatskapelle de Berlin. 

Mozart et Bruckner ont en commun d’être autri-

chiens, mais sinon ? Tout semble les opposer : 

proportion, phrasé, instrumentation… un souffle 

horizontal contre une pensée verticale. Daniel 

Barenboim, qui n’en est pas à son premier défi, 

a néanmoins choisi de les rassembler l’espace 

de deux concerts à la Salle Pleyel, chacun d’eux 

donnant à entendre un concerto pour piano de 

Mozart et une symphonie de Bruckner. Le 18 

avril : le 24e et la 7e. Le 19 avril : le 22e et la 9e. 

Un grand écart aussi pour l’interprète  : dans 

Mozart, Barenboim rivalisera, au clavier, d’es-

prit et d’élégance, avant de prendre la baguette 

pour dompter les masses orchestrales bruckné-

riennes. La Staatskapelle de Berlin, où Daniel 

Barenboim est chef à vie, verra son pupitre de 

vents mis à l’honneur (les bois chez Mozart et 

les cuivres chez Bruckner).� A. Pecqueur

Mercredi 18 et jeudi 19 avril à 20h à la Salle Pleyel. 

Tél. 01 42 56 13 13. Places : 10 à 130 €.

Denis  
Matsuev
////// Piano //////////////////////////////////////////////////////////////////

Un sorcier du piano : des 
inoffensives Scènes d’enfants 
de Schumann à la diabolique 
Méphisto-Valse de Liszt.

La virtuosité mise au service de l’inspiration sous les 

doigts d’or du prodige russe.

L’un des plus transcendants virtuoses du circuit 

pianistique international. Le russe Denis Mat-

suev, né en 1975, ne cesse d’impressionner le 

monde musical depuis son triomphe au Concours 

Tchaïkovski de Moscou en 1998. Doué d’une 

maturité musicale exceptionnelle, probablement 

héritée de ses parents (tous deux musiciens de 

haut niveau), Matsuev utilise son étourdissant brio 

instrumental pour capter dans les partitions qu’il 

aborde des messages et émotions nouveaux. Il 

interprète ce soir les Scènes d’enfants et Carna-

val de Schumann, les Six Images poétiques et 

la Sonate en mi mineur de Grieg et la Méphisto-

Valse de Liszt.� J. Lukas

Mardi 17 avril à 20h au Théâtre des Champs-Elysées. 

Tél. 01 49 52 50 50.

Orchestre 
Philharmoni-
que de Vienne
////// Violon et orchestre symphonique //////////////////////////

Le berlinois Christian Thielemann 
face aux Viennois dans Schumann.

Christian Thielemann, héritier du modèle traditionnel 

des grands Kapellmeister d’outre-Rhin au Théâtre des 

Champs-Elysées.

Un peu mal aimé du public et des médias fran-

çais (mais aussi du monde musical berlinois…), 

le chef allemand Christian Thielemann, héritier 

du modèle traditionnel des grands Kapellmeister 

d’outre-Rhin, a pourtant su gagner l’adhésion 

d’orchestres de la stature de la Staatskapelle 

de Dresde dont il est le nouveau directeur musi-

cal ou des Wiener Philharmoniker, comme en 

témoigne ce concert. Charismatique et conser-

vateur, souvent adepte de tempos lents et de 

climats sombres, se jouant des masses sonores 

et des textures en véritable architecte, Christian 

Thielemann est une personnalité à part, sou-

cieuse de s’inscrire dans la tradition plus que 

de séduire ou provoquer. Son répertoire, limité, 

est concentré sur le grand répertoire romanti-

que germanique. Une dizaine d’années après 

une intégrale londonienne assez unanimement 

contestée des symphonies de Schumann, i l 

revient aujourd’hui en concert au grand compo-

siteur saxon en dirigeant l’Ouverture, Scherzo 

citedelamusique.fr
01 44 84 44 84
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classes et l’émancipation féminine placées au 

centre de cette illusion, au service de l’amour et 

la liberté, résonnent en nous comme des sujets 

toujours vivants… ». Avec Camille Delaforge (pia-

noforte et direction musicale) et une juvénile dis-

tribution vocale composée de Charlotte Dellion, 

Cecil Gallois, François Rougier, Guilhem Souyri, 

Anna Reinhold et Pauline Sabatier.� J. Lukas

Jusqu’au 21 avril au Théâtre Mouffetard (75005 

Paris). Tél. 01 43 31 11 99. Places : 16 et 24 €.

La Muette  
de Portici
////// De Daniel-François-Esprit Auber ///////////////////////////

L’Opéra Comique exhume l’ouvrage 
d’Auber dans une mise en scène 
d’Emma Dante.
Auber n’est pas uniquement une station de RER… 

Né en 1782 et mort en 1871, le compositeur Daniel-

François-Esprit Auber excella dans le genre de 

l’opéra comique. Rien d’étonnant donc à ce que la 

Salle Favart et son directeur Jérôme Deschamps le 

remettent à l’honneur. Après Fra Diavolo en 2009, 

place cette saison à La Muette de Portici, œuvre 

créée en 1828. Le livret, hautement politique, décrit 

la révolution du peuple de Naples contre l’occu-

pation espagnole. La mise en scène a d’ailleurs 

été confiée à une figure bien connue du théâtre 

contemporain italien : Emma Dante, à qui l’on doit 

une version remarquée, il y a trois ans, de Carmen à 

la Scala de Milan. La distribution réunit notamment 

Elena Borgogni (Fenella), Maxim Mironov (Alphonse), 

Eglise Gutierrez (Elvire)… Patrick Davin dirige l’Or-

chestre de la Monnaie de Bruxelles, co-producteur 

du spectacle (l’un des airs de La Muette de Portici 

fut l’hymne du mouvement pour l’indépendance de 

la Belgique…).� A. Pecqueur

Les 5, 7, 9, 11, 13 avril à 20h et le 15 avril à 15h à 

l’Opéra Comique. Tél. 0 825 01 01 23.  

Places : 6 à 115 €.

La Belle 
Hélène
////// D’Offenbach / Reprise //////////////////////////////////////////

L’opéra-bouffe d’Offenbach revient 
dans l’une de ses productions les 
plus enthousiasmantes, signée 
Olivier Desbordes.

Brigitte Antonelli tient le rôle-titre dans La Belle Hélène 

d’Offenbach, mise en scène par Olivier Desbordes.

Le metteur en scène Olivier Desbordes, fondateur de 

la Compagnie Opéra éclaté, n’a pas peu contribué, 

depuis les années quatre-vingt-dix, à redonner vie 

aux chefs-d’œuvre de la musique légère. Ses pro-

ductions d’Offenbach notamment savent tirer tout 

le parti possible tant de la musique que du livret. 

Animée par des habitués d’Opéra éclaté et quelques 

nouveaux venus (dont le « bouillant Achille » de Yas-

sine Benameur), dirigée par Dominique Trottein, la 

distribution est rompue à ces rôles à chanter avec 

légèreté, certes, mais non sans art.� J.-G. Lebrun

Vendredi 6 avril à 20h30 au Théâtre Jean Arp de 

Clamart (92). Tél. 01 41 90 17 02. Places : 15 à 25 €. 

Vendredi 4 mai à la Grande Scène du Chesnay (78). 

Tél. 08 92 68 36 22. Places : 36 à 40 €.

avec Atomic Radio 137 Live, carnet de voyage dans 

la « zone » de Tchernobyl, rapporté, vingt ans après 

l’accident, par le photographe Pascal Rueff et le 

compositeur Christophe Ruetsch, sculpteur des 

sons d’un espace déserté. Une manière d’hom-

mage sans doute au fondateur de La Muse en cir-

cuit, Luc Ferrari (1929-2005), génial penseur – et 

artisan – de la narration sonore, jamais rassasié 

de redonner les sons enregistrés en pâture à son 

imaginaire. Et, en l’occurrence, à celui des autres 

puisqu’ici trois compositeurs (Daniel Blinkhorn, Elsa 

Justel, John Palmer) et trois interprètes (Élise Caron, 

Marc Ducret, Franck Vigroux) se sont emparés de 

ce matériau sonore sur lequel Luc Ferrari avait bâti 

ses Presque rien. La présence des ensembles Ars 

Nova (œuvres de Martin Matalon inspirées par Bor-

ges et rehaussées d’images) et Aleph – associé aux 

Suédois des Curious Chamber Players – et la par-

ticipation du poète-compositeur Jacques Rebotier 

ou des étudiants de l’École des Arts déco annon-

cent Extension comme l’un des festivals les plus 

novateurs et éclectiques dans le domaine des arts 

vivants.� J.-G. Lebrun

Du 3 au 31 mai à Paris et sa banlieue.  

Tél. 01 43 78 80 80. Places : 0 à 20 €.

OPéRA
Le monde  
de la lune
////// De Franz Joseph Haydn / Nouvelle production ////////

Alexandra Lacroix installe cet 
opéra de Haydn conçu sur un livret 
de Carlo Goldoni sur la scène du 
Théâtre Mouffetard.

Alexandra Lacroix situe cet opéra peu connu de Haydn 

dans l’univers visuel des années 70.

L’opéra prend de plus en plus souvent le che-

min des salles de théâtre parisiennes, tentant 

une échappée belle hors des lieux (petits ou 

grands) dédiés à l’art lyrique. On ne s’en plaint 

pas ! Après une délicieuse production de Lo 

Speziale, ouvrage méconnu, le mois dernier au 

Théâtre Artistic Athévains, c’est une nouvelle fois 

Haydn et son librettiste Carlo Goldoni qui sont à 

l’honneur dans cette nouvelle initiative accueillie 

au Théâtre Mouffetard. La Compagnie Manque 

Pas d’Airs présente une nouvelle production du 

Monde de la lune, ouvrage de 1777 proche de 

l’esprit de la commedia dell’arte, exploitant à 

merveille les méandres et les ressources comi-

ques des thèmes de l’illusion, du faux semblant 

et de la mystification… Pour la jeune Alexandra 

Lacroix qui signe la mise en scène, « ce « Dramma 

Giocoso » (drame joyeux) mêle l’humour d’une 

situation exquise au sérieux des sujets sociaux 

qu’il aborde et modernise la psychologie des per-

sonnages, notamment des femmes. La lutte des 

de la percussion » visant à éclairer la phénoménale 

et souvent fascinante diversité, sur le plan sonore 

naturellement mais aussi visuel, du monde de la 

percussion dans des œuvres majeures de la musi-

que du xxe siècle.� J. Lukas

Dimanche 6 mai à 17h au Théâtre du Châtelet.  

Tél. 01 40 28 28 40.

FESTIVALS
Touquet 
International 
Music  
Masters
////// Musique de chambre / Symphonique /////////////////////

Douze jours de musique sur la Côte 
d’Opale sous la direction du chef 
d’orchestre George Pehlivanian.

George Pehlivanian, directeur musical du Touquet 

International Music Masters qui se déroulera  

du 9 au 20 avril.

Le temps de deux petites semaines hautement 

musicales, Le Touquet Places se plaît à prendre 

des airs de XXIe arrondissement parisien, la mer, 

l’horizon et la lumière en prime ! Près de quarante 

concerts sont présentés, faisant à la fois la part 

belle aux programmes chambristes (une trentaine 

de concerts gratuits au Touquet et dans la région) 

mais aussi à la musique symphonique à travers une 

série d’invitations lancées aux orchestres nationaux 

de jeunes de toute l’Europe, en particulier de Slo-

vénie (Ljubljana), de Lettonie (Riga) et d’Espagne 

(Madrid). Le principe de ces concerts est de met-

tre en valeur de jeunes musiciens instrumentistes, 

soit au sein de leurs formations symphoniques, 

soit dans le répertoire de musique de chambre. 

Une série de Master Class de direction d’orches-

tre animées par George Pehlivanian (accès gratuit 

pour les auditeurs libres sur invitation) complète le 

programme. « Mes Master Class sont fondées sur 

l’apprentissage d’une technique claire de la direc-

tion d’orchestre avec des gestes précis que doit 

comprendre l’orchestre, laquelle aujourd’hui n’est 

plus enseignée et qui fait réellement défaut dans 

nos métiers » confie celui qui occupa de 2005 à 

2008 le poste de directeur musical de l’Orchestre 

Philharmonique de Slovénie� J. Lukas

Du 9 au 20 avril au Touquet (Pas de Calais).  

Site : timm2012.com

Festival 
Extension
////// Musique et multimédia ////////////////////////////////////////

Le centre national de création 
musicale La Muse en circuit installe 
son traditionnel festival de 
création pluridisciplinaire.
Quoi de neuf sur le son ? Au cœur du printemps, 

La Muse en circuit pose la question chaque année 

depuis douze éditions que dure son festival « Exten-

sion ». Le domaine de la note s’étend alors à tous 

les arts, fait tache d’huile, irisant la fin de saison, à 

Paris et dans sa proche couronne. Cette année, le 

son se fait ainsi prolongement du photo-reportage 

Extension présente Atomic Radio 137 Live, voyage pho-

tographique et sonore au cœur de Tchernobyl. 
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Ambassade de Slovénie

Le Blanc Mesnil 
 

Lutherie et électrons 
 

3 journées autour de 
Miller Puckette 

(Pure-data / Max-msp) 
  

Conférences et présentations/concerts 
avec la participation de : 

 
Miller Puckette,  Zack Settle,  Cort 

Lippe, Adrien Mondot,  Claire 
Bardaine, Sean Ferguson,  Isabelle 

Van Grimde, Francis Faber / La 
grande fabrique , Juliana Snapper, 
Arnaud Petit, Gilbert Nouno,  Malik 

Mezzadri, Philippe Manoury 
Etc… 

 
Concerts/présentations 
les 4 et 5 mai à 20h30 

 
Conférences les 3, 4 et 5 mai  

de 15h à 18h 
 

Le Forum 1-5, place de la libération 
93150 Le Blanc-Mesnil 

01.48.14.22.00 
Contact : 

lutherieelectrons@yahoo.fr 

La Péniche Opéra, scène militante
La crise économique n’épargne pas les structures culturelles. Cette année, la Péniche Opéra voit ainsi ses subventions publiques diminuer 
considérablement. Mais pour autant, Mireille Larroche garde le cap avec une programmation toujours exigeante et audacieuse, comme 
le prouvent ce mois-ci les concerts de l’Ensemble Clément Janequin et de Dominique Visse autour du cri : un mode d’expression plus que 
jamais d’actualité.

regards croisés ¶
La Péniche Opéra  
vue par les artistes
Depuis trente ans, la Péniche Opéra est un formidable lieu de 
découverte : celle des œuvres et celle des interprètes. C’est aussi 
un espace où l’on retrouve, année après année, le visage familier de 
ces artistes qui font la Péniche.

tant que compositeur – parallèlement à son acti-

vité de chanteur – que Vincent Bouchot poursuit 

son travail avec la Péniche Opéra, du mémorable 

« cabaret contemporain » de 1998 aux Cantates 

de bistrot en 2005 et 2012 en passant par Ubu 

(2005, à l’Opéra Comique).

« De formidables équipes »
La soprano Edwige Bourdy, fidèle de la Péniche 

depuis plus de vingt ans, reconnaît la chance qui 

lui a été offerte de parcourir tant de répertoires, 

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

La Péniche Opéra, Face au 46, quai de Loire,  

750019 Paris. Tél. 01 53 35 07 77 

www.penicheopera.com

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

Aucun artiste n’a oublié la première fois où il s’est 

produit à bord de la Péniche Opéra  : d’abord 

parce que le charme, la magie du lieu opèrent for-

cément, ensuite parce que c’est bien souvent le 

prélude à une longue complicité. Le baryton Vin-

cent Bouchot garde ainsi le souvenir de ce pre-

mier contact avec l’équipe de la Péniche Opéra, 

en 1995-96 ; c’était hors les murs (à l’Opéra 

Comique et à l’amphithéâtre Bastille ainsi que 

pour une tournée au long cours), avec l’Ensemble 

Clément Janequin, pour les Comédies madriga-

lesques, l’un des spectacles emblématiques mis 

en scène par Mireille Larroche. Quelques mois 

plus tard, le chanteur découvrait la scène amar-

rée canal Saint-Martin avec les « opéras louffes ». 

Il y rencontrait les chanteurs Yves Coudray et Lio-

nel Peintre, alors piliers de la Péniche et mem-

bres de son conseil artistique : « L’histoire de la 

Péniche est celle de ces chanteurs qui cherchent 

beaucoup de répertoires, explique Vincent Bou-

chot. Yves Coudray était très branché opérette 

et opéra comique, et il a apporté ce répertoire à 

Mireille Larroche. À la même époque, Béatrice 

Cramoix faisait la même chose avec le répertoire 

contemporain ». Rapidement d’ailleurs, c’est en 
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messieurs prudents) de Louis Beydtz, l’un des 

« opéras louffes » où elle partageait l’affiche avec 

Lionel Peintre et Vincent Bouchot : « J’y ai ren-

contré la chorégraphe Anne-Marie Gros  : c’est 

fabuleux pour un chanteur de pouvoir être mis 

en gestes ». En 2009, la chanteuse et la cho-

régraphe collaborent toujours, à l’occasion de 

la création des Shadoks et la cosmopompe de 

Denis Chouillet, merveille d’humour pleine d’es-

prit, dont le succès demeure intact, reprise après 

reprise.

Incomparable proximité
Le baryton Paul-Alexandre Dubois a quant à lui 

découvert la Péniche Opéra comme… specta-

teur, en 1994 avec Von heute auf morgen – ce fut 

un coup de maître que de révéler de nouveau sur 

scène l’opéra comique en un acte de Schoenberg. 

Aussitôt engagé pour Vlan dans l’œil ! de Hervé, 

il y revient désormais régulièrement. « J’aime ce 

côté expérimental, souligne-t-il, le soin porté au 

théâtre, à la parole et au chant. C’est extraor-

dinaire, j’ai appris énormément au contact des 

gens de la Péniche, c’est comme une troupe, on 

s’y implique avec son imaginaire et son désir ». 

Tous apprécient ce lieu « où l’on ne peut pas 

tricher » (P. A. Dubois). « On est sur les visages, 

renchérit Edwige Bourdy. Ce sont presque des 

plans cinématographiques, on ressent très fort la 

présence du public ». S’il est conscient, en tant 

que compositeur, des contraintes que présente 

le lieu (« cinq chanteurs et trois instrumentistes, 

c’est déjà énorme »), il souligne lui aussi cette 

incomparable proximité : « Il faut vraiment aimer 

le contact. On est parfois contraint d’être un peu 

acrobate ; en tout cas, on est toujours pleinement 

interprète ».

Jean-Guillaume Lebrun

« On s’y implique  
avec son imaginaire 
et son désir. » P. A. Dubois

depuis Le Toréador d’Adolphe Adam jusqu’au 

récent Café Allais, opéra fumiste de Nicolas 

Ducloux. « La Péniche, c’est un laboratoire, dit-

elle. On crée, on redécouvre, on donne la parole 

à des auteurs. Mireille Larroche sait réunir de for-

midables équipes ». Parmi ses souvenirs, Edwige 

Bourdy retient la SADMP (Société anonyme des 

©
 D

. R
.

©
 É

m
ik

o 
Be

llo
cq

©
 D

. R
.

Un financement en berne
La Péniche Opéra est confrontée à une réduction drastique des 
subventions de la Drac et du département de Seine-et-Marne.

ne-et-Marne, et la Péniche Opéra va désormais 

se limiter à l’utilisation d’une seule et non plus 

de deux péniches. 

Arrêt de la Péniche  
Adélaïde
Les coûts d’utilisation des bateaux, comprenant 

l’amarrage, le fioul et la présence du marinier, sont 

en effet loin d’être négligeables. « Nous allons faire 

de plus en plus de co-productions ou de co-réali-

sations, comme ce sera le cas en novembre pro-

La Péniche Opéra traverse une période de 

fortes turbulences financières. Cette année, le 

soutien de l’Etat, via la Drac Ile-de-France, a 

diminué de 50 000 euros, tandis que le Conseil 

général de Seine-et-Marne a baissé sa subven-

tion de 12 000 euros. « 2012 est une année 

extrêmement diff ici le, confirme Célia Cukier, 

administratrice de La Péniche Opéra. Déjà en 

2011, l’aide de l’Etat avait diminué de 50 000 

euros. Et en 2010, nous avions dû combler un 

important déficit. » De son côté, la ville de Fon-

tainebleau a souhaité abréger cette année sa 

convention avec la Péniche Opéra, prévue ini-

tialement jusqu’en 2014. La preuve, une fois de 

plus, des conséquences de la crise économique 

et financière sur le secteur culturel. La dimi-

nution du soutien de l’Etat prend d’ailleurs en 

compte le gel de 6 % des crédits du Ministère 

de la culture. De leur côté, la ville de Paris et 

la région Ile-de-France ne diminuent heureuse-

ment pas leur soutien. Il n’empêche : une telle 

réduction de subventions a un impact direct sur 

le fonctionnement de la Péniche Opéra. « Nous 

n’avons pas pu renouveler les CDD au sein de 

l’équipe. Désormais, nous allons surtout tra-

vailler avec des collaborateurs en honoraires ou 

des intermittents du spectacle. Le bureau per-

manent ne comprendra plus que trois membres, 

Mireille Larroche à la direction artistique, moi-

même et une secrétaire comptable. Par ailleurs, 

nous allons partager nos bureaux pour réduire 

les coûts de location », poursuit Célia Cukier. 

Les conséquences sont aussi artistiques : une 

tournée de concerts a déjà été annulée en Sei-

chain avec l’opéra Hansel et Gretel », annonce 

l’administratrice de la Péniche Opéra. Face au 

désengagement des pouvoirs publics, la solution 

réside-t-elle dans le développement du mécénat ? 

« Le mécénat prend du temps, c’est un long pro-

cessus de fidélisation. Et nous n’avons pas les 

moyens d’embaucher un chargé de développe-

ment. Mais notre avantage est d’avoir récemment 

été déclaré d’intérêt général, ce qui permet des 

avantages fiscaux pour les éventuels mécènes », 

explique Célia Cukier. Reste une bonne nouvelle : 

en dépit de la crise, les spectacles connaissent 

tous une très bonne fréquentation. La preuve de 

la place essentielle de la Péniche Opéra dans le 

paysage culturel.

Antoine Pecqueur

Edwige Bourdy, égérie de la Péniche Opéra, créatrice des Shadoks de Denis Chouillet en 2009, aux côtés du pianiste 

Christophe Maynard.

Dominique Visse explore le cri avec l’Ensemble Clément 

Janequin.

La Péniche Opéra amarré quai de Loire.

à corps  
et à cris
Dominique Visse et l’Ensemble 
Clément Janequin s’installent à 
bord de la Péniche Opéra pour cinq 
représentations d’un spectacle 
haut en couleurs autour du cri.
Crier, sur tous les tons, et du cri faire musique. 

Avec son Ensemble Clément Janequin, Domini-

que Visse a poussé l’exploration de ce champ 

peu exploré de la voix qui, dès la Renaissance, 

abandonne le texte, le « bien écrit  » pour les 

bords plus sauvages de l’onomatopée. Le cri, 

comme expression radicale, est ici envisagé 

selon différentes problématiques  : cris de rue, 

cris de guerre, cris érotiques� « Lorsque nous 

avons pour la première fois travaillé sur cette 

idée de « concert de cris », raconte Dominique 

Visse, il s’agissait surtout de mettre en relation 

les pièces de la Renaissance et des �œuvres 

contemporaines. Depuis, notre répertoire s’est 

étoffé avec, outre les créations, la redécouverte 

de nombreuses pages du xixe siècle, tels ces Cris 

de Paris composés par Jean-Georges Kastner 

ou Hippolyte Monpou ». De fait, cette série de 

concerts proposés à bord de la Péniche Opéra 

joue des contrastes de genres et d’époques. 

C’est d’ailleurs bien plus qu’un concert puisque 

poète, plasticien, biologiste, phoniatre, philoso-

phe ou encore psychanalyste croisent sur scène 

les chanteurs. Pour Dominique Visse, la définition 

la plus adéquate est celle de « concert-confé-

rence », où le chant vient donner une «  image 

vocale » aux propos des spécialistes.�J.-G. Lebrun

Samedi 7 et lundi 9 avril à 20h30,  

dimanche 8 avril à 16h.



classique jazz

Don Giovanni
////// Reprise ///////////////////////////////////////////////////////////////

Retour de l'opéra de Mozart mis en 
scène par Michael Haneke, l'une des 
productions marquantes de « l'ère 
Mortier ».
Lecture radicale et d'une précision théâtrale remar-

quable, ce Don Giovanni signé par le cinéaste 

autrichien Michael Haneke (Palme d'or à Cannes 

avec Le Ruban blanc en 2009) fut en 2006 sa 

première tentative dans le domaine lyrique. Passée 

de la scène du PalaisGarnier à celle de l'Opéra 

Bastille dès l'année suivante, elle gagna encore en 

puissance dramaturgique, implacable et glaçante. 

Pour cette reprise, la distribution reste dominée 

par le Don Giovanni de Peter Mattei ; ses victimes 

sont désormais la Donna Anna de Patricia Petibon 

et la Donna Elvira de Véronique Gens. Après Les 

Noces de Figaro et Cosi fan tutte, le chef Phi-

lippe Jordan poursuit dans la fosse son parcours 

mozartien.� J.-G. Lebrun

 

Les 3, 12, 14, 16, 19 et 21 avril à 19h30, le 8 avril  

à 14h30 à l'Opéra Bastille. Tél. 08 92 89 90 90.  

Places : 5 à 180 €.

La Didone
////// De Cavalli ///////////////////////////////////////////////////////////

L’opéra de Cavalli est mis en scène 
par Clément Hervieu-Léger au 
Théâtre des Champs-Elysées.

William Christie dirige Les Arts Florissants dans la fosse 

du Théâtre des Champs-Elysées. 

Après avoir dirigé la reprise de Didon et Enée de 

Purcell à l’Opéra Comique, William Christie aborde 

un autre ouvrage inspiré de l’Enéide de Virgile : La 

Didone de Cavalli. Pour interpréter cet opéra à la 

charnière entre Renaissance et Baroque, créé en 

1641, le chef des Arts florissants s’est entouré 

d’une équipe vocale plus qu’alléchante : Kresimir 

Spicer, Anna Bonitatibus, Claire Debono, Xavier 

Sabata… Des chanteurs fidèles de Christie qui 

évolueront dans une mise en scène de Clément 

Hervieu-Léger. Ce proche collaborateur de Patrice 

Chéreau signe ici sa première mise en scène 

d’opéra, dans une scénographie d’Eric Ruf, déci-

dément familier du Théâtre des Champs-Elysées 

où il vient de réaliser les décors de Don Pasquale 

de Donizetti.� A. Pecqueur

Les 12, 14, 16, 18, 20 avril à 19h30 au Théâtre  

des Champs-Elysées. Tél. 01 49 52 50 50.  

Places : 10 à 140 €.

Didon et Enée
////// De Purcell ///////////////////////////////////////////////////////////

Le chef-d’œuvre de Purcell est 
présenté dans la mise en scène 
de Denis Chabroullet et sous la 
direction de Jean-Marie Puissant.
Directeur du Théâtre de la Mezzanine, Denis Cha-

broullet est connu pour ses spectacles évoca-

teurs mêlant images et son, sans paroles. Didon 

et Enée de Purcell, présenté ce mois-ci à Rungis, 

constitue sa première incursion dans le monde 

de l’opéra. « On peut voir sous différents aspects 

cette histoire d’amour qui ne fonctionne pas. Il y 

a la lâcheté des hommes, mais peut-être aussi, 

à travers l’anéantissement de Carthage, une 

réflexion sur la disparition actuelle de l’Europe 

face à l’Asie, notamment face à la Chine », nous 

expliquait Denis Chabroullet lors de la création du 

spectacle, dont la particularité du décor est d’être 

en partie immergée. La distribution vocale convo-

que de jeunes voix prometteuses : Anne Rodier, 

Mayuko Karasawa, Roselyne Bonnet des Tuves, 

Antonia Bosco, Benjamin Clée… La direction 

musicale est assurée par Jean-Marie Puissant, 

chef de chœur de premier plan.� A. Pecqueur

Jeudi 12 avril à 21h au Théâtre de Rungis.  

Tél. 01 45 60 79 00.

Nietzsche/
Wagner :  
le Ring
////// Version condensée //////////////////////////////////////////////

Le Théâtre de l’Athénée accueille 
une version condensée de la 
Tétralogie wagnérienne, mise en 
scène par Alain Bézu.
Il fallait oser : réduire les seize heures de musique 

du Ring de Wagner en un spectacle de deux heu-

res. Le Théâtre de l’Athénée accueille ce projet 

audacieux, porté par le metteur en scène Alain 

Bézu et le chef Dominique Debart. Le premier ne 

s’est pas limité à condenser le livret, mais a inclus 

comme fil conducteur du spectacle des textes de 

Nietzsche, dont le célèbre Cas Wagner. Quand 

au musicien, il dirige l’Orchestre Lamoureux en 

effectif restreint, une vingtaine d’instrumentistes – 

le même que celui utilisé par Wagner dans l’intime 

Siegfried-Idyll. Trois chanteurs (Muriel Ferraro, Paul 

Guagler et Aurélien Pernay) et un comédien (Fran-

çois Clavier) sont de l’aventure.� A. Pecqueur

Les 2, 3, 4, 10, 11 mai à 20h au Théâtre de l’Athénée. 

Tél. 01 53 05 19 19. Places : 19 à 43 €.

Phi-Phi
////// D’Henri Christiné /////////////////////////////////////////////////

La compagnie les Brigands revisite 
avec marionnettes l’opérette 
d’Henri Christiné.
Les spectacles lyriques avec marionnettes se mul-

tiplient. Après Philémon et Baucis de Haydn pré-

senté par Emilie Valentin et Caligula de Pagliardi 

avec les marionnettes siciliennes de Mimmo Cutic-

chio, place ce mois-ci à l’opérette Phi-Phi d’Henri 

Christiné, mise en scène par Johanny Bert, disci-

ple d’Alain Recoing au Théâtre aux mains nues. 

Dans cette production, le nouveau directeur de la 

scène du Festin demande aux chanteurs de mani-

puler eux-mêmes les marionnettes. Un défi de plus 

pour la compagnie des Brigands, connue pour son 

approche audacieuse des ouvrages d’Offenbach. 

La troupe est placée sous la direction musicale du 

chanteur Christophe Grapperon.� A. Pecqueur

Vendredi 13 avril à 20h45 au Théâtre Roger Barat 

d’Herblay (95). Tél. 01 39 97 40 30.  

Places : 15 à 33 €. 

Jeudi 3 mai à 20h à l’Opéra de Massy.  

Tél. 01 60 13 13 13. Places : 41 à 47 €.

Au Duc des 
Lombards
////// Club ///////////////////////////////////////////////////////////////////

Le joli mois d’avril à l’angle 
Lombards-Sébasto’

Le pianiste cubain Roberto Fonseca.

Coup d’envoi avec trois jours de Carte Blanche au 

trompettiste Stéphane Belmondo qui invite ses amis 

dont - excusez du peu - Jacky Terrasson et Marcel 

Azzola (du 5 au 7 avril). Tout ce beau petit monde 

cédera ensuite la place à Jonathan Kreisberg en 

quartet, guitariste new yorkais hautement estimé qui 

signe son premier album personnel « Shadowless » 

chez New for Now Music (le 8), à la chanteuse amé-

rindienne Pura Fé (les 10 et 11), au trompettiste 

espagnol from New York Rynald Colom (le 14), et au 

grand pianiste cubain Roberto Fonseca pour la sortie 

de son album « Yo » sur le nouveau label Jazz Village 

/ Harmonia Mundi, hommage aux racines africaines 

de la musique cubaine (du 15 au 17). Suite et fin de 

cette programmation très relevée avec le pianiste 

indo-américain Vijay Iyer, jeune étoile de la scène 

new-yorkaise découvert il y a quelques années dans 

le groupe de Steve Coleman et désormais leader 

(onze albums personnels à son actif), en trio majeur 

composé de Stephan Crump à la contrebasse et 

Marcus Gilmore à la batterie (le 21), le vétéran Ernie 

Watts, saxophoniste de légende qui fut le partenaire 

fidèle de Charlie Haden au sein du Quartet West 

(les 23 et 24) et enfin Didier Lockwood en trio corsé 

avec Philip Catherine à la guitare et Diego Imbert à 

la contrebasse (du 25 au 28).� J.-L. Caradec

Tél. 01 42 33 22 88.

Spécial Banlieues Bleues

Beau  
Catcheur / Roy  
Nathanson 
Sotto Voce
////// électrons libres ///////////////////////////////////////////////////

D’un côté un duo iconoclaste, de 
l’autre un combo hors limite… 
Les curieux feront bien de ne pas 
s’abstenir.
La contrebassiste Sarah Murcia et le chanteur 

Fred Poulet tiennent la distance, avec un nom 

qui sonne comme une mise en garde aux affreux 

jojos de la pensée policée, une bonne beigne aux 

vilains clichés. C’est la marque esthétique de Beau 

Catcheur. Depuis une dizaine d’années, ce drôle 

de duo forme une paire d’électrons libres, des 

complémentaires qui pratiquent en toute intimité 

la poésie sonore dans une démarche oulipienne, 

qui peuvent coucher des paroles et musiques sur 

des films érotiques des années muettes. Mais 

aussi comme ce soir donner leurs versions, pas 

franchement académiques, de classiques tels 

que “Les Copains d’abord”, “Paroles, paroles” ou 

encore “Anarchy In UK”. Il en va de même pour 

Roy Nathanson, saxophoniste qui transgresse les 

codes de bonne conduite pour tracer une autre 

cartographie sonore, où la poésie du jazz prend 

des accents d’un beat boxer.� J. Denis

Mardi 10 avril à 20h30 au TGP de Saint-Denis (93). 

Tél. 01 49 22 10 10. Places : de 10 à 16 €.

Avec Didon et Enée de Purcell, Denis Chabroullet signe 

sa première mise en scène d’opéra.

classique
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AVRIL - MAI

Philippe Herreweghe

Armide

Rolando Villazón

Julia Lezhneva

OPÉRA
RICHARD WAGNER
LES MAÎTRES CHANTEURS DE NUREMBERG
Premier tableau du 3e acte, chanté en Français dans la mise en scène, 
le décor et les costumes de la création parisienne de 1897
Sacha Michon Valerio Contaldo André Gass Marcos Garcia Leana Durney Elsa Barthas
Orchestre de la Haute École de Musique de Genève Direction Laurent Gay
Mise en scène Alain Zaepffel
4 avril

CHÂTEAU DE VERSAILLES

CONCERTS
ROLANDO VILLAZÓN : TRÉSORS DU BEL CANTO
Rossini, Donizetti, Bellini et Verdi
Orchestre de Chambre Nuevo mundo Direction Guerassim Voronkov 2 avril 

EXTRAVAGANCES SACRÉES À 40 VOIX
Oeuvres polychrales de Striggio, Monteverdi, Benevoli
Le Concert Spirituel Direction Hervé Niquet
CHAPELLE ROYALE  SEMAINE SAINTE 6 avril 2012

BACH : PASSION SELON SAINT MATTHIEU
Johanna Winkel Elvira Bill Michael Mogl Dominik Worner Thilo Dahlmann Manuel Konig 
Kolner Kammerchor Collegium Cartusianum Direction  Peter Neumann
CHAPELLE ROYALE  SEMAINE SAINTE - 7 avril 8 avril

MOZART : SYMPHONIES N° 39, 40, 41
Orchestre des Champs-Élysées Direction Philippe Herreweghe 11 avril

MOZART : SYMPHONIE N°38 
CONCERTO POUR CLARINETTE
Strauss : Romance pour Violoncelle et Orchestre
Ensemble Les Dissonances Violon solo et Direction David Grimal 3 mai 20h

MOZART - DA PONTE : PRIMA DONNA ASSOLUTA
Julia Lezhneva Soprano
Les Musiciens du Louvre - Grenoble Direction Marc Minkowski 21 mai 20h

LULLY : ARMIDE
Peggy Kriha Dye, Colin Ainsworth, Joao Fernandes, Meghan Lyndsay, Carla 
Huhtanen, Vasil Garvanliev, Olivier Laquerre, Curtis Sullivan, Aaron Ferguson
Les Chantres du Centre de musique baroque de Versailles 
Direction Olivier Schneebeli
Production Opéra Atelier Toronto
Tafelmusik Baroque Orchestra Direction David Fallis
Mise en scène Marshall Pynkoski
Chorégraphie Jeanette Lajeunesse Zingg
11, 12 mai 20h  
13 mai 16h

gros plan ¶
Nixon in China
Le Théâtre du Châtelet confie 
à Chen Shi-Zheng une nouvelle 
production de l’opéra de John 
Adams (né en 1947). L’orchestre 

©
 D

. R
.

Maquette du décor de Shilpa Gupta pour Nixon in China.

de chambre de Paris est dirigé 
par Alexander Briger.

L’attitude véhiculée par les opéras américains vis-à-vis 

des mythes qui ont fait le terreau universel de l’art lyri-

que est plutôt ambiguë. À l’évidence, les compositeurs 

états-uniens ont voulu se déprendre de ce passé euro-

péen en localisant souvent leur œuvre sur les terres 

du Nouveau Monde – que l’on pense au Tender Land 

d’Aaron Copland ou au Porgy and Bess de George 

Gershwin, en décalquant au besoin la trame des tra-

gédies (West Side Story de Leonard Bernstein) ou 

des épisodes bibliques (Susannah de Carlisle Floyd). 

C’est pour mieux célébrer les héros révélateurs de leur 

époque, à la manière de ce qu’a toujours fait l’opéra, 

depuis le Poppée de Claudio Monteverdi jusqu’au 

Gutenberg de Philippe Manoury. Nixon comme nouvel 

Ulysse ? Pourquoi pas ? C’est en tout cas sur la sug-

gestion du metteur en scène Peter Sellars que John 

Adams décide de faire du président américain et de 

son voyage à Pékin en février 1972 le héros et l’intri-

gue de son premier opéra, créé en 1987 à Houston. 

« J’ai mis du temps à réaliser combien cette idée était 

brillante, avoue le compositeur, cité dans l’ouvrage que 

Renaud Machart lui a consacré en 2004. Mais lorsque 

la poétesse Alice Goodman a accepté d’écrire un livret 

en vers rimés, le projet a soudainement pris une allure 

merveilleusement complexe, tout à la fois épopée, 

satire et examens sérieux des problèmes historiques, 

philosophiques, voire des relations entre les sexes, 

tout ceci concentré sur six personnages. N’était-ce 

pas quelque chose qui ne pouvait être traité que par 

le genre du grand opéra ? »

Conte philosophique
Opéra certes, mais dérangeant par un certain aspect 

monumental – cela moins au sens du gigantisme que 

d’une quasi-immobilité. Nixon in China est moins une 

œuvre proprement narrative que la mise en specta-

cle de pensées et d’attitudes, plutôt une sorte de 

conte philosophique. Ce que souligne John Adams : 

« la célèbre rencontre entre Mao et Nixon place ces 

deux personnages complexes face à face dans un 

dialogue qui oscille entre opposition philosophique 

et surenchère politique », soit un opéra de langage 

pour évoquer deux « adeptes de la manipulation de 

l’opinion publique ». Pour cette nouvelle production 

voulue par le Châtelet – plus de vingt ans après la 

création française de l’ouvrage à Bobigny – Chen 

Shi-Zheng a la lourde tâche de donner une nou-

velle vision scénique de l’œuvre. Il explique ainsi sa 

démarche : « À une vision historique détournant les 

codes du documentaire du point de vue occidental, 

qui était celle de Peter Sellars, je préfère mettre en 

lumière une trame dramatique qui part de l’exhibi-

tion du protocole, avec cette poignée de main très 

formelle, pour s’achever à échelle humaine, avec la 

fragilité, le dénuement et la vérité des êtres ». Autant 

dire que la production attend beaucoup de ses chan-

teurs-acteurs. Le baryton américain Franco Pomponi 

(qui fut le Sweeney Todd de Stephen Sondheim au 

Châtelet l’an dernier) incarne Nixon, le ténor Alfred 

Kim, Mao ; leurs épouses étant respectivement inter-

prétées par June Anderson et Sumi Jo.

Jean-Guillaume Lebrun

Nixon in China, de John Adams, les 10, 12, 14, 16 

et 18 avril à 20h, au Théâtre du Châtelet, 1 place du 

Châtelet, 75001 Paris. Renseignements et réserva-

tions : 01 40 28 28 40 et www.chatelet-theatre.com

Concert  anniversaire : Samedi 6 mai à 17 h 
American Church, 65 quai d’Orsay, 75007 Paris • Entrée libre

L’ensemble  
est composé de
Vira Slywotzky,  

soprano
Scott Murphree,  

ténor
Jesse Blumberg,  

baryton
avec  

Gary Chapman,  
piano

Tobé Malawista,  
direction artistique

Comme l’écrivait très pertinemment le  
New York Times en mai 2011 :  
« Contrairement à d’autres groupes de  
musique de chambre, le Mirror Visions  
Ensemble est géré par des chanteurs  
plutôt que par des instrumentistes  
et ses programmes sont conçus avec  
une attention particulière à la poésie  
des textes plutôt qu’en fonction d’un  
consensus quant au style musical. »  
La motivation première de l’ensemble était 
l’exécution successive des musiques composées  
par plusieurs compositeurs sur un même texte.  
La passation de commandes fait partie  
intégrante de la mission de l’Ensemble, et,  

sous la direction de Tobé Malawista,  
l’Ensemble a commandé plus de  
75 œuvres de musique de chambre  
vocale.
A gauche certains des compositeurs 
des programmes de l’Ensemble,  
à droite certains des écrivains dont  
les textes ont inspiré des musiques.

De haut en bas,
Emmanuel Chabrier,  
Maurice Ravel, 
Darius Milhaud et  
Jean Cocteau,
Christopher Berg,  
Tom Cipullo et Scott Wheeler

Madame  
de Sévigné

Emily
Dickinson

Paul 
Verlaine

Abraham 
Lincoln
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Spécial Banlieues Bleues

Supersonic  
A Tribute  
to Sun Ra
////// Extatique ////////////////////////////////////////////////////////////

Le jazz cosmique est à l’honneur à 
Banlieues Bleues lors d’une nuit qui 
s’annonce explosive.
Saxophoniste extatique et chanteur fêlé, Thomas 

de Pourquery n’est jamais aussi à l’aise qu’au milieu 

d’une bande de musiciens-amis. Membre essentiel 

du MegaOctet d’Andy Emler, fondateur de la « fan-

fare mégalo-rock » Rigolus, le natif de Bondy raffole 

des grandes joutes collectives qui font le bonheur du 

Badje Tounkara, virtuose du n’goni. Et c’est 

tout naturellement ce dernier qu’il a convié pour 

« The River », un projet conçu avec le guitariste 

Seb Martel  : soit un trio de cordes nomades 

en l’âme propice à naviguer à la coule dans le 

monde des noires et des blanches. Comme son 

titre l’indique, ce programme est aussi un clin 

d’œil à l’album du même nom d’Ali Farka Touré. 

« Le fleuve, c’est le Niger, le Mississipi. C’est 

surtout la métaphore de la transgression des 

frontières. » Comme la meilleure introduction au 

Contraband d’Otis Taylor, le chantre d’un trance 

blues qui plonge dans les méandres du Delta 

pour en saisir l’essence sombre.� J. Denis

Samedi 7 avril à 20h30 à Espaces V de Villepinte (93). 

Places : de 10 à 16 €. Tél : 01 49 22 10 10.

Sade Songs
////// Véritable classique du jazz français //////////////////////

Élise Caron et l’ensemble 
Archimusic de Jean-Rémy Guédon 
reprennent leurs Sade Songs à 
l’invitation du club Le Triton.

Le saxophoniste et compositeur Jean-Rémy Guédon,  

à l’origine du projet Sade Songs.

Créé en 2006, ce programme magnifique est 

devenu en quelques années un véritable classi-

que du jazz français. D’abord conçu en version 

concert, Sade Songs a ensuite fait l’objet d’une 

mise en scène de Jean Lambert-Wild et Stéphane 

Blanquet, gagné le soutien de deux scènes natio-

nales inspirées – l’Allan à Montbéliard et le Granit 

à Belfort – avant de mettre la critique musicale 

unanime à ses pieds lors de la traduction dis-

cographique du projet (chez Chant du Monde/

Harmonia Mundi). Mais l’aventure continue ! Et 

les Sade Songs de Guédon, visiblement inspiré 

comme jamais par l’insolence, la liberté et l’audace 

du Marquis de Sade, impitoyable connaisseur de 

la nature humaine, n’ont pas fini de nous troubler. 

Jean-Pierre Vivante, directeur du Triton, le club 

des Lilas, a souhaité les réinstaller sur sa scène, 

là même où ils ont vécu une part de leur histoire… 

« Il y a six ans, Elise Caron, Jean-Rémy Guédon 

et toute la bande d’Archimusic s’installaient au 

Triton pour l’enregistrement de Sade Songs, se 

souvient-il. Semaine magique au cours de laquelle 

prenait forme sous nos oreilles cette suite musicale 

que je considère comme un chef-d’œuvre, où Elise 

donne toute la mesure de son talent de chanteuse 

et de comédienne. Pour ceux qui n’ont pas eu la 

chance d’assister à la création de ce joyau, ce 

concert est l’occasion rêvée de rattraper le temps 

perdu… » s’enthousiasme-t-il. Le mano a mano 

entre poésie et musique va pouvoir reprendre de 

plus belle.� J.-L. Caradec

Samedi 21 avril à 21h au Triton des Lilas (93).  

Tél. 01 49 72 83 13. Et du 4 au 8 juillet au Studio 

Sextan de Malakoff, 10 rue Eugène-Varlin, 92240 

Malakoff. Tél. 01 46 54 33 20.

Spécial Banlieues Bleues

The River / 
Otis Taylor
////// Blues //////////////////////////////////////////////////////////////////

Une soirée placée sous le signe du 
blues réinventé.

Piers Faccini présente son nouveau projet « Blues »  

en trio. 

Il y a vingt ans, le jeune Londonien Piers Faccini 

achetait des LP africains à Portobello Market. 

Aujourd’hui, le songwriter expose cet amour 

au grand jour. Sur son récent album, « My Wil-

derness », le chanteur folk confirme sa parenté 

avec le blues du Sahel, invitant même le Malien 

Au Sunset
////// Club ///////////////////////////////////////////////////////////////////

Découvertes de nouveaux talents au 
« 60 », lieu de toutes les révélations.

La chanteuse Florence Grimal explore le répertoire  

du pianiste Bill Evans.

L’organiste Matthieu Marthouret, jeune talent du jazz 

français, monte le premier sur scène pour défendre 

la musique de album “Upbeats” (sur le label Dou-

blemoon Records), le deuxième sous son nom, à 

la frontière de l’électrique et de l’acoustique (le 6). 

Autres nouveaux venus ou presque ce mois-ci au 

programme au Sunset : le groove urbain du trom-

pettiste, bugliste et vocaliste Mathieu N’Gampiki 

dit « Farress » (le 10), la chanteuse Florence Gri-

mal en quartet, « Sur les pas de Bill Evans », avec 

Nicolas Folmer en invité à la trompette (le 11), le 

Trio Enchant(i)er, lauréat du tremplin national Jazz à 

Vienne - Rezzo 2011 (le 12), le batteur Pierre Goo-

dard pour la sortie de son premier album « Fuite de 

jazz » (le 17), le groupe Les Mains Sales aux sono-

rités jazz électrisées par la voix hip-hop de Jean-

Baptiste Lecusson (le 24), le jeune tromboniste à 

pistons Raphaël Reiter pour un hommage à Bob 

Brookmeyer (le 25), et enfin le jazz fusion d’Alex 

Jacquemin qui révèle dans ses « Spontaneous 

Compositions with the Loop Station » un univers 

musical forgé dans le creuset new yorkais, où il a 

posé ses guitares depuis 2007 (le 26).�J.-L. Caradec

Tél. 01 40 26 46 60. www.sunset-sunside.com

Martial 
Solal
////// Swing aérien ///////////////////////////////////////////////////////

Le légendaire pianiste français qui 
fête ses 85 printemps cette année 
n’a rien perdu de son swing aérien.

En 1999, il a reçu l’ultra select Jazzpar Prize, le « Prix 

Nobel de la musique », une première pour un Français.

Il y a cinq ans, alors qu’il venait d’entrer dans 

sa huitième décennie, Martial Solal a atteint une 

consécration peu commune : se produire pen-

dant une semaine en tête-à-tête avec son piano au 

mythique Village Vanguard à New York. Jamais un 

musicien hexagonal n’avait connu pareil honneur. 

L’événement donne un aperçu de l’aura d’un géant 

qui a joué avec le gratin du jazz, de Django Rein-

hardt à Paul Motian en passant par Lee Konitz. 

Admirable réinventeur de standards, Martial Solal 

est également un compositeur émouvant qui a su 

séduire le monde du 7e Art, de Jean-Luc Godard 

à Orson Welles. Sur la scène de l’Apostrophe, il 

sera entouré de son (grand) laboratoire d’écriture, 

le Newdecaband, où l’on retrouve sa chanteuse 

de fille, Claudia.� M. Durand

Vendredi 13 avril à 20h30 à L’Apostrophe de Cergy-

Pontoise. Tél. 01 34 20 14 14.

création : jean-jacques Dusuzeau - lejardingraphique.com
 - Exploitant de lieu 1 - 1015372 - 1015373 - 1015355 - 1042574 Producteur 2 - 1015370 Diffuseur 3 - 1015371

Toute la programmation du festival sur
www.jazzsouslespommiers.com

Samedi 12 mai
Collectif Jazz de Basse-Normandie 
Tante Yvonne (F) CREATION
Céline Bonacina trio invite Nguyên Lê (F)
Don Byron New Gospel quintet (USA)
Robert Glasper Experiment (USA)
Potiron le bon et sa cour (F)
Diego El Cigala Cigala & Tango (Espagne)
Anakronic Electro Orkestra (F)
Lettuce Tribute (F)

Dimanche 13 mai
Pink Martini (USA)
 
et un Dimanche en Fanfares avec :

Mahala Rai Banda (Roumanie)
La Fanfare Saugrenue (F)
Babelouze (Belgique/F)
La Marmite infernale / Collectif Arfi 
Le Cauchemar d’Hector (F)
Big Band Christian Garros (F)
Bagad de St Nazaire & Agadir Gnawas 
(F/Maroc)
L’EIM du Pays Granvillais et Thomas de 
Pourquery (F)
Ziplaboum (F)

Mardi 15 mai
Olivier Harasse/Stéphane Leclerc/Bubu 
Le Voyage fabuleux de Théophile (F)
Dave Douglas & Keystone (USA)
Francesco Bearzatti quartet 
X(Suite for Malcolm) (It)
Kenny Neal (USA)
Otis Taylor’s Contraband (USA)
Thorbjørn Risager (Danemark)

Mercredi 16 mai
Kevin Seddiki trio 
invite Olivier Ker Ourio (F/It)
Kurt Elling et le Scottish National Jazz 
Orchestra (USA/Ecosse)
Aziz Sahmaoui  
& University of Gnawa (F/Algérie) 
Ninety Miles avec Nicholas Payton, David 
Sanchez, Stefon Harris (Cuba/USA/Porto Rico)
JuJu (GB/Mali)
The Bespoke quartet (GB)
DJ Alea (F)

Jeudi 17 mai
Perrine Mansuy quartet Vertigo Songs (F)
Quartet Costel Nitescu, Samson Schmitt 
& Richard Manetti (F/Roumanie)
Battle sous les pommiers CREATION
Match d’improvisation entre le quartet Thomas 
de Pourquery, Edward Perraud, Benjamin 
Moussay, Arnault Cuisinier et le quartet Michel 
Donato, Franck Lozano, Pierre Tanguay,  
François Bourassa (F/Canada)
Hermeto Pascoal (Brésil)
Collectifs Loop & Coax Tweedle Dee (GB/F) 
CREATION
Christophe Marguet sextet CREATION
avec Steve Swallow, Chris Cheek, Cuong Vu, 
Benjamin Moussay et Régis Huby (USA/F) 
Red Baraat (USA)
Ibrahim Maalouf Diagnostic (Liban/F)
Pierrick Pédron Cheerleaders (F)
Frantz Laurac quartet 
+ Luigi Grasso (F/Finlande)

Vendredi 18 mai 
Brass Jaw (Ecosse)
Gourmet (Finlande)
Michel Benita Ethics (F/N/Suisse/Japon)
Journal intime joue Jimi Hendrix (F)
Carte blanche à Baptiste Trotignon avec 
Tom Harrell, Stefano di Battista, Jeanne Added, 
Dré Pallemaerts et Thomas Bramerie (F/It/B/USA)
Harold Lopez Nussa (Cuba)
Michel Godard/Ursula S.Yeo Le Concert 
des parfums (F/It/D)
Blitz The Ambassador (Ghana/USA/F/D)
Rita Marcotulli/Javier Girotto/Luciano 
Biondini trio Nana ( It/Argentine)
Angélique Kidjo Hommage 
à Miriam Makeba (Bénin/Afrique du sud)
Jaojoby (Madagascar)
Siam + Michaël Chéret (F)

Samedi 19 mai
Take Five Europe CREATION (GB/N/PL/NL/F) 
Archie Shepp & Joachim Kühn duo (USA/D)
DPZ & The Holy Synths (F) CREATION
Michel Godard/Ursula S.Yeo Le Concert 
des parfums (F/It/D)
Marcus Miller (USA)
Nostalgia 77 avec Josa Peit (GB/D)
Bonga (Angola/Portugal)
Addictive TV (GB)
Baptiste Herbin Disfunktion quintet 
+ Michaël Chéret (F)
DJ Click (F)

Infos 02 33 76 78 50 / billetterie 02 33 76 78 68
Abonnements à partir du 7 avril, à Coutances. 

Hors abonnements, à partir du 21 avril

FNAC, Carrefour, Géant, Magasins U, 08 92 68 36 22 
(0,34€/min), www.fnac.com, 

E.Leclerc, Virgin Mégastore, Auchan,  
Cultura, www.ticketnet.fr

entretien / Spécial Banlieues Bleues

Misja Fitzgerald Michel 
ré-enchante Nick Drake
L’un des secrets les mieux gardés de l’édition 2012 du festival 
Dionysien… Sous le titre « Time of no reply » (label No Format), le 
guitariste français signe en solo (ou presque) un magnifique portrait 
musical de Nick Drake, le pop-folk song-writer maudit mort en 1974 
à l’âge de 26 ans. Misja Fitzgerald Michel a grandi avec les chansons 
des trois albums gravés par l’anglais entre 1968 et 1972. Dans ce 
projet musical épuré en forme d’autoportrait sensible, il laisse 
l’auditeur sans voix, saisi par la confidence. Un moment rare. Avec 
Olivier Koundouno au violoncelle.
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Quand et comment avez-vous découvert 

Nick Drake ?

Misja Fitzgerald Michel  : J’ai toujours eu un 

rapport très proche avec la musique folk anglaise 

et américaine à travers des gens comme John 

Fahey, Bernt Jansch ou Joni Mitchell… J’ai 

donc très tôt été fasciné par la musique de Nick 

Drake. Son jeu de guitare est extraordinaire, ses 

mélodies, sa voix et ses compositions aussi. Il 

a été un musicien très à part à l’époque, pas 

du tout à sa place dans le milieu de la musi-

A part dans Pink Moon, la voix est absente 

de l’album et vous appliquez aux chan-

sons un traitement strictement instrumental. 

Pourquoi ce choix ?

M. F. M. : Les invités sont intervenus comme des 

petites touches de peinture pour entourer la gui-

tare qui devait être centrale avec les mélodies de 

Drake. C’était le défi : jouer les mélodies à la gui-

tare acoustique et parvenir à transmettre quelque 

chose sans chanter ! Je ne voulais pas un disque 

de « reprises » avec pleins de chanteurs différents. 

« C’était le défi : jouer 
les mélodies à la  
guitare acoustique  
et parvenir à  
transmettre quelque 
chose sans chanter ! » 

Misja Fitzgerald Michel

Je suis très heureux que Meshell Ndegeocello 

chante « Pink Moon », c’est une musicienne que 

j’ai toujours admirée. Les rencontres avec Olivier 

Koundouno, Hugh Coltman et Nicolas Repac, 

riches et déterminantes, contribuent aussi à l’équi-

libre du disque.

Quelle est la part de nostalgie, de recons-

truction du passé dans un tel projet ?

M. F. M. : Ce projet a mûri et s’est finalisé à des 

moments difficiles de ma vie professionnelle, per-

sonnelle et familiale, où j’ai connu aussi de belles 

choses comme la naissance de mon fils Ishann. 

Tout nourrit ma musique, tout est imbriqué, le 

passé, le présent… C’est un projet qui a néces-

sité beaucoup de temps mais qui représente aussi 

ce que j’ai fait de plus personnel jusqu’à présent. 

Je voulais quelque chose d’épuré avec un son 

clair, de l’air et une respiration, qui permettent de 

ressentir la fragilité du moment.

Propos recueillis par Jean-Luc Caradec

Jeudi 12 avril à 20h30 à l’Espace 93 de Clichy- 

sous-Bois (93). Tél. 01 49 22 10 10 (Banlieues 

Bleues). En 2e partie : le « Quintet Méditerranéen »  

de Rabih Abou-Khalil (oud).

que ni dans la société. Ses mélodies, harmo-

nies et paroles sont très mélancoliques, voire 

déprimantes, mais sa musique reste toujours 

très sophistiquée, poétique et originale ! Quelle 

émotion dans sa musique ! Elle me transporte 

et me fait voyager. On parle plus souvent de 

la personnalité dépressive de Drake que de sa 

musique…

Quelle a été votre démarche, votre projet en 

reprenant ses chansons ?

M. F. M. : J’ai dès le début essayé d’avoir une 

démarche personnelle et surtout de m’appro-

prier sa musique pour finalement m’en détacher 

le plus possible… Ce n’est pas un hommage à 

Nick Drake mais plutôt ma vision personnelle de 

sa musique. Il plane au-dessus de moi mais cela 

reste moi : j’essaye de transmettre mes émotions, 

et d’arriver à l’essentiel, en tendant à l’universalité 

et à la liberté. Je voulais aussi que chaque mor-

ceau soit original et différent et que le tout fasse 

une suite cohérente, avec des surprises. D’où les 

rencontres…
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Cette année, honneur à David Murray. En plus de 

trôner en une de l’affiche officielle, le bouillonnant 

saxophoniste américain présentera son entê-

tant « Cuban Ensemble » (le 3 mai) et formera 

un duo inédit et prometteur avec le pianiste alle-

mand Joachim Kühn (le 4 mai). Si le festival invite 

des monstres sacrés comme Peter Brötzmann 

(le 4 mai), Barre Phillips (le 5 mai), Keith Tippett 

(le 6 mai), il réserve aussi une place importante 

à une nouvelle génération de musiciens à la fois 

Sea Band. L’occasion de se rappeler à quel point 

la harpiste est un formidable catalyseur d’origina-

lité et de créativité au sein de la scène jazz euro-

péenne. Elle revient sur les lieux de sa première 

escale avec l’envoûtante chanteuse brésilienne 

Mônica Passos.� M. Durand

Samedi 5 mai à 20h30 à la Ferme de Bel Ebat à 

Guyancourt. Tél. 01 30 48 33 44.

festivals
Europa Jazz 
Festival
////// Le Mans et sa région ///////////////////////////////////////////

L’incontournable événement 
de la Sarthe souffle ses trente-
trois bougies avec un programme 
toujours aussi alléchant, entre 
légendes capiteuses et jeunes têtes 
chercheuses.

Le grand saxophoniste américain David Murray, invité 

d’honneur d’Europa Jazz Festival 2012.

Avec les années, l’Europajazz est devenu bien 

plus qu’un festival de deux semaines printaniè-

res, mais un catalyseur d’événements musicaux 

et d’actions culturelles au Mans et dans sa région 

durant toute l’année. L’équipe sarthoise vient par 

exemple d’organiser un étonnant « acoustic tour » 

de Michel Portal, qui s’en est allé de Montjean-

sur-Loire à Savigné-l’Évêque, en compagnie de 

Daniel Humair, Bernard Lubat ou encore Sylvain 

Luc. Une magnifique rampe de lancement pour 

cette 33e édition que Armand Meignan, le direc-

teur d’Europajazz, décrit comme le «  final d’un 

fameux et épatant parcours, d’octobre à mai ». 

audace. Si jongler avec les mots et onomatopées 

est devenu le style de ce jazzman, il a également 

travaillé avec Laurie Anderson, salué Mozart avec 

Chick Corea dans « The Mozart sessions »… Entre 

autres passionnantes créations.� J. Denis

Lundi 23 et mardi 24 avril à 20h au Théâtre du 

Châtelet. Places : de 10 à 57,50 €.  

Tél. 01 40 28 28 40.

Isabelle  
Olivier
////// Atypique /////////////////////////////////////////////////////////////

La harpiste célèbre ses vingt ans de 
carrière avec douze fous travaux 
dignes d’Hercule.

« Dodecasongs », nouvel album d’Isabelle Olivier,  

sort début mai sur le label Enja (distribué par Harmonia 

Mundi). 

L’an dernier, Isabelle Olivier s’est lancée dans une 

aventure atypique : enregistrer douze chansons 

sur douze scènes différentes aux côtés de ses 

compagnons de route les plus fertiles : de David 

Linx à Sébastien Texier jusqu’à son étonnant Big 

SADE SONGS
Reprise 2012

L’ensemble 
ARCHIMUSIC

Dirigé par

 JEAN-RÉMY GUÉDON 
Avec

ÉLISE CARON

EN CONCERT AU TRITON 
21 AVRIL 2012 - 21h

11 bis rue du Coq français - 93260 Les Lilas - Métro: Mairie des Lilas
Réservations : 01 49 72 83 13 - www.letriton.com - www.archimusic.com

PROCHAINS CONCERTS: DU 4 AU 8 JUILLET 2012
Studio Sextan - 10, rue Eugène Varlin - 92240 Malakoff - Métro Plateau de Vanves

Encart avril la terrasse.indd   1 19/03/12   15:07

gorgé de tradition, mais pourtant très contemporain. 

Aussi à l’aise dans l’art de la ballade veloutée que 

dans celui de la tempête bop, Ambrose Akinmusire 

est le dernier rejeton d’une prestigieuse lignée de 

trompettistes hébergée par le label Blue Note (Lee 

Morgan, Freddie Hubbard…).� M. Durand

Mercredi 11 avril à 20h30 au Centre Culturel Jean 

Houdremont de La Courneuve. Tél. 01 49 92 61 61.

Avishai 
Cohen
////// Liberté et créativité /////////////////////////////////////////////

Le contrebassiste et chanteur, l’un 
des chouchous du public francilien, 
propose un jazz remarquablement 
créatif et festif.

Le voyage sur les “Seven Seas” de Cohen, le 2 mai  

à 20h30 à la MAC de Créteil. 

« Chanter m’aide à ouvrir mon cœur. Avec ta voix, 

tu ne peux plus rien cacher. Tu es à nu. Impossible 

de tricher ! » Avec “Aurora”, son premier disque chez 

Blue Note en quintet avec percussions et oud, le 

contrebassiste virtuose du jazz se transformait en 

chanteur de mélodies ladino, celles que fredonnait 

sa mère dans son enfance… Paru en 2011, “Seven 

Seas” s’inscrit encore dans cette voie, tout en élar-

gissant le spectre, s’ouvrant à toutes les influences 

qui composent l’identité de ce musicien composite, 

entre versions latines et visions originelles. « J’ai tou-

jours souhaité être aux marges des catégories où on 

voulait m’enfermer. J’aime le jazz pour sa liberté et 

sa créativité. C’est une attitude face au monde, plus 

qu’un style définitif. »� J. Denis

Mercredi 2 mai à 20h30 à la MAC de Créteil (94). 

Places : de 8 à 20 €. Tél. 01 45 13 19 19.

Bobby  
Mc Ferrin
////// Crossover ///////////////////////////////////////////////////////////

Quoi de plus normal qu’au 
Châtelet, Bobby McFerrin se sente 
un peu comme chez lui.
C’est la quatrième fois que ce grand artiste vient 

dans le grand théâtre parisien. Ce lieu qui, sous 

son lustre classique, s’est ouvert depuis bien 

longtemps à toutes les musiques, colle parfaite-

ment à la carrière du chanteur que toute la planète 

découvrit en 1988 avec le fameux “Don’t worry, 

be happy !” . Ce n’était là qu’une facette de cet 

artiste dont le père était chanteur d’opéra et dont 

le fils est un chantre de la nu soul : fin mélodiste, 

redoutable rythmicien, remarquable improvisateur, 

Bobby Mc Ferrin possède une tessiture qui lui per-

met d’aborder tous les répertoires avec la même 

jazz. Son dernier défi en date ? Rendre hommage à 

sa manière à l’œuvre pléthorique et hors normes de 

Sun Ra. Pièce maîtresse de la Great Black Music de 

la deuxième partie du xxe siècle, l’Américain fut de 

toutes les avant-gardes : tour à tour free, psychédéli-

que, hard bop ou créateur d’ambiances mystiques à 

l’aide de machines interlopes, le père de l’Arkhestra 

offre un terrain de jeu idéal pour la troupe débridée 

du saxophoniste frenchy.� M. Durand

Vendredi 6 avril à 20h30 à la Salle Pablo Neruda de 

Bobigny. Tél. 01 49 22 10 10.

Chick Corea 
& Gary  
Burton Duo
////// Jazz de chambre /////////////////////////////////////////////////

Quarante ans que ces deux-là 
pratiquent en toute intimité la 
musique.
Paru sur le label ECM en 1973, l’album “Crystal 

Silence” marquait le début d’un dialogue main-

FRéDéRIQUE NALPAS, pianiste et peintre

présente COULEUR TANGO
Performance piano peinture à l'Espace Beaujon

Un magnifique voyage musical et pictural par une artiste atypique 
dans l'univers du tango argentin. Tandis que danseront ses  
pastels accrochés à l'écran, elle nous interprétera un répertoire 
latino-américain avec Astor Piazzolla et Heitor Villa-Lobos.
Vrai show, sensible et poétique, à voir et à entendre…

ESPACE BEAUJON 
208 rue du Faubourg-St-Honoré, Paris 8e 

Rés. 01.42.89.17.32 • Tarif : 11 € - 13 € • www.frederiquenalpas.com

THÉÂTRE VICTOR HUGO
14 avenue Victor-Hugo •  92220 Bagneux
tél . 0 1 . 46 . 63 . 10 . 54  /  01 . 41 . 17 . 48 . 12 

soirée citoyens du monde
Vendredi 13 avril à 20 h 30

HK  
ET LES  
SALTIMBANKS 
Flavia Coelho  
+ invités

www.bagneux92.fr

Plaquette  
de saison 

sur demande

gros plan ¶
Jean-Luc Ponty,  
retour en grâce
Le violoniste aux 6 millions d’albums vendus sous son nom revient 
pour un concert exceptionnel au Théâtre du Châtelet en compagnie 
d’un orchestre symphonique et d’invités triés sur le volet : Stanley 
Clarke, Biréli Lagrène, Eddy Louiss et Daniel Humair.

©
 Im

m
a 

Ca
sa

ne
lle

s.

Les mentalités souvent étriquées du monde du jazz 

français des années 60-80 ont creusé un fossé 

stupide et douloureux entre notre pays et l’un des 

musiciens français les plus estimés et connus dans 

le monde. Un malentendu que pourrait faire taire - 

enfin ! - ce concert exceptionnel au Théâtre du Châ-

telet. « Certains m’en ont voulu lorsque j’ai quitté 

la France. Mais je crois que c’était aussi musical… 

Mes premiers enregistrements, dans les années 

60, montrent comment je jouais à l’époque. J’ai 

vraiment été le premier violoniste be-bop. Mais je 

voulais évoluer musicalement. Aux Etats-Unis, cela 

bougeait énormément. C’est pour cette raison que 

je suis parti. Il y avait vraiment un effort incroyable 

entre les musiciens de jazz et de rock de ma géné-

ration pour se mélanger et chercher d’autres formes 

musicales. Pour cette raison, il y a des puristes qui 

m’ont banni. J’ai essayé de faire un pont entre ma 

culture classique et européenne et le jazz et la musi-

que américaine, le côté rythmique, l’improvisation… 

J’essayais de fusionner ces styles. C’était en 1968-

1969. A l’époque, en France, il y avait très peu de 

musiciens qui avaient la même envie. Surtout du 

côté du jazz… » se souvenait déjà Jean-Luc Ponty 

dans nos pages il y a quelques années.

Musicien évolutif
Maître du violon, le plus jeune et génial des « fils » 

de Grappelli est avant tout un musicien évolutif qui a 

toujours su se remettre en question et repousser ses 

propres limites, du be bop « made in France » des 

années 60 à Frank Zappa (les albums « King Kong » 

et « Hot Rats » en 1969), du jazz rock « made in Cali-

fornia » à de plus récentes collaborations avec des 

musiciens africains. En première partie de ce concert 

important, l’Orchestre Pasdeloup (direction Vincent 

« D’une manière générale, c’est plutôt ma musique  

qui influence mon jeu sur le violon que l’inverse »  

souligne Jean-Luc Ponty.

gros plan / Spécial Banlieues Bleues

Le nouveau testament  
de John Zorn
La soirée de clôture de Banlieues Bleues célèbre l’aura de John 
Zorn à travers son Book Of Angels, un répertoire de 300 morceaux 
interprétés par de fidèles condisciples.
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En 2013, John Zorn fêtera ses soixante ans. Déjà. 

Il est loin le temps où ce passionné de musiques 

vendait des disques au Soho Music Gallery, où 

ce rejeton de la beat generation commençait à 

se produire au Roulette ou au Chandelier. Des 

épiques années 1970, John Zorn a néanmoins 

gardé l’indépendance libertaire. Héritier de Charlie 

Parker et d’Ornette Coleman, le saxophoniste va 

d’ailleurs souffler un vent de révolte sur le jazz à 

papa, incarnant l’esprit du downtown des années 

1980 : l’ouverture aux musiques du monde entier, 

l’énergie du punk, l’envie de tout décaler… Puis en 

1992, trois ans après la mort de son père, il fonde le 

label Tzadik, « l’homme juste » en hébreu. Un travail 

expert, à la fois documentaire et révolutionnaire, qui 

trouvera son prolongement sur scène au Tonic… La 

Braxton, rendu hommage à Kenny Dorham puis 

à l’univers d’Ennio Morricone, salué l’éphémère 

mouvement Cobra et désormais le surréaliste 

René Daumal. Homme de mémoire et musicien de 

son temps, John Zorn posté sur le toit du monde 

brouille avec délice les pistes pour mieux nous 

éclairer de sa lanterne.

Jacques Denis

Vendredi 13 avril à 20h30 à la MC93 de Bobigny (93). 

Tél. 01 49 22 10 10. Places : 15 à 20 €.

plupart des chapitres de son histoire s’ancrent à 

Manhattan. John Zorn vit et vibre toujours au cœur 

de La Mecque du jazz qui porte en elle les stigma-

tes de la Babylone post-moderne. 

New New York
À quelques blocs de son appartement, il a fondé 

un nouveau lieu : The Stone, un club austère aux 

confins de l’East Village, un sanctuaire pour les 

improvisateurs de tout bord. On y retrouve les mul-

tiples facettes de ce musicien irréductible aux grilles 

de lecture de la société du spectacle, réfractaire à 

la sacro-sainte loi des catégories, encore moins à 

celle des linéaires du supermarché. Abstrait et lyri-

que, sérieux et ludique, jazz et ensuite, John Zorn 

a fréquenté les œuvres de John Cage et Anthony 

Renaud) joue en création mondiale quatre nouvelles 

œuvres symphoniques de la plume de Ponty, qui 

sera rejoint sur scène en deuxième partie par des 

anciens compagnons de route, des géants de leur 

instrument nommés Stanley Clarke, Biréli Lagrène, 

Eddy Louiss ou Daniel Humair, témoins directs d’une 

trajectoire musicale impressionnante.

Jean-Luc Caradec

Mercredi 11 avril à 20h au Théâtre du Châtelet.  

Tél. 01 40 28 28 40.

gros plan ¶
Festival Métis
En ouvrant les frontières entre musiques classiques et actuelles, 
le Festival Métis (ré)concilie grand art et musiques populaires.
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Métissant les genres, les influences, les époques 

et les publics, le Festival de Plaine Commune ose 

un regard actuel, un rien dissident et pourtant très 

affûté sur les musiques d’ici et d’ailleurs. Jusqu’au 

12 avril, les concerts se succèdent dans les salles 

de l’agglomération, avec en fil conducteur une thé-

matique méditerranéenne et de belles rencontres 

créatives… On y croisera la chanteuse algérienne 

Houria Aïchi (le 12 à Pierrefitte sur Seine), Zebda 

de retour en tournée (le 4 à l’Académie Fratellini), 

ou une création ultra-métisse, « Resistencia », 

entre baroque, Orient, et chants partisans.

La Grèce et le Liban  
à l’honneur
Le charismatique chanteur grec Alkinoos Ioan-

nidis jouera en duo avec Piers Faccini à Auber-

villiers (création le 11 avril), et on reverra Ioanni-

dis en juin à la Basilique pour une fusion entre 

classique et rock. Zeid Hamdan, artiste protéi-

forme libanais, tiendra deux scènes, l’une avec 

la chanteuse égyptienne Maryam Saleh (le 5 avril 

au Centre Culturel Jean Vilar), trépident duo entre 

rock underground, hip hop oriental et électro, 

l’autre avec Daniel Baladi, chanteur inspiré par 

la musique classique et lyrique arabe (le 3 au 

Centre Clara Zetkin de Villetaneuse). Une pro-

grammation excellente, ambitieuse et accessible, 

où l’exigence artistique va de pair avec le plaisir 

simple d’écouter.

Vanessa Fara

Du 27 mars au 22 juin dans l’agglomération Plaine 

Commune, rassemblant huit communes.  

Tél. 01 48 13 06 07. Places : de 0 à 35 €.

Alkinoos Ioannidis, tête d’affiche du rock grec, invité 

particulier du Festival Métis. 

tes fois renouvelé depuis, sur scène comme sur 

disque. Entre le pianiste et le vibraphoniste, 

l’entente sonne comme une évidence. Un jazz 

de chambre, selon l’expression consacrée, qui 

peut au détour d’une improvisation s’élancer 

dans un swing al lègre. L’un comme l’autre 

sont toujours prompts à lâcher la bride, l’un et 

l’autre savent tout autant s’en tenir à la délica-

tesse de l’entre-deux notes. C’est la force de 

cette formule qui offre suffisamment d’espace 

à la musicalité : à chacun de le remplir de ter-

ribles digressions, ou de s’offrir le temps de 

subtiles suspensions. Tout est possible dans 

cette fiesta, pour reprendre la pièce embléma-

tique de ce duo.� J. Denis

Mardi 17 avril à 20h à la Salle Pleyel.  

Tél. 01 42 56 13 13. Places : de 45 à 60 €.

Spécial Banlieues Bleues

Ambrose 
Akinmusire
////// Futur du jazz ///////////////////////////////////////////////////////

Une soirée placée sous le signe 
du futur du jazz avec deux jeunes 
musiciens aussi talentueux 
qu’explosifs.
Ils n’ont même pas trente ans, mais le monde du 

jazz est déjà à leurs pieds : le Cubain Harold Lopez-

Nussa et l’Américain Ambrose Akinmusire se succé-

deront sur la scène du festival Banlieues Bleues. Le 

premier, virtuose du piano qui accompagnait Omara 

Portuondo alors qu’il n’avait que 25 ans, offrira une 

rencontre inédite entre son trio et la vibrante chan-

teuse malienne Mamani Keita. Le second viendra 

escorté de son quintette de feu pour délivrer son jazz 

jazz | musiques du monde | chansonjazz | musiques du monde | chanson
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En 2007, il a remporté la prestigieuse Thelonious Monk 

International Competition présidée par Quincy Jones. 

Chick Corea et Gary Burton, deux amis de quarante 

ans, se retrouvent avec un nouvel album intitulé « Hot 

House ». (Concord-Universal)

Adepte du crossover, Bobby Mc Ferrin embrasse toutes 

les voix du monde. 
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du guitariste Sébastien Giniaux et l’Electric Quar-

tet de Biréli Lagrène (le 13) et enfin le quintette du 

trompettiste Ambrose Akinmusire et le pianiste Eric 

Legnini en « Vox Trio » le 14.� J.-L. Caradec

Du 12 au 14 avril à 20h au Théâtre Municipal de 

Fontainebleau (77) et www.reseaujazz77.com

Musiques  
du monde
Anatoli  
ou l’amour 
des poètes
////// Grèce /////////////////////////////////////////////////////////////////

Après avoir interprété les grands 
de la littérature, Angélique 
Ionatos et Katerina Fotinaki jouent 
leur propre poésie.

Ionatos et Fotinaki au Théâtre de Saint-Quentin-en-

Yvelines. 

Chantres d’une culture à la croisée de l’Europe et 

de l’Orient, Ionatos et Fotinaki ont pour passions 

communes la guitare, le chant, les poètes, et la 

langue grecque. Collaborant depuis 2006, ces 

deux artistes continuent de réinventer une tradition 

chansonnière hellène. Attachées aux mots justes, 

talentueux et frondeurs, virtuoses improvisateurs 

à l’attitude rock. Pour les découvrir, il faudra se 

rendre le midi à la Collégiale Saint-Pierre-La-Cour : 

les contrebassistes Joachim Florent (le 2 mai) et 

Fanny Lasfargues (le 3 mai) puis l’accordéoniste 

Vincent Peirani (le 4 mai) s’y produiront en solo. 

Bruit, fureur, stupeurs, tremblements, cris et chu-

chotements y seront au rendez-vous.� M. Durand

Du samedi 21 avril au dimanche 6 mai au Mans et 

dans sa région. Tél. 02 43 23 78 99. Site : www.

europajazz.fr

Jazz  
au Théâtre
////// Trois soirées ///////////////////////////////////////////////////////

Un nouveau festival à 
Fontainebleau.

Envoûtante, la chanteuse Norig chante le 12 avril à 20h 

au Théâtre de Fontainebleau en ouverture de « Jazz au 

Théâtre ». 

Première édition dans le beau théâtre de Fontai-

nebleau d’une nouvelle manifestation entièrement 

dédiée au jazz, initiée par un voisin et aîné célè-

bre, l’emblématique Festival Django Reinhardt de 

Samois-sur-Seine (sa 33e édition aura lieu au mois 

de juin prochain)… Trois soirées conçues en dou-

bles plateaux sont à l’affiche : la chanteuse Norig et 

le Trio Rosenberg le 12, la « Mélodie des choses » 

stages
annonces
formations 
artistiques

Emploi
Urgent

La Terrasse recrute
étudiants/étudiantes  

avec voiture 
pour distribuer devant les salles de concert 

et de théâtre le soir à 18h30 et 19h30. 

Tarif horaire : 13 €/brut
+ 6 € d'indemnité de carburant

Téléphonez au 01 53 02 06 60
 ou email : la.terrasse@wanadoo.fr

Emploi
La Terrasse recrute

étudiants/étudiantes
pour distribuer devant les salles de concert  

et de théâtre le soir à 18 h 30 et 19 h 30. 
Disponibilité quelques heures par mois. 

Tarif horaire : 9,22 €/brut 
+ 2 € net d’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

Recrute pour juillet 2012, 

étudiants, étudiantes  
pour distribuer à Avignon  
pendant le Festival
CDD, 3 semaines. la terrasse ne prend pas en charge le logement.

écrire à la.terrasse@wanadoo.fr
Mettre dans l'objet référence 888avignon.

Programme et calendrier
des formations :

www.cdma.greta.fr

GRETA de la Création,
du Design et des Métiers d’Art

info@cdma.greta.fr • www.cdma.greta.fr

Et aussi des formations en infographie, webdesign, prépresse,
conduite de machine d’impression, façonnage finition,
fabrication imprimerie, arts du livre, photo, décoration
intérieure, architecture intérieure, métiers de la collection,
habillement, esthétique, coiffure, cuir et fourrure, accessoires de
mode, bijouterie, broderie, ébénisterie, tapisserie d'ameublement,
arts du métal, expression plastique, histoire de l’art et des styles.

Vous souhaitez vous
former aux métiers
du spectacle ?

Administration
• Assistant(e) administratif(ve) en milieu culturel

et artistique
• Formation conventionnée par le Conseil Régional
d’Ile-de-France

Contact : Christine Lallemand : 01 44 08 87 80
c.lallemand@cdma.greta.fr

Costume
• Costumier(e)
• Certification professionnelle, niv. III inscrite au RNCP

• Perruquier(e) posticheur(se)
• Bac professionnel, en contrat de
professionnalisation

• Teinture

• Chapeau de spectacle

• Décor et patine de costume

• Méthode tailleur adaptée au costume de
spectacle

• Coiffure d’époque

Contact : Sophie Cruz : 01 44 08 87 84
s.cruz@cdma.greta.fr Tél. : 01.53.02.06.60.
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Oui, 
je m’abonne à La Terrasse pour 59 e 

(soit 10 numéros, hors-séries non compris)
Écrire en lettres capitales, merci

	 Nom :	

	 Prénom :

	A dresse : 

	C ode postal : 

	V ille : 	

	T éléphone : 

	E mail : �

Coupon à retourner à   

La Terrasse, service abonnement, 4 avenue de Corbéra - 75012 Paris.  

Commander par téléphone au 01 53 02 06 60

Je règle aujourd’hui la somme de

Ci-joint mon règlement par

 chèque   CCP    mandat à l’ordre de La Terrasse
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Bulletin d’abonnement"

Imprimez aussi notre formulaire d’abonnement  
sur www.journal-laterrasse.fr
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aux sonorités du verbe, la douceur intime de leur 

spectacle ne se départit pas d’une clarté, d’une 

intelligence de rythmes que le duo de guitares rend 

palpable. Un écrin pour deux voix, qui, à l’unisson 

ou à la tierce, nous font chavirer. Anatoli en grec 

signifie l’Orient et le lever du soleil.� V. Fara

Vendredi 4 mai à 20h30 au Théâtre de  

Saint-Quentin-en-Yvelines (78). Tél 01 30 96 99 00. 

Places : de 6 à 28 €.

Juan José 
Mosalini
////// Argentine ///////////////////////////////////////////////////////////

Une soirée de Nuevo Tango autour 
de son grand inventeur : Astor 
Piazzolla.

Mosalini, grande figure du Tango contemporain.

Parisien d’adoption depuis 1977, comme le fut 

Piazzolla lui-même, le bandonéoniste et com-

positeur Juan José Mosalini a commencé sa 

carrière à Buenos Aires, où de 1962 à 1976, il 

coopère en qualité de compositeur, arrangeur et 

interprète avec tout ce que la ville compte d’or-

chestres, dont celui de Piazzolla, dont il devien-

dra l’ami intime. Invité à Nanterre, son Quintet 

composé de Diego Aubia (piano), Leonardo 

Sanchez (guitare), Leonardo Teruggi (basse) et 

Sébastian Couranjou (violon) partage la scène 

avec l’Orchestre Ostinato, juvénile formation 

symphonique aux oreilles bien ouvertes. La soi-

rée se terminera sur la piste de danse pour une 

Milonga en compagnie des jeunes danseurs du 

Conservatoire de Nanterre Danse.� J.-L. Caradec

Vendredi 13 avril à 20h30 à la Maison de la musi-

que de Nanterre (92). Tél. 39 92.

Aruna  
Sayeeram
////// Inde du sud /////////////////////////////////////////////////////////

La grande voix du chant carnatique 
d’Inde du Sud.

Aruna Sayeeram est la référence majuscule du style 

carnatique, qu’elle a réformé de l’intérieur. © Kamrouz

Née à Bombay mais attachée à Madras où se 

trouvent ses origines tamoules, Aruna Sayee-

ram est sans conteste la grande voix du chant 

carnatique d’Inde du Sud. Pour autant, celle qui 

a grandi dans un environnement familial musi-

cal et bénéficia de l’enseignement de Sangita 

Kalanidhi T. Brinda a su renouveler l’approche 

du répertoire des ragas : parce qu’elle en maî-

trise toute la science, timbre profond et impro-

visations fécondes, le «  cygne noir parmi les 

cygnes blancs » (comme elle s’auto-définissait 

autrefois) a tissé des passerelles avec d’autres 

musiques, du Grégorien au flamenco. Autant de 

projets originaux, transversaux, qui ont enrichi 

son matériau originel, repoussant les frontières 

d’une musique séculaire.� J. Denis

Samedi 14 avril à 17h au Théâtre de la Ville. Places : 

de 14 à 20 €. Tél. 01 42 74 22 77.

Couleur 
Tango de 
Frédérique 
Nalpas
////// Argentine ///////////////////////////////////////////////////////////

Un tango pour piano et pastels.

Couleur Tango, un concert pictural à l’Espace Beaujon.

Pianiste, élève de Georges Pludermacher et de 

François-René Duchable,  Frédérique Nalpas 

joue du piano avec autant de technique que 

d’instinct. Un appétit musical qui n’a pu détrô-

ner l’âme coloriste de cette dessinatrice musi-

cienne : ses concerts allient piano et projections 

de ses propres pastels. Un jeu de réponses et 

de miroirs entre les sens, de réciprocités illus-

tratives ou émotionnelles entre musique et arts 

graphiques, sur un répertoire de Piazzolla et Villa 

Lobos. Unique.� V. Fara

Vendredi 6 avril à 20h30 à l’Espace Beaujon, 75008 

Paris. Tél. 01 42 49 17 32. Places : 11 et 13 €.

Staff Benda 
Bilili
////// Congo /////////////////////////////////////////////////////////////////

La gargantuesque tournée 
mondiale du phénoménal 
combo congolais fait une halte 
francilienne.

En 2010, le documentaire Benda Bilili ! consacré au 

combo congolais a fait sensation au Festival de Cannes. 

© Belle Kinoise

Depuis 2009 et la sortie de leur premier album 

au titre prophétique « Très très fort », la vague 

Staff Benda Bilili emporte tout sur son passage. 

Formation atypique composée de musiciens chan-

teurs paraplégiques originaires de Kinshasa, ce 

combo est devenu la coqueluche des scènes du 

monde entier. Il faut dire qu’il est impossible de ne 

pas succomber à leur mix détonnant entre rumba, 

blues, funk et reggae. Un orchestre hallucinant de 

groove cosmopolite porté par d’étonnants instru-

ments faits maison.� M. Durand

Jeudi 3 mai à 20h30 au Théâtre Victor Hugo de 

Bagneux. Tél. 01 46 63 10 54. 

Vendredi 4 et samedi 5 mai à 20h30 à la Maison  

de la Musique de Nanterre. Tél. 39 92.

JAZZ EN SEINE-SAINT-DENIS / 29e FESTIVAL

6/04_BOBIGNY

BUILD AN ARK 
FEAT. DWIGHT TRIBLE
& KAMAU DAAOOD
+ SUPERSONIC, 
A TRIBUTE TO 
SUN RA 

7/04_VILLEPINTE

THE RIVER 
PIERS FACCINI, 
SEB MARTEL ET
BADJE TOUNKARA
+ OTIS TAYLOR 
& CONTRABAND

10/04_SAINT-DENIS

BEAU CATCHEUR
SARAH MURCIA 
& FRED POULET 
+ ROY NATHANSON
SOTTO VOCE 
FEAT. ELISE CARON

11/04_PARIS, LE CENTQUATRE

PUNKT@BANLIEUES
BLEUES CONCERTS 
& LIVE REMIXES
JAN BANG, ERIK HONORÉ,
SIDSEL ENDRESEN, NILS 
PETTER MOLVÆR, EVAN PARKER,
HAMID DRAKE, ETENESH
WASSIE, MATHIEU
SOURISSEAU ET IKUE MORI...

11/04_LA COURNEUVE 

HAROLD LOPEZ-
NUSSA TRIO &
MAMANI KEÏTA  
MALI CUBA
+ AMBROSE
AKINMUSIRE
QUINTET 

12/04_CLICHY-SOUS-BOIS

MISJA FITZGERALD
MICHEL TIME OF 
NO REPLY, A PORTRAIT 
OF NICK DRAKE +
RABIH ABOU-KHALIL
QUINTET
MÉDITERRANÉEN

13/04_BOBIGNY

JOHN ZORN’S BOOK
OF ANGELS : MASADA
STRING TRIO +
MYCALE + BANQUET
OF THE SPIRITS 
PLAY MASADA

MA
RS

B
el

le
V

il
le

 2
01

2/
Il

lu
st

ra
ti

on
 B

lu
tc

h
/B

an
li

eu
es

 B
le

u
es

 (l
ic

en
ce

s 
1-

10
23

20
9 

- 2
-1

03
32

70
 - 

3-
10

23
21

0)
/N

e 
p

as
 je

te
r 

su
r 

la
 v

oi
e 

p
u

bl
iq

u
e 

28/03_TREMBLAY-EN-FRANCE

CAROLINE +
GUILLAUME ORTI 
+ ANDY SHEPPARD,
MICHEL BENITA,
SEBASTIAN
ROCHFORD 
TRIO LIBERO

29/03_PANTIN

EUGENE
CHADBOURNE 
& STEVEN DE BRUYN 
+ AKI TAKASE 
OLD & NEW BLUES

30/03_LE BLANC-MESNIL

GUILLAUME PERRET 
& THE ELECTRIC EPIC 
+ MAGIC MALIK
SHORTCUTS

31/03_STAINS

LUCIA RECIO & 
FRED FRITH + EMLER,
TCHAMITCHIAN,
ECHAMPARD TRIO
INVITE DAVE LIEBMAN 

1/04_ÉPINAY-SUR-SEINE

JUKEBOX +
ROMANO, SCLAVIS,
TEXIER invitent
BOJAN Z 
& NGUYÊN LÊ 

1/04_BOBIGNY
CONCERT ACTIONS MUSICALES

COSMIC SONGS

5/04_PIERREFITTE-SUR-SEINE

SYLVAIN RIFFLET
ALPHABET 
+ FRANCESCO
BEARZATTI X 
(SUITE FOR MALCOLM)

16/03_SAINT-OUEN 

TRIO CELEA,
PARISIEN,REISINGER
AUTOUR D’ORNETTE
COLEMAN
+ MCCOY TYNER
TRIO invite 
JOE LOVANO

17/03_AUBERVILLIERS

A NIGHT IN DETROIT :
TONY ALLEN BLACK
SERIES FROM LAGOS
TO DETROIT + AMP
FIDDLER MOTOR 
CITY REMIX

19/03 _PANTIN

MATANA ROBERTS
COIN COIN MISSIPPI
MOONCHILE 
+ JOËLLE LÉANDRE,
RAYMOND STRID,
NICOLE MITCHELL
BEFORE AFTER 

20/03_PANTIN

COLLECTIFS LOOP 
& COAX : BRIBES 
+ MA + TWEEDLE-DEE

21/03_PANTIN

MARC RIBOT 
REALLY THE BLUES

23/03_GONESSE

TARAF DE HAÏDOUKS
& KOČANI ORKESTAR 
BAND OF GYPSIES

24/03_STAINS

RAY LEMA 
STATION CONGO
+ JUPITER & OKWESS
INTERNATIONAL 

25/03_LE BLANC-MESNIL 

SUR LES TRACES 
D’OUM KHALSOUM

27/03_SAINT-OUEN 

SLEEP SONG 
MIKE LADD, VIJAY IYER, 
SERGE TEYSSOT-GAY, 
MAURICE DECAUL, 
AHMED ABDUL HUSSEIN,
AHMED MUKHTAR
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UNE PRÉSENTATION CLAIRE 
ET ÉQUILIBRÉE, POUR UNE 
INFORMATION ULTRA LISIBLE
L’espace est précisément et élégamment 
délimité afin de rendre la lecture la plus 
aisée et agréable possible. 

Suite en avant-dernière page

UN SOMMAIRE AÉRÉ 
ET DÉTAILLÉ SUR 2 PAGES 
La rédaction s’engage et met en valeur les critiques 
les plus enthousiastes et les projets phares. 
Un aperçu sélectif avec photos de l’actualité 
des spectacles du mois. 
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THÉÂTRE
CRITIQUES 
LES COUPS DE CŒUR DU MOIS 

3 p.  04 — THÉÂTRE LES GÉMEAUX — 

Patrick Pineau met en scène Le Suicidé  
de Nicolaï Erdman : un spectacle de troupe 
profondément populaire. 

3 p.  04 — THÉÂTRE LES GÉMEAUX — 

Avec assurance et panache, Christian 
Schiaretti met en scène Ruy Blas  de Victor 
Hugo. Une impeccable réussite. 
 
3 p.  04 — THÉÂTRE LES GÉMEAUX — 

Une proposition forte et radicale : Jan 
d’après 

le roman de Yannick Haenel, mise en 
scène et adaptation Arthur Nauzyciel. 

3 p.  04 — THÉÂTRE LES GÉMEAUX — 

Une Flûte enchantée  : une version 
épurée, drôle et tendre de l’opéra de 
Mozart par Franck Krawczyk au piano 
et Peter Brook à la mise en scène. 
Un spectacle enchanteur. 

3 p.  04 — THÉÂTRE LES GÉMEAUX — 

Bruno Abraham-Kremer raconte  
en virtuose La Promesse de l’aube   
de Romain Gary. 

ENTRETIENS AVEC LES ARTISTES : 
LES PROJETS PHARE DU MOIS

Mises en scène d’auteurs vivants 
 
3 p.  04 — THÉÂTRE LES GÉMEAUX — 

Krystian Lupa crée Salle d’attente  d’après 
Lars Noren. Un théâtre radical et intérieur. 

3 p.  04 — THÉÂTRE DE LA COUPOLE — 

Frédéric Bélier-Garcia revisite et dynamite 
les contes de Christian Oster. 

3 p.  04 — THÉÂTRE LES GÉMEAUX — 

Rémi de Vos a écrit Cassé , commande 
du metteur en scène Christophe Rauck. 

3 p.  04 — THÉÂTRE LES GÉMEAUX — 

Jacques Rebotier crée Les trois Parques 
m’attendent dans le parking,  iconoclastie 
jubilatoire. 

3 p.  04 — THÉÂTRE LES GÉMEAUX — 

Véronique Bellegarde met en scène  
Zoltan , d’Aziz Chouaki. 

3 p.  04 — THÉÂTRE LES GÉMEAUX — 

Jean-Luc Raharimanana dans une 
langue comme une arme. 

3 p.  04 — THÉÂTRE LES GÉMEAUX — 

Angelica Liddell endosse l’ignominie 
de Richard III  et pousse le monstre 
à bout. 

Mises en scène d’auteurs du XX e siècle 

3 p.  04 — THÉÂTRE LES GÉMEAUX — 

Elisabeth Hölzle et Maria Gomez :  
la compagnie du Centre dramatique de 
la Courneuve présente La Tête des autres  
de Marcel Aymé. 

3 p.  04 — THÉÂTRE LES GÉMEAUX — 

Marie-José Malis met en scène Le Plaisir 
d’être honnête  de Luigi Pirandello. 

3 p.  04 — THÉÂTRE LES GÉMEAUX — 

Antoine Caubet affronte Finnegans Wake  
de James Joyce. 

3 p.  04 — THÉÂTRE LES GÉMEAUX — 

John Arnold retrace l’histoire incroyable 
de Marilyn d’après Joyce Caroll Oates. 

Mises en scène d’auteurs  
des XIX e siècle et précédents  

3 p.  04 — THÉÂTRE LES GÉMEAUX — 

Christian Esnay
passionnant : monter une tétralogie d’Euripide. 

3 p.  04 — THÉÂTRE LES GÉMEAUX — 

Omar Porras adapte L’Éveil du printemps 
de Wedekind. 

3 p.  04 — THÉÂTRE LES GÉMEAUX — 

Jean-Quentin Châtelain interprète la Lettre 
au père  de Franz Kafka.

3 p.  04 — THÉÂTRE LES GÉMEAUX — 

Franck Castorf met en scène La Dame aux 
camélias

3 p.  04 — THÉÂTRE NANTERRE-AMANDIERS — 

Jean-Louis Benoit réunit trois pièces de 
Georges Courteline. 

GROS PLANS  

3 p.  04 — THÉÂTRE LES GÉMEAUX — 

Le Festival MAR.T.O explore la marionnette 

3 p.  04 — THÉÂTRE LES GÉMEAUX — 

Calacas  : le nouveau spectacle de Bartabas 

DANSE 
CRITIQUES 
LES TEMPS FORTS DU MOIS

3 p.  04 — THÉÂTRE DE LA VILLE— 

Black Out , Philippe Saire nous surprend avec une 
création qui tient autant de l’installation plastique 
que de la chorégraphie. 

3 p.  04 — OPÉRA GARNIER — 

Tout va bien, la dernière pièce d’Alain Buffard

ENTRETIENS AVEC LES ARTISTES :  
LES PROJETS PHARE DU MOIS

3 p.  04 — THÉÂTRE DE LA VILLE— 

Dancing with the Sound Hobbyist, une 
collaboration entre Zita Swoon et Anne 
Teresa de Keersmaeker

3 p.  04 — THÉÂTRE DE LA VILLE— 

Région. Andres Marin crée Somos  sonos  
une pièce avec le compositeur et musicologue 
Llorenç Barber. 

GROS PLANS  

3 p.  04 — OPÉRA GARNIER —

Evénement. La compagnie Cunningham à 
Paris, pour deux programmes d’exception. 

3  p. 04 — THÉÂTRE ENGHIEN-LES-BAINS — 

Les 41èmes Rencontres de Danse de la Toussaint. 

3 p. 04 — ETOILE DU NORD — 

Septième édition du festival de danse Avis de 
turbulences. 

CLASSIQUE 
ORCHESTRE SYMPHONIQUE 

3 p. 04 — PLEYEL — 

Paavo Järvi et l’Orchestre de Paris 
dans Haydn et Brahms 

3 p. 04 — PLEYEL — 

Esa-Pekka Salonen dirige Bartok à la tête du 
Philharmonia Orchestra de Londres 

3 p. 04 — PLEYEL — 

Daniel Barenboim à la tête de l’Orchestre de la 
Scala, dont il est le nouveau directeur musical

3 p. 04 — PLEYEL — 

Shlomo Mintz et Sergey Khachatryan, en 
stéréo le même soir dans le même Concerto 
de Beethoven 
 
TRIOS ET QUATUORS

3 p. 04 — CITÉ DE LA MUSIQUE — 

Biennale de quatuors à cordes 

3 p. 04 — PLEYEL — 

Trio Chausson & Trio L, deux jeunes formations 
chambristes françaises à découvrir. 

RÉCITALS

3 p. 04 — MUSÉE JACQUEMART-ANDRÉ — 

Piano, musique et champagne 
au salon. 

3 p. 04 — PLEYEL — 

La violoncelliste russe Natalia Gutman joue 
les trois premières suites de Bach

3 p. 04 — PLEYEL — 

Evénement. Evgeny Kissin invite...  
Martha Argerich.

FESTIVAL 

3 p. 04 — RADIO FRANCE — 

Présences : le festival de musique 
contemporaine de Radio France met à 
l’honneur la musique d’Oscar Strasnoy.

OPÉRA 
TROIS CRÉATIONS TRÈS ATTENDUES 

3 p. 04 — PLEYEL — 

Le compositeur français Philippe Fénelon 
signe son sixième opéra, mis en scène par 
Georges Lavaudant au Palais Garnier. 

3 p. 04 — PLEYEL — 

André Engel met en scène Katia Kabanova  
aux Bouffes du Nord.

3 p. 04 — PLEYEL — 

Coline Serreau met en scène Manon de 
Massenet avec Natalie Dessay dans le rôle-
titre. A l’Opéra Bastille. 

3 p. 04 — PLEYEL — 

Le compositeur français Philippe Fénelon 
signe son sixième opéra, mis en scène par 
Georges Lavaudant au Palais Garnier. 

3 p. 04 — PLEYEL — 

Coline Serreau met en scène Manon de 
Massenet avec Natalie Dessay dans le rôle-
titre. A l’Opéra Bastille. 

JAZZ 
LES CONCERTS À NE PAS MANQUER  

3 p. 04 — PLEYEL — 

Sarah Murcia et Kamilya Joubran,  
de concert à La Dynamo de Pantin
3 p. 04 — PLEYEL — 

French Quarter, festival du jazz français  
au Duc des Lombards

3 p. 04 — PLEYEL — 

Les Jams du Baiser Salé ont 20 ans !

3 p. 04 — PLEYEL — 

Jean-Marc Padovani rend hommage à Claude 
Nougaro. New Morning

3 p. 04 — PLEYEL — 

Sorano Jazz, Trios d’élite à Vincennes avec le 
Time Out Trio de Géraldine Laurent

MUSIQUES DU MONDE 
UN FESTIVAL REMARQUABLE 

3 p. 04 — L'ALHAMBRA — 

Portugal. Katia Guerreiro ou la vérité  
du fado

3 p. 04 — L'ALHAMBRA — 

Italie. Gianmaria Testa, nouvel album 
rétrospectif et musicalement libéré. 

3 p. 04 — L'ALHAMBRA — 

Egypte. Ghalia Benali chante Oum Kalthoum

3 p. 04 — L'ALHAMBRA — 

Turquie. Kudsi Erguner, création autour 
de l’Orient méditerranéen. 

FOCUS 
LE MOIS DE LA DANSE  

3 p. 04 — THÉÂTRE JEAN VILAR / SURESNES — 

Les Festival Suresnes cités danse fête ses 20 
ans et célèbre l’art de l’accompagnement.  

3p.  04 — ENSEMBLE 2E2M — 

L’ensemble 2 E2M a 40 ans et invite tous les 
arts à la fête

3 p. 04 — PÉNICHE OPÉRA — 

Deux nouvelles créations drôles et décalées.
 
3  p. 04 — TM + / NANTERRE — 

L’ensemble TM + crée Cors et Cris  à l’Ircam.
 
3 p. 04 — THÉÂTRE D'IVRY ANTOINE VITEZ — 

Sens dessus dessous , dernière création de 
Michèle Bernard.

3p.  04 — ENSEMBLE 2E2M — 

L’ensemble 2 E2M a 40 ans et invite tous 
les arts à la fête. Deux nouvelles créations 
drôles et décalées.

3p.  04 — ENSEMBLE 2E2M — 

L’ensemble 2 E2M a 40 ans et invite tous 
les arts à la fête. Deux nouvelles créations 
drôles et décalées.
 
3p.  04 — ENSEMBLE 2E2M — 

L’ensemble 2 E2M a 40 ans et invite tous 
les arts à la fête. Deux nouvelles créations 
drôles et décalées.
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6  THÉÂTRE

Pourquoi ce choix, à première vue surprenant, 
de La Dame aux camélias ?
Frank Castorf : J’aime faire des projets où l’amour 
et la rage cohabitent, et j’ai déjà beaucoup travaillé 
sur des textes de cette fin de la première moitié du 
XIXe, marquée par la révolution de 1848, le régime 
d’opérette de Napoléon III et la naissance d’une 
nouvelle pensée politique, celle de Karl Marx. Je 
viens de mettre en scène Le Joueur  d’après Dos-
toïevski, et je pense aussi au chevalier Des Grieux 
de Manon Lescot,  sorte d’anarchiste décadent. 
J’aime ces personnages, comme l’héroïne de La 
Dame aux camélias,  qui choisissent ce qu’ils ne 
doivent pas choisir.

En suivrez-vous la trame romanesque ?
F. C. : Il y a une scène où Armand va au cimetière 
et demande à déterrer la Dame aux camélias. Il 
admire la beauté de ce corps en décomposition, 
de ces yeux mangés par la mort. Je veux mélanger 
cette scène avec L’Histoire de l’œil, de Bataille, 
car elle permet de montrer cette obsession de 
points contradictoires : Dieu et l’homme, la mort 
et la vie, comme le décor opposera un monde gla-
mour et la réalité de favelas. Je ne compte donc 
pas suivre le déroulé linéaire de l’histoire mais 
m’intéresser à la transgression, à ces obsessions 
qui dépassent l’interdiction. C’est ce moment de 
dépassement anarchiste qui m’intéresse.

Le fait de travailler avec des comédiens fran-
çais aura-t-il une influence sur le travail ?
F. C. : En Allemagne, on essaye de redécouvrir la 
grandeur théâtrale façon Comédie-Française. 
Alors je cherche mon exil à Paris ! J’aime casser les 
conventions, et les conventions reposent sur des 
souvenirs. Pendant les répétitions, j’essaye donc de 
raviver nos cœurs d’enfants. Dumas, comme Pré-

vost, comme Bataille, sont français et montrent que 
l’intérêt de l’interdiction réside en ce qu’elle doit être 
dépassée, pour ensuite aller chercher l’absolution. 
Cette recherche de l’absolution est un moment 
catholique bien plus théâtral que dans le monde 
protestant. Et c’est aussi un Français, Artaud, qui 
me guide avec son théâtre de la peste où il parle de 
cette lumière qui vous amène à la mort. Si je tra-
vaille à partir de tout cela avec un peu de poudre 
de Brecht, ça peut devenir intéressant.

Ce ne sera donc pas une Dame aux camélias 
mélodramatique ?
F. C. : Dans la lignée de Brecht, il est hors de ques-
tion de faire de la psychologie, mais bien plus de 
travailler sur les rapports entre les hommes. A 
l’époque de La Dame aux camélias, le monde 
industrialisé cause la perte de milliers de gens en 
se lançant dans la guerre de Crimée. Et quand on 
est dans une église, comme l’explique Bataille, au 
moment d’une cérémonie, on a envie de crier. C’est 
ce qui m’intéresse de montrer dans mon travail.

Propos recueillis par éric Demey 
(traduction de Maurici Farre)

L’Éveil du printemps traite des troubles des 
jeunes gens dans le passage à l’âge adulte.
Omar Porras : J’ai découvert la pièce de Wede-
kind dans les années quatre-vingt-dix. La force de 
l’écriture et le contenu de l’histoire m’ont impres-
sionné. Je n’étais pas prêt pour monter cette 
œuvre, mais elle m’a marqué. Puis, avec l’équipe 
de comédiens des Fourberies de Scapin, j’ai senti 

on parle de racisme antiblanc quand je critique 
la colonisation. Or c’est un même monde ! J’ai 
donc décidé de reprendre une parole encore plus 
radicale. J’ai donc décidé de reprendre une parole 
encore Je ne voulais pas faire de compromis dans 
mon approche des choses, mais je voulais quelque 
chose de plus sensible dans le dispositif théâtral, 
avec un seul comédien pour amener le public à 
cette parole. Quand le texte est distribué sur plu-
sieurs voix, l’ironie peut être comprise de travers. 
La difficulté pour le théâtre vivant, c’est que le 
public n’a pas toujours la distance, surtout là où 
il est à cran.

Pourquoi cette incompréhension ?
J.-L. R. : Découvrir les choses et les vivre, ce n’est 
pas la même chose. En Occident, les choses 
peuvent être intellectualisées, présentées de 

Quels rapports et quelles différences entre  
ces deux monologues à la première personne ?
Jean-Luc Raharimanana : Les deux textes sont 
très différents. Tout est à la première personne, 
certes, mais autant Excuses et dires liminaires de 
Za  est une œuvre de fiction, autant Des ruines… 
est une parole beaucoup plus personnelle. Des 
ruines… est un texte qui remonte loin dans mon 
désir de dire quelque chose. Je vois mon pays, 
Madagascar, en train de s’enfoncer de plus en 
plus. J’ai comme l’impression qu’il ne reste que 
des ruines : non pas au sens où tout est effondré 
- il y a toujours des gens debout – mais au sens où 
on doit faire table rase d’un esprit, d’une situation, 
pour repartir. Ce texte a pris naissance à la fin de 
la tournée des Cauchemars du Gecko.  Je voulais 
une parole et un dispositif scénographique et 
dramatique beaucoup plus légers : d’où un mono-
logue. C’est aussi une sorte de rétrospective de 
mon trajet, de mon écriture et de la manière dont 
les autres lisent et entendent cette écriture.

Quelle est cette manière ?
J.-L. R. : J’ai été très frappé que les gens trouvent 
le texte des Cauchemars du gecko manichéen. Je 
trouve que le manichéisme est de l’autre côté. Dès 
que je critique les dictateurs, on m’applaudit, mais 

“J’AIME CES 
PERSONNAGES 
QUI CHOISISSENT CE 
QU’ILS NE DOIVENT 
PAS CHOISIR. ” 
FRANK CASTORF

une même fragilité de jeunesse chez des acteurs 
en situation d’apprentissage dans le monde pro-
fessionnel. J’ai découvert que cet adulte que nous 
croyons être ne l’est pas forcément : il y a un enfant 
perdu en nous qui ne cesse d’inquiéter. Nous 
avons tous une blessure ou une petite cicatrice 
qui ne s’est pas fermée. Nous passons par une 
frontière dangereuse que certains arrivent à éviter, 
d’autres pas, que d’autres encore traversent tragi-
quement. L’Éveil du printemps n’évoque pas que 
les ados mais aussi les enfants que nous sommes, 
porteurs de problèmes non réglés. La série de jeux 
de miroirs est fascinante.

La question est donc de faire apparaître l’en-
fant qui est en chacun…
O. P. : Comment faire jouer cet enfant, ne pas pré-
tendre lui ressembler mais « être » cet enfant ? 
L’Éveil du printemps suscite le théâtre dans le 
théâtre. Qui joue l’adulte joue aussi l’enfant, et qui 
joue l’adulte en étant l’enfant porte un masque. 
Wedekind dédie la pièce à l’Homme masqué, celui 
qui vient sauver de la mort le jeune héros Mel-
chior, en lui tendant la main. Cet Homme masqué 
est un hommage au théâtre. L’art tend la main à 
l’être humain, comme une alternative, une issue 
possible à cette jeunesse blessée qui s’interroge, 
heurtée non par les réponses qu’on lui donne mais 
par les silences, les tabous, la morale.

L’Éveil du printemps raconte la naissance 
trouble de l’être humain.
O. P. : L’être découvre comment il fleurit, et ce 
printemps de questions révèle la violence de la 
nature qui le bouleverse. La beauté de cet éveil est 
étouffée par un nuage de mensonges et de morale 
propre à la nature même de l’homme. Wedekind 
dénonce cette peur, cette prudence abusive qui 
veut cacher la nature de l’être, lui proposant plu-
sieurs issues, la plus violente étant le suicide. La 
voie de Melchior ne se laisse pas entraîner par la 
mort. Le public jeune capte de manière intuitive 
ces troubles universels. La morale empêche de 
voir la violence de la vague de douleurs, suicide, 
avortement, parents qui battent leur enfant…

Quel a été votre travail de mise en scène ?
O. P. : Le texte de Wedekind est poétique. L’écriture 
scénique est advenue au cours des répétitions, 
permettant de déceler des liens secrets entre 
les scènes. C’est un conte onirique qui n’atteint 
pas immédiatement la réalité mais passe par des 
travaux d’improvisations - la solitude, la peur, la 
pudeur, les bacs à sable, le rêve, le cauchemar, la 
frustration : la construction d’un terrain de jeux 
pour la pièce. Les murs de l’école et de la maison 
ont été cassés, ils laissent un espace ouvert au 
conte. La pièce ne traite pas de la mélancolie de 
l’enfance, mais de la cruauté et de la tendresse 
de la vie, de ses capacités de construction. Le 
printemps de l’existence est fait de cette matière 
invisible et brumeuse, comme la musique.

Propos recueillis par Véronique Hotte

manière détournée, car les populations ne vivent 
pas directement l’exploitation. Prenons l’exemple 
des compagnies pétrolières : ici on se contente de 
rouler en voiture ; là-bas, ces compagnies exercent 
un vrai pouvoir sur les populations. Ça peut paraître 
très brutal de le dire ici, car le public n’y est pour 
rien, mais c’est un système et le Nord vit comme ça. 
Le fait que certains prennent mes textes de façon 
violente ne me surprend plus, mais je n’ai pas à les 
atténuer car je n’ai pas à faire de concessions.

Comment ces deux textes traduisent-ils votre 
propos ?
J.-L. R. : Za donne l’aspect carrément absurde de 
ce discours, qui, dans Des ruines…, est très posé, 
pédagogique, argumenté, plus théorique. Za est un 
peu fracassé en comparaison, pourtant, il est très 
proche du réel. J’ai beaucoup observé les fous qui 
vivent dans la rue, à Madagascar, et c’est à partir 
d’eux que j’ai construit ce personnage. Za triture 
les mots, mais ce faisant, il montre comment des 
mots incontestables cachent des choses inaccep-
tables : derrière « démocratie », ou « liberté », on 
fait passer bien des choses en douce…

Pourquoi ce souci de la langue ?
J.-L. R. : La langue est toujours un enjeu de domi -
nation et c’est valable dans tous les systèmes 
qu’on trouve sur cette planète. La langue est 
toujours ce que les dominants veulent imposer. 
Redonner à la langue sa force sémantique, éty-
mologique, jouer avec, c’est transformer cette 
arme de domination en arme de libération. Za est 
peut-être dominé, mais sa langue est libérée et il 
entraîne avec lui ceux qui l’écoutent. En retour-
nant le jeu, le sens, en donnant à la langue ses 
multiples significations ou possibilités, on dilue 
la domination, car la domination ne veut qu’un 
sens, au profit des dominants.nant le jeu, le sens, 
en donnant à la langue ses multiples significa-
tions ou possibilités, on dilue la domination, car 
la domination ne veut qu’un sens, au profit des 
dominants.nant le jeu, le sens, en donnant à la on 
profit des dominants.

Propos recueillis par Catherine Robert
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Le querelleur de la Volksbühne traverse le roman d’amour mélodrama-
tique d’Alexandre Dumas fils comme une œuvre qu’il rapporte à Bataille 
et Artaud : une rencontre inattendue et féconde.

Le metteur en scène Omar Porras adapte L’Éveil du printemps de Wede-
kind avec Marco Sabbatini. Soit la fougue de la jeunesse aux prises 
avec l’impossibilité d’éterniser l’enfance. Rage et vitalité.

L’OBSESSION  
DE LA CONTRADICTION

LA TROUBLANTE 
DIFFICULTÉ DE GRANDIR

LA DAME AUX CAMÉLIAS THÉÂTRE DE L'ODÉON  
D’APRÈS ALEXANDRE DUMAS MISE EN SCÈNE FRANCK CASTORF

L’ÉVEIL DU PRINTEMPS THÉÂTRE 71
DE FRANK WEDEKIND / MISE EN SCÈNE OMAR PORRAS

 ENTRETIEN 3 FRANK CASTORF  ENTRETIEN 3 OMAR PORRAS 

 ENTRETIEN 3 JEAN-LUC RAHARIMANANA 

“ LA DOMINATION  
NE VEUT QU’UN SENS. ” 
JEAN-LUC RAHARIMANANA

“ L’ART TEND LA MAIN  
À L’ÊTRE HUMAIN,  
COMME UNE ALTERNATIVE. ” 
OMAR PORRAS

 

Théâtre de l’Europe-Odéon, 75006 Paris.  

Du 7 janvier au 4 février du mardi au samedi  

à 20h, dimanche à 15h. Tél : 01 44 85 40 40.

DES RUINES… ET EXCUSES ET DIRES LIMINAIRES DE ZA MAISON DE LA POÉSIE 
DE JEAN-LUC RAHARIMANANA / MISE EN SCÈNE THIERRY BEDARD 

LA LANGUE  
COMME UNE ARME
La Maison de la Poésie accueille deux textes de Raharimanana : occa-
sion de découvrir cette « langue inouïe, chargée de rage et de révolte », 
selon les mots du metteur en scène, Thierry Bedard.

Maison de la Poésie, 157, rue Saint-Martin, 
75003 Paris. Du 18 janvier au 12 février 2012.  
Du mercredi au samedi à 20h ; dimanche à 16h. 
Tél : 01 44 54 53 00.

Théâtre 71, 3 place du 11 novembre 92240 
Malakoff. Du 11 au 28 janvier 2012. Mercredi 
et jeudi 19h30, mardi, vendredi et samedi 
20h30, dimanche 16h.Tél : 01 55 48 91 00. 
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6  THÉÂTRE
vost, comme Bataille, sont français et montrent que 
l’intérêt de l’interdiction réside en ce qu’elle doit être 
dépassée, pour ensuite aller chercher l’absolution. 
Cette recherche de l’absolution est un moment 
catholique bien plus théâtral que dans le monde 
protestant. Et c’est aussi un Français, Artaud, qui 
me guide avec son théâtre de la peste où il parle de 
cette lumière qui vous amène à la mort. Si je tra-
vaille à partir de tout cela avec un peu de poudre 
de Brecht, ça peut devenir intéressant.

“J’AIME CES 
PERSONNAGES 

JANVIER 2012  /  N°194

Le querelleur de la Volksbühne traverse le roman d’amour mélodrama-
tique d’Alexandre Dumas fils comme une œuvre qu’il rapporte à Bataille 
et Artaud : une rencontre inattendue et féconde.

L’OBSESSION  
DE LA CONTRADICTION

LA DAME AUX CAMÉLIAS THÉÂTRE DE L'ODÉON  
D’APRÈS ALEXANDRE DUMAS MISE EN SCÈNE FRANCK CASTORF

 ENTRETIEN 3 FRANK CASTORF 

LES NOMS DES ARTISTES 
ET DES LIEUX DE PROGRAMMATION 
IMMÉDIATEMENT REPÉRABLES 
Au-dessus des titres des critiques, entretiens, gros plans, 
une cartouche indique les noms des auteurs, metteurs en scène, 
chorégraphes ou musiciens et celui du lieu de programmation.   

MUSIQUE DE CHAMBRE ET JEUNES TALENTS  

RISING STARS
La Cité de la musique ouvre cette année 2012 
en se plaçant sous le signe de la jeunesse.

Étoiles montantes, musiciens de demain sur 
lesquels parient les salles de concerts euro-
péennes (réunies au sein du réseau ECHO, 
pour European Concert Hall Organisation), les 
artistes accompagnés par le projet « Rising 
Stars » ont l’opportunité de se faire entendre 
dans le cadre de saisons prestigieuses, de 
Londres à Athènes et de Barcelone à Stockholm. 
À Paris, la Cité de la musique les accueille pour 
une sorte de mini-festival. Première à entrer en 
scène, le 5 janvier, la pianiste Khatia Buniatish -
vili (née en 1987) propose un récital à la hauteur 
de sa maturité artistique, avec notamment la 
Sonate en si mineur  de Liszt (un enregistrement 
en est sorti chez Sony-BMG), Pétrouchka  de 
Stravinsky et des pièces de Chopin. On attend 
beaucoup également du violoncelliste suédois 
Jakob Koranyi dans un programme lui aussi de 
haute tenue (sonates pour violoncelle et piano 
de Brahms et Chostakovitch, pages pour vio-

on accède aussi à sa pensée du mouvement, à sa 
technique, à ce qui est précieux à ses yeux. Le 10 
janvier, c’est un cours de jazz contemporain qui 
sera dispensé aux élèves du Conservatoire natio-
nal supérieur de musique et de danse de Paris. 
Le public est alors invité à entrer dans l’univers 
d’Ingeborg Liptay, chorégraphe allemande, instal -
lée à Montpellier depuis 1972. Avec elle, c’est aussi 
tout un héritage qui s’expose - elle a travaillé, entre 
autres, avec Kurt Jooss, Karin Waehner, Martha 
Graham, Alvin Ailey… Sa vie durant, Ingeborg 
Liptay a développé une danse singulière, nourrie 
d’un profond rapport à la musique. La leçon sera 
précédée d’un extrait de la dernière pièce de la 
chorégraphe, Lumière du vide , interprété par les 
danseurs de sa compagnie. M. Chavanieux

Grande leçon d’Ingeborg Liptay , le 10 janvier 2012 

à 19h au Centre national de la danse, 1, rue Victor 

Hugo, 93507 Pantin. Tél. 01 41 83 98 98.

CONCEPTION / CHORÉGRAPHIE ISRAEL GALVAN

LA CURVA
Israel Galvan continue d’explorer l’art du 
flamenco avec sa façon, radicalement origi-
nale, de décoder les codes, pour les déca-
ler, les mélanger sans jamais le trahir.
«  Ce projet est né de ma familiarité avec le silence. 
De ma nécessité de déstructurer les concerts �a -
mencos où le chant, la musique et la danse sont inti -
mement mêlés. Je voulais voir les éléments consti -
tutifs séparément, montrer le silence  »  confie Israel 
Galvan. Brisant la gangue des codes flamenco par 
la ruse d’une déconstruction amoureusement cri-
tique, ce danseur d’exception a imposé un style en 
quelques créations : iconoclaste, traversé par les 
forces ténébreuses du butô ou la transe posses-
sive de la tarentelle, il libère d’un geste à vif toute 
l’électricité sèche du flamenco. Conçu en écho à La 
Edad de Oro , solo qui l’a révélé en France, La Curva  
explore au corps à corps l’espace en vibrations. 
Entouré de la chanteuse Inés Bacán, de Bobote au 
compás  (le rythme) et de la pianiste Sylvie Cour-
voisier, grande figure du jazz expérimental, Israel 
Galvan touche par la puissance du mouvement ce 
vibrato singulier, qui rapproche la voix primitive et 
le piano d’avant-garde. Gw. David

La Curva, chorégraphie et interprétation 

d’Israel Galvan. Du 12 au 17 janvier 2012, à 

20h30, sauf dimanche à 15h. Théâtre de la Ville, 

place du Châtelet, 75004 Paris. Tél. 01 42 74 22 

77 et www.theatredelaville-paris.com

CONCEPTION / CHORÉGRAPHIE PLATEFORME

JAMAI(S) VU !
Cette sixième édition, conçue comme une 
plateforme de jeunes chorégraphes euro-
péens, ouvre grand la fenêtre sur le Portugal.
 Après l’avant-goût délivré en décembre par Danse 
en chantier, où l’on pouvait découvrir quatre projets 
chorégraphiques portugais sous la forme de « chan-
tiers en cours », le temps fort Jamai(s) vu  ! offre au 
public trois créations à découvrir. Sofia Fitas est 
certainement la chorégraphe portugaise de ce pro-
gramme la plus identifiée en France : sombre soliste 
dans des expérimentations où la lenteur et la cris-
pation donnent à voir les métamorphoses du corps 
humain, elle propose ici un nouveau solo, Qu’être , sur 
la question de l’identité et de l’obstacle. En tandem, 
Elizabete Francisca et Teresa Silva, construisent 
leur pièce sur une série d’anecdotes désordonnées, 
tout en s’appuyant sur l’idée d’un réalisme magique. 
Quant à la compagnie Ligia Soares, c’est à travers un 
processus qu’elle tente la résurgence d’un matériel 
chorégraphique, en prenant l’archive comme point 
de départ. N. Yokel

Jamai(s) vu  ! au Colombier, 20 rue Marie-Anne 

Colombier, 93170 Bagnolet. Le 3 février à 

20h30 : Qu’être par la compagnie Sofia Fitas, 

et Um espanto nao se espera par la compagnie 

Elizabete Francisca & Teresa Silva. Le 4 février à 

20h30 : The postponed project par la compagnie 

Ligia Soares, et Um espanto nao se espera  par la 

compagnie Elizabete Francisca & Teresa Silva. 

Tél. 01 43 60 72 81.

CONCEPTION / CHORÉGRAPHIE CLAIRE JENNY

INCERTAIN CORPS
La pièce jeune public de Claire Jenny conti-
nue d’entraîner le spectateur dans tous les 
reliefs du corps.
Ce corps incertain, c’est pourtant celui du quo-
tidien, donné à voir dans tous ses contours au 
jeune public disposé au centre même du dispo-
sitif scénique. Ici, le spectacle est devant, der-
rière, au milieu, et même… au dessus. La pièce 
commence par dévoiler ce corps par petites 
touches : dans ce petit castelet où quelques 
membres apparaissent, les pieds s’entremêlent, 
les mollets se frottent, dévoilant une chorégra-
phie improbable. De même, un morceau de dos 
dévoile une vision particulière de l’anatomie… 
Guidés par le souffle de l’accordéon, relayés par 
la présence solaire du musicien dans son fau-
teuil caddie, les trois danseurs explorent ensuite 
différents états du corps, mis en mouvement par 
leur spontanéité, leur enthousiasme et le plaisir 

vier, des danseurs professionnels travailleront 
avec elle pour élargir leur palette de possibilités, 
leur habileté à produire du mouvement, mais 
aussi à le percevoir et à y réagir. A l’issue de cette 
semaine intensive, l’« open studio » permet à tous 
d’approcher ces recherches, qui témoignent d’une 
danse en train de s’inventer. M. Chavanieux

Open studio à l’issue de la masterclass de 

Rosalind Crisp, vendredi 27 janvier à 15h à l’Atelier 

de Paris-Carolyn Carlson, La Cartoucherie, route 

du Champ-de-Manœuvre, 75012 Paris. Entrée libre 

sur réservation au 01 41 74 17 07.

CONCEPTION TANGUY VIEL /
CHORÉGRAPHIE MATHILDE MONNIER ET LOÏC TOUZÉ

NOS IMAGES  

Un écrivain, deux danseurs, et une chose en 
commun : le cinéma. Avec les trois complices 
Tanguy Viel, Mathilde Monnier et Loïc Touzé, 
Nos images devient une fantaisie drôle et 
libre sur le septième art.

Brillamment et simplement porté par l’écrivain 
Tanguy Viel et les chorégraphes Mathilde Monnier 
et Loïc Touzé, Nos images est un spectacle hybride, 
habité par les présences et les propositions artis -
tiques de chacun, autour de leur amour commun 
du cinéma. Le travail avec l’auteur ne rentre pas du 
tout dans les mêmes intentions que la précédente 
collaboration entre Mathilde Monnier et Chris-
tine Angot. Ici, Tanguy Viel expose face au public 
sa propre histoire du cinéma, relayé, voire singé 
par un Loïc Touzé capable d’endosser le costume 
de Chaplin comme celui de De Funès. Nos images  
est une incursion dans la cinéphilie de ces trois 
personnages, un voyage dans notre mémoire du 
cinéma français et américain. La danse et le texte 
y virevolte allègrement, sans la prétention de por -
ter un discours sur l’art, mais dans la délicatesse 
et l’humour de passionnés mettant leurs outils au 
service d’une rencontre. N. Yokel

Nos images, de Tanguy Viel, Mathilde Monnier  

et Loïc Touzé, le 21 janvier à 20h30 à l’Espace 

1789, 2/4 rue Alexandre-Bachelet, 93400 Saint-

Ouen. Tél. 01 40 11 50 23.

CONCEPTION / CHORÉGRAPHIE INGEBORG LIPTAY

GRANDE LEÇON 
D’INGEBORG  
LIPTAY

Un moment pédagogique pour faire voler en 
éclats les préjugés sur la danse jazz.
Les « grandes leçons » proposées au Centre 
national de la danse sont l’occasion de se forger 
un nouveau regard sur la danse : en assistant au 
cours d’un grand pédagogue et/ou chorégraphe, 

féminin et du masculin, de l’humain et de l’ani-
mal, du sain et du malsain… Dans la même soi-
rée, elle reprend Le Sacre du printemps , créé par 
le même Nijinski en 1913 : les dix interprètes nous 
entraînent dans une danse tellurique, à la quête 
de pulsions vitales, au rythme de la musique de 
Stravinsky et du compositeur que Marie Choui-
nard s’est associé, Rober Racine. M. Chavanieux

Le Prélude à l’après-midi d’un faune et Le Sacre  

du printemps, de Marie Chouinard, le 31 janvier  

à 20H30 à la Maison de la musique de Nanterre,  

8, rue des Anciennes-Mairies 92000 Nanterre.  

Tél. 01 41 37 39 92. Le nombre d’or (live) ,  

de Marie Chouinard, du 20 au 25 janvier au  

Théâtre de la Ville, 2 place du Châtelet, Paris 4e.  

Tél. 01 42 74 22 77.

CONCEPTION / CHORÉGRAPHIE ROSALIND CRISP

ROSALIND CRISP 
– OPEN STUDIO
La restitution publique d’une masterclass, 
pour découvrir le travail de l’improvisation 
en danse.
Depuis son arrivée en France, voilà une dizaine 
d’années, Rosalind Crisp a créé de nombreuses 
pièces marquantes, en solo ou en groupe. Mais 
elle a également, de façon moins visible, irrigué le 
milieu chorégraphique français par son enseigne-
ment – un enseignement que cette improvisatrice, 
formée au Body Mind Centering et au Contact 
Improvisation, fonde sur des principes évolutifs, 
qui guident la production du geste tout en ouvrant, 
pour le danseur engagé dans cette recherche, des 
possibilités de mouvement insoupçonnées. Asso -
ciée à l’Atelier de Paris-Carolyn Carlson, Rosalind 
Crisp y enseigne régulièrement : du 23 au 26 jan-

CONCEPTION / CHORÉGRAPHIE OLIVIER DUBOIS

ROUGE
Olivier Dubois annonce la couleur d’une nou-
velle pièce, dans la lignée de sa précédente 
Révolution.

Révolution , chœur féminin où quatorze dan-
seuses de Pole dance s’épuisaient sur la musique 
de Ravel, constituait le premier volet d’un trip-
tyque dont ce solo dessine la deuxième partie. 
Entre temps, l’Homme de l’Atlantique  d’Olivier 
Dubois nous avait égarés, trop bercés par un 
Frank Sinatra mielleux à souhait. Rouge  ne fait 
pas dans la dentelle, affichant, à la suite du 
Boléro  de Révolution , les mille voix des Chœurs 
de l’armée rouge, baignés dans une scénographie 
écarlate. S’emparant des images et des états 
de corps que suggère la couleur, Olivier Dubois 
s’emporte en solo comme un contrepoint aux pré -
cédents débordements féminins, mais toujours 
dans l’idée de frapper fort. A l’occasion de cette 
programmation de Rouge  dans la 8e édition de 
Périphérique Arts Mêlés, Olivier Dubois entame 
sa résidence à l’Apostrophe, scène nationale de 
Cergy-Pontoise. N. Yokel

Rouge, d’Olivier Dubois, le 20 janvier à 20h30 et 

le 21 à 19h, à l’Apostrophe, Théâtre des Arts, 

place des Arts, 95000 Cergy. Tél. 01 34 20 14 14.

On vous décrit souvent comme une choré-
graphe de la lenteur, voire de l’épure ou du 
minimalisme. Peut-on parler de cette façon de 
vos deux nouvelles pièces ?
Myriam Gourfink : La lenteur oui, dans le sens où 
je travaille sur un autre temps, un temps étiré. En 
revanche on ne peut pas parler de minimalisme ou 
d’épure. Pour Bestiole par exemple, je travaille sur 
un dialogue entre les danseuses et moi-même qui 
suis à la table et qui envoie une information choré -
graphique sous forme de partitions en temps réel 
sur des écrans.

Qu’entendez-vous par « partition chorégra-
phique » ? Quelle interface utilisez-vous ?
M. G. : C’est une interface graphique que j’ai 
construite avec un informaticien à partir du logi-
ciel Max / MSP. J’ai d’abord écrit de petites entités 
chorégraphiques, des choses très fines comme le 
mouvement d’un ischion qui s’antéverse pendant 
que l’autre se rétroverse, ou des petits mouve-
ments du coccyx, pour aller chercher vraiment les 
os et leur donner le mouvement de la marche mais 
dans des contextes différents. Quand j’écrivais, 
en utilisant la notation Laban, j’avais l’impression 

de mettre en mouvement des petites bestioles, 
des façons de se mouvoir toujours guidées par le 
souffle, mais où le corps est décortiqué.

Les écrans partagent l’espace avec des prati-
cables…
M. G. : Quand l’idée de ces petites bestioles est 
apparue à l’écriture des partitions, j’ai eu envie 
de fabriquer un espace assez clos, comme une 
île aux tortues, ou comme une installation-labo-
ratoire offrant aux danseuses des plans inclinés 
d’appuis, avec des hauteurs et des inclinaisons 
différentes, sous ce ciel d’écrans permettant de 
lire leurs partitions. Finalement ce sont comme 
des pupitres de musiciens.

L’étirement du temps va-t-il induire un épuise-
ment des corps comme dans certaines de vos 
pièces ?
M. G. : Pas vraiment, parce que la pièce dure 46 
minutes, en lien avec le temps de concentration 
des danseuses. La lecture de la partition est vrai-
ment très complexe : elles doivent accumuler les 
informations au fur et à mesure et les mémori-
ser, tout en construisant un cycle en injectant de 
nouvelles informations exactement où elles le 
veulent. L’effort de mémoire et de concentration 
est énorme. Au-delà de ce temps, il y aurait sur-
tout un épuisement mental.

Bestiole  a-t-il un lien avec l’autre création, Une 
Lente Mastication  ?
M. G. : Dans l’autre pièce, il n’y a pas du tout de 
dispositif technologique. J’ai pensé à ce principe 
de mastication en Inde où le public reçoit un spec-
tacle par le sens du goût. On parle beaucoup de 

« rasa » pour exprimer cette chose, je me suis 
nourrie de cette image et je me suis demandée 
ce que serait une danse que l’on mastique. Quel 
pourrait être ce “jus” que l’on offre au public ? J’ai 
donc créé une partition qui permet aux danseurs 
de répéter et répéter une phrase selon des indica-
tions particulières, comme vivre un équilibre, vivre 
un appui fort sur les mains, vivre une inversion. A 
force de la travailler, de la mastiquer, de la répéter 
de façon mécanique, on peut essayer de l’offrir 
comme un jus au public. Une Lente Mastication 
se situe pour moi plus dans le prolongement de 
Corbeau  ou Choisir le moment de la morsure , alors 
que Bestiole  est en lien avec Les Temps tiraillés . 

Aujourd’hui, je développe vraiment ces deux che-
mins différents, mais qui dialoguent l’un et l’autre : 
l’un avec les technologies et divers protocoles 
d’exploration, et l’autre plus écrit et formel.
Propos recueillis par Nathalie Yokel

Bestiole, de Myriam Gourfink, du 18 au 20 janvier 

à 20h30, au Centre Pompidou, place Pompidou, 

75004 Paris. Tél. 01 44 78 12 33.  

Une lente mastication, du 2 au 9 février  

à 20h30, le jeudi à 19h30 et le dimanche à 15h, 

relâche le mardi, au Théâtre de Gennevilliers,  

41 avenue des Grésillons, 92320 Gennevilliers. 

Tél. 01 41 32 26 26.

“JE ME SUIS 
DEMANDÉE CE QUE 
SERAIT UNE DANSE 
QUE L’ON MASTIQUE.” 
MYRIAM GOURFINK

Claire Jenny met en scène une certaine vision du 
corps dans sa pièce jeune public. 

de danser. Jusqu’à la bascule finale, où les corps, 
projetés dans le ciel des spectateurs, explorent 
leur envol, se dédoublent, et repoussent leurs 
propres limites. N. Yokel

Incertain corps, de Claire Jenny, le 11 janvier 

à 10h, salle Jacques Brel, 42 avenue Edouard-

Vaillant, 93500 Pantin. Tél. 01 49 15 41 70.

CONCEPTION / CHORÉGRAPHIE MARIE CHOUINARD

MARIE 
CHOUINARD

L’enfant terrible de la danse canadienne pré-
sente trois de ses pièces marquantes des 
vingt dernières années.
En janvier, Marie Chouinard est en région pari-
sienne : d’abord au Théâtre de la ville, où elle 
présente sa création 2010, étrange, drôle et sai-
sissante, Le Nombre d’or , puis à la Maison de la 
musique de Nanterre. Elle y reprend deux de ses 
œuvres phares, qui sont aussi des relectures 
de monuments de l’art chorégraphique. D’abord 
le Prélude à l’après-midi d’un faune , d’après le 
« tableau chorégraphique » conçu par Nijinski 
en 1912 : Marie Chouinard en tire un solo trouble 
et savoureux, qui questionne les frontières du 

loncelle seul de Ligeti et Salonen). Deux jeunes 
quatuors viennent les rejoindre et participent 
à la Biennale de quatuors à cordes (voir notre 
gros plan). Il s’agit du Quatuor Tetraktys, forma -
tion présentée par le Megaron d’Athènes, et du 
Quatuor Modigliani, qui depuis plusieurs années 
déjà récolte récompenses et éloges amplement 
mérités : ils joueront Arriaga, Wolfgang Rihm et 
Mendelssohn. J.-G. Lebrun

Les 5 et 6 janvier à 20h30, le 14 janvier à 20h30 

et le 15 janvier à 17h30. Tél. 01 44 84 44 84. 

Places : 18 €.

PIANO ET ORCHESTRE SYMPHONIQUE  

ORCHESTRE 
PHILHARMONIQUE 
DE RADIO FRANCE
Programme entièrement russe (Tchaïkovski 
et Prokofiev) sous la direction d’Alexander 
Vedernikov.
Ancien directeur musical du Théâtre Bolchoï, 
Alexander Vedernikov a naturellement le goût 
du répertoire russe et une prédilection toute du 
répertoire russe et une prédilection toute parti -
culière pour l’œuvre de Prokofiev, dont il tient à 
défendre des pages relativement méconnues 
du répertoire russe et une prédilection toute tel 
loncelle seul de Ligeti et Salonen). Deux jeunes 
quatuors viennent les rejoindre et participent 
à la Biennale de quatuors à cordes (voir notre 
gros plan). Il s’agit du Quatuor Tetraktys, forma-
tion présentée par le Megaron d’Athènes, et du 
Quatuor Modigliani, qui depuis plusieurs années 
déjà récolte récompenses et éloges amplement 
mérités : ils joueront Arriaga, Wolfgang Rihm et 
Mendelssohn. J.-G. Lebrun

Les 5 et 6 janvier à 20h30, le 14 janvier  

à 20h30 et le 15 janvier à 17h30. 

Tél. 01 44 84 44 84. Places : 18 €.
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Le Festival Présences vient de changer de direc-
teur. René Bosc a laissé la place à Jean-Pierre 
Le Pavec, qui supervise désormais cette mani-
festation du haut de ses fonctions de directeur 
de la musique à Radio France. Un changement 
que reflète la programmation de cette nouvelle 
édition : alors que René Bosc privilégiait les 
courants néo-tonaux, Jean Pierre Le Pavec fait 
entendre des mouvances plus expérimentales. 
Le compositeur à l’honneur cette année est d’ail-
leurs Oscar Strasnoy, à l’esthétique… inclassable. 
Riche en influence extra-musicales, notamment 
littéraires et cinématographiques, et porté par 
un engagement militant, l’œuvre du compositeur 
argentin fait fi des dogmes de la création. Titre 
imprononçable (Hochzeitsvorbereitungen , le 14 
janvier par l’ensemble 2e2m), genre décalé (une 

Star de Présences : l’argentin Oscar Strasnoy.

opérette a cappella, par les Neue vocalsolisten, 
le 15 janvier), Strasnoy n’a peur de rien ! Même 
pas de se lancer dans des chansons de variété 
(par l’ensemble Ego Armand, le 21 janvier) ou de 
se confronter au Didon et Enée  de Purcell (par 
Musicatreize et le Quatuor Face à Face, le 21 
janvier).

CLASSIQUES DU XXE SIÈCLE
Toujours soucieux de théâtralité, son langage 
s’approprie, réinvente, déconstruit l’héritage 
des siècles passés sans jamais tomber dans 
la citation ou le pastiche. On est impatient de 
découvrir en création musicale ses pièces Sum 
n°1  et n°2 (par l’Orchestre philharmonique de 
Radio France, les 14 et 20 janvier) ainsi que son 
opéra L’instant  (par l’Orchestre philharmonique 
de Radio France, dirigé par Strasnoy lui-même, 
le 22 janvier). Les autres œuvres programmées 
au cours de cette édition sont des classiques du 
XXe siècle, du Pierrot lunaire  de Schoenberg (14 
janvier) au Mandarin merveilleux  de Bartok (20 
janvier). On peut bien sûr regretter de ne pas avoir 
davantage de musique d’aujourd’hui, mais Jean-
Pierre Le Pavec opte sans doute pour des choix 
stratégiques de programmation. Les concerts de 
Présences, auparavant à entrée libre, sont désor-
mais payants (des tarifs uniques, entre 5 et 15 
euros). En attendant l’ouverture du nouvel audi-
torium de la maison de la Radio, ils se déroulent 
intégralement au Théâtre du Châtelet.

Antoine Pecqueur

Du 13 au 22 janvier au Théâtre du Châtelet.  
Tél. 01 56 40 15 16. Places : 5 à 15 €.
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Une belle actualité pour Myriam Gourfink qui présente Bestiole et Une 
Lente Mastication. Deux créations qui reflètent les deux voies de son 
travail d’exploration chorégraphique.

DEUX PIÈCES SINON RIEN
BESTIOLE CENTRE POMPIDOU /  UNE LENTE MASTICATION THÉÂTRE DE GENEVILLIERS 
CONCEPTION / MISE EN SCÈNE MYRIAM GOURFINK

 ENTRETIEN 3 MYRIAM GOURFINK  GROS PLAN 
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Le festival de musique contemporaine de Radio France met à l’honneur 
la musique d’Oscar Strasnoy.

FESTIVAL PRÉSENCES

La pianiste Khatia Buniatishvili ouvre le cycle  
« Rising Stars » consacré aux jeunes interprètes à la 
Cité de la musique. 

Olivier Dubois ose le rouge pour son nouveau solo. 

Ingeborg Liptay. 

Le Sacre du printemps de Marie Chouinard : 
l’archaïsme et l’étrangeté. 

Une incursion dans la cinéphilie de trois personnages.

CLASSIQUE

VOUS CHERCHEZ UN JOB ÉTUDIANT, ÉCRIVEZ-NOUS SUR LA.TERRASSE@WANADOO.FR  VOUS CHERCHEZ UN JOB ÉTUDIANT, ÉCRIVEZ-NOUS SUR LA.TERRASSE@WANADOO.FR  

SURESNES CITÉS 
DANSE FÊTE SES 
VINGT ANS ET 
CÉLÈBRE L’ART DE  
L’ACCOMPAGNEMENT
Plus de vingt chorégraphes et plus de cent dan-
seurs conjuguent leurs talents pour fêter les vingt 
ans d’un festival qui a contribué à l’émergence 
et la reconnaissance de chorégraphes hip hop en 
France, et qui a su accompagner l’évolution du hip 
hop avec ambition et constance. Soirées anniver-
saire, pièces emblématiques, et une dizaine de 
créations prouvent que le festival sait susciter et 
célébrer les croisements tout en donnant à voir les 
singularités de chacun.

hip hop, ce qui n’existait pas en France à l’époque. 
J’avais été extrêmement touché par le plaisir de 
danser et le désir de partager qui émanaient de ces 
danseurs. Depuis la première édition du festival, j’ai 
donc voulu présenter à Suresnes le meilleur de la 

C’est une rencontre déterminante avec le choré-
graphe contemporain new-yorkais Doug Elkins en 
1992 qui m’a conduit à imaginer la première édition 
de Suresnes Cités Danse. Il mixait tous les styles 
chorégraphiques et musicaux avec des danseurs de 

Quel rôle le hip hop a-t-il joué dans votre par-
cours artistique ?
José Montalvo : Toute mon écriture s’inscrit depuis 
le début dans un jeu de mélange, de confrontation 
et de métissage des pratiques corporelles. Nous 
avons découvert le hip hop avec Dominique Hervieu 
dans les années 80, lorsque nous répétions dans 
un lieu que prêtait Paco Rabane aux compagnies 
sans le sou. Des hip-hopeurs travaillaient à côté 
de nous et nous avons été fascinés par l’exigence 
et l’excellence de leur gestuelle, par la puissance 
de leur engagement physique. Cette danse est un 
défi lancé à soi-même, elle met en jeu tout l’être. La 
première édition de Suresnes Cités Danse nous a 
offert la possibilité de concrétiser nos recherches. 
Le festival a joué comme un aimant, attirant une 
foule de jeunes danseurs et chorégraphes trou-
vant là un espace d’expression et de liberté pro-
pice aux rencontres. En accompagnant ce courant 
dans la durée, le festival a beaucoup contribué à 
sa reconnaissance comme art à part entière. Le 
hip hop est aujourd’hui un langage qui, comme la 
danse contemporaine, permet d’exprimer des uni-
vers singuliers.

Comment avez-vous imaginé la soirée anniversaire ?
J. M. : Pour nous, le festival représente le parti pris 
de la construction d’un humanisme qui prend sa 
source dans la diversité des sensibilités, des pra-
tiques, des écritures. C’est un creuset qui favorise 

les croisements. Pour cette soirée, Kader Attou 
et Mourad Merzouki ont transmis des extraits de 
leur répertoire à huit jeunes danseurs, Sébastien 
Lefrançois a conçu une création, j’ai imaginé des 
vignettes chorégraphiques et filmiques, de même 
que la mise en scène. Notre démarche s’appuie 
sans nostalgie sur la mémoire, sur ce qui fonde 
l’originalité de Suresnes Cités Danse : des ren-
contres inédites, une vision enthousiasmante du 
monde où chacun peut s’enrichir des différences.

Entretien réalisé par Gwénola David

Lors de vos premiers pas au Festival en 1993 
et 1994, on pouvait croiser Doug Elkins, ou les 
Rock Steady Crew… Que représentaient ces 
personnalités pour les danseurs hip hop ?

Mourad Merzouki : Les Rock Steady Crew, invités 
par Olivier Meyer, étaient pour nous les représen-
tants de la culture hip hop, de véritables figures 
qui nous permettaient de mieux comprendre cette 
culture. Et à cette époque, ce qui était complè-
tement nouveau, c’était d’avoir des conditions 
idéales pour travailler : un théâtre avec une équipe 
technique, et des personnalités du monde de la 
danse. On avait tout, réuni sur un même plateau : 
à la fois des pionniers comme Doug Elkins, et 
des artistes comme Jean-François Duroure. Ce 
théâtre ouvrait un monde par rapport à notre 
propre danse. Cette étape très importante a été 
un déclencheur.

Comment le regard sur la démarche d’Olivier Meyer 
autour du métissage a-t-il évolué en vingt ans ?
M. M. : Cette démarche a été montrée du doigt par 
certains acteurs du hip hop. Mais avec le recul, 
on se rend compte qu’elle a permis de faire évo-
luer le regard sur le hip hop. J’ai toujours défendu 
la position d’Olivier Meyer visant à créer divers 
croisements entre le contemporain et le hip hop. 
C’est vrai que l’équilibre n’est pas toujours juste, 
mais cela a permis à beaucoup de danseurs hip 
hop de faire leurs armes, d’avoir une expérience 
de création, et de mener leurs propres projets. Le 
théâtre a aussi pu mettre en place Cités Danse 
Connexions, un véritable lieu de production et de 
formation. Tout cela a donné naissance à la pos-
sibilité d’un travail sur la durée.

Propos recueillis par Nathalie Yokel

Comment est née votre relation avec le Théâtre 
Jean Vilar de Suresnes ?
Sébastien Lefrançois : J’ai d’abord été spectateur. 
Quand j’étais animateur en maisons de quartiers à 
Cergy, dans les années 1990, j’emmenais les hip-
hopeurs amateurs à chaque édition de Suresnes 
cités danse. C’est aussi l’époque où j’ai commencé 
à chorégraphier : en 2002, Nabila Tigane, la res-
ponsable des relations publiques du Théâtre Jean 
Vilar, a attiré l’attention d’Olivier Meyer sur mon 
solo Attention travaux . J’ai alors quitté la salle 
pour passer sur le plateau !

Le Théâtre Jean Vilar a ensuite coproduit plu-
sieurs de vos pièces…
S. L. : Olivier Meyer était d’abord, je pense, 
confiant dans les talents de performeurs de 
plusieurs danseurs hip-hop, mais n’était pas 
convaincu par notre écriture chorégraphique. 
Je lui ai alors proposé un défi : travailler sur une 
pièce de répertoire. En 2008, j’ai créé Roméos et 
Juliettes , qui tourne toujours. A cette occasion, 

j’ai compris combien un cadre de production 
pouvait porter un projet artistique, et combien il 
était précieux de rencontrer un gestionnaire qui 
sache aussi écouter, poser les bonnes questions, 
soutenir une compagnie même dans les échecs. 
Aujourd’hui, Olivier Meyer m’encourage à aller 
vers de nouveaux partenaires, tout en m’assurant 
de son soutien : c’est une posture formidable, et 
très rare.

Vous aussi avez accompagné le Théâtre 
Jean Vilar, lors de la création de Cités Danse 
Connexions…
S. L. : Je me suis particulièrement investi dans les 
questions pédagogiques. J’ai proposé de concevoir 
ce lieu comme un espace de rencontres entre la 
danse et d’autres formes d’art liées au mouve-
ment : le clown, le mime, le cirque… Le hip-hop est 
un art encore jeune, qui mérite de croiser d’autres 
formes, pour continuer de s’inventer.

Propos recueillis par Marie Chavanieux

Qu’a représenté Suresnes Cités Danse pour vous ?
Kader Attou : Pour nous, Suresnes Cités Danse a 
été une vitrine essentielle pour montrer notre tra-
vail. Cela a commencé par Athina , en 1995. Il faut 
distinguer deux choses : le festival, et à l’intérieur de 
mettre en place un travail entre des chorégraphes 
contemporains et des danseurs hip hop. J’ai tou -
jours présenté mes propres pièces au sein du fes-
tival, sans m’inscrire dans une collaboration avec 
d’autres chorégraphes.

Cette rencontre entre le contemporain et le hip 
hop a-t-elle été bien perçue ?
K. A. : Dans les rencontres, il y a toujours des 
concessions à faire. On voit bien que ce qu’a fait 
Olivier Meyer depuis vingt ans a porté ses fruits et 
fait ses preuves, même si la rencontre ne s’opère 
pas nécessairement. Pour moi qui suis à la croisée 
des esthétiques depuis que je danse, organiser la 
rencontre de ces deux univers n’a jamais été une 
marque de non-sens, au contraire ! Nous avons 

transformé des codes qui existaient pour créer 
les nôtres. Aujourd’hui encore, il y a des préjugés 
à faire tomber, une place à prendre qui n’est plus 
celle d’il y a vingt ans.

Le Festival a-t-il contribué à faire émerger un 
marché de la danse hip hop ?
K. A. : Je ne parlerais pas d’un marché, mais plutôt 
d’artistes. Auparavant, la notion de chorégraphe 
était floue, on parlait de collectifs, de personna-
parvenaient à construire ensemble. Les dix ans qui 
ont suivi ont permis la reconnaissance de cette 
danse mais aussi l’émergence de chorégraphes 
dans leurs propres styles.

Propos recueillis par Nathalie Yokel

Ces danseurs ont une approche du corps diffé-
rente de la mienne mais je retrouve en écho ce 
que j’ai ressenti à mes débuts : dans cette culture 
née au cœur des cités, la danse est souvent un 
art de combat, social, économique, artistique. 
Enfant d’une famille immigrée albanaise vivant 
dans les quartiers, j’ai vécu cela avec la danse 

classique. Je sens dans leur approche du mouve-
ment une vitalité liée à ce désir, qui tient presque 
de la survie parfois. Pour eux, le corps devient une 
arme pour s’exprimer, affirmer une identité, s’éle-
ver socialement. Pour cette création, sur environ 
quatre-vingts candidats dont une quinzaine de 
filles, j’ai sélectionné quatre danseuses. J’ai été 
frappé par le regard et la présence très particu-
cours semé d’obstacles pour s’affirmer dans un 
monde masculin m’a touché. Nous avons travaillé 
d’abord sur mon vocabulaire chorégraphique, à 
partir de phrases que j’ai inventées pour elles, afin 
de les familiariser avec mon approche. Nous avons 
ensuite mené une recherche par des improvisa -
tions sur des thèmes, développé des formes liées 
à leur personnalité et leur style de hip hop. Peu à 
peu se dévoile l’incandescence de leur corps, por -
tée par une volonté et une force obstinées.

Propos recueillis par Gwénola David

Ma rencontre avec le hip hop est venue d’une com-
mande d’Olivier Meyer en 2009. J’avais fait beau-
coup d’athlétisme et côtoyé dans ce milieu des gens 
issus de la culture hip hop, que j’ai moi-même un 
peu pratiqué. Cette expérience de la performance 
physique a sans doute facilité l’échange. Lors de la 
création d’Asphalte , pièce pour quatre garçons et 
une fille, j’ai découvert leur plaisir de danser. J’ai 
aimé leur engagement, leur générosité et leur goût 
de la prouesse, qu’il m’a fallu maîtriser pour les 
amener vers une gestuelle plus nuancée. Je me suis 
appuyé sur leur capacité à jouer et à imaginer. Je les 
ai beaucoup observés pour emprunter et détour -
ner leurs gestes. Standards , prochaine création 
pour dix danseurs, porte sur la notion de modèle 
et la question de l’identité. Les débats sur l’iden-
tité nationale qui ont agité la France ces dernières 
années m’amènent à m’interroger sur les proces-
sus de conformation, sur l’évolution de la définition 
identitaire, envisagée comme fixe, alors qu’elle me 

semble dynamique dans le temps et l’espace. Un 
l’interchangeabilité des danseurs. L’espace est 
composé par trois rectangles colorés évoquant un 
drapeau, qui sont décollés, déplacés, pour modifier 
les territoires et révéler les différences.

Propos recueillis par Gwénola David

Dans cette pièce, je parle des chiens mais je parle 
aussi - surtout - des humains, à travers les relations 
que les hommes établissent avec les chiens, ou avec 
deux pièces sur les chiens, une en Afrique du Sud, 
avec un groupe de danseurs contemporains il y a 
longtemps, et une autre à Venise en 2009. Cette pièce 
pour Suresnes est totalement nouvelle, et s’engage 
sur des chemins inédits. Si je choisis à nouveau ce 
champ d’exploration, c’est que j’aime les chiens ! Ils 
ressentent les choses de la même façon que nous, 

d’une certaine façon ils nous ressemblent. Les 
chiens renvoient diverses connotations sociales et 
politiques, et tout comme les humains ils se com-
portent de multiples façons, ils peuvent être un sou-
tien essentiel dans le cas par exemple des chiens 
d’aveugles, ils peuvent aussi effrayer et devenir 
dangereux. La manipulation entre souvent en jeu. 
Je joue ici avec l’ambiguïté de la confusion entre 
chiens et êtres humains. J’ai choisi pour interpréter 
la pièce sept danseurs lors d’ateliers à Suresnes - 
quatre hommes et trois femmes -, j’aime beaucoup 
travailler avec eux. Ils sont talentueux, très ouverts et 
désireux d’expérimenter de nouvelles voies. 

Propos recueillis et traduits par Agnès Santi

7 Soirée anniversaire à Suresnes Cités Danse  
avec (de gauche à droite) Mourad Merzouki,  
Kader Attou, José Montalvo et Sébastien Lefrançois. 

Depuis la première édition du festival en 1993, Suresnes Cités Danse, 
fondé par le directeur du théâtre de Suresnes Olivier Meyer, est deve-
nu un repère majeur de la scène francilienne.

Avec sept danseurs choisis lors d’ateliers à Suresnes, Robyn Orlin expé-
rimente de nouvelles voies et parle des humains à travers les chiens, 
avec inventivité et humour.

Le chorégraphe Pierre Rigal dissèque les modèles dominants et les 
questions d’identité qui travaillent au corps la société.

VINGT ANS DE RENCONTRE 
ET DE CRÉATIVITÉ

ÉCHANTILLON D'HUMANITÉ 
À TRAVERS LE CHIEN

QUESTIONNER 
LA NOTION DE MODÈLE
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 PROPOS RECUEILLIS 3 ANGELIN PRELJOCAJ  ENTRETIEN 3 MOURAD MERZOUKI 

 ENTRETIEN 3 SÉBASTIEN LEFRANÇOIS  ENTRETIEN 3 KADER ATTOU 

 ENTRETIEN 3 JOSÉ MONTALVO 

La rencontre tant attendue d’Angelin Preljocaj avec le hip hop survient enfin 
dans une création pour quatre filles, placée sous le signe de l’échange.

De Suresnes Cités Danse, il retient tout autant les Rock Steady Crew que 
Denis Plassard ou Céline Lefèvre… Mourad Merzouki, invité récurrent de 
la manifestation, explicite l’impact du festival sur l’évolution du hip hop.

Sébastien Lefrançois est l’un des chorégraphes invités pour la soirée 
anniversaire de Suresnes cités danse : son parcours est intimement lié 
au Théâtre Jean Vilar.

Témoin et acteur de Suresnes Cités Danse depuis les débuts, le direc-
teur du Centre Chorégraphique National de La Rochelle revient sur la 
contribution du festival à l’émergence de chorégraphes hip hop.

Fidèle depuis la première édition, José Montalvo orchestre la seconde 
partie d’une soirée anniversaire.

LA DANSE  
COMME ART DE COMBAT

SURESNES CITÉS DANSE :  
« UN DÉCLENCHEUR »

UN SPECTATEUR  
DEVENU CRÉATEUR

À LA CROISÉE 
DES ESTHÉTIQUES

POUR LE MÉTISSAGE DES 
PRATIQUES CULTURELLES

 PROPOS RECUEILLIS 3 OLIVIER MEYER 

 PROPOS RECUEILLIS 3 ROBYN ORLIN  PROPOS RECUEILLIS 3 PIERRE RIGAL 

danse des cités, donner droit de cité à de nouvelles 
formes de danse, et présenter des danses qui ont 
un rapport avec le hip hop, comme par exemple la 
danse africaine ou la “tap dance”. Je ne vis pas la 
danse à travers des étiquettes mais à travers des 
artistes singuliers, interprètes ou chorégraphes. 
Dès le début de la manifestation un chorégraphe dit 
contemporain a fait travailler des danseurs dits hip 
hop, et cette proposition du festival, qui a contribué 
à son rayonnement, a été formalisée et organisée 
deux ans plus tard avec Cités Danse Variations. Je 
suis fier des réussites que ce programme a pu faire 
naître, suite aux invitations faites à José Montalvo, 
Blanca Li, Nathalie Pernette, Christine Bastin, 
Karine Saporta, Denis Plassard, Laura Scozzi, etc. 

CITÉS DANSE CONNEXIONS : 
PÔLE PERMANENT DU THÉÂTRE
Certaines pièces de Cités danse variations ont 
connu des succès incroyables, totalisant plus de 

1000 représentations en France et à l’étranger. Pen-
dant 20 ans, nous avons accompagné les artistes, 
repéré les talents, auditionné les danseurs, et 
ce travail conséquent a contribué à l’émergence 
d’une nouvelle génération hip hop. Les performers 
virtuoses se sont aussi distingués comme inter-
prètes sensibles. Mourad Merzouki et Kader Attou 
ont en 1994 avec Jean-François Duroure, puis sont 
devenus chorégraphes, directeurs de compagnie 
et de CCN (à Créteil et La Rochelle). En 2007, nous 
avons créé Cités danse connexions, centre de pro-
duction, diffusion et transmission du hip hop, pôle 
permanent du théâtre dédié aux artistes, à travers 
le prêt des studios, les ateliers, les masterclasses, 
les visites à l’Opéra de Paris et au Théâtre de la Ville. 
Aujourd’hui, nous fêtons les 20 ans du festival en 
rassemblant de nombreux talents dans un esprit 
de fête, d’ouverture et d’ambition artistique, pour 
témoigner de la créativité des danseurs hip hop.

Propos recueillis par Agnès Santi

“CE THÉÂTRE OUVRAIT  
UN MONDE PAR RAPPORT 
À NOTRE PROPRE DANSE. ” 
MOURAD MERZOUKI

“LE FESTIVAL A  
BEAUCOUP CONTRIBUÉ  
À LA RECONNAISSANCE 
DU HIP HOP COMME ART  
À PART ENTIÈRE. ” 
JOSÉ MONTALVO

“J’AI COMPRIS 
COMBIEN UN CADRE 
DE PRODUCTION 
POUVAIT PORTER 
UN PROJET 
ARTISTIQUE.” 
SÉBASTIEN LEFRANÇOIS

Vaduz 2036 de Farid Berki, Rigoletto 
de Monica Casadei, Elektro Kif de Blanca Li  
Les 27 et 28 janvier à 21h, le 29 à 17h.

Cités danse connexions # 1 : 
John Degois, Céline Lefèvre, Amala Dianor 
Le 4 février à 18h30, le 5 à 15h, le 6 février à 21h.

Cités danse connexions # 2 : Sandra Sainte Rose, 
Simhamed Benhalima, Mehdi Ouachek
Le 10 février à 19h, le 11 à 18h30 et le 12 à 15h.

Créations :
 (R)évolution par les Wanted Posse et  
Silence, on tourne par les Pockemon Crew
Les 9 et 10 février à 21h, le 11 à 15h et 21h  
et le 12 à 17h.

Cité danse variations : 
Bye Bye Vénus de Jérémie Bélingard,  
Elles de Sylvain Groud, Passage de Abou Lagraa, 
Quelque part par là de Laura Scozzi
Les 2, 3 et 4 février à 21h, le 5 février à 17h.

Créations Robyn Orlin, Angelin Preljocaj  
Les 20 et 24 janvier à 21h, le 21 à 15h et 21h, 
le 22 à 17h.

Cité danse variations : 
Standards de Pierre Rigal  
Les 2, 3 et 4 février à 21h, le 5 février à 17h.

Soirées anniversaire 
Kader Attou, Sylvain Groud, Sébastien 
Lefrançois, Mourad Merzouki, José Montalvo. 
Les 12, 13 et 14 janvier à 21h, le 15 à 17h.

Créations Robyn Orlin, Angelin Preljocaj  
Les 20 et 24 janvier à 21h, le 21 à 15h et 21h, 
le 22 à 17h.

AUTRES SPECTACLES PROGRAMMÉS SURESNES CITÉS DANSE  
DU 12 JANVIER AU 12 FÉVRIER 2012  
THÉÂTRE DE SURESNES JEAN VILAR 

16 place Stalingrad 
92150 Suresnes 
Tél. 01 46 97 98 10 
www.suresnes-cites-
danse.com

10  FOCUS FOCUS  11  
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Par-delà la poussière noire qui chaque jour brûle 
le visage du monde, les vies happées dans la tour-

et l’alcool, le sexe, la drogue, finalement le théâtre. 
Il croise la route de l’Odin Théâtre d’Eugenio Barba

Marie-Agnès Gillot, la grâce dans la tourmente…

JANVIER 2012  /  N°194

Pippo Delbono révèle la cruelle beauté de l’humanité meurtrie par la 
tourmente du temps présent pour faire vibrer l’espoir, la joie… après 
la bataille.

APRÈS LA BATAILLE
APRÈS LA BATAILLE THÉÂTRE DU ROND POINT   
CONCEPTION / MISE EN SCÈNE PIPPO DELBONO

 GROS PLAN 

8  THÉÂTRE
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jazz | musiques du monde | chanson
44�  / N°197 / avril 2012 / la terrasse 
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UNE NOUVELLE GAMME COULEUR 
ASSOCIÉE À CHAQUE DISCIPLINE
Une couleur associée aux rubriques théâtre /
danse / classique et opéra / jazz, musiques  
du monde et chanson / focus du mois permet  
de repérer spontanément chaque discipline. 

FOCUS

FOCUS

THÉÂTRE

DANSE

OPÉRA / CLASSIQUE

JAZZ / CHANSON / 
MUSIQUES DU MONDE

On vous décrit souvent comme une choré-
graphe de la lenteur, voire de l’épure ou du 
minimalisme. Peut-on parler de cette façon de 
vos deux nouvelles pièces ?
Myriam Gourfink : La lenteur oui, dans le sens où 
je travaille sur un autre temps, un temps étiré. En 
revanche on ne peut pas parler de minimalisme ou 
d’épure. Pour Bestiole par exemple, je travaille sur 
un dialogue entre les danseuses et moi-même qui 
suis à la table et qui envoie une information choré -
graphique sous forme de partitions en temps réel 
sur des écrans.

Qu’entendez-vous par « partition chorégra-
phique » ? Quelle interface utilisez-vous ?
M. G. : C’est une interface graphique que j’ai 
construite avec un informaticien à partir du logi-
ciel Max / MSP. J’ai d’abord écrit de petites entités 
chorégraphiques, des choses très fines comme le 
mouvement d’un ischion qui s’antéverse pendant 
que l’autre se rétroverse, ou des petits mouve-
ments du coccyx, pour aller chercher vraiment les 
os et leur donner le mouvement de la marche mais 
dans des contextes différents. Quand j’écrivais, 
en utilisant la notation Laban, j’avais l’impression 

de mettre en mouvement des petites bestioles, 
des façons de se mouvoir toujours guidées par le 
souffle, mais où le corps est décortiqué.

Les écrans partagent l’espace avec des prati-
cables…
M. G. : Quand l’idée de ces petites bestioles est 
apparue à l’écriture des partitions, j’ai eu envie 
de fabriquer un espace assez clos, comme une 
île aux tortues, ou comme une installation-labo-
ratoire offrant aux danseuses des plans inclinés 
d’appuis, avec des hauteurs et des inclinaisons 
différentes, sous ce ciel d’écrans permettant de 
lire leurs partitions. Finalement ce sont comme 
des pupitres de musiciens.

L’étirement du temps va-t-il induire un épuise-
ment des corps comme dans certaines de vos 
pièces ?
M. G. : Pas vraiment, parce que la pièce dure 46 
minutes, en lien avec le temps de concentration 
des danseuses. La lecture de la partition est vrai-
ment très complexe : elles doivent accumuler les 
informations au fur et à mesure et les mémori-
ser, tout en construisant un cycle en injectant de 
nouvelles informations exactement où elles le 
veulent. L’effort de mémoire et de concentration 
est énorme. Au-delà de ce temps, il y aurait sur-
tout un épuisement mental.

Bestiole  a-t-il un lien avec l’autre création, Une 
Lente Mastication  ?
M. G. : Dans l’autre pièce, il n’y a pas du tout de 
dispositif technologique. J’ai pensé à ce principe 
de mastication en Inde où le public reçoit un spec-
tacle par le sens du goût. On parle beaucoup de 

« rasa » pour exprimer cette chose, je me suis 
nourrie de cette image et je me suis demandée 
ce que serait une danse que l’on mastique. Quel 
pourrait être ce “jus” que l’on offre au public ? J’ai 
donc créé une partition qui permet aux danseurs 
de répéter et répéter une phrase selon des indica-
tions particulières, comme vivre un équilibre, vivre 
un appui fort sur les mains, vivre une inversion. A 
force de la travailler, de la mastiquer, de la répéter 
de façon mécanique, on peut essayer de l’offrir 
comme un jus au public. Une Lente Mastication 
se situe pour moi plus dans le prolongement de 
Corbeau  ou Choisir le moment de la morsure , alors 
que Bestiole  est en lien avec Les Temps tiraillés . 

Aujourd’hui, je développe vraiment ces deux che-
mins différents, mais qui dialoguent l’un et l’autre : 
l’un avec les technologies et divers protocoles 
d’exploration, et l’autre plus écrit et formel.
Propos recueillis par Nathalie Yokel

Bestiole, de Myriam Gourfink, du 18 au 20 janvier 

à 20h30, au Centre Pompidou, place Pompidou, 

75004 Paris. Tél. 01 44 78 12 33.  

Une lente mastication, du 2 au 9 février  

à 20h30, le jeudi à 19h30 et le dimanche à 15h, 

relâche le mardi, au Théâtre de Gennevilliers,  

41 avenue des Grésillons, 92320 Gennevilliers. 

Tél. 01 41 32 26 26.

“JE ME SUIS 
DEMANDÉE CE QUE 
SERAIT UNE DANSE 
QUE L’ON MASTIQUE.” 
MYRIAM GOURFINK
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Une belle actualité pour Myriam Gourfink qui présente Bestiole et Une 
Lente Mastication. Deux créations qui reflètent les deux voies de son 
travail d’exploration chorégraphique.

DEUX PIÈCES SINON RIEN
BESTIOLE CENTRE POMPIDOU /  UNE LENTE MASTICATION THÉÂTRE DE GENEVILLIERS 
CONCEPTION / MISE EN SCÈNE MYRIAM GOURFINK
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EN JUIN,  

FÊTE SES 
20 ANS AVEC 
DES HABITS 
NEUFS !
EN JUIN, UNE NOUVELLE MAQUETTE
Elégante et rigoureuse, pour une information 
hyper lisible grâce à une présentation très 
claire. Tous les éléments de l’information sont 
immédiatement repérables.

EN SEPTEMBRE, UN NOUVEAU SITE WEB
www.journal-laterrasse.fr
Rénové et enrichi avec de très nombreuses 
fonctionnalités  et divers moteurs de recherche,  
pour un accès optimisé à toute l’actualité du spectacle 
vivant. Un site dernière génération, pratique,  
communautaire et adaptable à toutes les surfaces
digitales. Un site ressource unique pour 
tout le spectacle vivant en France.

UN NOUVEAU LOGO 

UNE NOUVELLE UNE
Très novatrice et plus textuelle, avec 
des titres et une grande photo mettant 
en lumière un événement du mois.
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KRYSTIAN LUPA 
ÉCLAIRE LES 
MARGES DE 
NOTRE SOCIÉTÉ 

THÉÂTRE

Avec de tout jeunes comédiens, le maître 
polonais s’inspire librement de Catégorie 3.1   
de Lars Noren. Radical et puissant. 3 p. 23

LE FESTIVAL 
PRÉSENCES  
INVITE OSCAR 
STRASNOY 
Le festival de Radio France met en lumière 
l’univers inclassable du compositeur Oscar 
Strasnoy. 3 p. 23

CLASSIQUE / OPÉRA

LES VOIX DU 
SUD CHAUFFENT  
L’ALHAMBRA

JAZZ / MUSIQUE DU MONDE / CHANSON

L’Alhambra accueille Gianmaria Testa, Katia 
Guerreiro, Ghalia Benali… 3 p. 23

Musique  / Gianmaria Testa  / © Arthur Pequin

Théâtre / Kristyan Lupa / © Arthur Pequin

Opéra / Oscar Stranoy / © Arthur Pequin
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LE MENSUEL DE RÉFÉRENCE 
DES ARTS VIVANTS
JANVIER 2012

Le Festival de Suresnes croisant hip hop 
et danse contemporaine fête ses 20 ans.
 3 p. 23

SURESNES 
CITES DANSE 
EN PLEINE  
EFFERVESCENCE 
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CORS ET CRIS 

ENSEMBLE 2E2M 
L'ensemble 2E2M fête ses 40 ans 3 p. 23

Création de l'ensemble TM+ 3 p. 23

G
ra

ph
is

m
e 

©
 A

gn
ès

 D
ah

an
 S

tu
di

o


