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classique / sélection p. 39-47 / Le chef britannique John Eliot 
Gardiner dirige Brahms à la tête de son Orchestre Révolutionnaire et Romantique.
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focus //////// L’Atelier de la Comédie 
de Reims ouvre ses portes : L’Atelier, 
Lieu d’expérimentation et d’invention, 
fabrique de théâtre polyphonique aux 
dimensions humaines, fait vivre à travers 
Scènes d’Europe l’idée d’un espace 
artistique européen, p. 18-19 //////// 
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* * * * * * * * * * * * * * * * * * * *
exceptionnel (cahier central)

hors-série “ la musique baroque en france ”

* * * * * * * * * * * * * * * * * * * * 
Débats, portraits et rencontres : une plongée
dans la scène française des musiques anciennes.
Un supplément disponible dans La Terrasse,
en novembre et décembre 2007, et sur le site
www.journal-laterrasse.fr pendant un an.



Samedi 1O novembre à 15h3O / Théâtre de l’Odéon – Grande Salle

L'Homme matériel
rencontre animée par Laure Adler
avec Michel Cassé, Claude Régy, Paul Virilio
À l’occasion du spectacle Homme sans but d’Arne Lygre,
mis en scène par Claude Régy

Entrée libre sur réservation : present.compose@theatre-odeon.fr
Renseignements : 01 44 85 40 44

Présent composé

Moby Dick

(
( Le Banquet des cendres)
La Cena de le ceneri

K

d’après Herman Melville
mise en scène Antonio Latella
libre adaptation de Federico Bellini

d’après Giordano Bruno
mise en scène Antonio Latella
libre adaptation de Federico Bellini

7 > 11 novembre Théâtre de l’Odéon / 6e

création / en italien surtitré

en italien surtitré

14 > 18 novembre Théâtre de l’Odéon / 6e

Maeterlinck
d’après Maurice Maeterlinck
mise en scène Christoph Marthaler

27 nov. > 4 déc. Théâtre de l’Odéon / 6e

Licence d’entrepreneur de spectacles 1OO7518 / © Sandrine Expilly (détail)

Samedi 17 novembre à 15h3O / Théâtre de l’Odéon – Grande Salle

Melville/Bruno ou l'infinité des mondes
rencontre animée par Laure Adler
avec Yves Hersant, Antonio Latella, Jean-Pierre Naugrette
À l’occasion des spectacles Moby Dick d’après Herman Melville
et La Cena de le ceneri d’après Giordano Bruno,
mis en scène par Antonio Latella

Entrée libre sur réservation : present.compose@theatre-odeon.fr
Renseignements : 01 44 85 40 44

Vendredi 3O novembre / Théâtre de l’Odéon – Grande Salle

Au bord du plateau : Maeterlinck
Rencontre en présence de l’équipe artistique,
à l’issue de la représentation.
Entrée libre. Renseignements 01 44 85 40 90 ou servicerp@theatre-odeon.fr

Odéon-Théâtre de l’Europe
Théâtre de l’Odéon Place de l’Odéon Paris 6e – Métro Odéon, RER B Luxembourg

01 44 85 40 40 • theatre-odeon.fr

en français, allemand,
néerlandais, anglais surtitrés
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entretien / Jacques Bonnaffé

Allocution  
poétique de Bonnaffé 
via Verheggen
En ces temps médiatisés des allocutions politiques, Jacques 
Bonnaffé prend le contre-pied de ces postures complaisantes pour 
leur préférer celle du poète Jean-Pierre Verheggen, dont le verbe 
truculent regorge de dérision subversive et d’humour populaire.

Verheggen confirme votre attachement aux 

poètes du Nord.

Jacques Bonnaffé : Jean-Pierre Verheggen est 

belge, les gens du Nord connaissent peu l'histoire 

de ce pays. La Belgique est un foyer propice à un 

nombre d’auteurs qui manient merveilleusement la 

langue française. Michaux est de la même région 

que Verheggen, autour de Namur et de Gembloux 

d’où est originaire encore Jean-Claude Pirotte. 

Et moi, depuis Douai, j’étais curieux de découvrir 

des poètes et leur expérience d’un attachement 

viscéral à la langue et à son invention. J’ai travaillé 

sur l’écriture d’un poète ouvrier du Nord, Jules 

Mousseron. Après la poésie de Jacques Darras 

que j’ai portée à la scène, je puise dans la matière 

de Verheggen.

En quoi cette poésie est-elle pour vous 

source d’inspiration ?

J. B. : L’esprit provocateur de Verheggen me plaît, 

à côté du renversement des convenances et de la 

crudité très « belge ». J’y trouve un labeur acharné, 

ouvragé, compliqué de la langue qui dévoile des 

mystères insaisissables. Ce travail procède du 

besoin ancestral de la première écoute poéti-

que. Les premiers textes répertoriés de la langue 

française sont des collections de mots, que ce 

soient des odes, des prières ou bien des accla-

mations. La première retranscription de la langue 

relève du domaine poétique. Verheggen pratique 

cette reconstitution de l’énumération de la vie des 

choses entendues et reformulées poétiquement, 

ces Fatras qu’aimait Prévert. Les Fatrasies de la 

Ville d’Arras relèvent d’une accumulation de mots 

entendus sur la Place du Marché, dans un état 

quasi-réaliste mais de forme poétique. Ces listes 

grandioses et rabelaisiennes ressemblent à de 

grands arbres interminables.

Vous comparez Verheggen au poète des 

mots qu’est le trouvère.

J. B. : On peut consentir au poème deux expé-

riences significatives. D’un côté, le souffle, le 

lyrisme, le romantisme, l’émotion ; de l’autre, 

– et c’est le côté Jean-Pierre Verheggen – le 

choix existentiel du trouvère et de l’annoncier 

qui décroche les mots de la vie et les réutilise. 

Verheggen, dans une volonté de provocation, 

choisit plutôt l’agression dans le renoncement 

aux effets faciles de l’émotion. Il faut assumer 

le poète déclamateur : un poème doit se dire et 

non pas se vivre. Dans ce mouvement magnifique 

qui monte, on discerne une envie de voir au-delà 

ou bien en arrière vers nos origines, une idée de 

transcendance interdite.

Vous intervenez sur la scène pour une allo-

cution poétique.

J. B. : Je suis en campagne électorale, un can-

didat, un élu politique au cours de ses étapes. 

Mes formes de discours officiel sont composées 

des poésies de Verheggen et de repiquages per-

sonnels dont Spirou. Je confronte Verheggen aux 

classiques ; des textes blagueurs du poète belge 

« C’est un événement 
à couper le souffle,  
une interruption 
momentanée  
des modes officiels  
de penser. » Jacques Bonnaffé

que je fais suivre de grands textes baudelairiens. 

J’ajoute des citations de Marceline Desbordes Val-

more, romantique éplorée, qui travaille au même 

atelier quotidien de la fabrique des mots avec 

montage et démontage. Le mot de Verheggen 

dans L’Oral et Hardi n’est pas un appel gestuel, 

mais une interruption de séance pour l’homme 

politique du coin qui vient placer un mot : « Arrêtez 

de penser ou de pratiquer votre langue, j’en ai une 

autre. » C’est un événement à couper le souffle, 

une interruption momentanée des modes officiels 

de penser. Une cérémonie du verbe comparable 

à l’affirmation de John Cage : « Je n’ai rien à dire 

et c’est ce que je dis ».

Comment définiriez-vous cette langue ?

J. V. : On a la sensation contagieuse de repren-

dre possession de sa langue dans cet acte de 

nommer qui rend chacun à soi-même. Il se pro-

duit chez le poète cette secousse énorme, cette 

déflagration de la langue française qu’on devine 

sur la terre wallonne où il faut faire des proues-

ses pour se réclamer francophone. Une façon de 

revenir aux orages intérieurs, aux premiers tumul-

tes de l’apparition des mots. Articuler les mots 

comme la prouesse de Rimbaud ou d’Artaud qui 

oblige à leur désarticulation avant de reprendre 

consistance. Cette connaissance naît du profond 

de soi, une approche sémantique donc poétique 

et troublante qui remue. D’où naissent les mots ? 

Que disent-ils ? Les pensées s’écrivent-elles ? La 

poésie est cette écriture parlée en nous qui pro-

voque des états qui affleurent, en oubliant cette 

douleur perpétuelle propre à une certaine poé-

sie mélancolique qu’on aime chez Villon, Charles 

d’Orléans et Verlaine…, un blues incroyable. En 

échange, Verheggen peut dire des choses terri-

fiantes sans complaisance envers la plainte. À côté 

de l’érudition, s’impose la dimension populaire de 

la truculence, une attention extrême aux menues 

choses de la vie et des êtres, en souriant.

Propos recueillis par Véronique Hotte

L’Oral et Hardy, de Jean-Pierre Verheggen,  

conception, mise en scène et jeu Jacques Bonnaffé, 

mercredi et samedi 19h, jeudi et vendredi 21h, 

dimanche 17h, du 21 novembre au 21 décembre 

2007 à la Maison de la Poésie157 rue Saint-Martin 

75003 Paris Tél. 01 44 54 53 00 et  

www.maisondelapoesie.com

Ph
ot

o 
: B

rig
itt

e 
de

 M
al

au

N° 152 • SOMMAIRE
théâtre

Allocution poétique de Bonnaffé via Verheggen	P . 3
Rodrigo Garcia, le théâtre ou la question du vivre ensemble	P . 4
Jorge Lavelli s’arrête avec Chemin du Ciel (Himmelweg)  
sur le dramaturge espagnol, Juan Mayorga	P . 5
David Géry, l’Orestie : aux sources de la démocratie	P . 6
Laurent Fréchuret montre Le Roi Lear avec Dominique Pinon dans le rôle-titre	P . 7
Sylvain Creuzevault , pour un théâtre de gestes vivants	P . 8
Julie Brochen s’engage avec Variations/Jean-Luc Lagarce dans de nouvelles Paroles d’Acteurs	P . 8
Pulchérie Gadmer traduit, adapte et met en scène la poésie de Catulle	P . 9
Le lituanien Gintaras Varnas adapte et met en scène Crime et Châtiment	P . 14
Oskaras Korsunovas, la scène comme point de départ vers l’imagination des spectateurs	P . 16
Lisa Wurmser s’attache à Pinok et Barbie de Jean-Claude Grumberg	P . 22
Alexis Fichet monte Plomb laurier crabe, variations toxiques et poétiques	P . 22
Le metteur en scène Mario Gonzalez crée George Dandin en français	P . 23
Lancelot Hamelin, entre l’écrit et l’oralité	P . 26
8e édition de Mar.T.O., festival de MARionnettes et de Théâtres d’objet	P . 30
critiques	P . 3-27
agenda	P . 28-32

danse / cirque

J-Dance spécial solos, la fine fleur des chorégraphes japonais enfin à Paris	P . 33 
Toutes sortes de déserts, la rencontre de choc entre Christian Rizzo et les Via Katlehong	P . 34
Les Inaccoutumés à la Ménagerie de Verre	P . 35
Lionel Hoche version XXL	P . 35
agenda	P . 34-39

classique / opéra

Deuxième édition  du Festival Marin Marais	P . 39
Le grand violoniste Shlomo Mintz relève le défi  
de jouer les 24 Caprices pour violon seul de Paganini	P . 39
John Eliot Gardiner, le chef britannique à l’honneur à Paris	P . 41
Le Quatuor Chostakovitch de Moscou interprète  
l’intégrale des quinze quatuors du grand compositeur russe	P . 43
William Christie présente une nouvelle production  
du drame sacré Il Sant’Alessio de Stefano Landi	P . 46
agenda	P . 39-47

jazz / musiques

Le contrebassiste Yves Rousseau revisite l’univers de Léo Ferré  
en compagnie de deux chanteuses de jazz	P . 48
Festival Jazzycolors dans cinq instituts culturels étrangers  
parrainé par Daniel Humair en personne	P . 48
Elisabeth Kontomanou poursuit sa route en signant un nouvel opus magistral	P . 48
événement : Sonny Rollins, un demi-siècle au sommet du saxophone	P . 49 
Le grand Emir Kusturica de retour à Paris, guitare en main  
au sein du légendaire No Smoking Orchestra	P . 50
agenda	P . 47-51

/////// “LA CULTURE EST UNE RÉSISTANCE À LA DISTRACTION” /////// PASOLINI

Tél. : 01.53.02.06.60.

www.journal-laterrasse.fr

Fax : 01.43.44.07.08.

Directeur de la publication : Dan Abitbol

Rédaction 
Ont participé à ce numéro 

Théâtre :  
Véronique Hotte, Gwénola David,  
Manuel Piolat Soleymat, Agnès Santi,  
Catherine Robert

Danse :  
Nathalie Yokel, Marie Chavanieux 

Musique classique et opéra :  
Jean Lukas, Jean-Guillaume Lebrun,  
Antoine Pecqueur 

Jazz -musiques du monde :  
Jean-Luc Caradec, Jacques Denis,  
Anne-Laure Lemancel

Secrétariat de rédaction : Agnès Santi

Maquette : Luc-Marie Bouët   
Tél. : 01.42.71.12.64

Conception graphique :Agnès Dahan

Imprimé par : Imprimerie Saint-Paul 
Luxembourg

Annonces classées Tél. : 01.53.02.06.60

Publicité  
Tél. : 01.53.02.06.60.   
Fax : 01.43.44.07.08. 
E-mail : la.terrasse@wanadoo.fr

Responsable du développement :  
Emmanuel Charlet

Direction musique : Jean-Luc Caradec

Webmaster : Ari Abitbol

Diffusion : Nicolas Kapetanovic

Tirage 
Ce numéro est distribué  
à 80 000 exemplaires 
Déclaration de tirage sous 
la responsabilité de l’édi-
teur soumise  
à vérification de l’OJD.

Éditeur : Eliaz éditions,  
4, avenue de Corbéra 75012 Paris 
Tél. : 01.53.02.06.60.  
Fax : 01.43.44.07.08.  
E-mail : la.terrasse@wanadoo.fr

La Terrasse est une publication  
de la société Eliaz éditions. 

Gérant : Dan Abitbol

I.S.S.N 1241 - 5715

Toute reproduction d’articles, annonces,  
publicités, est formellement interdite et engage  
les contrevenants à des poursuites judiciaires.

Oui, je m’abonne à La Terrasse pour 49 e (soit 10 numéros)
Écrire en lettres capitales, merci

	 Nom :	

	P rénom :

	 Adresse : 

	Code postal : 

	 Ville : 	

	T éléphone : 

	E mail : �

Coupon à retourner à  La Terrasse, service abonnement, 4 avenue de Corbéra - 75012 Paris.  
Commander par téléphone au 01 53 02 06 60
Je règle aujourd’hui la somme de
Ci-joint mon règlement par

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

 Je désire recevoir une facture acquittée.

Bulletin d’abonnement"

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



   théâtre
 la terrasse / NOVembre 2007 / N°152 / � 5

//// pour recevoir la terrasse par internet, envoyez un mail à : la.terrasse@wanadoo.fr   en objet : recevoir la terrasse  ////

théâtre   
4�  / N°152 / NOVEMBRE 2007 / la terrasse 

//// pour recevoir la terrasse par internet, envoyez un mail à : la.terrasse@wanadoo.fr   en objet : recevoir la terrasse  ////
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AMANDIERS

DU 23 NOVEMBRE AU 21 DÉCEMBRE 2007

CLARA 69
TEXTE GILDAS MILIN
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01 46 14 70 00
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entretien / Jorge Lavelli

La vérité du théâtre 
face  
aux manipulations
Jorge Lavelli, fin découvreur des écritures contemporaines, s’arrête 
avec Chemin du Ciel (Himmelweg) sur le dramaturge espagnol, Juan 
Mayorga. Une fiction clairvoyante sur la Shoah, le cynisme et la 
manipulation.

Juan Mayorga est l’auteur d’une quinzaine 

de pièces dont Himmelweg que vous créez 

en France.

Jorge Lavelli : Ce jeune auteur écrit un théâtre 

plutôt politique, il traite de thèmes qui concernent 

la société entière. Mais il ne véhicule pas de mes-

sages à la façon des auteurs des années 60 ou 80. 

Son écriture s’adresse au public d’aujourd’hui, et 

ce bien que parfois – le seul point commun avec 

Brecht – Mayorga prenne pour point de départ 

des références à l’Histoire et à la mythologie. Il 

s’inspire d’un fait réel – le camp de concentra-

tion de Terezin – pour écrire une pièce de fiction, 

Himmelweg. À la source, un fait très grave à partir 

duquel s’entrecroisent des situations qui le sont 

moins et créent une distance. Mayorga utilise le 

théâtre comme un véhicule de mensonges pour 

dissimuler et déguiser la vérité, c’est une pièce 

sur la manipulation.

Quel est ce fait réel odieux ?

J. L. : Après la deuxième guerre mondiale un ex-

délégué de la Croix-Rouge revient au camp de 

concentration qu’il inspecta. Il nous raconte l’ex-

périence de sa visite et redit l’objectivité de son 

rapport final qui concluait sur la « normalité » du 

camp. Des enfants jouaient, des musiciens répé-

taient… Aucune plainte, aucun appel au secours, 

aucun signe de désespoir de la part des victimes. 

Peut-être un peu de raideur dans le comporte-

ment. La pièce traite d’une Histoire qui ne cesse 

de donner à réfléchir, malgré les ouvrages sur la 

question, toujours dans l’incapacité de saisir la 

dimension de la tragédie. Les victimes vraies n’ont 

pas la parole, elles n’ont rien à dire.

Les prisonniers ont un texte à réciter pour le 

Commandant du camp qui les a choisis.

J. L. : Ce que le public voit sur scène – du théâtre 

dans le théâtre – , ce sont des acteurs amateurs, 

des acteurs qui ne sont pas des acteurs. Ils réci-

tent un texte qui ne véhicule nulle trace de tragédie 

à l’intérieur du camp, ni non plus ce qu’eux-mê-

mes pensent de ce qu’ils sont en train de vivre. 

C’est beaucoup plus intrigant, d’assister à quelque 

chose qui tourne autour de la souffrance mais dont 

le témoignage direct échappe. Une façon clair-

voyante de parler de la Shoah mais aussi de la 

manipulation, du cynisme et de l’horreur à tel point 

que la fiction est plus forte que ce qui pourrait être 

un témoignage de cette réalité « inimaginable ».

Inimaginable comme la solution finale d’ex-

termination du peuple juif, décidée par 

d’autres peuples dits civilisés.

J. L. : À côté des Juifs directement visés dans les 

camps se tenaient des combattants du nazisme, 

des résistants, des Noirs, des homosexuels, des 

gitans, des handicapés, des minorités quelles 

qu’elles soient. Mais la décision d’extermination 

concernait au premier chef le peuple juif. Et les 

peuples voisins ont suivi, soumis à leur aveugle-

ment. La réalité a dépassé de loin la fiction, mais 

comment entendre cette réalité ? L’écriture de 

Mayorga me semble d’une intelligence dramatur-

gique extraordinaire dans son économie et son 

« Nous faire sentir 
cette tragédie  
insoutenable  
sans nous montrer  
les victimes. » Jorge Lavelli

mystère. Par le biais de la théâtralité, l’écriture 

porteuse de mensonges traite clairement d’un 

événement qui frappe de front la mémoire col-

lective.

Mayorga précise qu’Himmelweg n’est pas 

une pièce historique mais une pièce sur le 

présent.

J. L. : L’Espagne, qui venait de sortir de la Guerre 

civile, n’a pas participé à la Deuxième Guerre 

mondiale. Comme tous les autres pays plus ou 

moins veules, elle observait ce qui se passait en 

Allemagne. La dramaturgie de la pièce n’actua-

lise pas un fait historique, c’est une œuvre de 

fiction ouverte. Le spectateur pense à son propre 

milieu, au franquisme en Espagne, à la dictature 

en Argentine, aux mouvements sociopolitiques 

qui relèvent de la manipulation quotidienne. La 

pièce a lieu aujourd’hui, elle procède du témoi-

gnage de quelqu’un qui a été le délégué de la 

Croix-Rouge. Dans ces confessions se cache de 

la lâcheté ; on devine que des milliers d’autres 

ont pu voir l’horreur, ils n’ont pas poussé la porte 

pour le dire. Le génie de Mayorga consiste à nous 

faire sentir cette tragédie insoutenable sans nous 

montrer les victimes, mais des êtres avec leurs 

propres difficultés qui font semblant de croire au 

futur. Ils n’en vivent pas moins des ruptures sen-

timentales, ils jouent de la musique, leurs enfants 

s’amusent. À l’intérieur de la fiction qui fraie aussi 

avec l’humour, éclate l’extravagance étrange 

de cette manipulation, la faiblesse de l’homme 

devant ses choix, son manque de dignité vis-à-vis 

des autres et de la mort. L’homme apparaît dans 

toute sa complexité et sa monstruosité. Cette 

accumulation rare de forces dramatiques fait que 

Himmelweg est une pièce majeure dans le théâtre 

contemporain, d’où mon enthousiasme à la crée. 

Un privilège.

Propos recueillis par Véronique Hotte

Chemin du ciel (Himmelweg), de Juan Mayorga, 

texte français d’Yves Lebeau, mise en scène  

de Jorge Lavelli, du mardi au samedi 20h30,  

dimanche 16h30, du 9 novembre au 16 décembre 

2007 au Théâtre de la Tempête Cartoucherie 75012 

Paris Tél. 01 43 28 36 36 www.la-tempete.fr

Texte publié aux Solitaires Intempestifs.
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entretien / Rodrigo Garcia

Le théâtre ou  
la question  
du vivre ensemble
Rodrigo Garcia est un homme en colère. Pas de ceux qui minaudent 
leur indignation en saillies provocantes. Pas de ceux qui monnayent 
leur révolte en posture culturellement correcte. Un artiste 
polémique, houspillant nos renoncements face à un système qui 
conditionne l’humain en consommateur béat.

« On conçoit des œuvres radicales dans des 

conteneurs qui les protègent et les amoin-

drissent », écrivez-vous. Qu’est-ce que faire 

œuvre de subversion ?

Rodrigo Garcia  : Attaquer des certitudes. 

Mettre en contact quiconque vient au théâtre 

« Mettre en exergue 
la difficulté à vivre 
ensemble : voilà  
ma préoccupation. » 

Rodrigo Garcia

avec des expériences poétiques «  inhabituel-

les  ». Quelle est la poésie du quotidien d’un 

Européen moyen ? Elle est étroitement liée à des 

lieux de travail, des foyers, des centres de loi-

sirs et commerciaux. Ces endroits-là offrent des 

expériences trop élémentaires, tristes, et indui-

sent un vide immense. Et ce sont les enfants qui 

endossent le plus mauvais rôle, parce qu’édu-

qués pour devenir des « citoyens modèles », 

éloignés de la nature et de la réflexion. Ensuite… 

Les citoyens élisent des gouvernements garan-

tissant, quel qu’en soit le prix, la sécurité et la 

stabilité. Moi, je fais des pièces de théâtre afin 

d’attaquer ceux qui votent ainsi.

La provocation ou le militantisme anti-

globalisation sont devenus des stratégies 

payantes sur le marché électoral ou même 

dans le spectacle. Peut-on déjouer le mar-

ché ?

R. G. : Mon travail n’a jamais été exclusivement 

anti-global. Mettre en exergue la diff iculté à 

vivre ensemble : voilà ma préoccupation. Cha-

que fois que je montre le pire de l’homme et de 

la femme, je réalise un effort de construction, 

d’édification. Je m’occupe également, avec mes 

propres limites, du langage en tant qu’instru-

ment de construction. Une chose commence 

à apparaître lorsque nous la nommons. Deux 

démarches s’opposent : écrire quelque chose de 

joli ou d’apparent d’une part, ou, d’autre part, 

nommer et faire apparaître quelque chose… qui 

brille, qui illumine.

Le corps, non plus aseptisé et lisse comme 

sur le papier glacé publicitaire, mais rendu 

à son animalité, à ses sécrétions… n’est-il 

pas, finalement, très subversif ?

R. G. : Le corps couvert de larmes ou d’excré-

ments… c’est le corps réel, celui qui souffre. Le 

corps propre et immaculé est détourné de son 

sens : vivant pour sa commercialisation. Je ne 

vois ni beauté ni subversion dans le corps sale, 

rien que de l’humanité, de la réalité.

Au fait, à quoi sert le théâtre ?

R. G. : Je me dois de croire que certaines expé-

riences artistiques restent gravées en nous. Je 

ne dis pas qu’elles améliorent l’individu, mais 

elles élargissent son univers et sa capacité per-

ceptive. La vocation poétique a été oubliée… La 

peur est là, également. Nous vivons en dicta-

ture : celle de la crainte de perdre nos privilèges 

d’Européens. L’insécurité est précieuse. Sans 

cela, point de poésie dans notre quotidien.

Vous tirez le texte de théâtre hors du 

champ de la littérature – «  un amas de 

résidus » dîtes-vous. Comment s’articulent 

texte et le travail de plateau ?

R. G.  : Le texte a trop d’importance, je ne 

sais donc jamais quoi faire des mots, je ne 

suis jamais satisfait. Si je les mets dans la 

bouche des acteurs, une sorte de tristesse se 

dégage… de décadence. La tradition théâtrale 

s’oppose à la poésie, à l’ incertain. J’essaie 

donc de générer à la fois du sens et de l’incer-

titude. Mes textes, consignés dans les livres, 

sont des « résidus, » parce qu’ils ont surgi en 

même temps que les actions sur plateau, voire 

plus tard. Je défends la place de l’ intuit ion 

dans la création. Chaque œuvre a ses propres 

règles. Parfois, je sens qu’une image a besoin 

de s’ancrer dans des paroles, qui lui confè-

rent un sens. D’autres fois, les mots ruinent 

le mystère d’un instant théâtral. Et d’autres 

fois encore, les mots peuvent par eux-mêmes 

constituer un mystère, et lorsqu’un mot porte 

du mystère, il émeut.

Quelle est la place du spectateur dans vos 

spectacles ?

R. G. : Si nous ne sommes pas d’accord, c’est 

une bonne chose. Mais je doute  : le théâtre 

est un acte social, et nous sommes tous d’ac-

cord, même sur le fait de ne pas être d’ac-

cord. Le spectateur est un être impénétrable, 

un rocher.

Dans ce texte, le ton apparaît différent. 

Êtes-vous mélancolique ?

R. G. : Je tente d’être « impactant », mais sans 

crier.

Entretien réalisé par Gwénola David,  

traduit par Alicia Roda.

Remerciements au Théâtre du Rond-Point  

pour la traduction

Et balancez mes cendres sur Mickey, de  

Rodrigo García, dans le cadre du Festival d’Automne, 

du 8 au 18 novembre 2007, à 21h sauf dimanche à 

15h, relâche lundis et dimanche 11 novembre, au 

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

D. Roosevelt, 75008 Paris. Rens. 01 44 95 98 21, 

www.theatredurondpoint.fr et www.festival-automne.

com. Spectacle en espagnol surtitré. Durée 2h.  

Texte publié aux éditions Les Solitaires intempestifs.

Lire aussi la critique en page 15.
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BARTHES,  
LE QUESTIONNEUR 
D’APRÈS ROLAND BARTHES
CONCEPTION NICOLAS BIGARDS
AVEC YANNICK CHOIRAT, MÉLANIE 
COUILLAUD, GRÉGOIRE ŒSTERMANN,
ANNE-LAURE TONDU, GAËTAN VOURC’H  
ET DES HABITANTS DE LA SEINE-SAINT-DENIS

REPRISE DES 3 VOLETS EN INTÉGRALE
DU 19 NOVEMBRE AU 1ER DÉCEMBRE

 
INTÉGRALE DES 
QUINZE QUATUORS 
DE DIMITRI 
CHOSTAKOVITCH 
PAR LE QUATUOR CHOSTAKOVITCH 
DE MOSCOU
AVEC ANDREI SHISHLOV PREMIER VIOLON
SERGUEI PISHUGIN DEUXIÈME VIOLON
FEODOR BELUGIN VIOLON ALTO
ALEXANDER KORCHAGIN VIOLONCELLE 
L’intégrale en cinq soirées conviviales pour 
suivre trente-six années de musique et d’histoire
26, 28, 30 NOVEMBRE, 1ER ET 3 DÉCEMBRE

www.mc93.com  01 41 60 72 72
1 bd Lénine 93000 Bobigny 
métro Bobigny-Pablo Picasso
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entretien / David Géry

L’Orestie :  
aux sources  
de la démocratie
David Géry adapte et met en scène la tragédie des Atrides dont les 
membres perpétuent le crime de génération en génération jusqu’à 
ce que la démocratie installée brise le cercle de la vengeance. 
Une plongée aux sources théâtrales et politiques de notre époque 
permettant de ressaisir le sens et les enjeux de la vie civique.

Vous dites que monter L’Orestie est « d’uti-

lité publique  ». S’agit-il donc d’un projet 

politique ?

David Géry : C’est forcément un projet politique 

mais aussi un projet poétique et les deux sont inti-

mement liés dès l’origine chez Eschyle. L’Orestie 

ne se comprend vraiment que par la troisième 

pièce, Les Euménides, où triomphe la démocratie. 

Pour moi, ce projet interroge la situation théâtrale 

et politique d’aujourd’hui, ce pourquoi il comporte 

plusieurs étages. C’est aussi un projet sur la trans-

mission, lié à dix années de formation avec les jeu-

nes acteurs qu’il réunit, que j’ai rencontrés dans les 

lycées et les ateliers où j’ai travaillé, qui ont continué 

à faire du théâtre après, avec lesquels j’ai gardé 

des liens et avec lesquels j’avais envie de faire un 

spectacle. La trilogie pose la question de la prise en 

main de son destin par le chœur à travers les trois 

pièces (le chœur manipulé, impuissant, dans Aga-

memnon, entre en résistance dans Les Choéphores 

pour fonder la démocratie dans Les Euménides), 

et en même temps, ce progrès correspond à un 

projet de prise en main du théâtre par ces jeunes 

acteurs autour de Maurice Bénichou, Yann Collette, 

Bruno Blairet qui font office de transmetteurs et leur 

passent le témoin. J’ai voulu, en cours de travail, 

qu’ils s’emparent de l’outil théâtral, j’ai écouté leurs 

propositions et leur ai davantage parlé de qualités 

humaines que de qualités d’acteur. Jouer L’Orestie 

va au-delà du simple fait de faire du théâtre, au-delà 

de faire l’acteur : c’est un projet existentiel parce 

que politique.

Considérez-vous que monter cette pièce 

relève d’un théâtre militant ?

D. G. : Théâtre militant… J’ai toujours un peu peur 

de ce terme souvent mal employé. Il s’agit plu-

cette magnifique idée utopiste alors qu’il interroge 

l’éveil de la conscience politique d’un chœur qui se 

débat entre autonomie et manipulation.

Vous avez adapté et réduit le texte d’Es-

chyle. Pourquoi ?

D. G. : Je voulais non pas l’actualiser mais mon-

trer son actualité. Les trois pièces sont écrites 

de manières très différentes. La parole publique 

est très importante dans la première partie : Aga-

memnon est l’endroit d’une dénonciation de la 

politique spectacle, du rapport entre la politique 

et les médias, de la façon dont le discours poli-

tique nous parvient. Le chœur y est manipulé, 

aveugle. Dans Les Choéphores, le chœur se 

constitue comme force politique aidant Oreste 

à tuer sa mère  : on a affaire à quelque chose 

de plus cinématographique, comme une sorte 

de polar. Dans la troisième pièce, émergent la 

place publique, le forum, le débat et finalement 

la concorde et la démocratie. Je voulais un spec-

tacle coup de poing qui nous interroge sur notre 

monde actuel. Mais en abordant ce moment 

source de notre théâtre occidental, je ne voulais 

pas perdre le spectateur. Plutôt l’emmener à tra-

« Jouer L’Orestie  
va au-delà du  
simple fait de faire  
du théâtre. »

David Géry

vers cette histoire non pas en réduisant l’œuvre 

mais en trouvant sa quintessence. C’est pourquoi 

j’ai effectué des coupes, en ôtant ce qui ne me 

parlait pas, beaucoup dans Les Choéphores et 

dans Les Euménides, moins dans Agamemnon. 

Non pas pour une question de durée mais parce 

que j’avais envie de quelque chose de dense et 

fort qui nous parle directement.

Propos recueillis par Catherine Robert

L’Orestie, d’après une trilogie Agamemnon,  

Les Choéphores et Les Euménides, d’Eschyle ;  

adaptation et mise en scène de David Géry.  

Du 28 novembre au 21 décembre 2007.  

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

Théâtre de la Commune, 2, rue Edouard-Poisson, 

93300 Aubervilliers. Réservations au 01 48 33 16 16.

Théâtre
Artistic
Athévains
Réservat ion au 01 43 56 38 32

du 27 novembre
au 30 décembre 2007

Hanokh Levin
Texte français Laurence Sendrowicz 
(Le texte de la pièce est publié aux Editions Théâtrales, 
dans le volume Hanokh Levin, Théâtre Choisi I, Comédies)

Mise en scène Scénographie

Jean-Pierre Berthomier

Avec Christine Joly, Philippe Lebas, 
Jean-Pierre Mesnard

Co-production Théâtre des Agités 
Théâtre Artistic Athévains
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tôt d’une replongée aux sources du théâtre qui 

est en même temps une plongée aux sources de 

notre désir d’être ensemble. La démocratie est 

finalement un drôle de concept et notre actualité, 

qui est celle de la mondialisation économique, en 

interroge encore et toujours les fondements : où 

est la démocratie aujourd’hui est quelle est notre 

part de pouvoir sur la vie civique ? Ce texte fait 

l’éloge de la démocratie et en même temps la 

critique : Eschyle n’est pas dupe des défauts de 
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critique ¶
Le Cid
Alain Ollivier propose une lecture épurée, élégante et pertinente 
du Cid et en souligne les enjeux politiques avec une finesse 
dramaturgique passionnante.

Loi nouvelle d’un monarque tout-puissant matant 

les frondes individualistes contre ordre ancien de 

la vaillance féodale saignant à blanc les forces 

vives de la nation par l’usage immodéré d’un fer 

intrépide : on oublie trop souvent que Le Cid est 

autant une pièce politique qu’une tragédie amou-

reuse. Alain Ollivier le rappelle et l’illustre par une 

mise en scène lumineuse qui organise autour de 

la figure du duel les différentes étapes de cet 

apprentissage par les héros de la soumission 

indiscutée au roi. Sur une longue scène de bois 

semblable à une piste d’escrime, les protagonis-

tes se rencontrent et leurs combats sont systé-

matiquement empêchés. La vieillesse terrasse 

Don Diègue qui s’écroule sans pouvoir répondre 

à Don Gomès, celui-ci meurt en coulisse et son 

sang ne se répand que dans les pleurs de sa 

fille, Don Sanche ne fait que raconter sa défaite 

et la magnanimité de son vainqueur en apportant 

l’épée du Cid à Chimène, les amants eux-mêmes 

ne parviennent pas à se battre, et tous, jusqu’à 

l’infante sortant calmer ses assauts passionnés 

dans le secret de son cabinet, se retrouvent 

systématiquement désarmés. La seule stabilité 

véritable est celle que polarise la figure du sou-

verain, en des scènes de groupe à la composition 

magnifiée par les costumes de Florence Sadaune, 

dont le raffinement des couleurs et des matiè-

res offre, sous les très beaux clairs-obscurs de 

Marie-Christine Soma, des effets caravagesques 

éblouissants.

Totalité et harmonie :  
un spectacle  
à l’équilibre parfait
Le soin esthétique apporté par l’équipe réunie 

autour d’Alain Ollivier à ce Cid élégant et racé 

s’allie à une attention jouissive accordée à la 

musicalité et à la beauté du vers cornélien. Sans 

componction ni afféterie, avec une simplicité qui 

pourtant ne compose jamais avec la facilité, les 

comédiens disent parfaitement le muet et le son-

nant de cette langue rythmée et claire, évitant 

les pièges de la péroraison dans les tirades qui 

sont toujours les plus difficiles puisque les plus 

célèbres, et offrant une fluidité au texte confon-

dante de justesse. Quant aux personnages, Alain 

Ollivier les dépoussière de leur componction hié-

ratique habituelle : Philippe Girard est un comte 

plus bonhomme et las que bouillant et suscepti-

ble dont le gant rouge abaissant le fer de Rodri-

gue est bouleversant d’humanité, John Arnold 

campe un roi de Castille pétillant d’intelligence 

et de ruse amicale, Claire Sermonne et Thibaut 

Corrion offrent de très beaux duos amoureux et 

le reste de la distribution, formidable de justesse, 

concourt à la réalisation d’un spectacle dont 

l’unité et l’harmonie portent très haut la gloire de 

cette pièce immortelle.

Catherine Robert

Le Cid, de Pierre Corneille (version de 1660) ; mise en 

scène d’Alain Ollivier. Du 15 octobre au 15 novembre 

2007. Du mercredi au samedi à 20h30 ; le mardi à 

19h30 ; le dimanche à 16h. Navette retour vers Paris 

gratuite le jeudi et le samedi. Théâtre Gérard-Philipe, 

59, boulevard Jules-Guesde, 93207 Saint-Denis 

cedex. Réservations au 01 48 13 70 00.

Les larmes d’Eros trempant les fers assassins.

critique ¶
Mesure pour mesure
Adel Hakim traduit, adapte et met en scène la pièce de Shakespeare 
avec une maestria remarquable. Il en offre une lecture subtile et 
ironique, entre sérieux et grotesque, qui, sous le rire, montre toute 
la démesure affolante dont l’homme est capable. Une pièce sur le 
pouvoir, actuelle, drôle et corrosive !

Sous les feux de projecteurs de théâtre braqués 

sur les personnages, Adel Hakim orchestre la 

ronde immuable du pouvoir et des passions avec 

une maestria sans faille, en imbriquant les enjeux 

sociaux et individuels avec toute la complexité et 

l’humour requis. L’ordre public et l’instinct sexuel 

ainsi s’emmêlent avec une férocité et une hypocri-

sie réjouissantes. L’élégance de la scénographie, la 

netteté épurée des silhouettes – avec cependant de 

petites touches ironiques –, la beauté limpide des 

allégories, les couleurs tranchées – rouge, blanc et 

noir, d’une trompeuse évidence, car on sait combien 

notre ami William est éloigné de tout manichéisme 

dans sa vision de l’homme –, contrastent habile-

ment avec la violente et absurde tempête qui secoue 

les citoyens, ceux d’en haut, et par ricochets, ceux 

d’en bas. Une tempête née de l’ivresse du pouvoir 

et du désir, qui fait naître des décisions aussi cruelles 

qu’injustes, ayant force de loi. L’impossible devient 

possible… Nous sommes à Vienne, et le Duc, 

esquivant ses responsabilités, a décidé de confier 

les pleins pouvoirs à Angelo. Il prend pour prétexte 

un voyage urgent, mais se déguise en moine et reste 

sur place, manipulant les uns et les autres. Le ver-

tueux Angelo s’avère être un dirigeant froid et sévère, 

condamnant à mort Claudio pour avoir engrossé sa 

fiancée. La sœur d’Angelo, Isabella, novice dans un 

couvent, intercède auprès d’Angelo qui tombe sous 

le charme et lui propose d’épargner la vie de son 

frère à condition qu’elle s’abandonne à lui. Chantage 

monstrueux, qu’Isabella refuse.

La valeur éthique  
de la sanction et des lois
Tout le génie de cette pièce conduit à rire franche-

ment des errements des puissants, – pourtant ter-

rifiants ! –, à sourire face aux équilibres instables et 

aux frontières malléables entre pureté et impureté, 

mensonge et vérité, vice et vertu, châtiment ou clé-

mence. L’intérieur et l’extérieur, le Palais et la Cité, 

sont scéniquement et par essence fortement liés, 

les décisions du palais bouleversant la vie sociale, 

le fonctionnement du pouvoir vouant chacun à un 

enfermement physique ou mental. Classée parmi 

tion d’Adel Hakim, fluides et accessibles, rendent la 

contemporanéité de Shakespeare saisissante, par-

ticulièrement lorsqu’on pense aux débats actuels 

sur la justice, qui méritent largement l’attention des 

citoyens de notre belle France ! Car ici ce qui fait 

notamment question c’est la valeur éthique de la 

sanction et des lois en général, qui interroge et déter-

mine l’individu comme la cité. Toute une galerie de 

personnages lutte pour son bien-être, ou plutôt sa 

survie, du palais à la prison en passant par les mai-

sons closes, mises à l’index par le dirigeant puritain. 

Une maquerelle aux formes généreuses, une police 

casquée, un de ses agents au nez rouge, un bour-

reau appliqué : la farce et la pantomime régalent le 

spectateur. Quant à l’amour, il s’apparente plutôt à 

une soumission à d’irrésistibles pulsions. « La chair 

a effacé l’esprit », dit Angelo. Les acteurs, Malik 

Faraoun, Frédéric Cherboeuf, Julie-Anne Roth, Nigel 

Hollidge… forment un échantillon humain fantasti-

que, esbroufeur, colérique, clownesque, truculent, 

implacable, faible, froid, déterminé, désemparé… 

Tout au long de la pièce, Adel Kakim déploie une 

ironie à la fois subtile et percutante, élégante et 

dévastatrice. Bravo !

Agnès Santi

Mesure pour Mesure, de William Shakespeare,  

traduction, adaptation et mise en scène Adel Hakim, 

du 8 novembre au 5 décembre, du mardi au samedi  

à 20h sauf jeudi à 19h, dimanche à 16h, au Théâtre 

des Quartiers d’Ivry, 1 rue Simon Dereure, 94200 Ivry. 

Tél. 01 43 90 11 11.

les « comédies à problèmes », la pièce effectivement 

combine tragédie et comédie, sérieux et grotesque, 

émotion et rire, et la mise en scène ne cesse de 

souligner ces paradoxes, qui ne sont que le reflet des 

comportements humains. La traduction et l’adapta-

La traduction et l’adaptation d’Adel Hakim,  

fluides et accessibles, rendent la contemporanéité  

de Shakespeare saisissante.
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Le Centre dramatique de La Courneuve

de Jean-Luc Lagarce

présente

mise en scène Elisabeth Hölzle

décors et costumes Loïc Loeiz Hamon

création lumière et régie générale Julien Barbazin

avec

Marc Allgeyer 

Myriam Derbal

Damiène Giraud

Maria Gomez 

Marion Lécrivain

Stephanie Liesenfeld 

Jean-François Maenner

Jean-Luc Mathevet

Jean-Pierre Rouvellat

Grégoire Tachnakian

Gérard Viala

du 21 novembre au 16 décembre 2007

Centre culturel Jean-Houdremont • La Courneuve
11, avenue du Général-Leclerc • réservations 01 48 36 11 44

www.centredramatiquedelacourneuve.com
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entretien / Pulchérie Gadmer

CATULLE MM VII :  
poétique du sujet
Pulchérie Gadmer traduit, adapte et met en scène la poésie de Catulle, 
prince impertinent de la poésie lyrique et érotique, et explore avec 
lui les dimensions mentales du corps.

Pourquoi choisir de mettre en scène ce 

Romain vieux de 2050 ans ?

Pulchérie Gadmer : Catulle est le père de la poé-

sie lyrique et érotique : lyrique au sens où elle est 

l’expression d’un sujet (Catulle est au cœur de 

son écriture et l’écriture au cœur de sa vie) et éro-

« Travailler sur  
la fresque et  
les frasques. » 

Pulchérie Gadmer

tique puisqu’il y fait la chronique de ses amours. 

En pleine période d’expansion d’une Rome 

conquérante, il revendique la liberté et la licence 

dont jouissait la poésie grecque, et que la morale 

romaine avait évincées. Il revendique la contem-

plation et l’oisiveté, synonymes de mollesse pour 

les Romains occupés par la course aux honneurs, 

par la réussite sociale et matérielle. Il s’intéresse 

au sentiment, méprisé par ses contemporains. Il 

tient un discours épicurien, parfois cynique, contre 

son époque. Ce républicain convaincu et apoli-

tique, s’insurge contre l’émergence du pouvoir 

personnel, liée à l’enrichissement des puissants et 

à l’affairisme, et traite César d’« enculé ». Autant 

d’échos extrêmement intéressants pour notre 

actualité ! Dans notre société qui retourne à la 

« moraline », sa parole impertinente est salutaire. 

Catulle est le premier à user d’un vocabulaire très 

quotidien au cœur d’une poésie légère, faite de 

« riens » essentiels, qui dessine des enclaves qui 

sont autant de lieux communs réunissant les hom-

mes autour du simple fait d’être.

Pourquoi avoir choisi de retraduire Catulle ?

P. G. : Je voulais rétablir une traduction en vers 

de ces textes majoritairement traduits en prose, 

éviter les périphrases abusives et rester proche du 

franc-parler latin, de l’esprit de la lettre, contre une 

tradition d’enjolivement ou d’atténuation. Ce travail 

a aussi été nourri par l’oralité : à chaque moment 

je savais que les textes allaient être pris en charge 

par les six interprètes, puis l’adaptation a consisté 

à jouer avec l’essence même de la traduction, à 

savoir plusieurs formulations possibles, et la poly-

sémie est devenue en soi un matériau, dans le 

souci d’économie et de symétrie des motifs de 

cette écriture.

Comment s’effectue le passage à la scène 

de cette écriture ?

P. G. : On est, avec Catulle, dans une écriture de 

l’intime et dans une dramaturgie de la fragmenta-

tion, ce qui est extrêmement contemporain, et la 

forme même invite à l’adaptation théâtrale puis-

que ces courts poèmes sont aussi une succession 

d’adresses. L’équipe travaille sensiblement par 

l’expérimentation du plateau à l’agencement des 

fragments afin de composer un paysage mental. 

Je suis partie de la chambre, de la nuit, de l’in-

somnie et de l’eau avec la volonté de travailler 

sur la perspective, sur la fresque et les frasques. 

La profondeur scénique permet de jouer sur 

les temporalités et de créer dans l’espace trois 

chambres aux statuts différents : l’antichambre de 

l’éros, une chambre d’études et une d’insomnie. 

Et tout cela est distribué autour d’un bassin, sorte 

d’atrium central, endroit polysémique de l’agita-

tion du cliché, exploré de différentes manières, et 

ménageant une place au performatif. Les corps 

se meuvent dans ce dispositif dans le même rap-

port que des modèles à l’œuvre plastique : ils sont 

envisagés comme autant d’espaces de pensée. Le 

spectateur est invité à voyager dans cette écriture, 

construisant des ponts entre les différents motifs 

et créant ses propres associations mentales.

Propos recueillis par Catherine Robert

CATULLE MM VII, d’après Catulle ; traduction et mise 

en scène de Pulchérie Gadmer. Du 16 au 18 et du 

20 au 24 novembre 2007. Studio-Théâtre de Vitry, 

18, avenue de l’Insurrection, 94400 Vitry-sur-Seine. 

Renseignements et réservations au 01 46 81 75 50.Ph
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« Le repas de famille 
chez Lagarce,  
une sorte de Festen  
théâtral » Julie Brochen

entretien / Sylvain Creuzevault

Le Père tralalère, 
pour un théâtre  
de gestes vivants
Après Baal de Bertolt Brecht, les jeunes membres de la compagnie 
Le Théâtre D’ores et déjà créent Le père tralalère, un spectacle 
collectif questionnant le thème de la fuite des origines. Sylvain 
Creuzevault en signe la mise en scène.

Quels sont les fondements du processus de 

création collective du Père tralalère ?

Sylvain Creuzevault  : C’est un processus de 

travail qui revient à écrire collectivement un récit, 

à partir de suites d’improvisations, directement 

sur le plateau. Il n’existe pas de trace écrite de 

ce que nous accomplissons chaque jour, des 

recherches et des tentatives des comédiens, 

des discussions qui, suite aux improvisations, 

déterminent le point de départ de la séance de 

travail suivante. Il s’agit d’un processus de répé-

tition par la parole et le plateau au sein duquel les 

comédiens sont en permanence aux aguets par 

rapport à un récit qui n’existe pas encore et qui, 

se construisant peu à peu, va finir par inventer 

un réel. Ce qui nous intéresse, c’est le mouve-

ment de la répétition, le processus de répétition 

en soi.

Ce processus de répétition se poursuit donc, 

devant le public, après la période de prépa-

ration du spectacle…

S. C.  : Exactement. Nous ne croyons pas à 

un objet théâtral qu’il faudrait améliorer, dont 

il faudrait fignoler la forme afin de parvenir à 

une représentation finalisée. Nous ne croyons 

pas qu’ i l  existe un résultat à atteindre, un 

objet à aboutir. Car cette façon d’envisager 

« Ce qui nous  
intéresse, c’est  
le mouvement de  
la répétition,  
le processus de  
répétition en soi. » 

Sylvain Creuzevault

le théâtre, en arrêtant, en figeant le proces-

sus de répétition, revient finalement à le faire 

mourir. Nous, au contraire, nous essayons de 

le garder vivant, de le prolonger dans un mou-

vement qui n’a pas de point d’achèvement, un 

mouvement permanent qui commence sans 

public et qui continue avec lui tout au long 

des représentations. Cette façon de créer est, 

pour nous, une manière de combattre la notion 

de produit au théâtre.

Quel rôle jouez-vous, en tant que metteur en 

scène, au sein de ce processus collectif ?

S. C. : D’abord, c’est moi qui ai proposé le thème 

de la fuite des origines. Ce thème, d’improvisa-

tions en improvisations, s’est dirigé vers l’univers 

de la famille, des conflits familiaux… Et puis, au fur 

et à mesure que le spectacle et le récit se construi-

sent, j’agis comme une sorte d’œil extérieur. Un 

œil extérieur qui, après chaque séance d’improvi-

sation, parle de ce qu’il a vu, des directions vers 

lesquelles nous emmène ce qui a été inventé, des 

révélations qui s’opèrent sur le plateau. Car c’est 

la nécessité impérieuse de porter quelque chose 

au plateau qui révèle, chaque jour, le récit du Père 

tralalère.

Comment gérez-vous les éventuels conflits 

entre le réel du plateau et la structure nais-

sante du récit ?

S. C. : L’improvisation est une activité complète-

ment indomptable. Parfois, elle fait partir le récit 

vers un chemin que nous n’avions pas du tout ima-

giné. A ce moment-là, je crois qu’il faut toujours 

prendre le parti de suivre le mouvement de l’impro-

visation plutôt que l’acquis du récit. Car le geste 

doit rester vivant, toujours, il ne doit pas mourir. 

Bien sûr, par la suite, comme je l’ai dit, nous dis-

cutons, nous analysons ce qui s’est passé. Car le 

fait que le récit s’invente, se constitue au plateau 

ne veut pas dire que nous ne soyons pas critiques 

par rapport au plateau. Le plateau nous révèle des 

choses, mais lors de nos discussions, la pensée 

prend aussi toute sa place.

Votre travail réside donc dans l’établis-

sement d’une forme de dialectique entre 

le concret du plateau et l’analyse de la 

pensée…

S. C. : Oui, une dialectique qui doit, comme je 

l’ai dit, rester vivante, mais aussi ne pas s’en-

fermer dans un réel inventé qui ne soit que le 

territoire des comédiens. Car, finalement, le 

danger est de travailler sur un mouvement qui 
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ne soit plus reconnu que par les seules person-

nes appartenant au cercle de l’improvisation. Ce 

processus de répétition peut en effet facilement 

devenir un lieu privé, totalement déconnecté 

du reste du monde, un lieu « non regardable » 

par les autres. C’est la raison pour laquelle, en 

tant que metteur en scène, je tiens absolument 

à me situer en dehors de ce cercle-là, comme 

un élément étranger, cette position me permet-

tant de vérifier que tout est bien perceptible 

et «  regardable » de l’extérieur. Car je ne veux 

surtout pas que Le père tralalère ne parle que 

de la répétition, qu’il se réduise à une sorte de 

méta-répétition.

Entretien réalisé par Manuel Piolat Soleymat

Le père tralalère, création collective du d’ores  

et déjà ; mise en scène de Sylvain Creuzevault.  

Du 29 octobre au 24 novembre 2007. Du mardi au 

vendredi à 21h00, les samedis à 15h00 et 21h00, 

relâches exceptionnelles les 9 et 10 novembre. 

Théâtre-studio, 16, rue Marcelin Berthelot, 94140 

Alfortville. Réservations au 01 43 76 86 56.

entretien / Julie Brochen

La jubilation  
d’une langue
Julie Brochen s’engage avec Variations/Jean-Luc Lagarce dans de 
nouvelles Paroles d’Acteurs (Festival d’Automne et ADAMI). Après Joël 
Jouanneau et Martin Crimp en 2006, c’est à la directrice de L’Aquarium 
d’honorer à son tour la tradition de transmission orale dévolue à 
de jeunes comédiens. Un pari stimulant.

Avec dix comédiens issus de Talent Cannes, 

une série de courts-métrages de cinéma 

coproduits par l’ADAMI, vous partagez votre 

expérience d’actrice et de metteuse en 

scène.

Julie Brochen : C’est une gageure qui joue sur 

l’urgence et sur le manque de moyens, les prin-

cipes mêmes de l’école de théâtre. Le matériau 

dont je dispose, ce sont les acteurs que je ne 

connais pas. Ils ont été choisis par des réalisa-

teurs de cinéma pour des courts-métrages pré-

sentés à Cannes. Sur plus d’une vingtaine, j’en ai 

choisi dix pour ce geste de théâtre. Il ne s’agit pas 

d’une aventure d’école telle que je l’ai vécue au 

Conservatoire. Ces acteurs professionnels sortis 

des écoles sont à la recherche de promotion et 

d’exposition, de rapport à la profession. Je n’éla-

bore pas de mise en scène, mais je m’oblige à du 

« sur-mesure » où chacun ait sa part.

Comment avez-vous élu Lagarce comme 

écrivain associé ?

J. B.  : Je n’ai jamais eu la joie de jouer ou de 

mettre en scène ces textes dont je me sens pro-

che. À l’origine, je voulais me situer là où étaient 

les acteurs dans un échange réciproque. Je vou-

lais découvrir avec eux une écriture qui m’était 

inconnue. Nous avons privilégié deux pièces de 

Lagarce, Derniers Remords avant l’oubli et Juste la 

fin du monde avec quelques bribes de Music-Hall. 

J’ai eu envie de « piocher » sans que je ne tisse 

pour autant de patchwork. L’écriture de Lagarce 

résiste au montage et aux coupes ; elle est musi-

cale, ouverte aux résonances et aux répétitions. 

Si on enlève des répliques, on perd la saveur et 

la densité de l’écriture. La lecture passionnée de 

l’œuvre m’a conduite à regretter de n’avoir pas 

connu son auteur. Même si cette écriture est très 

française, je ne peux m’empêcher de la rapprocher 

de la voix de Tchékhov.

Vous n’hésitez pas à parler à cet égard, de 

partition musicale.

J. B.  : Lagarce est un auteur intéressé par les 

acteurs ; il leur donne un texte très écrit, un travail 

jubilatoire de la langue, comme celle de Tchékhov. 

J’ai eu, du vivant de Lagarce, une précaution 

spontanée à penser que l’auteur n’est pas forcé-

ment le plus habilité à mettre en scène ses pro-

pres textes. De plus, Lagarce avait ses amis et 

j’avais la sensation de ne pas appartenir à cette 

famille. Aujourd’hui, je vais privilégier des instants 

de l’œuvre en restant à l’affût de ce que sont ces 

jeunes acteurs, de leurs affinités et de leur point 

d’achoppement avec le texte. Avec aussi le désir 

d’enclaver Derniers Remords avant l’oubli dans 

Juste la fin du monde en prenant appui sur le 

repas de famille, une sorte de Festen théâtral. Les 

jeunes apprentis, le public accueilli et moi-même, 

sommes conviés à un repas Lagarce.

Propos recueillis par Véronique Hotte

Variations/Jean-Luc Lagarce. Paroles d’acteurs. 

Textes de Jean-Luc Lagarce, mise en scène  

de Julie Brochen, du mardi au samedi 20h30,  

dimanche 16h, du 6 au 11 novembre 2007 au  

Théâtre de l’Aquarium Cartoucherie 75012 Paris. 

Tél. 01 43 74 99 61 et Festival d’Automne :  

01 53 45 17 17 et www.festival-automne.com
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HORAIRES DES SPECTACLES
Mercredi et samedi à 19 h
Jeudi et vendredi à 21 h
Dimanche à 17 h

Tarifs : de 5 à 20 euros
01 44 54 53 00

Passage Molière
157, rue Saint-Martin Paris 75003

M° Rambuteau ou Les Halles

À LA MAISON
DE LA POÉSIE
UN SPECTACLE DANS LA GRANDE SALLE
Du 21 nov. au 21 déc. 2007 

L’ORAL ET HARDI
Textes Jean-Pierre Verheggen
Conception, mise en scène et jeu Jacques Bonnaffé
Après Jacques two Jacques, l’acteur athlète Jacques Bonnaffé
monte un nouveau solo consacré à un grand poète :
Verheggen, auteur orateur belge au  souffle épique et à
l’inspiration loufoque. La gouaille littéraire de sa poésie
procure une incomparable jouissance de l’oreille. Et c’est
jubilatoire, drôle, étourdissant. 

LECTURES-RENCONTRES DANS LA PETITE SALLE
Du 22 nov. au 21 déc. 2007 

L’ECOLE DU NORD ?
Un poète par jour
Lectures dirigées par Claude Guerre
Avec les poètes 
Jean-Pierre Verheggen, Francis Dannemark, Carl Norac,
Dominique Sampiero, Jean Portante, Jacques Darras,
Gilles Defacque, David Giannoni, Vincent Tholomé,
Martin Bakero, Damien Spleeters, Guy Goffette, Benno
Barnard, Charles Pennequin, Gwenaëlle Stubbe,
Laurence Vielle, Patrice Delbourg, Jean-Christophe
Delmeule, William Cliff, etc.
Avec les interprètes Jacques Bonnaffé, Guillaume
Durieux, le groupe Znyk
Mise en jeu, climat visuel et sonore Claude Guerre
Des voix francophones et singulières de part et d’autre d’une
frontière à redessiner ; Jean-Pierre Verheggen, Guy Goffette,
Jacques Darras, Dominique Sampiero, Jean Portante,
William Cliff constituent-ils une école du Nord ?

EXPOSITION
Octobre/novembre/décembre 2007

Poètes et artistes en dialogue,
Livres pauvres / Livres riches

Galerie de la Maison de la Poésie, 161 rue Saint-Martin 75003 Paris.
Mardi et mercredi 18 h / 19 h
Jeudi et vendredi 18 h / 21 h et Samedi 16 h / 19 h
Quand poètes, peintres et photographes improvisent un dialogue, fruits de
l’oeuvre croisée de leurs mains, cela donne de surprenants petits livres d’artis-
tes. Daniel Leuwers, l’éditeur de ses livres, inaugure notre nouvelle galerie
avec une exposition de livres.

ÉVÉNEMENTS ET PETITES FORMES
> Scène ouverte # 1 - mardi 6 nov. - 19h - Grande Salle 
A vous poètes connus et inconnus ! La grande scène vous est offerte. Inscrivez-vous et venez
dire vos vers, vous faire applaudir dans les limites d’un temps pour tous. Un jury du groupe
Znyk veille au grain poétique, joyeux, convivial.

> Abbas Beydoun / Bernard Noël - mardi 13 nov. - 19h - Grande Salle
Dans le cadre des Belles Etrangères

> La république des poètes # 2 - mardi 20 nov. 19h - Hall du Théâtre
Une fois par mois, Marc Blanchet propose une revue parlée : présentations, lectures,
dialogues à propos de l’actualité de la poésie.
> Pierre Seghers, un homme couvert de noms - mardi 27 nov. 19h - Grande Salle 

> Haïkus du XXe siècle - mardi 4 déc. -19h  - Grande Salle 
Par Zéno Bianu

> Dialogues et fantaisies en jazz, mardi 11 déc.19h - Grande Salle
Avec Ion Caramitru
En partenariat avec l’Institut culturel roumain.

> La république des poètes # 3, mardi 18 déc. 19h - Hall du Théâtre

www.maisondelapoesieparis.com

Astyanax (Sylvain Levitte), un jouet dans  

des mains adultes.
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jeu involontaire de ces adultes en déséquilibre, 

un objet manipulé que se déchirent de grands 

enfants en faillite d’autonomie et de responsabi-

lité. Sourire aux lèvres, Sylvain Levitte, cherche 

à serrer fraternellement la main des grands qui 

l’entourent, à leur complaire pour son salut. Un 

enfant, abandonné à sa solitude et écartelé entre 

père et mère. La pudeur n’est plus au rendez-

vous des corps à corps, les amoureux éconduits 

sont terrassés, fidèles à leur cœur. La violente 

Hermione en colère (Camille Japy) gifle Oreste 

et se jette sans réserve dans les bras de Pyrrhus 

(Christophe Grégoire) tandis que ce dernier pré-

fère la posture du violeur d’Andromaque (Camille 

Cayol) qu’il voudrait bien soumettre. La pièce a 

la fulgurance esthétique et la pompe chic des 

mélos américains des années 40. Uniformes de 

la marine royale pour les hommes gominés, robes 

noires pour les femmes élégantes à l’ombre de 

noces chrétiennes carillonnantes. Des martyrs de 

l’amour tous magnifiques sans oublier les confi-

dents Vincent de Bouard, Dominique Charpentier, 

Anne Rotger sur le plateau noir et moiré de Nick 

Ormerod avec ses sièges design.

Véronique Hotte

Andromaque, de Racine, mise en scène de Declan 

Donnellan, 20h30 du mardi au samedi, matinée du 

samedi 15h30, du 6 novembre au 8 décembre 2007 

au Théâtre des Bouffes du Nord 37 bis, bd de La 

Chapelle 75010 Paris Tél. 01 46 07 34 50  

et www.bouffesdunord.com

Spectacle vu au Théâtre du Nord (Lille)

critique ¶
Andromaque
La mise en scène glacée et incandescente d’Andromaque par Declan 
Donnellan sait dérouler le fil tendu à l’extrême des passions 
humaines inconciliables. Vengeance et fureur à cran.

Oreste, ambassadeur des Grecs, vient auprès 

de Pyrrhus réclamer Astyanax, ultime descen-

dant troyen. Hector mort, Pyrrhus tient captive 

sa veuve, Andromaque, qu’il ose aimer alors que 

sa promise Hermione ressent l’amertume du rejet 

qui l’accable. Une aubaine pour Oreste (Xavier 

Boiffier) amoureux d’Hermione  : « L’amour me 

fait chercher ici une inhumaine », dit-il à Pylade 

(Romain Cottard). Si Pyrrhus refusait de mettre 

à mort le fils d’Andromaque, il se placerait du 

côté ennemi et abandonnerait Hermione aux bras 

d’Oreste. Cette intrigue passionnelle entre figu-

res antiques – une chaîne galante d’amours non 

partagés qui enserrent la tragédie d’Andromaque 

de Racine – sur fond conflictuel du lourd passé 

de la Guerre de Troie, verserait facilement dans 

les raffinements surannés des sentiments confus 

du langage amoureux. Mais l’homme de théâtre 

Declan Donnellan a su stimuler l’énergie et l’ironie 

tragique qui mènent ses victimes sur les chemins 

de la fatalité. La tyrannie des cœurs fait en sorte 

que nul ne reconnaît l’autre. Oreste aime Hermione 

qui aime Pyrrhus qui aime Andromaque qui aime 

Hector… mort.

Les amoureux éconduits  
sont terrassés,  
fidèles à leur cœur
Des lignes parallèles destinées à ne jamais se 

rencontrer, des jaloux habités par la fureur et ses 

excès et qui n’imaginent pas que leur désir ne 

puisse être exaucé. Une fatalité de gestes qui 

tisse sans le savoir la toile du malheur, de la dou-

leur et de la mort. Le jeune Astyanax est l’en-

critique ¶
Le Mystère  
de la météorite
Laurent Vacher et Benoit Di Marco cheminent dans les pas de 
Théodore Monod en un spectacle joyeux et poétique où la géologie 
flirte avec la métaphysique !

Les véritables quêtes sont peut-être celles qui ont 

la chance de ne pas aboutir, et la météorite de 

Chinguetti, si longtemps cherchée dans l’Adrar par 

Théodore Monod, qui retourna tous les bifaces du 

désert et en ausculta tous les grains, demeure à 

ce jour enfouie dans le sable des légendes loca-

les. Cet échec apparent est paradoxalement ce 

qui donne à cette épopée tout son sens, puisque 

l’absolu inaccessible est l’indispensable condition 

transcendantale d’un effort patient et âpre, qui 

poussa Monod de méharée en méharée et invite 

ceux qui, comme lui ou après lui, tâchent de don-

ner un sens à leur vie, à continuer d’avancer vers 

le mystère. Laurent Vacher et Benoit Di Marco sont 

de ceux qui cherchent, en artistes et non en scien-

tifiques (mais qu’importe sa forme quand la quête 

est existentielle) à faire toujours surgir du sens de 

leurs pérégrinations scéniques. L’hommage mali-

cieux et poétique qu’ils rendent à l’arpenteur de 

l’Adrar ne se contente pas d’en évoquer la figure 

et les aventures mais en adopte la disposition inté-

rieure, la modestie et la rigueur, pour composer un 

spectacle dont la forme est l’illustration parfaite du 

sujet dont il s’empare.

Un théâtre polymorphe  
unifiant ses effets
Sur un vaste plateau dont le capharnaüm s’orga-

nise bientôt au gré des associations et des sug-

gestions narratives, quatre comédiens s’amusent 

à varier les points de vue sur l’étrange obstination 

de ce savant hétérodoxe. Laurent Prevot joue 

Monet, le gardien de la pensée de Monod, Dahi-

rou Togo est Mokhtar, celui qui fait souffler le vent 

africain et les arcanes de ses récits sur la scène, 

et Benoit Di Marco et Laurent Vacher interprètent 

les Denous, artisans d’un théâtre en gestation qui 

s’essaie à restituer l’absolu, la création, le cata-

clysme, l’infini, l’espoir et la magie de la commu-

nication entre les êtres vivants. Bientôt rejoints par 

les musiciens Goudia Kouaté et Makan Tounkara 

et par la chanteuse Aïssata Kouyaté ainsi que par 

les marionnettes magiques de Yaya Coulibaly, les 

quatre complices réussissent à faire naître l’unité 

de l’apparente disparité élémentaire, l’équilibre 

du magma ambiant et l’harmonie d’un désordre 

anecdotique habilement agencé. Un épatant film 

d’animation, quelques tentures, de la farine et de 

la confiture, une brouette et un marteau de géolo-

gue : et le tour est joué ! Le théâtre se fabrique à 

vue comme se compose un destin, dans la saisie 

globale d’événements dispersés, et l’ensemble, 

comme la vie de Théodore Monod, devient lumi-

neux puisque sa finalité est évidente : faire une 

œuvre de son chemin d’hominisation.

Catherine Robert

Le Mystère de la météorite, d’après les œuvres  

de Théodore Monod ; écriture et mise en scène  

de Laurent Vacher et Benoit Di Marco. Du 13 au  

25 novembre 2007. Du mardi au samedi à 20h30, 

jeudi à 19h30 ; dimanche à 16h. Navette gratuite 

(départ devant le Théâtre du Châtelet à Paris)  

le mercredi et le vendredi à 19h. Théâtre Jean-

Arp, 22, rue Paul Vaillant-Couturier, 92140 Clamart. 

Réservations au 01 41 90 17 02.

Sur les traces du chercheur d’absolu.
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gros plan ¶
Moby Dick et La Cena 
de le ceneri : éloges 
des quêtes infinies
Avec une création et une reprise, Antonio Latella s’installe en 
novembre au Théâtre de l’Odéon et conduit son vaisseau théâtral 
entre l’infini du monde et les bornes de l’humain.

Il n’y a pas d’expérience scénique qui ne soit avant 

tout voyage existentiel et quête de l’âme pour Anto-

nio Latella qui veut voir chaque soir « lever l’ancre 

du théâtre ». Sur les pas du capitaine Achab ou 

sur ceux de Giordano Bruno, frères en absolu et 

en hétérodoxie, il conduit donc sa nef aventureuse 

afin d’élucider le désir effréné de connaissance qui 

pousse jusqu’au sacrifice le marin entouré de livres 

et le moine enveloppé d’étoiles, arpenteurs de 

l’inconnu mesurant leurs limites et leur finitude à 

l’aune du gigantisme écrasant de leurs aspirations. 

Entre Achab sillonnant les mers à la recherche de 

l’inhumain monstre blanc et Bruno pérégrinant en 

pensée dans l’espace interdit des confins de la 

création, se retrouve la même inexorable ferveur, 

la même solitude, le même inextinguible appétit 

d’aller là où personne n’a osé s’aventurer : deux 

destins comparables, même si l’un périt par l’eau 

et l’autre par le feu.

Des parcours initiatiques 
dessinant le devoir de l’art
Pour montrer l’envers du visible et ausculter 

l’énigme de Moby Dick, Antonio Latella confie le 

rôle du terrible Achab à Giorgio Albertazzi, réputé 

le plus grand acteur vivant du théâtre italien. Dans 

une pièce surélevée remplie de livres, le capitaine 

du Pequod est « pure pensée, entité incorpo-

relle, dimension de l’être plus que de l’événe-

ment », trouvant son interlocuteur privilégié en 

Ismaël (Marco Foschi), le témoin de l’histoire et le 

seul survivant du baleinier, récipiendaire et trans-

metteur de cette quête de l’autre radical qui est 

finalement quête de soi. Deuxième métaphore 

de ce voyage au long cours qu’est le savoir, Le 

Banquet des cendres, adapté des géniales fulgu-

rances astronomiques de Giordano Bruno, martyr 

de la raison et pourfendeur des clôtures : après 

l’expérience de l’énormité du monde, celle de la 

folle liberté de la pensée dont Latella donne à 

voir la marche en spirale. Quatre interprètes pour 

La Cena de le ceneri : le théâtre à l’aune de l’illimité.

recomposer la parole éclatée d’un savant dilaté 

à l’instar du cosmos qu’il invente, en autant de 

systèmes possibles unis dans l’incessant mou-

vement de l’univers dont le geste théâtral se fait 

le rival en invention.

Catherine Robert

Moby Dick, d’après Herman Melville. Du 7 au  

11 novembre 2007. La Cena de le ceneri (Le Banquet 

des cendres), d’après Giordano Bruno. Du 14 au  

18 novembre 2007. Mises en scène d’Antonio Latella. 

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

Odéon-Théâtre de l’Europe, Théâtre de l’Odéon,  

place de l’Odéon, 75006 Paris. Réservations au  

01 44 85 40 40.
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Sortch et Bortch, espèces d’épaves beckettiennes 

auxquelles on aurait arraché les derniers oripeaux 

de la décence métaphysique, travaillent dans un 

abattoir où ils saignent à blanc leur humanité en 

égorgeant bœufs et porcs. Le soir de Noël, Sortch, 

qui vit avec sa grand-mère dans une bicoque déla-

brée où il entasse les ordures qu’il chine dans une 

nature devenue décharge, invite Bortch à partager 

le repas qu’il a préparé avec ce qui lui reste d’illu-

sions. Quelques cadeaux, du mousseux gagné à la 

foire, les sarcasmes et la haine froide de mémère, 

la candeur désolante de Bortch, le vol incessant 

des avions au-dessus du toit dont quelques-uns 

larguent sur la maison des pièces détachées inat-

que incroyable, un talent qui force le respect, ces 

trois personnages qui poussent le grotesque aux 

limites du sublime. Grimés et recouverts de haillons 

qui les font ressembler aux personnages de James 

Ensor, clochards, sorciers ou fous sortis des rêves 

les plus épouvantables qu’imaginerait Bosch s’il 

peignait aujourd’hui, les trois compères sont à la 

fois trop caricaturaux pour ne pas provoquer le rejet 

et évidemment trop humains pour ne pas provoquer 

l’empathie. C’est dans ce subtil et intelligent équi-

libre burlesque que se tient toute la force politique 

et morale de ce spectacle, qui hérite de la farce et 

de la parabole philosophique et s’inscrit dans une 

tradition de satire désespérée qu’il revisite avec une 

« Mais qu’est-ce qu’ils ont ces Espagnols avec 

leur honneur ?! » s’irrita un critique devant l’œuvre 

mise en scène et jouée par Charles Dullin en 1935. 

Tout au long de la pièce c’est bien l’honneur qui se 

brandit comme un étendard, se distille comme une 

fatalité, motivant puissamment l’action et la psyché 

des personnages, donnant à l’intrigue un caractère 

tragique inaltérable et reléguant l’amour à un simple 

sentiment que l’on accepte ou refoule. Au nom de 

l’honneur, cette valeur absolue, glacée et immua-

ble, un mari heureux et aimant se transforme en un 

forcené jaloux et cruel, souffrant terriblement. On 

pense inévitablement à Shakespeare ! La mise en 

scène d’Hervé Petit, toute en sobriété et retenue, 

dans une atmosphère de clair-obscur qui évoque 

certains tableaux de Velasquez ou du Greco, d’une 

beauté sans artifice, ne manque pas de laisser voir 

les insondables tourments qui agitent les personna-

ges, les folles violences qui transforment les âmes. 

Les hommes, aux corps cintrés dans des imper-

méables noirs, raidis par un système de pensée 

qui s’apparente à un juge implacable, tentent avec 

peine de donner sens au mot justice, et souvent se 

fourvoient lamentablement.

Bel « ordonnancement  
d’un chaos »
Les mots, fiévreux, impératifs, vont plus vite que la 

pensée, disent l’immense désarroi qui s’empare des 

personnages, et toujours se parent d’une certaine 

solennité émaillée de métaphores. Qui sont les per-

sonnages ? Le frère du Roi, don Enrique, fait une 

chute de cheval, il se retrouve dans la demeure de 

dona Mencia, amour de jeunesse à qui de nouveau 

il proclame sa flamme, et qui le repousse. La belle 

dame n’est plus libre, elle a épousé Don Gutierre, 

qui bientôt soupçonne quelque chose, et se déclare 

« médecin de son honneur », devant déterminer 

l’étendue du mal et le traitement à adopter. Il pres-

crira les remèdes les plus terribles… Par ailleurs 

Dona Leonor accuse Gutierre d’avoir causé la perte 

de son honneur, car il l’a courtisée sans l’épouser. 

Au Roi de décider des fautes et des sanctions, ici 

le pouvoir inspire déférence et respect. Quant à 

Coquin, le Bouffon, à fleur d’émotion, il joue l’équili-

briste entre intelligence et maladresse, d’un comique 

souvent au bord du drame. Dessinant souvent de 

beaux tableaux, l’interprétation des comédiens de 

la compagnie La Traverse trouve le ton juste, malgré 

les paradoxes qui caractérisent les personnages, à 

la fois cruels et pathétiques, déterminés et perdus. 

Bel « ordonnancement d’un chaos », pour reprendre 

les mots d’Hervé Petit. Du bon théâtre.

Agnès Santi

Le médecin de son honneur, de Pedro Calderon de  

la Barca, mise en scène et traduction Hervé Petit,  

du 17 octobre au 17 novembre, du mercredi au samedi 

à 20h30, dimanche à 17h, au théâtre de l’Opprimé,  

78 rue du Charolais, 75012 Paris. Tél. 01 43 40 44 44.

Le 19 novembre à 20h30 au Théâtre Firmin Gémier, 

92160 Anthony. Tél. 01 46 66 02 74.

Le 22 novembre à 14h30 et 20h45 au Centre d’art  

et de culture de Meudon. Tél. 01 49 66 68 90.
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critique ¶
Le médecin  
de son honneur
Tragédie du dernier poète dramatique du Siècle d’or espagnol, 
Pedro Calderon de la Barca (1600-1681), dans une mise en scène qui 
se concentre sur l’essentiel : le pouvoir des mots emportés par 
l’intégrisme de l’honneur.

critique ¶
L’Etourdissement
Monde à l’agonie où le haut-le-cœur le dispute en intensité au fou 
rire : Luc Clémentin adapte avec une efficacité scénique redoutable 
le roman de Joël Egloff et signe un spectacle remarquable.

L’Etourdissement, un spectacle à vomir de rire.

tendues, les aboiements des chiens et des coups 

de feu : le Noël de Sortch ressemble à l’Apoca-

lypse tant il est évident qu’aucun sauveur ne peut 

promettre d’alliance renouvelée à cette humanité 

définitivement perdue. Le roman de Joël Egloff est 

une métaphore du quotidien émétique et brutal de 

tous ceux que le cynisme capitaliste a transformés 

en machines, de tous ceux que le travail insensé 

réduit et instrumentalise, ne leur laissant que le 

sursaut du cynisme pour contrecarrer leur déshu-

manisation décérébrée et désaccordée.

Résistance esthétique  
à la déréliction
Luc Clémentin signe une excellente adaptation 

scénique du récit d’Egloff et confie à trois comé-

diens hallucinants (Christine Zavan, Denis Barré et 

Benjamin Zeitoun) le soin d’incarner avec une vérité 

confondante, un sens de la réplique et de la mimi-

pertinence et un sens de l’actualité qui laissent pan-

tois. Parce que nous savons le monde hélas parfai-

tement en adéquation avec le cauchemar ici mis en 

scène, parce que nous devinons ce monde capable 

d’enfanter des monstres plus terribles encore que 

ceux figurés ici, parce que l’enfer devient l’avenir 

du réel quand il n’est plus son envers, ce spectacle 

rappelle que la morale d’un monde sans morale est 

celle des plus forts et que le clamer est peut-être 

l’ultime manière d’y résister.

Catherine Robert

L’Etourdissement, adapté et mis en scène par  

Luc Clémentin d’après le roman de Joël Egloff.  

Du 24 octobre au 25 novembre 2007. Du mercredi  

au samedi à 20h30 ; matinées supplémentaires  

les 18 et 25 novembre à 17h. Théâtre Confluences,  

190, boulevard de Charonne, 75020 Paris. 

Réservations au 01 40 24 16 46.

Des hommes raidis par un système de pen-

sée qui s’apparente à un juge implacable.

critique ¶
L’Ignorant et le fou
Emmanuel Daumas réunit trois prestigieux interprètes – Dominique 
Valadié, Roland Bertin, Michel Fau – pour sa mise en scène de 
L’Ignorant et le fou de Thomas Bernhard. Un spectacle qui ne 
parvient pas à révéler les fascinantes perspectives de la pièce.

Au sein d’une loge d’opéra, un père aveugle et 

alcoolique (Roland Bertin) attend – en compa-

gnie d’un médecin légiste (Michel Fau) – l’arrivée 

de sa fille (Dominique Valadié) qui doit pour la 

222e fois chanter le rôle de La Reine de la nuit 

dans La Flûte enchantée. Pour combler cette 

attente pesante, le docteur se met à ponctuer 

quelques propos sur l’art lyrique et la culture de 

longues, de méticuleuses tirades éclairant les 

moindres détails anatomiques et chirurgicaux 

de quelques actes d’autopsie. Cette partie intro-

ductive, qui se prolongera jusqu’à l’ouverture 

de l’opéra et l’arrivée tardive de la cantatrice, 

donne l’occasion à Michel Fau de tricoter l’un 

des numéros d’acteur dont il a le secret. Un 

numéro fait de gesticulations, de déclamations, 

d’emphases, d’un comique très boulevardier, 

d’un esprit résolument cabotin. Un numéro 

qui ressemble fort à une sorte de système, qui 

certes trouve à l’occasion les rires du public 

mais laisse totalement à l’abandon le chemin 

de l’humour ô combien plus exigeant, épineux, 

de l’humour cruel et ambivalent qui constitue 

l’une des principales lignes de force du théâtre 

bernhardien.

Une affiche séduisante  
qui ne tient pas ses promesses
Face à Michel Fau, l’imposante Dominique Vala-

dié – qui connaît son Thomas Bernhard sur le 

bout des doigts – investit avec contraste et 

maestria la profondeur qui sied à l’auteur autri-

chien. Mais son éclatante performance ne suffit 

pas à replacer le spectacle à l’endroit du sens, de 

la poésie et de la pensée. Car la représentation 

conçue par Emmanuel Daumas apparaît particu-

lièrement statique et superficielle. Assez para-

doxalement, cet échec sonne d’ailleurs comme 

une ode à la mise en scène, démontrant une 

fois de plus qu’il ne suffit pas de s’emparer d’un 

grand texte, de réunir trois comédiens virtuoses 

(accompagnés de Vincent Deslandres, dans deux 

rôles secondaires) pour donner naissance à un 

grand moment de théâtre. Cantonnant Roland 

Bertin dans une posture d’absence et de fixité, 

ne parvenant pas à épurer le jeu de Michel Fau, 

à casser le cadre monolithique et démesurément 

volontariste dans lequel le comédien s’enferme 

trop souvent, Emmanuel Daumas passe à côté 

des relations touffues unissant les trois person-

nages centraux, à côté des enjeux souterrains 

qui président à leurs agissements. Ce faisant, il 

passe aussi à côté de la pièce.

Manuel Piolat Soleymat

L’Ignorant et le fou, de Thomas Bernhard ; mise  

en scène d’Emmanuel Daumas. Du 25 octobre  

au 10 novembre 2007. Du mercredi au samedi à 

20h00, le mardi à 19h00, matinée exceptionnelle 

le dimanche 4 novembre à 16h00. Athénée Théâtre 

Louis-Jouvet, square de l’Opéra Louis-Jouvet,  

7, rue Boudreau, 75009 Paris. Réservations  

au 01 53 05 19 19. Texte publié aux éditions  

de l'Amandier.

Un père aveugle et alcoolique (Roland Bertin)  

attend l’arrivée de sa fille lors d’une représentation  

de La Flûte enchantée.
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entretien / Gintaras Varnas

Crime et Châtiment :  
un cheminement  
existentiel et spirituel
Directeur artistique du théâtre national de Kaunas en Lituanie depuis 
2004, Gintaras Varnas adapte et met en scène, au gémeaux de sceaux, 
Crime et Châtiment, qui explore l’itinéraire complexe de Raskolnikov, 
jeune homme meurtrier et torturé, où peu à peu la confrontation 
fantasmée au réel se mue en un cheminement initiatique.

Quelle est votre conception du théâtre ?

Gintaras Varnas : J’aime les formes différentes, le 

Political Puppet Theatre, les œuvres classiques, la 

dramaturgie contemporaine et l’opéra. Le théâtre 

doit toucher le cœur du spectateur. Ce n’est pas un 

amusement, c’est une science émotionnelle, psy-

cho-analytique ou spirituelle, qui peut être aussi en 

même temps un exercice de thérapie de la cruauté, 

entre tristesse existentielle et nostalgie. Seize 

acteurs, composant une troupe forte, permanents 

ou artistes invités, interprètent Crime et Châtiment. 

Les femmes mortes assassinées par Raskolnikov, 

représentées par deux grandes poupées, regardent 

l’histoire comme si elles étaient au cinéma, dans la 

grande salle des spectateurs.

Pourquoi avez-vous choisi Crime et 

Châtiment ? Comment avez-vous procédé 

pour l’adaptation à la scène ?

G. V. : En premier lieu, la prose de Dostoïevski est 

très théâtrale, profonde et existentielle. L’homme 

qu’il décrit, toujours ambivalent, compliqué et tor-

turé, est avant tout une personne qui est en recher-

che. Crime et Châtiment traverse plusieurs thèmes, 

notamment le bien et le mal, l’action et la récom-

pense, la grandeur et la petitesse, le surhomme 

et l’homme. Deux principes essentiels ont prévalu 

pour l’adaptation du roman. D’abord, la logique 

de composition de la pièce est dictée par l’état de 

Raskolnikov avant et après le meurtre, c’est une 

transe bizarre entre le rêve et la réalité, comme si 

le monde réel et le déroulement de sa vie étaient 

un rêve, comme s’il n’était pas en cause dans les 

événements. Ses visions sont celles d’un malade. 

Raskolnikov est tellement émotionnellement tou-

ché, il souffre tellement qu’il n’arrive pas à s’ouvrir 

à la réalité. La phrase la plus importante du texte, 

de laquelle je pars pour composer la pièce, est 

une réflexion de Raskolnikov : « il me semble que 

tout ce qui se passe autour se passe dans mon 

imagination ». C’est une phrase clé, désignant un 

périple intérieur où tout s’enchevêtre, où le réel 

se lit à travers la perception de ce jeune homme. 

Ensuite, lorsque nous avons travaillé la traduction 

lituanienne, nous avons voulu actualiser le texte, 

éviter les tournures habituelles du dix-neuvième 

siècle, les mots désuets, pour que le langage soit 

celui de nos jours.

Quelle est votre vision de Raskolnikov, le 

personnage central ? Traverse-t-il une suc-

cession d’épreuves comme une sorte de rite 

initiatique ?

G. V. : La pièce raconte effectivement le voyage ini-

tiatique d’un jeune homme qui devient un homme, 

en plusieurs étapes. Le fait qu’il soit jeune est très 

important. Ce génie extraordinaire perd ses illu-

sions, et un homme tout à fait ordinaire naît. Au 

début c’est moi et le monde des petites bêtes, des 

puces. A la fin c’est moi dans le monde, avec Dieu. 

Au début il affiche des ambitions monstrueuses, il 

veut être Napoléon, mais après avoir commis les 

meurtres de la vieille prêteuse sur gage et de sa 

sœur cadette, il souffre. Sa souffrance n’advient 

pas parce qu’il a tué, mais parce qu’il n’a pas tué 

comme il le fallait, comme il le voulait. Son plan 

initial n’a pas réussi. Il a été petit, maladroit, sensi-

ble et faible, et il comprend qu’il est le même que 

les autres. Il en perd presque l’esprit, puis éprouve 

du mépris pour lui-même et pour tout le monde, 

il essaie de se suicider, puis finalement au bagne 

arrive la véritable rédemption, la rencontre avec 

Dieu. Le thème de Dieu est aussi très lié à la figure 

de Sonia, dont Raskolnikov tombe amoureux. A la 

fin il éprouve cette émotion profonde qui sort de 

lui comme un chant, comme un repentir. Il ne se 

repentit pas pour ce qu’il a fait avant la fin du spec-

tacle, c’est pourquoi je pense qu’il est essentiel de 

conserver l’épilogue dans l’adaptation.

Quel comédien va incarner cet extraordinaire 

personnage ?

G. V. : Raskolnikov est jeune, ambitieux, proche de 

la folie et de la cruauté, ses pensées et ses émo-

tions s’entremêlent, pétries d’horreur, de haine pour 

soi-même, de ténèbres. Le rôle de Raskolnikov, à 

la trajectoire complexe, est encore plus difficile que 

celui de Hamlet. Gytis Ivanauskas, charismatique 

et sensible, enfantin et profond, interprète Raskol-

nikov, il avait 23 ans lors de la création du spectacle 

en 2004. Il possède un charisme indéniable et toute 

cette amplitude de contradictions et d’émotions 

que nécessite le rôle. Dans son jeu, le spectateur 

perçoit aussi une certaine ironie, une distance entre 

l’acteur et le personnage, qui met en perspective 

la jeunesse de l’étudiant. En France, il a déjà été 

vu dans les spectacles d’Oskaras Korsunovas, 

Visage de feu de Marius von Mayenburg ou Romeo 

et Juliette de Shakespeare. Il a aussi joué dans Le 

Pays lointain de Jean-Luc Lagarce et Le Phare, 

monologue de Timothée de Fombelle, deux pièces 

que j’ai mises en scène.

On associe souvent la volonté criminelle de 

Raskolnikov à la conception du « surhomme » 

de Nietzsche. Qu’en pensez-vous ? Comment 

se définissent le bien et le mal dans la 

pièce ?

G. V. : Raskolnikov est bien sûr proche du 

surhomme de Nietzsche, il croit être un homme 

exceptionnel, il a même écrit des théories sur deux 

races d’hommes, dont ceux extraordinaires qui 

comptent énormément pour le progrès de l’hu-

manité. Dostoïevski était aussi influencé par les 

idées révolutionnaires industrielles du xixe siècle. 

Aujourd’hui je vois Raskolnikov sous un angle un 

peu différent. Le roman déploie une multitude de 

thèmes polyphoniques, mettant en jeu le bien et le 

mal, qui se mélangent. C’est très souvent difficile 

d’arriver à reconnaître où est le bien. Le parcours 

de Raskolnikov est une voie très douloureuse, san-

glante et dure, vers l’humanité et vers Dieu.

Propos recueillis par Agnès Santi

Remerciements à Ina Pukelyte

Crime et Châtiment, d’après Fiodor Dostoïevski, 

adaptation et mise en scène Gintaras Varnas,  

du 23 novembre au 2 décembre 2007. Les Gémeaux, 

Scène Nationale,  49 av. Georges-Clémenceau, 92330 

Sceaux. Tél. 01 46 61 36 67 et www.lesgemeaux.com

« Au début c’est moi 
et le monde des  
petites bêtes, des 
puces. A la fin c’est 
moi dans le monde, 
avec Dieu. » Gintaras Varnas
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Arrojad mis cenizas 
sobre Mickey
(Et balancez mes cendres sur Mickey)
L’auteur, scénographe et metteur en scène Rodrigo García continue 
inlassablement à dénoncer ce qu’il considère comme les errances 
du monde contemporain. Un geste poético-politique à la puissance 
relative.

Souhaitant ouvrir les yeux sur « la merde » des socié-

tés européennes occidentales, Rodrigo García crée 

Et balancez mes cendres sur Mickey, une succes-

sion de séquences-performances entrelaçant textes 

– dits ou seulement projetés sur écran –, vidéos, 

mises en jeu corporelles et images en mouvement 

d’une beauté plastique souvent frappante, voire 

présumés appartenir. Pour cela, il met en place une 

représentation composée de signes et de messages 

tendant à réinvestir les callosités, les vacillations, les 

menaces perdues de nos existences. A grand ren-

fort de nudité, de grivoiserie, d’aphorismes, d’en-

crassement physique…, Et balancez mes cendres 

sur Mickey multiplie ainsi les visions dérisoires d’un 

monde au sein duquel « une forêt est mille fois moins 

attrayante que Disneyland ».

L’incertitude de la beauté
Feu, miel, boue, amas de cheveux… Jorge Horno, 

Nuria Lloansi et Juan Loriente, accompagnés de 

quelques figurants amateurs ainsi que d’animaux, 

portent donc sur scène des propos et des situations-

chocs voulant faire sens autant par leur portée poé-

tique que par les combats politiques qu’ils révèlent. 

C’est pourtant essentiellement le premier terme de 

l’équation qui imprime sa marque et reste à l’esprit. 

Comme si la poétique du plateau, des images et des 

scènes générées par les performeurs, dépassait, 

de loin, le propos que le spectacle est censé servir. 

Comme si la force de cette représentation-manifeste 

ne résidait pas dans ses aplombs militants, idéo-

logiques, – aplombs à bien des égards convenus, 

restrictifs – mais bien dans les incertaines et étranges 

vibrations nées des chutes à répétition d’êtres entiè-

rement maculés de boue, de la vision d’un corps 

nu dégoulinant de miel, d’un visage menacé par le 

feu… « La beauté fait toujours exclusivement son 

apparition dans l’incertitude », écrit Rodrigo García. 

A travers ses fulgurances et ses revers, Et balancez 

mes cendres sur Mickey corrobore la justesse de 

cette intuition.

Manuel Piolat Soleymat

Arrojad mis cenizas sobre Mickey (Et balancez  

mes cendres sur Mickey), spectacle en espagnol  

surtitré, texte et mise en scène de Rodrigo García.  

Du 8 au 18 novembre 2007 à 21h00, le dimanche  

à 15h00, relâches les lundis et le dimanche  

11 novembre. Théâtre du Rond-Point, 2bis, avenue 

Franklin D. Roosevelt, 75008 Paris. Réservations au 

01 44 95 98 21. Spectacle vu à Bayonne, dans le 

cadre du festival Les Translatines 2007.

De la poétique à la politique : des signes, des mots  

et des images.

Les comédiens incarnent magnifiquement  

cette jeunesse échouée sur les rives du matérialisme.
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entre soap et tragique burlesque, il croque le désarroi 

penaud de cette humanité d’impénitents ringards 

voués à la médiocrité. En ouvrant le spectacle par 

la mort de la mère (survenant à la fin dans le texte 

original), Krzysztof Warlikowski instille d’emblée une 

tonalité tragique, qui se répand dans les lignes musi-

cales d’une mélodie mélancolique. Le jeu subtil des 

comédiens, les lumières, la scénographie signée par 

Malgorzata Szczesniak, les inserts vidéo tournés à 

Tel-Aviv… façonnent une atmosphère fantomatique, 

où le réel semble toujours menacer de se déliter. Le 

metteur en scène polonais extrait les résonances 

douces-amères de cette pièce écrite en 1974 pour 

en faire la chronique métaphysique d’une jeunesse 

empêchée, nombriliste et désenchantée, qui n’ose 

rendre le risque de vivre, d’aimer vraiment, de par-

tir s’il faut : symptôme d’une époque où la femme 

maquettée au format pétasse internationale sur 

papier glacé sert d’icône, où l’idéal se fond dans les 

chimères clinquantes du matérialisme. Un monde 

sans transcendance, ni pardon, ni salut. Probable-

ment sans amour véritable.

Gwénola David

Krum, de Hanokh Levin, mise en scène de Krzysztof 

Warlikowski, du 8 au 16 décembre, à 20h, sauf 

dimanche à 15h, relâche lundi, à l’Odéon-Théâtre  

de l’Europe, place de l’Odéon, 75006 Paris.  

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

Durée 2h45. Spectacle en polonais surtitré.  

Vu au Festival d’Avignon. A lire : Théâtre écorché, 

entretien avec Krzysztof Warlikowski par Piotr 

Gruszczynski, éditions Actes Sud.

critique ¶
Krum
« Maman, je n’ai pas réussi. Je n’ai trouvé ni la for-

tune ni le bonheur à l’étranger… Dans ma valise il 

n’y a que du linge sale…. Voilà, je t’ai tout dit et je 

te demande maintenant de me laisser tranquille » : 

c’est ainsi que Krum, accoutré en texan de carna-

val, revient se glisser dans l’insignifiance désespéré-

ment plombée de son quotidien. Il retrouve les amis 

de son quartier de Tel-Aviv, incurables insatisfaits, 

malades chroniques ou attentistes rêveurs. Et bien 

sûr sa mère. Depuis son départ pour un improba-

ble ailleurs, rien n’a vraiment changé… Trouda la 

Bougeotte, son ex-fiancée bien nommée, Tougati 

l’Affligé, hypocondriaque au cœur sensible, Doupa 

la Godiche, fleur bleue au goût de mièvre, Shkitt le 

Taciturne, Takhti le Joyau, Tswitsa la Tourterelle et 

les inévitables Dulcé et Félicia, parasites qui noient 

leur dégoût conjugal dans le cognac, etc. Ce petit 

monde impuissant et geignard tournicote bon an 

mal an dans sa réalité étriquée, pataugeant dans 

le fiasco tiédasse de l’existence tout en fantasmant 

mollement sur d’autres possibles. Face à la trivia-

lité ronchonnante du réel, les uns se réfugient au 

cinéma pour avaler quelques lampées de « vraie 

vie », les autres se raccrochent au modèle estampillé 

conforme du bonheur petit-bourgeois ou s’imaginent 

crânement aux bras d’une plantureuse décolorée, 

des biftons plein les poches. Krum l’Ectoplasme, lui, 

se verrait bien romancier. Encore faudrait-il d’abord 

qu’il échappe à sa mère et son schéma de normalité 

sociale… et qu’il écrive !

Expulsé par une femme,  
avalé par une autre
Figure majeure du théâtre israélien, Hanokh Levin 

(1943-1999), emporté prématurément par un can-

cer, décrit avec un humour féroce le bourdonnement 

solitaire de ces êtres englués dans la banalité de la 

vie. Entre deux mariages ratés et deux enterrements, 

Le polonais Krzysztof Warlikowski, qui triompha 
avec cette mise en scène au Festival d’Avignon 
2005, dégage de la pièce d’Hanokh Levin la 

chronique douce-amère d’une jeunesse désorientée. Magistral.

hypnotique. « Si l’on perd l’insécurité et la peur », 

déclare l’artiste argentino-madrilène, « on perd toute 

capacité poétique ». Voilà, semble-t-il, le sens que 

Rodrigo García désire donner à son engagement 

scénique : lancer des contre-feux poétiques aux 

sociétés “surhygiénistes”, “surconsuméristes”, “sur-

sécurisées”, auxquelles nous, Européens, sommes 
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entretien / Laurent Fréchuret

Le Roi Lear : qu’est-ce 
qu’être humain  
dans ce monde ?
Une vingtaine d’artistes rassemblés trois mois durant dans le 
théâtre pour répéter Le Roi Lear, somptueux poème du grand 
William, donnant à voir et à entendre d’incroyables vertiges et 
d’effrayantes brutalités qui mettent l’homme à nu, en un éprouvant 
voyage initiatique. Avec Dominique Pinon dans le rôle-titre.

Après des auteurs contemporains, Beckett, 

Genet, Cioran, Burroughs…, pourquoi avoir 

choisi Shakespeare et Le Roi Lear ?

Laurent Fréchuret : A Sartrouville l’immense scène, 

un vaste plateau de 28 mètres par 18 mètres, m’a 

poussé à m’aventurer dans l’une des choses les 

grand voyage dans le temps et l’espace met en 

scène un personnage qui se défait de tout, pose 

ses habits de roi, devient une espèce d’écorché qui 

demande : qu’est ce qu’un homme ? Il déconstruit 

un homme qui était roi pour interroger la condition 

humaine. Qu’est-ce qu’être humain et en quoi, dans 

« La colère de Lear  
est aussi un acte  
de révolte, un appel  
à plus de vérité. » 

Laurent Fréchuret

plus extraordinaires du monde, le poème dramati-

que total de William Shakespeare ! C’est un projet 

que je mûris depuis plusieurs années. Une heure 

et demie de métro chaque jour m’a permis de lire 

les 37 pièces. L’une de ces pièces m’a sauté aux 

yeux, ou aux oreilles ! Le Roi Lear est un sommet, 

une œuvre visionnaire qui mélange tous les grands 

thèmes chers à l’auteur : le pouvoir, l’amour, la folie, 

l’humour, car les choses les plus drôles ou burles-

ques se mêlent à la plus haute poésie tragique. Ce 

ce monde qui est aussi le nôtre, on ne peut renoncer 

délibérément au nom d’humain ? Edward Bond pose 

la même question dans toute son œuvre. Même si 

Lear affronte la tempête et la folie, même s’il meurt à 

la fin, il aura affirmé à un moment, debout, nu dans la 

lande : je suis un homme, je veux être un homme et 

je ne veux pas être un mensonge, une étiquette ou 

un costume qui finalement m’étouffent.

Ce voyage, ce formidable questionnement, 

montre des personnages en constantes 

métamorphoses, mentales et physiques…

L. F. : Un plaisir pour les treize acteurs ! Chacun des 

quinze ou vingt personnages de la pièce passe par 

des renversements, des contrastes, des reliefs, des 

coups du sort, des cimes et des abîmes. J’ai essayé 

de monter une distribution sur des corps en jeu, une 

partition de voix très différentes. C’est une pièce très 

construite, une « pièce monstre », bien que moins 

logique que les pièces historiques. Shakespeare rend 

compte de la complexité du monde, loin de tout mani-

chéisme. Le monstre et l’ange sont en nous. Cette 

fable intemporelle montre un « homme monde », en 

même temps un enfant et un vieillard, un fou et un roi. 

Dominique Pinon, comédien exceptionnel, a accepté 

le rôle, là où peut-être on ne l’attendait pas. Lear est 

un vrai champ de bataille à lui tout seul, où se battent 

des contraires. En un an il vit trente ans d’évolution 

de la vie d’un homme. Dorothée Zumstein a créé une 

nouvelle traduction, éminemment théâtrale.

L’erreur initiale de Lear, qui bannit sa fille 

préférée, déclenche le chaos. Faut-il expli-

quer cette erreur ?

L. F. : On a l’impression qu’existe ce jour-là une 

configuration diabolique des astres qui fait que toute 

la chimie intime de chaque être est bouleversée au 

point qu’on veuille s’entre-déchirer. En totale impu-

deur, Lear demande publiquement à ses trois filles 

d’exprimer leur amour afin de partager son royaume 

en parts égales. Cordélia refuse ce jeu hypocrite, et 

provoque la fureur de son père. Au fil de la pièce, 

Lear expérimente un désordre et un vertige extrê-

mes, mais gagne en lucidité malgré sa folie. La colère 

de Lear est aussi un acte de révolte, un appel à plus 

de vérité. Shakespeare rend hommage à l’artisanat 

du théâtre dans la pièce, à ces mondes qu’on fait 

surgir sur le terrain vague de la scène, des mondes 

bien réels, proposant un autre regard sur notre vie.

Propos recueillis par Agnès Santi

Le Roi Lear, de William Shakespeare, mise en scène 

Laurent Fréchuret, du 9 novembre au 1er décembre 

au Théâtre de Sartrouville, Place Jacques-Brel.  

Tél. 01 30 86 77 79 et www.theatre-sartrouville.com.

entretien / Oskaras Korsunovas

La scène comme point de départ 
vers l’imagination des spectateurs
Pour Oskaras Korsunovas, figure emblématique de la scène lituanienne, un art dramatique qui n’a lieu 
que sur le plateau est un art dramatique mort, qui se nie lui-même. Invité par le Théâtre de la Commune 
et la Comédie-Française, le jeune metteur en scène présente Dans le rôle de la victime et La Mégère 
apprivoisée.

Le Maître et Marguerite, Visage de feu, 

Œdipe roi… Quel lien invisible se dessine-

t-il entre les pièces que vous choisissez de 

mettre en scène ?

Oskaras Korsunovas  : Le fil conducteur qui, 

de manière étrange et assez inattendue, lie tou-

tes ces pièces, c’est ma vie, ma mémoire, mes 

propres expériences. On peut dire que chaque 

spectacle, en quelque sorte, provoque le specta-

cle suivant. Par exemple, c’est l’écriture de Marius 

von Mayenburg qui m’a donné envie de mettre en 

scène Roméo et Juliette, Sophocle qui m’a permis 

de comprendre que les œuvres de Sarah Kane 

sont des tragédies contemporaines. Dans mon 

théâtre, les pièces contemporaines sont souvent 

mises en relation avec des pièces classiques. 

Car j’essaie de mettre en scène les classiques de 

façon contemporaine et les pièces contemporai-

nes comme des classiques.

Quelle est la pièce qui vous a mené jusqu’à 

Dans le rôle de la victime ?

O. K.  : C’est Hamlet, de façon assez évidente 

puisque Valya, le personnage principal de la pièce, 

est une sorte de Hamlet contemporain, un jeune 

homme dont le métier est de prendre la place 

du mort lors des reconstitutions criminelles de 

la police. Il s’agit d’un personnage qui, comme 

Hamlet, est déçu moralement par le monde de ses 

parents. Sa mère est au centre de cette désillusion. 

Dans le rôle de la victime dépeint une sorte d’iso-

lement qui semble inhérent au monde contempo-

rain. Tout au long de la pièce, le rapport à la mort 

évolue vers une forme d’apprivoisement. Comme 

Hamlet, Valya ne pourra véritablement vivre, agir, 

résoudre le conflit qui l’oppose à son entourage, 

qu’après avoir vaincu sa peur de la mort.

Il s’agit également d’un texte faisant preuve 

de beaucoup de dérision…

O. K. : Si l’on regarde le monde de ce point de 

vue, tout devient dérisoire, tout paraît absurde et 

vain. Il ne reste plus alors que deux solutions pour 

continuer à vivre : prétendre être fou, comme le 

fait Hamlet, ou jouer le mort, prendre la place des 

cadavres, comme le fait Valya.

Est-ce une façon de dire que Valya ne peut 

être lui-même qu’en jouant le mort ?

O. K. : Oui, et c’est une figure très juste des frères 

Presniakov. Prétendre être soi-même dans la vie est 

une utopie totale. Il est impossible d’échapper aux 

« Prétendre être  
soi-même dans la vie 
est une utopie totale. »

Oskaras Korsunovas

rôles que la société nous attribue. Je crois que seul 

l’art permet cela. Si l’on devenait soi-même dans 

la vie, on deviendrait dangereux et inutile. Dans 

l’art c’est exactement le contraire, si l’on n’est pas 

soi-même, alors on crée des œuvres inutiles. C’est 

peut-être ce que Sarah Kane voulait dire lorsqu’elle 

déclarait qu’elle essayait d’être la plus sincère pos-

sible. Elle a exprimé cette sincérité à travers le théâ-

tre, ou même en agissant comme elle l’a fait [ndlr : 

Sarah Kane s’est donné la mort en 1999].

Quel sens souhaitez-vous donner à votre 

travail de mise en scène ?

O. K. : Pour moi, le théâtre et l’espace du théâ-

tre ne se résument pas aux 20 ou 30 m2 de la 

scène. L’espace théâtral dans lequel le théâtre a 

réellement lieu est l’imaginaire du public. Je veux 

dire que si le théâtre a uniquement lieu sur le pla-

teau, c’est un théâtre mort, qui se nie lui-même. La 

scène n’est qu’un point de départ sur lequel on doit 

prend son élan pour se projeter dans l’imagination 

du spectateur et ainsi le transformer en créateur. 

Car, finalement, celui qui crée, c’est lui. De ce point 

de vue, je trouve très intéressant de travailler sur 

La Mégère apprivoisée. Car cette pièce n’est pas 

l’histoire toute simple de l’apprivoisement d’une 

mégère. A travers son prologue, Shakespeare parle 

d’un théâtre qui va au-delà des limites de la réa-

lité, qui se joue puis oublie qu’il est théâtre pour 

rejoindre le monde sans repères de l’imaginaire, 

un monde dans lequel il n’y a plus de conditionnel, 

plus de relatif. C’est peut-être ce à quoi Artaud fai-

sait référence lorsqu’il parlait du théâtre comme 

rêve. Dans un rêve, le rêveur n’existe pas, il est en 

dehors du monde qu’il construit. De la même façon, 

le théâtre doit faire mourir, dans le spectateur, l’être 

qui a conscience d’être un spectateur. Et le seul 

moyen de le faire, c’est de se transporter dans son 

imaginaire. Le spectateur s’oublie alors lui-même. 

C’est à ce moment-là que peut avoir lieu le miracle 

du théâtre.

Entretien réalisé par Manuel Piolat Soleymat  

(traduction Akvile Melkunaite)

Dans le rôle de la victime [Playing the victim] 

(spectacle en lituanien, surtitré), de Oleg et Vladimir 

Presniakov ; mise en scène de Oskaras Korsunovas. 

Les 9, 10 et 13 novembre 2007 à 20h30, le  

11 novembre à 16h00, le 14 novembre à 19h30. 

Théâtre de la Commune, Centre dramatique  

national d’Aubervilliers, 2, rue Edouard-Poisson, 

93300 Aubervilliers. Réservations au 01 48 33 16 16.

En tournée les 21 et 22 novembre à La Comédie  

de Reims (cf. le dossier sur le Centre dramatique 

national de Reims, dans ce même numéro), les  

27 et 28 novembre à L’apostrophe, Scène nationale 

de Cergy-Pontoise et du Val d’Oise, les 30 novembre 

et 1er décembre au Théâtre de Saint-Quentin-en-

Yvelines, Scène nationale.

La Mégère apprivoisée, de William Shakespeare ; 

mise en scène de Oskaras Korsunovas.  

Du 8 décembre 2007 à juillet 2008. Comédie-

Française, Salle Richelieu, place Colette, 75001 Paris. 

Réservations, informations et horaires au  

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

ou sur www.comedie-francaise.fr
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Othello
Gilles Bouillon s’empare des tourments de la perversité en un Othello 
magnifiquement retraduit par André Markowicz et subtilement 
interprété par une troupe à la belle cohérence dramatique.

Plus noire que la peau d’Othello, l’âme perfide et 

retorse de Iago jouit en mante pernicieuse de cha-

que coup porté à la vertu. Dans la nuit du tombeau 

que le Maure trop naïf croit le mausolée de son 

honneur alors qu’il est l’autel de sa perte, triom-

phe la haine de ce soudard luciférien, qui choisit 

comme le diable de diviser faute d’avoir été pré-

féré. Iago tisse les filets de sa vengeance autour 

de Cassio, de Desdémone et d’Othello et fait feu 

de tout bois, en stratège virtuose, pour pousser la 

grandeur au précipice de l’ignoble. Si Shakespeare 

titre sa pièce du nom de la marionnette meurtrière 

dont l’esprit est peu à peu contaminé par le poison 

des mots de Iago, c’est à ce dernier qu’il offre les 

clefs du discours et de l’intrigue et Gilles Bouillon 

le suggère adroitement en installant à jardin une 

petite table pour ce metteur en scène de l’hor-

reur qu’incarne Christophe Brault avec un talent 

et une intelligence interprétative remarquables de 

précision, de finesse et de subtilité. Son Iago évite 

les pièges de la caricature et progresse dans le 

mal en s’asséchant, consumé de l’intérieur par 

le brasier du ressentiment qui le dévore en même 

temps qu’il le nourrit. Franchement drôle, presque 

attendrissant parfois comme un enfant qui en ferait 

trop, Brault réussit à incarner le paradoxe moral 

qui rend si mystérieuse la figure du mal : infiniment 

pitoyable et effroyablement détestable.

Parfait équilibre  
des dérèglements
Face à ce génie infernal, se dressent la pureté 

d’une Desdémone qui emprunte à l’enfance sa 

fraîcheur et sa grâce (très intense et très juste 

Emmanuelle Wion), une Emilia souveraine en com-

plice abusée (Alice Benoit, formidable d’élégance 

et de densité humaine) et un Othello campé avec 

une force incroyable par Babacar M’Baye Fall, qui 

se débat sous le faix de la nécessité et de la tra-

gédie en réussissant à balancer dans son jeu la 

double figure du bourreau et de la victime, insup-

portablement aveugle et cruellement aveuglée. Sur 

le vaste plateau incliné comme la pente inexorable 

des égarements, les comédiens vont à l’essen-

tiel  : il suffit d’un mouchoir, d’un oreiller et d’un 

poignard pour dresser le décor de cette «  leçon 

de ténèbres » qu’assène magistralement Gilles 

Bouillon, puisque ce sont les mots qui y créent, 

y font et y défont tout. Belle leçon de théâtre, en 

somme, que cette traversée en apnée des ravages 

atrabilaires du fantasme et de l’illusion !

Catherine Robert

Othello, de William Shakespeare ; mise en scène  

de Gilles Bouillon. Du 13 novembre au  

16 décembre 2007. Du mardi au samedi à 20h ;  

le dimanche à 16h. Théâtre de la Tempête, 

Cartoucherie, route du Champ-de-Manœuvre, 75012 

Paris. Réservations au 01 43 28 36 36.  

Pièce vue au CDR de Tours.Un Othello campé avec une force incroyable par Babacar M’Baye Fall.
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Rebelle, volontiers ironique, physique jusqu’à 

l’incandescent, puissamment métaphorique et 

inventif : le théâtre selon Oskaras Korsunovas ne 

s’embarrasse pas des fioritures de l’esthétisme 

ni des orgueilleux artifices du style. Il vise l’essen-

tiel, c’est-à-dire questionner l’état du monde et 

secouer les consciences, non dans l’affrontement 

stérile mais dans un dialogue intime, au cœur de 

l’imaginaire du spectateur. Chaque mise en scène 

claque comme un geste dissident, une semonce 

salutaire qui puise sa force dans la résonance 

qu’elle éveille avec notre époque. Le metteur en 

scène lituanien (38 ans) défend un art résolument 

en prise avec la société, mêlant critique astrin-

gente du consumérisme et aspirations méta-

physiques. Pour lui, le théâtre doit s’aventurer 

derrière le cadre des apparences, là où grouille 

en silence l’indicible pudiquement refoulé sous le 

tapis des conventions sociales. « Nous sommes 

un espace de résistance qui croit que le théâtre 

peut et doit laisser entrevoir au spectateur la pos-

sibilité d’une révolte, d’une action, et pourquoi 

césures du répertoire, tutoyant Koltès, Mayenburg 

ou Ravenhill comme Boulgakov et Shakespeare. 

« Monter des textes contemporains comme des 

classiques et des textes classiques de manière 

contemporaine » aime-t-il à dire. La sève de son 

langage scénique vient en effet des acteurs. « Je 

travaille à partir d’improvisations. Nous cherchons 

et testons ensemble des idées. Souvent, les 

acteurs ne soupçonnent pas eux-mêmes les pos-

sibilités qu’ils recèlent en eux. Il faut être capable 

de voir les mouvements organiques qui surgissent 

quand ils disent un texte, mouvements qui vien-

nent de leur inconscient. Mon travail consiste alors 

à savoir lire cette pensée intuitive et à donner à 

cet inconscient la faculté d’agir. Il faut accompa-

gner l’acteur dans le processus d’émergence et 

de libération de ce qu’il garde tapi au fond de lui-

même. Au fur et à mesure, les actions se font de 

plus en plus concrètes. » C’est avec cette ardeur 

chevillée au corps qu’il s’empare aujourd’hui de 

Playing the victim, d’Oleg et Vladimir Presniakov, 

éclatants talents de la dramaturgie russe : l’his-

toire de Valya, jeune homme employé par la police 

pour prendre la place du mort lors de reconsti-

tutions criminelles, sorte d’Hamlet contemporain 

qui entend la voix de son père assassiné, >>> 

focus • théâtrethéâtre • focus • festival scènes d’europe à la comédie de reims

L’Europe s’invite à l’Atelier,  
le nouveau lieu 
de la Comédie de Reims
L’Atelier de la Comédie de Reims ouvre ses portes. Lieu d’expérimentation et d’invention, fabrique de théâtre polyphonique aux dimensions 
humaines, à la fois convivial et exigeant, l’Atelier fait vivre à travers Scènes d’Europe l’idée d’un espace artistique européen. Des artistes 
des quatre coins d’Europe y participent. Emmanuel Demarcy-Mota, directeur des lieux, monte Tanto amor desperdiçado (Peine d’amour perdue) 
avec le Teatro Nacional de Lisbonne. Le polonais Michal Borczuch adapte et met en scène Léonce & Léna de Georg Büchner. L’italien Antonio 
Latella met en scène la quête de Périclès. Le lituanien Oskaras Korsunovas s’empare de la pièce des frères russes Presniakov, Playing the 
victim. L’occasion d’appréhender la singularité des langues et des démarches créatrices, et la puissance du jeu théâtral.

Tanto amor desperdiçado (Peine d’amour perdue) mise en scène de Emmanuel Demarcy-Mota, création bilingue en 

français et portugais avec le Teatro Nacional de Lisbonne.

Entre rire et effroi, Léonce et Léna dans la mise en scène du polonais Michal Borczuch.

entretien / Michal Borczuch

Une comédie sur le suicide
Le jeune metteur en scène polonais Michal Borczuch adapte et met en 
scène Léonce & Léna de Georg Büchner. Un spectacle satirique portant 
un regard tragi-comique sur la jeunesse polonaise d’aujourd’hui.

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

scène Léonce & Léna ?

Michal Borczuch : Mes premières expériences 

théâtrales étaient liées à l’univers comique. J’ai 

en effet mis en scène deux comédies polonaises, 

par le passé : une pièce contemporaine, Kom-

ponenty de Malgorzata Owsiany, et un classique 

romantique, Grand Homme pour de petites affai-

res d’Aleksander Fredro. Aujourd’hui, m’emparer 

de Léonce & Lena est une façon de poursuivre 

mon travail sur le genre comique.

Selon vous, à quel type de comédie appar-

tient la pièce de Büchner ?

M. B. : Pour moi, il s’agit d’une sorte de comédie 

sérieuse qui, à travers sa dimension grotesque, 

associe la réalité à un sens de l’humour surréa-

liste. Je dis souvent que Léonce & Léna est une 

comédie sur le suicide. Car ce texte navigue en 

permanence entre le rire et l’effroi. J’ai veillé à ren-

dre compte de ces deux aspects tout en essayant 

de mettre particulièrement en lumière la vision de 

la mort qui se dégage de la pièce. Il est vraiment 

étrange et mystérieux qu’une comédie sur la jeu-

nesse et l’amour mette en jeu autant de signes 

ayant trait à la destruction. Peut-être est-ce lié 

d’une façon ou d’une autre à l’existence courte et 

tragique de Georg Büchner… Cette caractéristi-

que fondamentale de Léonce & Léna a d’ailleurs 

participé à nourrir ma réflexion personnelle sur la 

jeunesse.

Réflexion qui vous a mené à lier cette pièce 

à la société polonaise contemporaine…

M. B. : Oui, car deux des principaux thèmes de la 

pièce de Büchner sont liés à des événements qui 

ont lieu, aujourd’hui, en Pologne. Premièrement : 

l’émigration de la jeunesse polonaise. Bien sûr, la 

fuite de Léonce, Léna et Valerio ne peut pas être 

assimilée à l’émigration massive des Polonais en 

direction de l’Angleterre. Mais il m’a semblé, par 

rapport à la situation de mon pays, qu’il pouvait 

être intéressant de montrer, de manière ironique, 

de jeunes gens partant de chez eux non pas pour 

trouver du travail, mais pour échapper au travail. 

Deuxièmement : des cas de suicide au sein d’éco-

les polonaises. Léna et ses amis parlent constam-

ment de la mort. Léonce a essayé de mettre fin à 

ses jours. Tout cela me semble dépasser une sim-

ple vision satirique sur le mouvement romantique. 

Pour moi, cette thématique de destruction et de 

mort dans la vie des jeunes personnages est tout à 

fait sérieuse. A certains endroits, cette comédie se 

transforme en véritable texte métaphysique.

dentellement, mais qui est plus de l’ordre de 

l’air du temps, de l’effet de mode, que de sen-

timents spontanés. Léonce et Léna tombent 

tous les deux amoureux pour combattre l’ennui 

de leur vie sociale et familiale.

Au sein de quel univers scénique votre 

spectacle prend-il corps ?

M. B.  : J’ai eu envie de faire entendre cette 

histoire à travers un mélange de styles théâ-

traux et de symboles de la “culture pop”. Cela 

afin de transformer le monde réel en quelque 

chose de surréaliste. Cet univers surréaliste 

surgit à partir des débris, des déchets de cette 

“culture pop” moderne et du monde du gla-

mour. Il dépasse les choses du quotidien, de 

« Mettre en scène  
une pièce, c’est aussi 
faire valoir sur le  
plateau des visions 
différentes, voire 
incorrectes, de la vie 
et de l’amour » Michal Borczuch

la réalité admise. Les histoires linéaires avec 

une morale bien tranchée ne m’intéressent pas. 

Au théâtre, j’aime le mystère. C’est pour cela 

que je tiens à saisir et révéler les moments au 

cours desquels la tragédie se transforme en 

comédie. Pour moi, mettre en scène une pièce, 

c’est aussi faire valoir sur le plateau des visions 

différentes, voire incorrectes, de la vie et de 

l’amour.

Vous avez été l’élève et l’assistant de 

Krystian Lupa. Que vous a-t-il transmis ?

M. B.  : La chose la plus importante que j’ai 

apprise de lui est que le théâtre n’a pas de 

limites, qu’un metteur en scène – s’il souhaite 

créer quelque chose de vrai et de nouveau 

– doit être totalement ouvert, y compris aux 

instincts les plus bruts, les plus primitifs. Pour 

Krystian Lupa, ces instincts sont bien plus 

importants que les trouvailles de répétition et 

les effets de scène.

Entretien réalisé par Manuel Piolat Soleymat

Léonce & Léna (spectacle en polonais, surtitré), 

de Georg Büchner, mise en scène et adaptation de 

Michal Borczuch. Les 23 et 24 novembre à 20h30.

Le voyage de Périclès, semé de pièges et d’embûches, 

dans la mise en scène d’Antonio Latella.

entretien / Antonio Latella

Périclès : le voyage  
polyglotte d’une âme
Antonio Latella a été en 2006 un des guides de la prestigieuse Ecole 
des Maîtres, créée en 1990 à l’initiative de cinq pays européens et dont 
le projet est de permettre la rencontre entre différents langages 
artistiques et différentes langues. Avec les élèves de l’atelier qu’il 
a dirigé, il met aujourd’hui en scène Périclès, épopée d’un prince 
condamné qui trouve le salut dans la fuite et le voyage.

Pourquoi avez-vous accepté cette double 

aventure  : participer à l’Ecole des Maîtres et 

transformer ce travail d’atelier en spectacle ?

Antonio Latella : L’invitation à l’École des Maî-

tres a été pour moi une chance pour un but très 

important dans mon travail : j’ai eu la possibilité 

de mieux comprendre combien la pédagogie et 

la mise en scène sont deux choses extrêmement 

différentes. Un metteur en scène appelé pour faire 

de la pédagogie avec une mise en scène ne peut 

pas être cohérent parce que le spectacle a ses 

règles et ses lois de fer qui obligent à se sous-

traire à la pédagogie. C’est la raison pour laquelle, 

pendant la première année du cours, j’ai cherché 

à faire seulement de la pédagogie. Ensuite une 

équipe s’est constituée ; j’ai voulu être fidèle à 

cette équipe et Périclès doit sa naissance à cette 

équipe guidée par moi en tant que metteur en 

scène et plus comme pédagogue.

Périclès est une aventure, une quête et un 

voyage  : pourquoi avoir choisi de travailler 

sur cette dernière œuvre de Shakespeare ?

A. L.  : Périclès est une pièce qui arrive juste 

avant Moby Dick, ma dernière création qui sera 

en scène à Paris au Théâtre de l’Odéon du 7 au 11 

novembre et au mois de janvier au TNP de Villeur-

« Le jeu est conçu 
comme le point  
principal de tout. » 

Antonio Latella

d’Europe. Les différentes méthodes, les différen-

tes dispositions constituent une énorme force 

lorsqu’elles s’unissent pour devenir la seule 

langue indispensable, la langue du théâtre. En 

France, quand vous parlez de « récitation », vous 

utilisez le mot «  jouer ». Déjà en cela, il y a une 

énorme et magnifique différence par rapport à 

nous, les Italiens. Le jeu est alors conçu comme 

le point principal de tout. Jouer dans toutes les 

langues européennes nous a permis de navi-

guer et de nous perdre dans ces différentes lan-

gues pour retrouver une seule langue, celle des 

enfants, même de différentes nationalités, qui 

parlent seulement la langue du jeu.

Vous dites des personnages de Périclès 

qu’ils composent ensemble «  un chœur de 

l’âme » et de Périclès lui-même qu’il est un 

« voyageur de l’âme » : pouvez-vous explici-

ter cette double image ?

A. L. : Périclès est appelé à être roi ; son trône l’at-

tend. Mais il réussira à dire : « je suis le roi Périclès » 

seulement à la fin de son voyage, quand tous les 

pièges de la chair et du sang disparaissent pour don-

ner à l’âme un lieu où pouvoir « être ». Voici donc 

l’homme qui retrouve son être et qui peut donner 

peut-être une réponse à la question : « Pourquoi y 

être ? », arrivé à la fin du voyage d’une longue vie.

Propos recueillis par Catherine Robert.  

Remerciements à Stefano Laguni  

pour la traduction de l’italien.

Périclès, de William Shakespeare,  

mise en scène d’Antonio Latella.  

Le 20 novembre à 20h30 et le 21 à 19h30.

entretien / Emmanuel Demarcy-Mota

Défense et illustration 
des langues en Europe
Les nouvelles étapes s’enchaînent dans la vie du CDN de la Comédie 
de Reims, où Emmanuel Demarcy-Mota  ouvre L’Atelier, lieu de 
prédilection culturelle qui accueille des artistes européens, et 
présente Tanto amor desperdiçado d’après Peine d’amour perdue  
de Shakespeare.

Comment l’Atelier de la Comédie a-t-il pu 

voir le jour ?

Emmanuel Demarcy-Mota  : À mon arrivée à 

Reims en 2002, il m’a semblé nécessaire que le 

CDN ait une salle de répétitions. Le projet était 

d’en faire un lieu de création et de travail, de mise 

en place de résidences pour les auteurs et met-

teurs en scène. Avec une présence accrue des 

artistes impliqués dans la vie de la Comédie, qu’ils 

soient français ou bien étrangers, acteurs, met-

teurs en scène, auteurs, musiciens. Que chacun 

avec sa singularité entre en dialogue avec notre 

collectif artistique. Cette réflexion inclut les problé-

matiques des publics aujourd’hui. La Comédie ne 

disposait que d’une salle de 900 places et d’une 

autre de 200 places. À présent, existe l’intermé-

diaire de 400 à 500 places. Certaines formes exi-

gent cette jauge, en prise directe avec la création 

contemporaine.

La réalisation du projet a été relativement 

rapide.

E. D.-M.  : La Mairie de Reims, éclairée sur la 

question de l’art et de la culture, a racheté un 

hangar de construction des décors, devenu une 

maison conviviale avec un grand jardin extérieur, 

propice aux résidences d’artistes. Un lieu ouvert et 

partagé. L’achat du terrain a été réalisé en 2003 et 

la Comédie de Reims a eu la maîtrise de l’ouvrage. 

L’Etat, la Mairie et la Région ont financé les tra-

vaux qui ont commencé en 2005 pour s’achever 

en 2007. C’est un espace interne dans lequel le 

gradin se monte et se démonte. Il peut être enlevé, 

avec de grandes ouvertures sur l’extérieur, selon 

les nouveaux concepts d’espace. Cet Atelier réha-

bilité, une fabrique de théâtre et autres disciplines 

artistiques (musicales et chorégraphiques), s’ins-

crit dans la modernité.

Quelle est la programmation du lieu ?

E. D.-M. : À côté des productions françaises et des 

pratiques amateurs qui seront présentées en juin, 

sous l’égide des auteurs Fabrice Melquiot, David 

Lescot, Rémi de Vos, Lyonel Spycher…, nous met-

tons en place Scènes d’Europe dont l’enjeu est la 

découverte de metteurs en scène européens. Ainsi, 

Périclès de Shakespeare dans la mise en scène 

d’Antonio Latella avec les élèves de l’École des 

Maîtres. Un jeu physique, vocal et choral en italien, 

français, espagnol, portugais. Puis un spectacle 

en lituanien, Playing the victim de Oleg et Vladimir 

Presniakov, par l’énergie d’Oskaras Korsunovas. Un 

nouvel Hamlet proche du cabaret. Enfin, Léonce et 

Léna de Georg Büchner que monte dans sa langue 

un jeune artiste polonais, Michal Borczuch. Une 

satire acidulée sur notre époque envahie par le 

virtuel. Pour l’inauguration de l’Atelier, je présente 

Tanto amor desperdiçado, une création bilingue, 

un projet avec le Teatro nacional de Lisbonne sur 

Peine d’amour perdue.

« Que chacun avec sa 
singularité entre en 
dialogue avec notre 
collectif artistique. »

Emmanuel Demarcy-Mota

Pourquoi avoir choisi cette pièce ?

E. D.-M. : Peine d’amour perdue m’est apparue 

comme une évidence puisque Shakespeare invente 

la Princesse de France qui va en ambassade en 

Navarre, un sud imaginaire. Ces atmosphères d’un 

lieu à l’autre sont forcément différentes. Le dra-

maturge anglais imagine aussi un lord espagnol 

qui vient rejoindre la Cour. La pièce est divisée 

dramaturgiquement. Avec François Regnault, le 

traducteur français, j’ai conçu la France avec des 

Français, La Navarre avec des Portugais et l’Es-

pagne avec un Portugais d’Espagne. Après six 

étapes de travail, la mise en scène a vu le jour à 

Lisbonne en version originale – en français et en 

portugais. D’une version à l’autre, le rapport physi-

que à la langue diffère. Telles accentuations et tels 

rythmes imposent un espace et un temps autres, 

c’est la richesse de l’Europe des langues.

Vous avez été nommé à la direction du 

Théâtre de la Ville ? Comment envisagez-

vous cette nouvelle fonction ?

E. D.-M. : La réussite de ma mission à la Comé-

die de Reims repose sur la création d’un collectif 

artistique – un auteur, un musicien, un scénogra-

phe, un collaborateur artistique et des acteurs 

associés. J’accompagne la saison à la Comédie 

jusqu’à ma création en juin de Wanted Petula 

de Melquiot. Je me donne jusqu’à février pour 

constituer l’équipe du Théâtre de la Ville avec 

des conseillers et des collaborateurs artistiques. 

Je procède à des étapes de réflexion sur divers 

axes : l’Europe, la question de la banlieue, celle 

des publics, celle du croisement des artistes et 

celle de l’intellectualité. Je crois aux acteurs et 

aux œuvres, à l’efficacité d’une culture en pro-

fondeur, loin du tape-à-l’œil.

Propos recueillis par Véronique Hotte

Tanto amor desperdiçado, de Shakespeare, mise  

en scène Emmanuel Demarcy-Mota. Du 8 au  

13 novembre 2007 à 2Oh30, jeudi à 19h30.
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L’Atelier de la Comédie de Reims,  

3 Chaussée Bocquaine, 51100 Reims.  

Tél. 03 26 48 49 00.  

Site : www.lacomediedereims.fr

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

Le creuset européen qu’a créé ce travail a-t-

il été l’occasion de mesurer des différences 

dans la façon de faire du théâtre en Europe ?

A. L.  : Les acteurs et maintenant les amis de 

cette école m’ont permis de constater qu’il y a 

plusieurs différences entre les écoles de théâtre 

La mise en scène de Playing the victim par Oskaras Korsunovas claque au cœur de l’imaginaire du spectateur.

gros plan ¶
Playing the victim
Le lituanien Oskaras Korsunovas s’empare de la pièce des frères 
russes Presniakov : une comédie satirique qui frotte le réel au sel 
cruel du rire pour dire la déraison de notre époque.

pas d’une vie différente » clame celui qui fonda 

sa propre structure, l’OKT (Oskaro Korsunovo 

Teatras) en 1998, pour marquer la rupture et sa 

farouche indépendance. 

Le délitement  
des valeurs morales  
et de la responsabilité
Oskaras Korsunovas a tracé son chemin en 

enjambant les vieilles frontières de l’Europe et les 

>>> montre avec force l’empire du conformisme 

ambiant et le délitement des valeurs morales - tout 

simplement de l’humanité et de la responsabilité. 

Dans cette comédie coriace, les deux frères mul-

tiplient situations cocasses et critiques acerbes, 

épinglant l’absurdité d’un système véreux qui se 

repaît de simulacres et de relations grossièrement 

marchandée. « Cette pièce dévoile évidemment la 

réalité de la Russie, peut-être même du monde, 

commente Oskaras Korsunovas. Ces gens ont vu 

dans leurs jeunes années comment une structure 

peut se muer en une autre, comment les valeurs 

peuvent s’effondrer. Ils deviennent souvent cyni-

ques, ou se transforment en caméléons.  » Sur 

le plateau, peu d’accessoires. Le jeu règne sans 

partage, grinçant, inspiré, sur fond de musique 

pop-rock endiablée. Avec leur énergie sculptée, 

leur vitalité d’athlètes, leur créative souplesse, les 

comédiens retournent les multiples sens de la fic-

tion, pour révéler les errements de notre temps 

dans toute leur complexité.

Gwénola David

Playing the victim, d’Oleg et Vladimir Presniakov, 

mise en scène d’Oskaras Korsunovas, les 21  

et 22 novembre 2007, à 19h30.

Sous quel angle envisagez-vous la relation 

qui se crée entre Léonce et Léna ?

M. B. : A mon sens, leur relation est un amour 

post-moderne, quelque chose qui arrive acci-

banne, ma première maison française. Périclès, 

qui voyage d’une île à l’autre à la recherche d’un 

roi, d’un maître à suivre jusqu’au renoncement à la 

terre à cause de la souffrance que les dieux lui ont 

infligée, m’a donné le la pour comprendre Achab, 

dans Moby Dick : un homme de mer qui choisit de 

partir pour ne plus jamais revenir et plonge définiti-

vement dans l’inconscient des abîmes, la dernière 

frontière de la connaissance.



critiques   théâtre
 la terrasse / NOVembre 2007 / N°152 / � 21

//// pour recevoir la terrasse par internet, envoyez un mail à : la.terrasse@wanadoo.fr   en objet : recevoir la terrasse  ////

théâtre   critiques

20�  / N°152 / NOVEMBRE 2007 / la terrasse 

//// pour recevoir la terrasse par internet, envoyez un mail à : la.terrasse@wanadoo.fr   en objet : recevoir la terrasse  ////

 10 janv.  20h30  Bloody Niggers !  Créteil 

 11 janv.  20h30  Bloody Niggers !  Créteil 

 11 janv.  20h30  Bambi, elle est noire mais elle est belle…  Valenton 

 12 janv.  16h  Colporteurs, passeurs du théâtre d’aujourd’hui  Le Kremlin-Bicêtre 

 12 janv.  20h30  Bloody Niggers !  Créteil 

 12 janv.  20h30  Bambi, elle est noire mais elle est belle… Valenton 

 13 janv.  16h30  Mauvaise Herbe  Gentilly 

 14 janv. 10h30 Mauvaise Herbe Gentilly 

 14 janv.  20h30  Étrange étranger production des Théâtrales Charles Dullin Charenton-le-Pont 

 16 janv.  20h30  Le Rachat  Cachan 

 17 janv.  20h30  Le Rachat  Cachan 

 17 janv.  20h30  Quand les paysages de Cartier-Bresson  Le Perreux-sur-Marne 

 18 janv.  20h30  Quand les paysages de Cartier-Bresson  Le Perreux-sur-Marne 

 18 janv.  20h30  Stabat mater furiosa  Choisy-le-Roi 

 19 janv.  20h30  Stabat mater furiosa  Choisy-le-Roi 

 19 janv.  20h45  Les Sept jours de Simon Labrosse  Sucy-en-Brie 

 20 janv.  17h  Les Sept jours de Simon Labrosse  Sucy-en-Brie 

 21 janv.  19h  Étrange étranger production des Théâtrales Charles Dullin Fresnes 

 23 janv.  19h30  La Mort du roi Tsongor  Chevilly-Larue 

 23 janv.  20h30  Le Roi Lune  Le Kremlin-Bicêtre 

 24 janv.  19h30  La Mort du roi Tsongor  Chevilly-Larue 

 24 janv.  20h30  Le Roi Lune  Le Kremlin-Bicêtre 

 24 janv.  21h  La Porte  Rungis 

 25 janv.  20h30  Shitz  Fresnes 

 25 janv.  21h  La Porte  Rungis 

 26 janv.  9h30-17h30  Master class avec Jacques Lassalle Orly 

 26 janv.  14h30 et 16h  La Petite Compagnie des lecteurs lecture  Fontenay-sous-Bois 

 26 janv.  20h30  Shitz  Fresnes 

 27 janv.  11h  Les Voix singulières Eloge du père qui m’assassina  Fontenay-sous-Bois 

 27 janv.  14h30  Les Voix singulières Le Cul de Judas  Fontenay-sous-Bois 

 27 janv.  17h  Les Voix singulières Quand même  Fontenay-sous-Bois 

 27 janv.  20h30  Les Voix singulières A love supreme  Fontenay-sous-Bois 

 28 janv.  20h30  Le Tireur occidental lecture Fontenay-sous-Bois 

 29 janv.  20h30  Le Chant du Dire-Dire  Charenton-le-Pont 

 30 janv.  20h30  Le Chant du Dire-Dire  Charenton-le-Pont 

 31 janv.  14h30 L’Ogrelet  Vitry-sur-Seine 

 31 janv.  19h  L’Ogrelet  Vitry-sur-Seine 

 31 janv.  20h  Le Pays lointain  Orly 

 01 fév.  20h  Le Pays lointain  Orly 

 02 fév.  10h-18h  Chantier ouvert au public  Charenton-le-Pont 

 02 fév.  20h30  A love supreme Champigny-sur-Marne 

 03 fév.  15h30  Cani di bancata  Villejuif 

spectacle production manifestation satellitespe pro ma

CALENDRIER
01 48 84 40 53

RENSEIGNEMENTS | lestheatrales.com

Un directeur de théâtre prêt à tout face à l’occupant et à sa muse Carola (Gérard Chatelain et Marie Matheron).
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inspiré du scénario de Renoir. Le théâtre de Pen-

chenat est fidèle aux tensions qui bouleversent les 

personnages, pris dans un sombre hiver quotidien 

– saisonnier et historique. Suspens, attente, effroi 

et peur, des sentiments mêlés d’humour et de 

bonne humeur affleurent confusément. Saluons une 

réponse vivifiante à cette volonté de théâtre popu-

laire à laquelle s’est toujours tenu le metteur en 

scène du Bal ou de 1, place Garibaldi. L’espoir et 

les larmes du mélo saisissent le spectateur dans un 

élan qui pourrait toutefois gagner en poétisation.

Véronique Hotte

Carola, de Jean Renoir, mise en scène de Jean-

Claude Penchenat, les 9 et 10 novembre 2007 au 

Théâtre de l’Épée de bois Cartoucherie 75012 Paris 

Tél. 01 43 74 20 21 unautomneatisser@g.mail.com

Les 4 et 5 décembre au T. O. P de Boulogne  

Tél. 01 46 03 60 44. Le 15 décembre à La Ferme du 

Bel Ébat Guyancourt Tél. 01 30 48 33 44 

critique ¶
Carola
Jean-Claude Penchenat signe une mise en scène un rien kitch, et 
toutefois fort vivante de la pièce de Jean Renoir. Ambiance noire 
due à la terreur insufflée par les gestapistes sous l’Occupation.

C’est dans la loge d’une actrice que se tient l’ac-

tion : les comédiennes de théâtre peuplent volon-

tiers l’imaginaire de l’homme de cinéma Jean 

Renoir. Carola est l’héroïne sur le plateau de la pièce 

éponyme, mais elle est aussi la protagoniste d’une 

autre pièce qui se joue à l’extérieur, sur la scène. 

La fiction s’épanouit lors de cette représentation 

que nous ne verrons pas tandis que le parterre de 

la salle est constitué d’officiers allemands. Pour la 

troupe du théâtre – l’habilleuse (Brigitte Belle), le 

concierge (Alexis Perret), la jeune actrice Josette 

(Claire Lamarre), le vieil acteur (Jean-Claude Pen-

chenat), la partie n’est pas facile d’autant que le 

directeur collaborateur (Gérard Chatelain) joue com-

plaisamment les compromis pour sauver à la fois 

son théâtre et celle qui en est l’âme, Carola. Un jeu 

de va-et-vient et de cache-cache avec des hom-

mes peu appréciés, vu leur statut d’occupant. Dans 

Le Chandelier de Musset, Carola (Marie Matheron) 

interprète une femme aimée de trois hommes, la 

stricte reprise à la ville de sa situation personnelle. 

Suspens, attente, effroi  
et peur, des sentiments 
mêlés d’humour et de  
bonne humeur affleurent
Un jeune résistant (Alexis Jacquin), traqué par la 

Gestapo et admiratif du talent de la belle, pénètre 

imprudemment dans la loge interdite et doit mal-

gré lui se cacher. Il tente d’échapper à un membre 

zélé de la Gestapo (Yoann Parize) et d’un policier 

allemand (Daniel Carraz). Or, l’ex-amant de l’ac-

trice, un général allemand mélancolique (interprété 

par l’intensité de Didier Garreau) survient suivi de 

son officier d’ordonnance (Wieland Amand). Une 

atmosphère de Dernier Métro, film de Truffaut 

critique ¶
Peut-être
Jean-Paul Delore ajoute un épisode à ses Carnets Sud/Nord, résidence 
itinérante entre l’Afrique et la France. Loin de tout exotisme, cette 
virée poétique au cœur d’un gynécée cosmopolite télescope des 
histoires de vie… et des questions finalement essentielles.

Certains soirs parfois vous surprennent au détour 

du théâtre. Quelque chose qui sonne autrement, 

s’échappe du cadre tiré à quatre épingles ou de 

l’habile artisanat. Bref, qui détonne, étrange-

ment. Sans jouer sur l’esbroufe sensationnelle 

ni l’épate chic tendance évidemment. Plutôt en 

douce. Peut-être se faufile ainsi, dans l’entre-deux 

d’une rêverie et d’un accès de fièvre, glisse sur 

un soupir, une turbulence. De quoi s’agit-il ? De 

six femmes d’abord, venues du Congo (tella Loko 

et Big Sandra), de France (Marie-Paule Laval), du 

Japon (Yoko Higashi) et du Mozambique (Eronia 

Malate et Assucena Manjate). Six personnalités 

qui se croisent au carrefour de leur quotidien, qui 

laissent bruire leurs incertitudes, leurs angoisses et 

leurs hontes, qui s’interrogent sur la maternité ou 

la sexualité, sur leur identité, sur la démocratie… 

sur leurs ombres et leur destin. Les paroles fusent 

en chuchotements rieurs, caressent le grave et 

l’humour, mélangent sonorités portugaises, fran-

çaises, japonaises et ngala. Brusquement les 

mots claquent et fuguent dans une stridence rock. 

Comme une soudaine déchirure. Un effroi.

« Pourquoi voulez-vous tant 
être heureux ? »
Arrachées de-ci de-là au vif du souvenir et aux 

plis de la pensée, les anecdotes se télescopent, 

se répondent, enlacent un instant les Amants de 

Baudelaire, soufflent quelques effluves philoso-

phiques et finissent par dessiner le portrait de ces 

femmes aux prises avec l’ordinaire chaos de la vie. 

Les saynètes décousent savamment le fil du récit 

pour mieux tisser l’incessante effusion des mots 

qui brouillent les échanges et saturent la commu-

nication. « Je suis un metteur en scène d’occasion 

(s) : plus vraiment une première main, j’ai besoin 

de chocs imprévisibles pour me mettre au travail » 

dit Jean-Paul Delore. L’auteur et metteur en scène 

baroude depuis quelques années entre la France et 

l’Afrique, pour mener ses Carnets Nord/Sud, « rési-

dence itinérante » à la frontière entre musique, théâ-

tre et arts plastiques. Créateur atypique, il déroute 

les logiques narratives et façonne un univers tout 

en perturbations, ruptures et collisions. La scéno-

graphie, maniant l’art de la récup’ avec sobriété, les 

costumes, taillés dans des toiles cirées colorées, les 

lignes électro, le chant et les airs de jazz déchiré, les 

incursions du comédien musicien Bebson Elemba 

ainsi que la forte présence des actrices donnent 

à cet opéra cosmopolite le charme insaisissable, 

prégnant, d’une virée poétique.

Gwénola David

Peut-être, de Jean-Paul Delore, du 5 au  

21 novembre 2007, à 19h30 le lundi, mercredi  

et samedi, à 21h le mardi, jeudi et vendredi,  

relâche dimanche, au Théâtre Paris-Villette,  

Parc de la Villette, 75019 Paris. Rens. 01 40 03 7223 

et www.theatre-paris-villette.com. Durée : 1h30.  

Puis les 23 et 24 novembre à Brétigny-sur-Orge,  

les 29 et 30 novembre au Forum culturel du  

Blanc-Mesnil et du 6 au 9 décembre, au Nouveau 

Théâtre du 8e à Lyon.

Un gynécée multicolore entre humour et gravité

critique ¶
La Marquise d’O…
La célèbre nouvelle de Kleist adaptée au cinéma par Rohmer en 1975 
trouve sa version scénique grâce à l’élégance de Hemleb, maître 
d’un romantisme clean, théâtre d’ombres et cinéma muet.

Crissements de calèche sur la rocaille, horizon 

lointain avec écran, jeux d’ombres et de lumières, 

intensité d’un coucher de soleil ou magnétisme 

lunaire sur quelques tombes endormies, un arbre 

solitaire culmine dans le récit dramatique de Kleist, 

La Marquise d’O…, réinventé pour la scène par 

Lukas Hemleb. C’est une narration étrange tissée 

de circonvolutions entêtées à ne jamais vouloir 

nommer leur objet et dont l’écho gagne en profon-

deur du côté de la sensibilité, de l’exaltation et de 

la rêverie. L’écriture mélancolique de Kleist relève 

qu’inattendu ne cesse d’intriguer : « Etait-il possi-

ble de concevoir à son insu ? » Devenue une misé-

rable dès l’apparition de ses nausées, la Marquise 

est bannie par son bourgeois de père : « Je te 

prierai très volontiers de ne pas faire tes couches 

dans ma maison. » Parallèlement, le Comte tient à 

réparer officiellement son crime officieux en faisant 

une demande de mariage précipitée. Mais l’inno-

cente Marquise diffère son accord : « Il me plaît 

et me déplaît… » Devine-t-elle le diable ou bien 

le démon derrière l’ange gardien ? Et la dame, 

Lointains horizons pour une belle lectrice (Cécile Garcia-Fogel)
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d’un tempo à l’allure vive, à la fois emportée et 

contrôlée, à la manière d’une chevauchée fantas-

tique de rêve éveillé. À l’intérieur du château, un 

sol carrelé blanc et noir de jeu d’échecs accueille 

l’aventure inouïe qui est échue à la Marquise. Fin 

du dix-huitième italien, la Marquise d’O…, fille d’un 

gouverneur de citadelle que les Russes assiègent, 

est sur le point d’être victime des derniers outra-

ges infligés par de grossiers soldats. Par un heu-

reux hasard, la voilà sauvée de ces brigands par la 

vélocité d’un Comte déterminé à la protéger plus 

ardemment encore qu’il ne le faudrait. 

Devine-t-elle le diable  
ou bien le démon  
derrière l’ange gardien ?
Tandis que la jeune veuve et mère perd connais-

sance, le héros militaire la viole. La Marquise 

s’éveille et, n’imaginant pas l’acte auquel elle 

s’est abandonnée considère son sauveur comme 

un ange. Bientôt, son état « intéressant » autant 

à la différence des hommes à l’esprit médiocre, 

est autonome et responsable. Elle décide de ne 

s’en remettre qu’à sa conscience intime, « révé-

lée à elle-même par ce bel acte d’énergie, elle 

se redressa, comme tirée par sa propre main, du 

fond de ce précipice où le destin l’avait précipi-

tée… » La Marquise (brune et romantique Cécile 

Garcia-Fogel), aspirant à un infini plutôt concret, 

donne son consentement… ou pas. Avec Brontis 

Jodorowsky, Francis Bergé, Simon Eine, Lucas 

Anglarès et le pianiste Stéphanos Thomopoulos. 

Le spectacle parle à l’âme autant qu’aux yeux.

Véronique Hotte

La Marquise d’O… d’après Heinrich von Kleist, 

traduction Dominique Miermont, mise en scène de 

Lukas Hemleb, du mercredi au samedi 20h30, mardi 

19h30, dimanche 16h, du 21 novembre au 16 décem-

bre 2007 Théâtre Gérard Philipe, 59 bd Jules Guesde 

93200 - Saint-Denis Tél. 01 48 13 70 00. Spectacle 

vu à la MCA d’Amiens.

8 NOVEMBRE > 5 DÉCEMBRE 2007

WILLIAM SHAKESPEARE - ADEL HAKIM

Mesure 
pour Mesure

traduction, adaptation et mise en scène Adel Hakim 

chorégraphie Véronique Ros de la Grange

scénographie et lumière Yves Collet musiques originales Marc Marder

costumes Agostino Cavalca assisté de Dominique Rocher 

son Anita Praz maquillages Nathy Polak 

accessoires Mathieu Bianchi assistante à la mise en scène Isabelle Cagnat 

assistante à la scénographie Perrine Leclere-Bailly 

assistant lumière Nicolas Batz

avec Philippe Awat - Thierry Barèges - Isabelle Cagnat

Frédéric Cherboeuf - Etienne Coquereau - Jean-Charles Delaume

Malik Faraoun - Nigel Hollidge - Catherine Mongodin - Julie-Anne Roth

01 43 90 11 11
www.theatre-quartiers-ivry.com

THÉÂTRE D’IVRY ANTOINE VITEZ  M° Mairie d’Ivry

coproduction: Les Châteaux de la Drôme - établissement public du Département de la Drôme, 
le Théâtre des Quartiers d’Ivry. 
Création le 2 juillet 2007 dans le cadre des vingtièmes fêtes nocturnes du Château de Grignan
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1 PLACE JEAN-VILAR 94400 VITRY- SUR - SEINE 01 55 53 10 60
LE THÉÂTRE JEAN-VILAR DE VITRY-SUR-SEINE EST SOUTENU PAR LE CONSEIL GÉNÉRAL DU VAL-DE-MARNE
ET CONVENTIONNÉ PAR LE CONSEIL RÉGIONAL D’ILE-DE-FRANCE AU TITRE DE LA PERMANENCE ARTISTIQUE
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À 10 MN DE PORTE DE CHOISY (SORTIE PÉRIPHÉRIQUE PTE D’ITALIE OU D’IVRY) PAR LA N305 OU LE BUS 183

COPRODUCTION COMPAGNIE THÉÂTRALE DE LA CITÉ / FORANIM

VENDREDI 16 ET SAMEDI 17 NOVEMBRE 2007 > 21H
DIMANCHE 18 NOVEMBRE > 16H

MARIVAUX / NICOLAS HOCQUENGHEM

LA DOUBLE INCONSTANCE

1007 Terrasse DOUBLE INCONSTANC  21/10/07  17:56  Page 1

entretien / Mario Gonzalez

Un George Dandin, 
jeune, beau  
et masqué…
Si George Dandin occupe une place importante dans le parcours 
de Mario Gonzalez, c’est la première fois que le metteur en scène 
d’origine guatémaltèque crée cette pièce en français. Il dévoile au 
Théâtre 95 une vision noire et dissidente du texte de Molière.

Aujourd’hui, vous mettez en scène George 

Dandin pour la cinquième fois. Qu’est-ce qui 

vous lie à cette pièce ?

Mario Gonzalez : Pour moi, il s’agit tout sim-

plement de la plus belle pièce de Molière. Je l’ai 

créée deux fois en Allemagne, une fois en Suède, 

une fois au Danemark. Et plus je la monte, plus je 

me dis que c’est une pièce fabuleuse, un véritable 

chef-d’œuvre. Cela faisait plus de dix ans que je 

voulais la mettre en scène en français, mais mes 

comédiens n’étaient pas libres.

Pour vous, George Dandin n’est pas une 

farce…

M. G. : Non, je pense que c’est une tragédie. Et 

comme toute bonne tragédie, elle est traversée 

par quelques moments comiques, pour justement 

mettre en valeur ses aspects dramatiques. Mais, 

fondamentalement, il s’agit d’une pièce noire, où 

la mort finit par apparaître, ce qui est quasiment 

unique chez Molière. Pour être fidèle à ce qui me 

semble être l’esprit de la pièce, j’ai donc choisi 

de la traiter en conservant le comique, mais en 

faisant en sorte qu’il y ait le moins de scènes de 

farce possible.

Pourquoi avez-vous voulu présenter George 

Dandin comme un homme jeune et beau ?

M. G.  : Car il est beaucoup trop facile qu’une 

jeune et jolie femme n’aime pas un vieux ! Même 

si ce vieux est riche.

Il me semble plus fort de montrer les véritables 

raisons pour lesquelles Angélique ne tombe pas 

amoureuse de lui : parce qu’il a abusé d’un droit, 

parce qu’il a voulu l’acheter, comme une mar-

chandise. Mon parti pris cherche à faire compren-

« Il est beaucoup trop 
facile qu’une jeune et 
jolie femme n’aime 
pas un vieux ! » Mario Gonzalez

dre qu’il ne suffit pas d’être jeune, beau et riche 

pour qu’une jeune femme accepte d’épouser un 

homme. Les enjeux de la pièce se situent à un 

autre endroit, du côté de la liberté et de l’indé-

pendance de la femme. Il s’agit d’un propos révo-

lutionnaire pour l’époque. Je pense, d’ailleurs, 

que c’est pour édulcorer sa pièce que Molière 

a fait appel à la farce. D’une certaine façon, j’ai 

donc l’impression de me rapprocher de ce qu’il 

aurait vraiment fait s’il avait été sûr de ne pas 

être censuré !

Votre décision d’utiliser les masques cor-

respond donc à cette volonté de gommer la 

dimension générationnelle de la pièce…

M. G. : Oui. Le masque aide à lisser les âges de 

tous les personnages. Angélique, par exemple, 

qui est censée avoir 15 ans est interprétée par 

une comédienne de 30 ans. Et puis, le masque 

permet au comédien de jouer des choses qu’il 

n’aurait jamais jouées à visage découvert, d’al-

ler beaucoup plus loin. Le masque est comme 

un traducteur  : il dit ce que le visage ne peut 

pas dire. Il s’agit d’un art très spectaculaire, qui 

permet à la fois de décaler et d’approfondir cer-

tains aspects de jeu, certaines dimensions des 

personnages.

Entretien réalisé par Manuel Piolat Soleymat

George Dandin, de Molière ; mise en scène de  

Mario Gonzalez. Du 8 au 25 novembre 2007,  

du 29 janvier au 3 février 2008. Théâtre 95,  

allée du Théâtre, 95000 Cergy-Pontoise. 

Renseignements et réservations au 01 30 38 11 99.
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entretien / Lisa Wurmser

Marionnettes,  
masques et machines  
à rêves…
Après Marie des Grenouilles, Lisa Wurmser s’attache à Pinok et Barbie 
du même Jean-Claude Grumberg, une fable politique sur la profonde 
injustice des rapports Nord/Sud et sur la condition inhumaine des 
enfants soldats. Avec tendresse, ironie et poésie.

Quelle est l’idée maîtresse de la pièce Pinok 

et Barbie ?

Lisa Wurmser  : L’auteur Jean-Claude Grum-

berg développe l’opposition entre «  les enfants 

qui ont trop de tout et les enfants qui ont trois fois 

rien, rien à manger, rien à boire, rien à espérer ». 

Paradoxalement, ceux qui se rendent compte 

de la misère des enfants en Afrique – notam-

ment, des enfants soldats –, ce sont les jouets. 

D’où la prééminence des objets sur la scène – la 

structure essentielle du spectacle – des jouets 

mécaniques, des jouets actionnés, des jouets 

qui bougent. Beaucoup d’enfants parlent dans 

la pièce, des enfants soldats, des jouets, des 

poupées, des ours…

Le spectacle est une critique acerbe du par-

tage des richesses entre le Nord et le Sud 

de la planète.

L. W. : C’est une fable d’actualité à l’humour 

grinçant, elle se passe à la période de Noël 

qui se prête à la problématique des surplus 

dans les sociétés occidentales, surplus de 

jouets et de consommation, un engorgement 

oppressant. On pense aux missions humani-

taires et à leurs faux échanges ; des poupées 

barbies en plastique sont déversées en Afri-

que tandis que les jouets du continent noir 

fabr iqués sur place n’aff leurent qu’à peine 

en Europe. L’opposit ion est f lagrante entre 

les jouets occidentaux et les enfants soldats 

qui disposent, eux, de vrais jouets, bazookas, 

mitrail lettes, kalachnikovs.

Le sujet et la forme sont ici particulièrement 

indissociables.

L. W. : Comme un peu dans Les Enfants et les 

sortilèges de Ravel, la pièce fait parler les jouets. 

Les objets sont animés et les êtres humains par-

fois inanimés. Des marionnettes, des masques 

et des ombres peuplent la scène. Ce travail sur 

le vivant et l’inanimé fait référence à l’esprit de 

Kantor, sans la gravité et avec beaucoup de facé-

ties. Au début de son texte, Grumberg précise : 

« L’illusion et la 
machinerie sont  
au cœur de  
la scène. » Lisa Wurmser 

« En hommage aux poupées, aux pantins, aux 

marionnettes, aux Intermittents du spectacle et 

au Pinocchio de Collodi. » Ce spectacle de mise 

en abyme de la manipulation oblige à des solu-

tions de théâtre. L’illusion et la machinerie sont 

au cœur de la scène.

Votre équipe se prête dans la souplesse à ce 

jeu de merveilles.

L. W.  : Les cinq acteurs, Pascale Blaison, le 

magicien Thierry Collet, Juliette Roudel, Diana 

Sakalauskaïté et Marius Yelolo, sont interprètes, 

manipulateurs et marionnettistes. Pascale Blai-

son a conçu et sculpté les enfants, les marion-

nettes et les masques. Olivier de Logivière et 

Fabien Tuizat ont conçu les machines à rêver. 

Cet univers onirique repose sur une belle unité 

plastique.

Propos recueillis par Véronique Hotte

Pinok et Barbie, de Jean-Claude Grumberg,  

mise en scène de Lisa Wurmser, du 8 au  

14 novembre 2007, les 8, 9, 10 et 13 à 20h30,  

le 11 à 17h, à la Comédie d’Amiens, 62 rue des 

Jacobins 80 000 – Amiens. Tél. 03 22 22 20 20.  

Texte publié à Actes-Sud/Heyoka.
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propos recueillis / Alexis Fichet

Plomb laurier crabe : 
variations toxiques  
et poétiques
Alexis Fichet achève sa résidence au Studio-Théâtre de Vitry avec 
la présentation d’un spectacle interrogeant poétiquement les 
métamorphoses somatiques d’une modernité intoxiquée.

«C’est un spectacle qui mélange des ingré-

dients assez hétérogènes et évoque des 

questions proches des préoccupations écolo-

giques, interrogeant ce qu i traverse les corps 

contemporains : des drogues prises consciem-

ment, des produits toxiques qui s’inscrivent 

dans l’organisme quand on mange, et, dans une 

dimension plus métaphysique, toutes les œuvres 

qui traversent la mienne. Le corps du spectacle 

est ainsi nourri par tout ce qui le traverse et tâche 

d’élaborer une poétique de la matière. 

Varier les ingrédients  
et travailler sur la durée
En posant de manière poétique que nos corps sont 

traversés par des pollutions, on peut en prendre 

conscience et retrouver une certaine vitalité qui 

consisterait, au fond, à déterminer son intoxication 

positive ! Le spectacle est nourri par de nombreu-

ses petites références. La seule vraiment explicite 

est celle à Paul MacCarthy, performer américain. 

Nous créons un théâtre croisé avec une esthéti-

que de la performance, notamment celle de Nicolas 

Richard, qui mange un crabe pendant le specta-

cle et propose des actions qui sont sa manière à 

lui de faire du théâtre dans un autre code de jeu. 

Je considère que le travail théâtral est forcément 

collectif. L’équipe avec laquelle je travaille depuis 

mes précédents spectacles apporte beaucoup : on 

réfléchit ensemble même si c’est moi qui signe le 

geste définitif. Le premier chantier de ce travail a eu 

lieu en septembre 2006 : l’intérêt de la résidence au 

Studio-Théâtre est notamment que sa durée offre le 

temps de la réécriture entre les séances de travail 

avec les acteurs : c’est un apport essentiel ! »
Propos recueillis par Catherine Robert

Plomb laurier crabe, texte et mise en scène  

d’Alexis Fichet. Du 4 au 9 décembre et du 11  

au 14 décembre 2007. Studio-Théâtre de Vitry,  

18, avenue de l’Insurrection, 94400 Vitry-sur-Seine. 

Renseignements et réservations au 01 46 81 75 50.
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Consultez nos archives : des mill iers  
d’articles en théâtre, danse, musique.
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avec Roland Bertin,
Vincent Deslandres,
Michel Fau, Dominique Valadié
texte Thomas Bernhard
mise en scène 
Emmanuel Daumas
25 oct › 1o nov 2oo7

o153o51919•www.athenee-theatre.com
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avec Marc Berman, Sylvain Cartigny, 
Judith Henry, Mounir Margoum, 
Richard Sandra, Martin Selze, Stan Valette

de Lancelot Hamelin
mise en scène Mathieu Bauer

coproduction Sentimental Bourreau, France Culture, 
Arcadi, Théâtre Ouvert 
avec le soutien de la Région Ile-de-France

Réservation 01 42 55 55 50

Théatre Ouvert
Centre Dramatique National de Création

subventionné par le ministère de la Culture et de la Communication,
la Ville de Paris et la Région Ile-de-France

Jardin d’hiver - 4 bis, cité Véron 75018 Paris
Métros : Blanche, Place de Clichy.
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critique ¶
Les Égarés
Un spectacle volontairement inclassable de Pierre Meunier, 
faussement work in progress, installé pour dérouter le public 
associé malgré lui à ces Égarés d’un soir de représentation.

Et si la représentation n’avait pas lieu ? Et si dans 

cette brèche que provoque l’attente du « vrai » 

spectacle à venir ne s’était engouffrée qu’une mise 

en route de travaux préparatoires, les préalables 

à toute représentation scénique ?  Des prémisses 

à toute mise en scène concrète et matérielle – un 

moyen et non une fin. Or, comme dans les pré-

cédentes créations de Pierre Meunier (Le Tas, Au 

milieu du monde…), la dimension technique qui 

oblige aux objets et manipulations insolites est au 

rendez-vous anti-spectaculaire et anti-héroïque des 

Égarés. Sous les yeux du public égaré lui aussi, 

une construction s’élabore sur le plateau avec force 

échafaudages, barres et poutrelles de fer, cordes 

forcées et hissées, carton-pâte à la dérive, dans la 

surprise sonore de machines à bruits et à vents. 

C’est une philosophie de l’art du matériau et des 

outils, une pensée de la récupération qui participe 

d’un engagement implicitement revendiqué concer-

nant l’environnement et le salut de la planète. Un 

militantisme instinctif qui s’associe simultanément à 

un  sauvetage sanitaire des esprits dans leur résis-

tance désespérée à la manipulation  : la preuve 

sociale, il en est qui vont au théâtre encore.

Un chœur d’artisans  
et de compagnons –  
de faux techniciens 
Parler des Égarés, mais qui sont-ils ? Les patients 

avec lesquels Pierre Meunier a travaillé à l’hôpital 

psychiatrique d’Ainay-le-Château dans l’Allier, et à 

partir desquels il a conçu le spectacle dont l’élabo-

ration et la fabrication ont été collectives avec ses 

partenaires artistiques, ses comédiens de chantier, 

Jean-Louis Coulloc’h, Frédéric Kunze, Suzanne Da 

Cruz, François Tizon, Isabelle Vedie ? Il s’agit bien 

d’un chœur d’artisans et de compagnons – de 

faux techniciens de plateau – qui s’entraident dans 

l’élévation ou la stabilisation d’une structure desti-

née au décor. De son côté, Jean-Louis Coulloch, 

le palefrenier de Lady Chatterley dont la muscula-

ture dénudée a fait le bonheur des écrans, resurgit 

dévêtu encore, comme l’un de ces  laissés-pour-

compte dont le désir intime est de se confronter 

avec l’élément – une souche de bois brut levée par 

un treuil, une massue d’Obélix – avec lequel il va 

se mesurer et peser l’enjeu de son existence et 

de sa respiration. Ces sentiers de traverse sont le 

privilège d’un fourvoiement qui n’est qu’apparent ; 

on erre dans les lointains imaginaires afin de mieux 

revenir au monde. Une désorientation obligée, un 

détournement consenti pour ne plus jamais faire 

fausse route hors de soi et des autres, loin des 

désarrois et des désordres universels. 

Véronique Hotte

Un égaré (Jean-Louis Coulloc’h) au pied de l’échelle.
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critique ¶
Le Mendiant  
ou la mort de Zand
Bernard Sobel monte avec brio Le Mendiant ou La Mort de Zand, une 
pièce faustienne d’Iouri Olecha, écrivain soviétique et dissident de 
l’art dit révolutionnaire.

Le Moscovite Iouri Olecha, méconnu en France, 

atteint la gloire littéraire dans les années 30 et 40 

staliniennes, et ce malgré son interdiction de publi-

cation en 36. Doué d’une conscience aiguë, Olecha 

se reconnaît en l’intelligentsia russe « qui doute, qui 

souffre, qui se dédouble, qui prend sur lui la faute, 

qui se repent… » L’écrivain ressent une inadéqua-

tion avec le type de l’ouvrier et du héros révolution-

naire, d’où son sentiment d’inutilité sociale puisque 

seule lui est échue la posture de l’artiste. Comme 

la révolution n’a pas changé les hommes et que 

tout est vain, il ne reste plus au dramaturge qu’à 

vitch, un mendiant, son alter ego qui veut prendre 

en charge l’inconscient de l’homme nouveau. Ce 

double, sorte d’Homme noir, se propose de venger 

le mari en tuant le rival. Comparer un chantier socia-

liste en défaillance avec sa propre vie amoureuse 

en déroute n’est pas égal. On lance des bombes 

au tsar, mais on reste sentimental vis-à-vis de la 

femme. Le jaloux souffre beaucoup et, constructeur 

du futur, il ne peut pas pour autant contourner la vie 

réelle. La révolution reconnaît la seule raison tandis 

que la conscience a ses mystères. La peur de la 

mort ? Le sexe ? La femme ? L’homme est perdu, 

se reconnaître dans la figure orgueilleuse du Men-

diant qui tend la main, l’expression d’une violente 

collision entre le héros et l’Histoire. Le Mendiant ou 

la mort de Zand, pièce allégorique à connotation 

romantique que Bernard Sobel éclaire de ses justes 

lumières, met à l’honneur les jeux de la création et 

de l’imaginaire. En cette époque de chaos, tous 

les héros littéraires résistent, de Balzac jusqu’aux 

maudits de Dostoïevski, militant sans le savoir pour 

la reconnaissance de l’inconscient. L’œuvre est une 

mise en abyme faustienne qui s’amuse savamment 

du double et des identités déclinées.

La peur de la mort ? Le sexe ? 
La femme ? L’homme est perdu
Un metteur en scène monte une pièce dont le 

protagoniste, l’écrivain Zand, s’essaie à l’écriture 

d’un drame. Le créateur se projette dans ses per-

sonnages, Zand est un commissaire politique zélé 

trompé par sa femme, ou bien il est Fédor Miske-

nouveau ou pas. La scénographie futuriste de Lucio 

Fanti, des pièces et des portes d’appartement en 

écheveau coloré, donne à voir le passage du temps 

et des résignations consenties sous un patchwork 

d’affiches à la gloire du socialisme. Avec de beaux 

comédiens, arpenteurs scéniques : Claire Aveline, 

Éric Caruso, Éric Castex, Claude Guyonnet, Anne-

Lise Heimburger, Vincent Minne, Jacques Pieiller, 

Chloé Rajon, Stanislas Stanic et Gaëtan Vassart. 

À contempler, un désir d’être, au-delà des leçons 

données.

Véronique Hotte

Le Mendiant ou la mort de Zand, d’Iouri Olecha, 

texte français Luba Jurgenson, mise en scène de 

Bernard Sobel, du mercredi au samedi 20h30, mardi 

19h30, dimanche 15h30, du 9 au 29 novembre 2007 

au Théâtre Nationale de la Colline 15, rue Malte-Brun 

75020 Paris Tél. 01 44 62 52 52 et www.colline.fr

Spectacle vu au T.N.S de Strasbourg.

Le Mendiant (Vincent Minne), Zand (Éric Caruso) et le Médecin (Claude Guyonnet) sur son divan freudien.

Les Égarés, textes de Patrick Laupin, Frédéric Kunze, 

Charles Pennequin, Pierre Rottenberg, conception 

Pierre Meunier.

19h30 les 12, 14 et 15 novembre 2007, 20h30 le  

14 novembre au Théâtre du Parvis Saint-Jean CDB  

de Dijon, Tél. 03 80 30 12 12 et www.tdb-cdn.com 

20h30 les 20 et 21 novembre 2007, 19h30 le  

22 novembre à La Coupole Combs-la-Ville Scène 

nationale de Sénart. Tél. 01 60 34 53 60  

et www.scenenationale-senart.com

critique ¶
Conversations  
avec ma mère
Sur fond de crise économique, Didier Bezace joue la déroute 
existentielle d’un fils à la fois délicat et compliqué face à la sagesse 
espiègle et la tendresse maternelle d’Isabelle Sadoyan.

Didier Bezace, le metteur en scène et l’acteur 

– directeur du Théâtre de la Commune CDN 

d’Aubervilliers depuis 1997 –  est enclin aux 

spectacles intimistes, comme ces inoubliables 

Heures blanches d’après La Maladie humaine de 

Ferdinando Camon en 1984 où, seul en scène, il 

déroulait le fil autobiographique et réfléchi d’une 

vie d’homme. Aujourd’hui, Bezace – fils encore 

et fils toujours - n’est plus seul sur le plateau car 

l’émotion de la facétieuse Isabelle Sadoyan l’ac-

compagne, figure symbolique d’une mère qui a 

paradoxalement dû « grandir » loin de son fils. 

Veuve, âgée, elle a été « remisée » hors de l’activité 

professionnelle et de la famille de son fils fébrile, 

soucieux de son statut social de cadre supérieur 

et apparemment indifférent à son passé. Mais 

voilà, le monde n’évolue pas forcément selon une 

courbe économique et sociale ascendante comme 

on l’a cru trop longtemps.

La tendresse irremplaçable 
d’une conscience innocente 
dont le cœur est sur  
les lèvres
Des ruptures brutales surviennent à la façon 

de l’Argentine en 2001 où émeutes et pillages 

étaient la réponse maladroite d’un peuple à son 

gouvernement ; Conversations avec ma mère est 

un film argentin de Santiago Carlos Ovés. Contre 

toute attente, le chaos s’installe dans la vie en 

balayant les certitudes obsolètes. Le cadre perd 

son emploi, ses fonds, son avenir, sa femme 

et pire, l’amour de ses enfants. Que reste-t-il 

quand tout s’effondre ? La tendresse irrempla-

çable d’une conscience innocente dont le cœur 

est sur les lèvres. Les témoignages d’affection, 

les cajoleries et les caresses d’une mère propice 

au déversement des aveux et des confidences. 

De maladresse en maladresse et d’une visite à 

l’autre, l’entente entre les deux est reconquise à 

travers la sociologie nouvelle du partage équita-

ble des richesses. C’est que cette mère joueuse 

protège un amant « altermondialiste », elle recèle 

en elle le trésor d’une sagesse malicieuse, sen-

tie à fleur de jour et de peau. Seuls importent à 

présent les souvenirs d’un gamin sautant pieds 

joints dans les flaques d’eau. Il faut sourire de 

tout, et même de la mort redoutée qui accorde 

encore au fils la présence infinie de la mère avec 

laquelle il ne cessera de s’entretenir. Beauté et 

majesté féminines d’Isabelle Sadoyan.

Véronique Hotte

Conversations avec ma mère, inspiré du film  

de Santiago Carlos Ovés, mise en scène de  

Didier Bezace, Laurent Caillon, Dyssia Loubatière, 

mardi, mercredi, vendredi 21h, jeudi 20h,  

prolongation jusqu’au 2 novembre 2007 au  

Théâtre de la Commune à Aubervilliers 93300. 

Tél. 01 48 33 16 16 Consulter les dates  

supplémentaires sur www.theatredelacommune.com
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Le fils (Didier Bezace) et la mère (Isabelle Sadoyan), les 

houles d’une complicité à vie.

Retrouvez le menu du club sur notre site 
www.journal-laterrasse.fr
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Fondateur  Vick y  Mess ica

Insieme Carpe Diem en accord avec Chat Lunatic Productions 
présente

d’après le film

d’ Ettore Scola

21h30 
du mardi au samedi
Salle Vicky Messica 

13 nov. > 22 déc. 2007

avec
Rebecca Bellity / Alberto Marchini

Christelle Garcia / Nuno Becker

a d a p t a t i o n  p o u r  l e  t h é â t r e  d e  G i g l i o l a  F a n t o n i  e t 
R u g g e r o  M a c c a r i  / t e x t e  f r a n ç a i s  d e   H u g u e t t e  H a t e m

Mise en Scène
Giovanni Savoia

www.unejourneepart icul iere.waibe.fr
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critique ¶
On n’est pas seul  
dans sa peau…
Julie Bérès cisèle un spectacle onirique, fantastique et chaotique sur 
les misères de l’âge qui frappent d’abord les plus déshérités.

Des créateurs multiples et transversaux ont 

œuvré à la belle et presque trop savante mise 

en scène de Julie Bérès, qu’ils soient vidéastes, 

plasticiens, circassiens, marionnettistes, cho-

régraphes. De jeunes interprètes, Nadine Ber-

land, Clémence Coconnier, Lucas Manganelli, 

Delphine Simon et Nicolas Sotnikoff engagent 

sur le plateau l’écriture scénique d’un puzzle 

éparpillé  dont les morceaux donnent leur cohé-

rence au fil du temps et des reprises de situa-

tions. Une maison à deux étages, ou bien deux 

pièces superposées d’un appartement où l’on 

découvre le quotidien des habitants. En haut, 

le logement central où vit une femme sans âge, 

sirène à longue chevelure, maugréant contre la 

sécu et le monde, une bouteille de plastique à la 

main, obsédée par la nécessité de tout « hydra-

ter », plantes, robe et poisson d’aquarium. En 

bas, des scènes initiatiques, relevant peut-être de 

l’enfance, un fils seul avec sa mère en perdition. 

S’agit-il de la femme de l’étage plus jeune ? En 

bas encore, deux petites filles heureuses rient 

non loin du couple parental pris dans ses difficul-

tés. L’une des fillettes sur sa balançoire est-elle la 

femme vieillie d’aujourd’hui ? En vrac, des scènes 

et des images qui raconteraient l’histoire d’une 

seule, mais qui pourraient tout autant évoquer 

une démultiplication du sentiment de l’échec et 

du malheur, à toute époque. 

Des militants de la beauté de 
l’existence, robes fourreau 
et strass
Une scénographie sophistiquée, coupée imagi-

nairement en éclats et scintillements, avec sono-

rités douloureuses, cris et chuchotements, aboie-

ments et miroir lumineux qui ne réfléchit plus le 

mensonge ou le souhait de la Méchante Reine de 

Blanche-Neige mais la trivialité d’un corps que 

l’esprit ne contrôle plus.  Les interprètes, contor-

sionnistes, acrobates, danseurs, sont compara-

bles à des militants de la beauté de l’existence 

– robes fourreau et strass façon films américains 

- contre le sentiment d’abandon et l’approche de 

la mort, les moins pourvus étant les plus frappés. 

Hélas oui, « on est bien seul dans sa peau », 

voilà le résultat de rencontres chez des person-

Les outrages d’une vieillesse dévastée et abandonnée.

nes âgées résidant en maison de retraite. Nulle 

complaisance quant au regard porté sur cette 

population délaissée et sa question : « Comment 

devient-on vieux ? ».  Un film vidéo au-dessus du 

soupçon d’inauthenticité clôt la représentation. 

Esseulement moral loin de toute sphère familiale, 

dégradation du corps et de l’apparence, misère 

sexuelle, faux compagnonnages avec d’autres 

que l’on rejette car trop semblables à soi. Un 

regard esthétisant sur la laideur de l’inassouvis-

sement et des ratés de la vie.

Véronique Hotte

On n’est pas seul dans sa peau…, mise en scène 

de Julie Bérès, scénario Julie Bérès et Elsa Dourdet, 

lundi, mercredi, vendredi, samedi 20h30, mardi et 

jeudi 19h30, le 25 novembre 15h, le 2 décembre 17h, 

relâche les 21 et 28 novembre au Centre Dramatique 

National de Montreuil salle Maria Casarès 63, rue 

Victor Hugo 93100 Montreuil Tél. 01 48 70 48 90 et 

www.cdn-montreuil.com

Spectacle vu à l’Onde de Vélizy.

15 boulevard des Nations-Unies  - www.ville-meudon.fr

RER C  Meudon Val Fleury
SNCF Meudon 
(10 mn de Paris Montparnasse)

renseignements et réservations

centre d'art et de culture

allons-y !

Le Médecin
de son honneur 
Calderon de la Barca 
Hervé Petit
Cie La Traverse
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critique ¶
Blast
Comment les traumatismes de l’histoire, grande ou petite, 
s’impriment-ils au cœur de la mémoire et des corps ? Le Panta-théâtre 
livre une vision atomisée et fulgurante de quelques blessures du 
vingtième siècle.

« L’ébranlement du siècle à travers son propre 

corps. » L’effet Blast  : le souffle de la violence 

du monde fait incursion sur la scène, se réfé-

rant à une multitude d’événements historiques 

ou plus confidentiels. D’après une vingtaine de 

témoignages et interviews, trois personnages, 

deux hommes et une femme, donnent corps 

et voix aux traumatismes que l’histoire inflige, 

la grande ou la petite, la collective ou l’indivi-

duelle. Le Panta-théâtre de Véro Dahuron et Guy 

Delamotte associe le jeu des acteurs à la vidéo, 

mesurant au passage la prééminence obligée et 

imprimant des cicatrices douloureuses. Comment 

transcrire sur la scène le ressenti des choses ? 

Comment aborder la difficile question de la res-

titution des souvenirs, de la mémoire, qui a tant 

besoin des mots pour se dire et peut facilement 

se réduire à quelques visions myopes. Parfois 

« les mots ont foutu le camp ».

Des corps travestis,  
dénudés, déguisés
Reste un flou indicible, reste un bilan médical 

d’une implacable vérité. Restent aussi les corps 

malmenés, travestis, dénudés, déguisés, emprun-

tant accessoires et vêtements dans un vestiaire 

anonyme, atemporel, comme pour mieux souligner 

qu’entre soi et les autres la différence est absolue, 

et aussi ridicule et ténue, pour souligner aussi la 

dimension aléatoire terrifiante qui préside à chaque 

destinée. Délibérément, le contexte historique est 

quasiment ignoré, ou effleuré par touches allu-

sives, – le théâtre n’est certes pas un cours de 

géopolitique. Ici ce qui importe ce sont les effets, 

les blessures. La partition des acteurs, hachée, 

répétitive, emmêlée, se dit par bribes déchirant 

le voile des non-dits. Sans jamais jouer sur les 

sentiments, sans s’appesantir sur quiconque au 

détriment d’un autre, les acteurs, David Jeanne-

Comello, Véro Dahuron et Pierre Puy, parviennent 

à dire toute la douleur des vies abîmés, dans une 

parfaite complémentarité. Certains verront dans 

cette vision fragmentaire, atomisée, parfois teintée 

de douceur, la dommageable nécessité de res-

ter à la surface des choses, d’autres au contraire 

apprécieront le télescopage fulgurant des expé-

riences. Et vous, que faisiez-vous le 11 septembre 

2001 à 15 heures ?… 

Agnès Santi

Blast, conception et mise en scène Véro Dahuron, 

co-mise en scène Guy Delamotte, texte et  

dramaturgie Philippe Malone, du 17 octobre au  

10 novembre à 20h30, relâche le dimanche, au 

Théâtre du Chaudron, 75012 Paris. Tél. 01 43 28 97 04.

entêtante de l’audiovisuel sur le livre dans notre 

confrontation aux événements et à l’information. 

D’emblée, trois dates affichent leur importance. 

Deux d’entre elles d’une énorme évidence : le 6 

juin 1944, le 11 septembre 2001 – un souvenir 

intact pour chacun de nous –, et une troisième 

explicitée avec un humour corrosif. La fermeture 

de l’usine Moulinex, la guerre d’Algérie, la Chute 

du Mur, la mort de Salvador Allende, la guerre 

du Liban l’été 2006, « l’effondrement de papa » 

en même temps que celui des Tours… Autant de 

ruptures dans le cours d’une vie, autant de bom-

bardements, de déflagrations, d’ondes de choc 

Comment le corps encaisse la peur et les traumatismes 

qui détruisent les vies.

entretien / Lancelot Hamelin

Entre l’écrit et l’oralité
Lancelot Hamelin est l’auteur d’un théâtre en perpétuel 
questionnement sur l’autre, l’immigration, les événements liés à 
la guerre d’Algérie… Théâtre Ouvert présente deux de ses textes : 
ALTA VILLA Contrepoint et Vraiment1hommàSANGATTE.

Qu’est-ce qui, de votre point de vue, est 

constitutif de votre écriture ?

Lancelot Hamelin  : C’est difficile à dire… Je 

crois que, pour moi, l’impulsion de l’écriture est 

née grâce aux autres, à travers l’idée du travail 

d’équipe, du texte à écrire pour les comédiens. 

Il me semble que mon écriture théâtrale est sans 

arrêt tendue vers le “nous”, vers le “faire ensemble” 

qui lie l’auteur, le metteur en scène, les acteurs, le 

public… Ensuite, en ce qui concerne la forme, j’ai 

l’impression de me situer sur le point de tension 

qui se joue entre l’écrit et l’oralité.

Qu’entendez-vous par là ?

L. H. : Je veux dire que la question de “ré-ora-

liser” l’écrit, d’éprouver l’écrit en le mettant en 

jeu par rapport à l’oral est une question, pour 

moi, importante. Cette question rejoint d’ailleurs 

celle, plus générale, de créer de la liberté, de 

ne pas se laisser enfermer dans le formalisme 

d’une langue figée. J’ai envie de casser les 

différents diktats de l’écriture, notamment en 

travaillant sur la mise en page, en plaçant en 

vis-à-vis certains passages, en réinterrogeant la 

notion de temporalité… Cela pour faire en sorte 

que l’autre se réapproprie totalement la lecture, 

qu’il l’envisage selon ses propres critères, qu’un 

metteur en scène puisse se sentir totalement 

libre d’utiliser mes pièces comme un matériau 

de collage ou de montage.

Vos pièces sont traversées par la question 

du déracinement. Qu’est-ce qui vous lie à 

cette thématique ?

L. H. : C’est très énigmatique. Cette question est 

à la fois étrangère à mon histoire personnelle et 

semble me constituer. Je parle de choses que 

je n’ai pas vécues, mais je sens que je dois en 

parler parce que d’autres les ont vécues… La 

guerre d’Algérie, par exemple, est d’une façon ou 

d’une autre présente dans tous mes textes. Parce 

qu’il me semble tout simplement qu’il est difficile, 

aujourd’hui, de ne pas parler de cela. Parce qu’il 

faut bien que quelqu’un le fasse.

Au-delà de ces différents sujets, vos écrits 

parlent de l’autre…

L. H.  : Oui, par le thème de l’immigration, du 

déracinement, je crois que mes pièces posent 

la question du rapport à l’autre, de l’huma-

nisme, des points communs qui peuvent unir 

deux êtres humains… J’essaie de parler de ce 

que je vois, de ce que je lis, de ce que j’en-

tends, de ce que l’on me dit. Finalement, j’in-

vente très peu, je mets en relation, j’associe. 

J’aime bien l’idée qu’une pièce soit aussi faite 

de citations, de références, comme une sorte 

de bibliothèque qui ouvre sur d’autre textes. Il 

faut savoir dire “je”, mais je ne crois pas que 

l’on écrive tout seul.

Entretien réalisé par Manuel Piolat Soleymat

ALTA VILLA Contrepoint, de Lancelot Hamelin ; mise 

en scène de Mathieu Bauer. Du 9 novembre au  

1er décembre 2007. Le mardi à 19h00, du mercredi 

au vendredi à 20h00, le samedi à 16h00 et 20h00, 

représentation exceptionnelle le lundi 12 novembre  

à 20h00. Texte édité aux éditions Théâtre Ouvert,  

collection Tapuscrit.

Vraiment1hommàSANGATTE, de Lancelot Hamelin ; 

mise en voix de Julio Bouley. Le lundi 26 novembre 

2007 à 19h00. Entrée libre sur réservation.

Théâtre Ouvert, 4 bis, cité Véron, 75018 Paris. 

Réservations au 01 42 55 55 50. 

« Mes pièces posent 
la question du  
rapport à l’autre,  
de l’humanisme,  
des points communs 
qui peuvent unir deux 
êtres humains… » 

Lancelot Hamelin

Consultez nos archives : des mill iers  
d’articles en théâtre, danse, musique.

www.journal-laterrasse.fr
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blants de dialogues, des questions sans réponse 

et de longs silences. C’est le temps de l’attirance 

suivie de la répulsion, du « Oui, mais… » Entre la 

méfiance et l’aveu, le jeu de l’amour et du hasard 

impose la fragilité d’un rythme incertain à l’inté-

rieur de ce temps derrière soi déjà intensément 

vécu et dont il faudrait définitivement se couper. 

Tout reste possible pour mettre à distance trop 

de solitude enfouie et la soumission tyrannique à 

un passé révolu. A l’homme et à la femme de faire 

retour en leur intime, en acceptant les vides d’une 

vie prête à recommencer, grâce aux silences que 

l’on s’impose et à l’évidence des non-dits. La 

mise en scène de Jacques Descorde, ouverte 

au montage vidéo, s’engage sur les chemins ins-

tables et virtuoses de beaux espoirs à revivre et 

ressentir.� V. Hotte

Hiver, de Jon Fosse, traduction Terje Sinding,  

mise en scène de Jacques Descorde, 20h30 du  

19 au 24 novembre 2007 à Kiron Espace, 10 rue de 

La Vacquerie 75011 Paris Tél. 01 44 64 11 50. Texte 

publié à L’Arche Éditeur.

Déplaçons-
nous ! 
////// Afrique ///////////////////////////////////////////////////////////////

Artistes d’Afrique, Artistes de 
France pour une plate-forme 
pluridisciplinaire, un projet 
artistique dirigé par Catherine 
Boskowitz, Frédéric Fachéna 
et Kouam Tawa, les 23, 24 et 26 
novembre à Mantes.

Allah n’est pas obligé par Catherine Boskowitz, dans le 

cadre du festival « Déplaçons-nous !»

Sous le conseil de l’auteur dramatique came-

rounais Kouam Tawa, collaborateur du Collec-

tif 12, trois metteurs en scène en résidence, 

Dovie Kendo du Cameroun, Kocou Yemadjé du 

Bénin et Jean-Claude Ngoubili du Congo ont 

choisi trois textes, Qui va juger Freeman ? du 

Camerounais Emeri Nodjeep Tchemdjo, Pour-

quoi est un tourment du Camerounais Ines 

Bebey et L’ombre et la vanité du Centrafricain 

Benoît Kongbo.  Des mises en chantier théâtral 

d’auteurs contemporains vivant sur le continent 

africain. Trois semaines de travail du 1er au 25 

novembre 2007 aboutiront à la réalisation de 

formes diverses présentées au Collectif 12 dans 

le cadre du Festival du 23 au 24 novembre. Dans 

le même temps, le plasticien camerounais Hervé 

Yamguen, également en résidence, travaille sur 

une série de dessins et présente une publica-

tion. Le 11 novembre, la compagnie Lutherie 

Urbaine donne sa nouvelle création Sharp  ! 

Sharp ! Le 17 novembre, une Nuit de la Poésie, 

entièrement dédiée à la poésie africaine, est 

organisée en partenariat avec la Maison de la 

Poésie de Saint-Quentin-en-Yvelines. Des artis-

tes et un public en situation d’échange autour 

des œuvres, le temps de ce Festival énergique. 

Avec cette question insistante : Quel est le sens 

de l’échange artistique Sud/Nord aujourd’hui ? 

Déplaçons-nous !� V. Hotte

Déplaçons-nous !, Artistes d’Afrique, Artistes de 

France au Collectif 12 , du 1er au 25 novembre 2007, 

Friche A. Malraux 174 bd du Maréchal Juin 78200 

Mantes-le-Jolie Tél. 01 30 33 22 65 et  

communication@collectif12.org 

Nous,  
les héros
////// Elisabeth Hölzle //////////////////////////////////////////////////

Elisabeth Hölzle met en scène 
Nous, les héros de Jean-Luc Lagarce. 
Une métaphore théâtrale sur 
les difficultés d’avancer dans 
l’existence.

La vie d’une troupe de théâtre qui lutte pour subsister.

Ecrite en 1994, un an avant la disparition de Jean-

Luc Lagarce, Nous, les héros s’inspire du Jour-

nal de Franz Kafka (dans lequel l’auteur tchèque 

exprime notamment ses interrogations existen-

tielles et littéraires) pour célébrer les valeurs de 

l’engagement artistique mais aussi en éclairer les 

tourments. A travers le quotidien d’un groupe de 

comédiens, Nous, les héros pose ainsi la question 

du théâtre, de la troupe, de la transmission, de 

l’héritage…, mais aussi tout simplement celle de 

la condition humaine. « Les protagonistes expri-

ment leurs doutes, leurs incompréhensions, leurs 

désirs mais les interrogations posées par l’auteur 

dépassent largement le cadre théâtral », explique 

Elisabeth Hölzle. « “Trouver sa place”, “Faire que 

nos rêves concordent à peu près à la vie que nous 

menons” : Jean-Luc Lagarce aborde ces ques-

tions existentielles avec clairvoyance, humanité et 

humour. »� M. Piolat Soleymat

Nous, les héros, de Jean-Luc Lagarce ; mise en 

scène de Elisabeth Hölzle. Du 21 novembre au  

16 décembre 2007. Le mercredi, vendredi et samedi 

à 20h30, le jeudi à 19h00, le dimanche à 16h30. 

Centre culturel Jean-Houdremont, 11, avenue  

du Général-Leclerc, 93120 La Courneuve. 

Réservations au 01 48 36 11 44. 

Hiver
////// Jacques Descorde ///////////////////////////////////////////////

Jacques Descorde signe Hiver du 
Norvégien Jon Fosse. L’histoire d’une 
vie qui s’achève, d’une autre qui 
recommence. Une pause avant la 
renaissance.

La douleur des étreintes (Jacques Descorde  

et Maryline Even).

Les rencontres hasardeuses qui font basculer les 

existences sont dues à peu de choses. Au dépla-

cement professionnel d’un homme qui, à cette 

occasion, rencontre une femme. Ou bien, à la 

femme dans la recherche exclusive d’un homme. 

Ou encore à l’homme et à la femme qui veulent 

rencontrer l’âme sœur, celle qui vous comprend et 

avec laquelle vous pourriez recommencer une vie 

autre en vous aimant l’un l’autre. Avant d’en arri-

ver à ce point de renouveau printanier, il aura fallu 

en passer par l’Hiver, cette pause obligée, ce no 

man’s land où les choses décantent avant de se 

poser, à travers des bribes d’échanges, des sem-

Le Projet 
Andersen
Le Québécois Robert Lepage revient 
en France avec Le Projet Andersen 
créé en 2005, à l’occasion du 
bicentenaire du conteur danois. 
Avec sur le plateau un interprète 
superbe, Yves Jacques.

Lepage en maître d’œuvre a imaginé les promenades 

de l’écrivain sur les rives de la Seine en 1867, lors de 

l’Exposition universelle.

Du Québec au Danemark, du xxie siècle au xixe, 

Lepage a voyagé dans l’œuvre d’Andersen, 

d’abord à travers son journal qui lui dévoile une 

proximité réelle avec l’auteur et à travers Paris 

ensuite, grâce à une même passion pour la ville 

lumières. Lepage en maître d’œuvre a imaginé les 

promenades de l’écrivain sur les rives de la Seine 

en 1867, lors de l’Exposition universelle, tandis 

que le héros du spectacle vivant d’aujourd’hui, 

l’acteur Yves Jacques sur la scène de Chaillot, 

suit pas à pas les traces de cette Ombre fas-

cinante, un siècle plus tard exactement après 

la Grande Exposition, en 1967. Et la rencontre 

avec la Dryade de l’arbre, un conte d’Andersen 

inspiré par la mythologie grecque, a lieu. Ander-

sen a rencontré la jeune femme blottie dans un 

arbre parisien, planté un an avant l’Expo. Jeux 

du temps pour un seul lieu car la dryade fait 

l’épreuve de la fin du romantisme et du début du 

modernisme. Un événement sous l’œil averti d’un 

grand homme de théâtre.� V. Hotte

Le Projet Andersen, conception et mise en scène  

de Robert Lepage, du 14 au 28 décembre 2007  

à 20h30, dimanche 15h, relâche lundi et  

25 décembre au Théâtre National de Chaillot,  

1 place du Trocadéro 75016 Paris. Tél. 01 53 65 30 00 

et www.theatre-chaillot.fr

HEDDA GABLER
Henrik Ibsen / 
Thomas Ostermeier
27 au 30 septembre

GENS DE SÉOUL 1919
Oriza Hirata / Franck Dimech
28 sep au 13 octobre

LA CRUCHE CASSÉE
Heinrich von Kleist / 
Frédéric Bélier-Garcia
10 au 13 octobre

UBU ROI
Alfred Jarry / 
Ezéquiel Garcia-Romeu
8 au 18 novembre

CRÉATION

0708
SAISON

La CRIéE
Théâtre National de Marseille

Réservations 04 91 54 70 54
V E N T E  E N  L I G N E
www.theatre-lacriee.com

ABONNEZ-VOUS !

LA FEMME D’AVANT
Roland Schimmelpfennig /
Claudia Stavisky
16 au 19 janvier

L’ÉCHANGE
Paul Claudel / 
Yves Beaunesne
23 au 27 janvier

LES CH’MINS
D’COUTÉ
Gaston Couté / 
Daniel Delabesse
30 jan au 2 février

LA MAMAN BOHÊME 
SUIVI DE MÉDÉE
Dario Fo et Franca Rame / 
Didier Bezace 
6 au 8 février

LE TEMPS 
EST UN SONGE
H.-R. Lenormand / 
Jean-Louis Benoit
27 fév au 30 mars

SI CE N’EST TOI
ET CHAISE
Edward Bond / Alain Françon
4 et 5 mars
6 au 8 mars

LA MÈRE
Bertolt Brecht / 
Jean-Louis Benoit
13 au 30 mars

LE NOM SUR LE BOUT 
DE LA LANGUE
Pascal Quignard / Marie Vialle 
23 au 26 avril

CRÉATION

[ REPRISE ]

BOBBY 
FISCHER VIT 
À PASADENA
Lars Norén / 
Renaud Marie Leblanc
9 au 18 novembre

LES LETTRES 
DE TOUSSAINTE
Nadine Fischer / 
Marie-Catherine Conti
27 novembre au 1er décembre

ANDROMAQUE
Jean Racine / Declan Donnellan
12 au 19 décembre

OTHELLO
William Shakespeare / 
Gilles Bouillon
8 au 12 janvier

PARLOIR SAUVAGE
Michaël Moreau, Ali Darar,
Anne-Marie Ortiz / Frédéric Ortiz
9 au 19 janvier
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gros plan ¶
Auteurs en acte  
13e édition
Un Festival engagé qui déroule un tapis rouge devant les écritures 
sentinelles d’aujourd’hui dont les auteurs – des guetteurs en éveil – 
donnent voix enfin à une protestation militante nécessaire.  

D’abord, Alain L’Africain, un monologue doux-amer 

de Pierre Lorquet, Luc Malghem et Sabine Ringel-

heim dans la mise en scène de Sylvie Landuyt pour 

une histoire ordinaire de discrimination raciale quand 

on cherche à se loger (le 9 novembre 2007, 20h30 

Théâtre Victor Hugo à Bagneux). Ensuite, Crocodile 

modeste jardin, espace de liberté, devenu champ 

de bataille. Quant au Troupeau aveugle (le 14 

novembre salle Léo Ferré et le 15 à 10h30), c’est 

un projet de fiction minimaliste d’après l’œuvre de 

John Brunner, un roman noir de politique-fiction par 

Guigou Chenevier, Nicolas Gény et Erick Priano. Le 

Crocodile O.P.A, le spectacle de la valse des caisses (Serge Barbagallo, Thierry Barthe, Fanny Chevallier, Stéphanie 

Constantin, Virginie Peres).
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O.P.A par l’auteur, acteur et metteur en scène Fran-

çois Chaffin assisté d’Isabelle Picard (le 10 novembre 

20h30). Un spectacle de résistance, l’histoire de trois 

petits cochons tirelire (yen, dollar, euro) fouillant d’un 

groin indélicat la chair de nos existences consentan-

tes. Articles de journaux et textes contemporains font 

la matière du chahut politico-poétique signé Muriel 

Roland, Modernité : Mode d’emploi (le 11 novembre 

16h30), à propos de la souffrance dans le travail, la 

perte du sens et des sens. L’auteur Jean-Yves Picq 

assure la mise en scène de Positivement vôtre (le 

12 novembre 20h30, et au CSC Jacques Prévert 

19h30 le 13 novembre). Une dénonciation cocasse 

de la perversité de l’entreprise mangeuse d’hommes 

et de femmes.

Ex Onomachina, des acteurs 
athlètes dans l’exhibition 
des ressources physiques  
de la langue
De son côté, Jean-Claude Dreyfus dit Jardin ouvrier 

de Jean Marboeuf (Le 13 novembre 20h30). Un 

spectacle Juste avant que … ! inspiré des textes 

de Michel Simonot, Bruno Corlais et des écrits des 

habitants des Tertres à Bagneux, revisite la mémoire 

collective d’un quartier ( du 15 au 17 novembre 

au Théâtre Éphémère de Poche à 18h30). Régis 

Hébette monte Ex Onomachina, un travail d’ac-

teurs athlètes dans l’exhibition des ressources 

physiques de la langue ( le 15 novembre 20H30). 

Patrick Zuzalla porte à la scène Je suis le hasard 

par cœur, un diptyque de Thierry Trani et de Chris-

tophe Tarkos sur la jeunesse et le peuple en Italie 

(le 16 novembre 20h30). Enfin, Eva Vallejo foule le 

Jardinage humain de Rodrigo Garcia, un concert 

sur la cacophonie ambiante avec percussions, vio-

lon et piano. Revigorant et subversif.

Véronique  Hotte

Auteurs en acte – édition 2007 : écritures  

militantes, Cie SourouS : 01 46 65 94 30 et  

auteurs.acte@wanadoo.fr Réservations :  

Théâtre Victo Hugo à Bagneux Tél. 01 46 63 10 54.  

Au Service culturel : 01 42 31 60 50.

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

L ’Ata lante | 10 place Charles Dullin 75018 PARIS | 01 46 06 11 90

La veuve, la couturière et la commère…
de Charlotte Escamez |mise en scène de William Mesguich

du 14 novembre au 22 décembre

2007 / 2008

La terrasse nov 2007:La terrasse, sept 2006  22/10/07  11:39  Page 1

USINE HOLLANDER
CHOISY-LE-ROI
 16 novembre / 4 décembre 2007

01 46 82 19 63
www . compagnielarumeur . com

graphisme : myspace.com/val_one

Spectacle surtitré, joué en français et en italien.
Traduction: Pietro Pizzuti Editeur et Agent théâtral: L'Arche. 

Fausto Paravidino
Mise en scène Patrice Bigel
Avec  Simona Arrighi, Matthieu Beaudin, Daniele Bonaiuti, 
Christophe Chêne, Sandra Garuglieri, Xavier Perez.
Coproduction Compagnie La Rumeur, Laboratorio Nove, 
Firenze / Italia.
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musical alternant chansons humoristiques et poé-

tiques avec décontraction et allant. Accompagnés 

au piano par Edwige Lemoine qui soutient de sa 

touche véloce les émotions, les traits d’esprit et 

les étourderies feintes des deux compères, Adrien 

Antoine et Christophe Lemoine retrouvent la scène 

du Théâtre des Déchargeurs sur laquelle ils se sont 

taillé un joli succès public l’an dernier pendant plus 

de cent représentations… � C. Robert

Swift, écrit et interprété par Adrien Antoine et 

Christophe Lemoine. Du 13 novembre au 22 décem-

bre 2007. Du mardi au samedi à 20h. Théâtre Les 

Déchargeurs, 3, rue des Déchargeurs, 75001 Paris. 

Réservations au 08 92 70 12 28.

La Seconde 
Surprise  
de l’amour
////// Luc Bondy ///////////////////////////////////////////////////////////

Marivaux et Bondy, deux maîtres 
de la forme à l’épreuve de la 
question de fond de l’amour et de 
l’irréductibilité de son évidence.
La Seconde Surprise de l’amour a été écrite en 

1727 par Marivaux pour les Comédiens du Fran-

facétieuse et cruelle en ce qui concerne l’amour.  Le 

travestissement, l’inconstance, l’épreuve et le pré-

jugé social tiennent lieu de parcours obligé pour les 

amants en puissance. Dans La Double Inconstance, 

le spectateur assiste à un chassé-croisé d’amou-

reux. Le Prince enlève Silvia, jeune villageoise et 

amante d’Arlequin. Armé de son pouvoir, le maître 

use et abuse de toute ses malices, mensonges, cor-

ruptions, tentations et larmes d’amour…. On trouve 

toujours raison à tout, comme à la colère de Silvia 

et à la violence d’Arlequin. Nicolas Hocquenghem 

et ses comédiens de la Compagnie Théâtrale de 

la Cité, de véritables spécialistes du vers classique, 

apprennent une nouvelle langue en prose. Une façon 

bien à eux d’avancer ensemble dans le siècle, et de 

jouer leur engagement d’artiste contemporain inscrit 

dans la cité. Un bonheur de scène éternellement 

juvénile.� V. Hotte

La Double Inconstance, de Marivaux, mise en scène 

de Nicolas Hocquenghem, les 16 et 17 novembre 

2007 à 21h, le 18 novembre à 16h au Théâtre Jean 

Vilar 1, place Jean Vilar 94400 – Vitry-sur-Seine  

Tél. 01 55 53 10 60 et www.theatrejeanvilar.com

Swift
////// Adrien Antoine et Christophe Lemoine //////////////////

Deux comédiens, auteurs, 
compositeurs et interprètes et 
une pianiste surdouée : les trois 
complices de Swift reviennent sur 
la scène des Déchargeurs après 
leur succès de la saison dernière.
Ils se sont rencontrés autour d’un baby-foot… 

On fait plus romantique, certes, mais guère plus 

adéquat si l’on cherche un partenaire qui sache 

efficacement relancer la balle et faire rebondir le 

jeu… A cet égard, Adrien Antoine et Christophe 

Lemoine se sont trouvés, ont conjugué leurs talents 

et mènent avec un abattage déluré leur spectacle 

cette liberté. » Donnant une large place au théâtre, 

le festival Escapades ouvre également l’horizon du 

jeune public à la musique – jazz, chants du monde, 

opérette rock… –, à la danse, aux arts plastiques, 

aux lectures, aux spectacles de marionnettes… Car 

la programmation de cette cinquième édition est plus 

que jamais placée sous le signe de la diversité. Une 

diversité qui a pour vocation de « rendre plus curieux 

à travers des mots et des gestes d’ailleurs », mots et 

gestes qui permettront aux enfants et adolescents 

de « trouver [leurs] propres mots », de « construire 

[leur] propre monde ».� M. Piolat Soleymat

Festival Escapades, du 10 novembre au 30 décembre 

2007, à Paris. Informations, lieux et horaires des 

manifestations sur www.eredejeu.fr

La Double 
Inconstance
////// Nicolas Hocquenghem /////////////////////////////////////////

Le metteur en scène Nicolas 
Hocquenghem s’amuse de La 
Double Inconstance amoureuse de 
Marivaux. Une comédie corrosive 
avec jeu de langue et jeu d’amour. 
Dans ses comédies d’analyse du cœur, Marivaux 

joue à volonté des principaux procédés de sa logique 

en passer par les affres triviales et incontournables 

d’un chantier de construction dont la tâche abat les 

hommes. Un monde humain déconstruit qui tente 

d’édifier un bâtiment de façon collective si ce n’est 

solidaire. Mais en vain, les bâtisseurs ne représen-

tent que l’ombre de leur fonction, aliénés par les 

rivalités, le jeu du pouvoir et des intérêts quand il 

s’agit de finir à temps un projet dûment – c’est-à-

dire financièrement – arrêté en temps et en heure. 

Klara Vidic a fait l’expérience réelle et concrète d’un 

chantier de construction à l’intérieur d’une entre-

prise banale et inhumaine. Le théâtre est la caisse 

de résonance juste de cet enfer. Avec sur scène, 

l’auteur et Julie Brochen, Jean-Claude Leguay et 

d’autres. Rires et burlesque garantis.� V. Hotte

Port du casque obligatoire, de Klara Vidic,  

mise en scène de Fred Cacheux, du 30 novembre 

au 28 décembre 2007, du mardi au samedi 20h30, 

dimanche 16h, séances supplémentaires les 8, 15  

et 22 décembre 16h, relâche lundi et les 2, 4 et  

25 décembre au Théâtre de l’Aquarium La 

Cartoucherie 75012 Paris. Tél. 01 43 74 99 61 et 

www.theatredelaquarium.com

Festival 
Escapades
////// Festival //////////////////////////////////////////////////////////////

Une marraine (Nancy Huston), 
une commande à un jeune auteur 
(Sacha Todorov), une région invitée 
(le Languedoc-Roussillon) : pour 
sa cinquième édition, le festival 
international jeune public Escapades 
multiplie les idées nouvelles.
« Le théâtre, c’est cela », déclare la romancière 

Nancy Huston, « un formidable, un incomparable 

révélateur de la liberté humaine, et il n’est jamais trop 

tôt pour commencer à l’apprendre et à la répandre, 

Lévi… « Parce que je n’aime pas voir les jour-

nées raccourcir en automne, et que le théâtre a 

été construit en 1924 et puis j’aime partager, faire 

rire, voire émouvoir, faire connaître, et que vous 

êtes mon seul médicament » : raisons avouées du 

cabot pour se montrer à travers les autres. Pour le 

plaisir, suggère la synthèse…� C. Robert

Jean Rochefort dans Entre autres, avec Lionel 

Suarez à l’accordéon ; assistant à la mise en scène, 

François Comar. A partir du 16 octobre 2007. Du 

mardi au samedi à 21h ; le dimanche à 15h. Théâtre 

de la Madeleine, 19, rue de Surène, 75008 Paris. 

Réservations au 01 42 65 07 09.

Port du  
casque  
obligatoire
Fred Cacheux met en scène une 
pièce d’aujourd’hui écrite par Klara 
Vidic, une Européenne d’origine 
slovène qui se penche sur l’homme 
pris dans les rets d’un chantier de 
construction.
C’est d’abord en plein Paris l’idée d’un hôtel-palace 

du nom de Paladino, comme le titre d’une œuvre 

d’art. Mais pour que le rêve du commanditaire 

américain, celui des promoteurs et celui encore 

des entreprises engagées devienne réalité, il faut 

Entre autres
////// Jean Rochefort ////////////////////////////////////////////////////

« Hommage irrespectueux comme 
tous les hommages », si l’homme  
de théâtre ne fait pas mentir 
l’homme de cinéma : Rochefort 
rend hommage aux plumes de  
son ramage !

Un pour tous… tous pour un !

Le privilège en revient toujours aux riches auxquels 

point n’est besoin de prêter grand chose : Jean 

Rochefort semble se suffire à lui-même. Roche-

fort peut donc faire du Rochefort et promener, 

matois, son air pince-sans-rire de chevalier à la 

triste figure pour satisfaire les amateurs d’artisanat 

sérieux et de cousu main scénique… Mais c’est 

sans compter sur la modestie du bonhomme, qui 

ouvre les portes de son univers littéraire pour une 

promenade en sympathique et cordiale compa-

gnie, de Roland Barthes à Jean Yanne, en pas-

sant par Fernandel, Verlaine, Boby Lapointe, Primo 
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Festival Mar.T.O.
Pour sa 8e édition, le festival de MARionnettes et de Théâtres d’Objets 
décape le monde de ses vernis, et souligne ses contradictions. 
Impertinent, onirique, turbulent…  

Décidément, les marionnettes ont l’insolente manie 

de titiller sans coup férir les fourberies de notre 

époque, pourtant gentiment engoncée au creux 

de ses bien-pensantes certitudes. Plus turbulentes 

que jamais, elles observent leurs contemporains et 

cueillent avec malice quelques-uns de leurs fieffés 

travers. Donnée en « amuse-gueule » dans les six 

lieux du festival, la Madame rêve mise en scène par 

Lucie Nicolas manipule ainsi ces images érotiques 

qui ne font que renvoyer nos solitudes amoureu-

ses sur papier glamour. Un prélude qui trouve un 

étrange écho dans les Amours monstres, l’histoire 

de Merrick, cet homme-éléphant qui mourut de 

tant vouloir briser l’exil de sa singularité difforme. 

Ou encore dans les passions déjantées de ô que 

dévoile Agnès Limbos. Avec Granny, Pseudonymo 

évoque aussi l’isolement, celui de la vieillesse qui 

goutte lentement le long des souvenirs, tandis que 

La S.O.U.P.E. raille la vanité de notre désir de jeu-

nesse éternelle. Réinterprétant le conte de Grimm, 

le Bob Théâtre s’introduit au cœur des rivalités 

familiales avec un Hans et Greutel férocement 

drôle. Les Anges au Plafond préfèrent défroisser 

le mythe avec une Antigone de papier qui raconte 

les déchirements de la famille.

La marionnette  
prend taille humaine
C’est à travers le regard d’une poupée à taille 

humaine que les danseurs de Vilcanota – Bruno 

Pradet & Cie interrogent la transmission de la vie 

ou… la Reproduction interdite. Une question qui 

résonne autrement dans La pluie, délicatement 

recueillie par les Lendemains de la veille  : cette 

poignante nouvelle de Daniel Keene remémore 

les « voyageurs » qui ne sont jamais revenus des 

trains de l’enfer et qui ont déposé quelque chose 

d’eux, un objet quelconque, pour transmettre un 

peu de leur vie. Rebelle au politiquement correct, 

la marionnette se révèle souvent bien imperti-

nente : la compagnie Alinéa, avec Jean Bête à la 

peurs berlinois de Puppetmastaz, ils inventent le 

Gangstoy Band le plus trash de la scène hip hop… 

Avec quelque onze propositions, la 8ème édition 

de Mar.T.O. prouve encore une fois que les objets 

savent nous montrer le monde d’aujourd’hui dans 

sa vérité crue, onirique et tragique, triste et lumi-

neuse… contradictoire.

Gwénola David

MAR.T.O., du 12 novembre au 13 décembre 2007, au 

Théâtre Firmin Gémier d’Antony (01 46 66 02 74, au 

Théâtre Victor Hugo de Bagneux (01 46 63 10 54), 

au Théâtre Jean Arp de Clamart (01 41 90 17 02), au 

Théâtre des Sources de Fontenay-aux-Roses (01 41 

13 40 80), au Théâtre 71 de Malakoff (01 55 48 91 

00), au Théâtre de Vanves (01 41 33 92 91).

La S.O.U.P.E. raille la Vanité des illusions  

de la jeunesse éternelle.
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foire, tout comme La pendue, avec Poli dégaine, 

rappellent d’ailleurs cette haute tradition d’insou-

mission. Avec ses Bénévoles, bienfaiteurs trop 

zélés et autres bidouilleurs opiniâtres du bien 

d’autrui, le Tof théâtre use du rire pour moquer 

les malentendus du dévouement et les dégâts 

de l’amateurisme professionnel. Quant aux rap-

Festival Escapades : Les Enchaînés par la compagnie 

Flash Marionnettes.

Swift, spectacle musical alternant chansons  

humoristiques et poétiques avec décontraction et allant.



pour la scène et la ville. C’est l’histoire d’un direc-

teur de théâtre français qui demande à un artiste 

malien de monter un kotéba sur la ville de banlieue 

où il officie (Choisy-le-Roi). Mais c’est pour des rai-

sons extra artistiques évidemment que les acteurs 

recrutés à Bamako cherchent à venir en France. 

Une belle découverte de l’art populaire et facétieux 

du kotéba, proche de la farce.� V. Hotte

Sud/Nord, le Kotéba des quartiers, texte de  

Jean-Louis Sagot-Duvauroux, un spectacle de la 

compagnie malienne BlonBa, les 15, 16 et  

17 novembre 2007 à 20h30, le 18 novembre à 16h, le 

19 novembre à 14h30 au Théâtre Paul-Eluard  

4, avenue Villeneuve-Saint-Georges 94600  

Choisy-le-Roi Tél. 01 48 90 89 79

Nature 
morte dans 
un fossé
////// Patrice Bigel ///////////////////////////////////////////////////////

Après Tableau d’une exécution 
d’Howard Barker, le directeur 
artistique de la Compagnie La 
Rumeur met en scène Nature Morte 
dans un fossé du jeune dramaturge 
italien Fausto Paravidino.

Un polar qui se transforme en thriller…

Qui a tué Elisa Orlando ? Un vieil inspecteur et ses 

deux adjoints mènent l’enquête, révélant la réalité 

glauque et frauduleuse d’une petite ville située 

entre Gênes et Milan. Délinquants, prostituées, 

dealers, toxicomanes, secrets de famille… Entre 

polar et thriller, Fausto Paravidino écrit une pièce 

de genre qui porte un regard chirurgical sur les 

travers d’une jeunesse en perte de repères. S’an-

crant « autour de la réalité du temps qui passe », 

le spectacle mis en scène par Patrice Bigel pré-

sente des « personnages en état de choc [qui] se 

livrent à un véritable marathon avec la parole ». 

A travers une langue crue et quotidienne, Nature 

morte dans un fossé fait ainsi se côtoyer esprit de 

dérision et tragédie pour « dépeindre un monde 

désenchanté où les hommes sont souvent dépos-

sédés de tout idéal et se contentent simplement 

de survivre. »� M. Piolat Soleymat

Nature morte dans un fossé, de Fausto Paravidino ; 

mise en scène, conception sonore et images vidéo  

de Patrice Bigel. Du 16 au 20 novembre, du 23  

au 27 novembre et du 30 novembre au 4 décembre 

2007. Usine Hollander, 1, rue du Docteur Roux,  

94600 Choisy-le-Roi. Renseignements et réservations 

au 01 46 82 19 63

théâtre   agenda
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verse la ville pour venir dire ses raisons à son mari, 

instituteur, dans la salle de classe où il prépare sa 

leçon d’arithmétique. Marthe, dont la famille est 

morte dans l’Holocauste, tâche donc d’organiser la 

résistance de ses mots contre la gestion froidement 

comptable de son mari et de dire l’ineffable pour 

que le verbe retienne à jamais la trace des êtres 

qu’on a cru pouvoir effacer, soustraire et diviser 

sans retenue. Proposant un montage théâtral au 

rythme implacable pour restituer « cette doulou-

reuse réappropriation par l’être humain de sa pen-

sée, de sa mémoire, de son intégrité », Moïse Touré 

réunit Nathalie Nell et Dominique Laidet pour inter-

préter cette pièce que son auteur présente comme 

un « ressassement nécessaire » contribuant à lutter 

contre les bégaiements de l’Histoire.� C. Robert

La Minute de silence, de Claude-Henri Buffard ; mise 

en scène de Moïse Touré. Du 13 au 16 novembre 

2007 au Lycée Montesquieu d’Herblay. Les 13 et  

16 novembre à 18h ; les 14 et 15 novembre à 20h30. 

L’Apostrophe, Théâtre des Arts – Théâtre des Louvrais, 

place des Arts, BP 60307, 95027 Cergy-Pontoise 

cedex. Réservations au 01 34 20 14 14.

Sud/Nord,  
le kotéba 
des  
quartiers
////// Compagnie BlonBa //////////////////////////////////////////////

Une fable sur la difficile 
communication entre le Sud et le 
Nord de la planète. Une pièce de 
Kotéba dont l’inspiration tient à la 
vie des habitants des banlieues.

Préparation d’une nuit de Kotéba dans un village du Mali

Le Kotéba ? C’est une forme de théâtre satiri-

que et burlesque qui se joue dans les villages de 

l’Afrique de l’Ouest, au Mali et alentour. Une fois 

l’an, la nuit du koté, hommes, femmes, enfants 

se réunissent sur la place du village en cercles 

concentriques autour du feu. Le mot « kotéba » 

signifie « grand escargot », comme la spirale de 

la coquille de l’animal. Le kotéba, en évoquant les 

tares de la société et les abus de pouvoir, provo-

que un rire d’autodérision. L’équipe de BlonBa, 

dont les artistes sont de Bamako et d’ailleurs, 

adapte depuis les années 80, un kotéba urbain 

çais du dix-huitième. Près de trois siècles plus tard, 

des acteurs prestigieux à leur manière s’engagent 

dans l’aventure des galanteries obligées sous le fer 

de lance du Chevalier courtois Luc Bondy. Aussi 

Pascal Bongard, Audrey Bonnet, Roger Jendly, 

Clotilde Hesme, Roch Leibovici et Micha Lescot 

arpentent-ils les chemins escarpés du territoire de 

la Carte du Tendre. Soupirs et affliction, la Marquise 

est veuve et toute consolation ne pourrait l’attein-

dre. Le Chevalier de son côté, séparé d’Angélique 

recluse dans un couvent, ne peut plus prétendre 

à aimer. Mais voilà les deux inconsolables mis en 

présence, face aux flèches acérées de Cupidon. À 

côté d’eux, un philosophe pédant Hortensius et un 

Comte intéressé par la veuve. Près d’eux encore, 

les valets Lisette et Lubin qui s’abandonnent à leurs 

manœuvres amoureuses, moins aristocratiques 

certes que celles de leurs maîtres. Mais l’amour 

est un, s’impose ou pas, au-delà du temps et de 

toutes conditions.� V. Hotte

La Seconde Surprise de l’amour, de Marivaux, mise 

en scène  de Luc Bondy, du mardi au samedi 20h30, 

dimanche 15h30, du 17 novembre au 21 décembre 

2007 au Théâtre Nanterre Amandiers 7, avenue  

Pablo Picasso 92000 Nanterre Tél. 01 46 14 70 00 et 

www.nanterre-amandiers.com Festival d’Automne : 

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

La Minute  
de silence
////// Moïse Touré ////////////////////////////////////////////////////////

La mémoire est une œuvre à 
construire sans relâche plus 
encore qu’un devoir : Claude-Henri 
Buffard a écrit une pièce que Moïse 
Touré met en scène dans une salle 
de classe devenue théâtre.
Marthe doit partir et doit s’en expliquer : elle tra-

Les 
Bouffons 

du Fou du roi

|  Dimanche 18 novembre   | 15 h 30  |
Les chroniqueurs et pianistes de l’émission 
« Le Fou du roi », diffusée quotidiennement  
sur France Inter de 11 h à 12 h30,  
concoctent un savoureux mélange  
de sketches, d’improvisations,  
de chansons parodiques. 
Orchestrés par Daniel Morin en maître  
de cérémonie et accompagnés au piano  
par Franck Gélibert et Richard Lornac,  
Trinidad, Didier Gustin, Régis Mailhot,  
Frédéric Martin, Mickaël Quiroga,  
Vincent Roca et Frédéric Recrosio  
nous proposent un grand moment de rire.
Les Bouffons seront de retour à Cachan  
le dimanche 10 février à 15 h30.

En partenariat avec France Inter.

T h é â t r e  d e  C a c h a n

21  av.  Lou i s  Georgeon  •  94230  Cachan

01 45 47 72 41
P lus  de  rense ignements  sur 
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User la douleur avec les mots : la Minute de silence.

Abonnez-vous,
imprimez notre formulaire d'abonnement.

http://www.journal-laterrasse.fr/pdf/bulletin_abonnement.pdf

j-dance spécial solos • focus • danse

La fine fleur  
des chorégraphes  
japonais enfin à Paris
La Maison de la Culture du Japon fête ses 10 ans. A travers un événement phare de sa programmation, qui 
a toujours valorisé la danse japonaise, elle présente aujourd’hui un ensemble de soirées qui nous plonge 
dans l’actualité brûlante de la danse. Avec un œil tourné vers une histoire chargée de références.

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

J-Dance,  

vendredi 30 novembre, samedi 1er décembre  

et vendredi 7, samedi 8 décembre,  

Maison de la culture du Japon à Paris,  

101 bis Quai Branly, Paris 15e. Réservations :  

01 44 37 95 95 et http://www.mcjp.asso.fr

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

Ph
ot

o 
: A

ki
ra

 T
ak

an
o

Ph
ot

o 
: D

.R
.

Ph
ot

o 
:T

ei
jir

o 
Ka

m
iya

m
a

Quel est le visage de la danse contempo-

raine japonaise ? Se réduit-elle à la vision 

étroite que l’on peut avoir en France, entre 

esthétique butô et recherches technologi-

ques ou multimédia très poussées ?

Kasuko Kuniyoshi : La danse contemporaine 

est en réalité beaucoup plus variée. Chaque soir 

à Tôkyô, vous pouvez assister à une multitude de 

spectacles, parfois dans des salles minuscules. Vous 

avez par exemple des danseurs qui font hurler de 

rire. D’autres préfèrent montrer une étape d’un work 

in progress et discutent avec les spectateurs ; la 

salle devient un lieu très vivant où s’échangent les 

idées. Il me semble que la tendance actuelle privi-

légie les processus, plutôt que la présentation de 

pièces abouties.

Quelles sont les spécificités de chacune des 

trois générations de danseurs présentées 

lors de J-Dance ?

K. K. : Je suis très heureuse que la danse contem-

poraine japonaise soit présentée à Paris avec des 

danseurs d’âges si différents. Il ne faudrait pas 

croire pour autant que chaque génération pos-

sède ses caractéristiques propres. Néanmoins, 

Umeda et Kuroda, les deux plus jeunes, appar-

tiennent à une génération sans liens avec le butô. 

Il leur semble naturel de mêler la danse à d’autres 

formes telles que la vidéo, les arts plastiques, la 

« club culture », etc. Ils dansent sans s’enfermer 

dans un style particulier. Par contre, les quatre 

autres ont plus ou moins grande conscience de 

la génération précédente, en danse moderne ou 

en butô. Akira Kasai, Setsuko Yamada et Kôta 

Yamazaki, soit trois des six danseurs présentés, 

sont issus du butô. Quant à Naoko Shirawa, elle 

vient du milieu de la danse contemporaine japo-

naise des années 80. Elle possède une techni-

que parfaite et une incroyable force d’expression 

corporelle. 

Les chorégraphes japonais des années 2000 

ont-ils dû faire table rase et rejeter leur 

héritage, comme par exemple les danseurs 

français des années 80 ? 

K. K. : Eux aussi se demandent souvent com-

ment gérer l’héritage de traditions telles que le 

kabuki, le nô et le kyôgen. Mais de nos jours, une 

majorité écrasante des Japonais n’a pratiquement 

plus aucun contact avec ces formes classiques. 

Par conséquent, on ne se réfère jamais volontai-

rement à elles lors de la création de chorégra-

phies contemporaines. Mais il est indéniable que la 

gestuelle de certaines pièces actuelles trouve son 

origine dans les techniques propres aux formes 

traditionnelles. De plus, depuis quelques années, 

on a tendance à porter un nouveau regard sur 

la post modern dance américaine. Les danseurs 

japonais d’aujourd’hui veulent trouver leur place, 

leur identité, en considérant d’un œil critique cet 

héritage qu’ils ne rejettent donc pas. 

La forme du solo a-t-elle une valeur particu-

lière dans la danse japonaise ?

K. K. : Dans le nô et le kabuki, le solo sert à mettre 

en valeur l’acteur principal, à le montrer dans toute 

sa splendeur. Dans la danse contemporaine, le solo 

permet au public de concentrer son attention sur 

un seul danseur, et ainsi de mieux comprendre ce 

qu’il ressent, ce qui se passe en lui. Dans les peti-

tes salles de Tôkyô, une véritable communication 

peut s’établir entre le danseur et son public. Dans 

la danse contemporaine japonaise, les hommes 

et les femmes ne s’expriment pas de manière très 

différente. J’ai même l’impression qu’on recherche 

des corps androgynes, asexués, qui ne font aucu-

nement allusion aux relations homme-femme. 

Propos recueillis par Nathalie Yokel

Du butô à J-Dance, rupture / continuité, conférence 

de Kazuko Kuniyoshi, le 1er décembre à 17h.  

Entrée libre sur réservation.

entretien / Kasuko Kuniyoshi

les danseur japonais veulent  
trouver leur identité
Kasuko Kuniyoshi est historienne et critique de danse au Japon. Pour J-Dance, elle fait le point sur la 
danse japonaise dans une conférence inédite, reliant les expériences d’aujourd’hui à celles du butô, 
entre rupture et continuité. elle revient ici sur la programmation de J-dance.

Lorsque l’on pense « danse japonaise », une image 

vient immédiatement à l’esprit : celle des corps nus 

et blancs, torturés et grimaçants, des danseurs de 

« butô ». Cette expression corporelle saisissante, 

certes dérivée d’héritages plus anciens, mais fon-

damentalement neuve, a souvent été associée au 

choc de la bombe atomique  : comment danser 

après Hiroshima ? Quelle corporéité mettre en valeur 

quand tant de corps ont été blessés, niés ? Si l’his-

toire du butô est, en réalité, plus complexe que cela, 

il n’en reste pas moins que cette danse continue de 

nous renvoyer à une expérience des limites, voire de 

l’apocalypse. L’un des enjeux d’une manifestation 

« Je suis très heureuse 
que la danse japonaise 
soit présentée avec 
des danseurs d’âges 
si différents. » Kasuko Kuniyoshi

telle que J-Dance consiste à mettre en perspective 

le butô et la représentation de la danse japonaise 

qui en découle : le premier programme, qui met à 

l’honneur la création féminine, permettra de saisir 

les filiations de cette danse et sa capacité à perdurer 

(presque 50 ans après que les premières pièces de 

butô aient été présentées), mais aussi de mettre en 

valeur la diversité des recherches actuelles et les 

voies nouvelles qu’elles ouvrent.

Esthétiques plurielles
La soirée commence avec Fleurs à vitesse variable, 

de Setsuko Yamada. En 1971, cette dernière rejoint 

Comme le programme des solos féminins, les soi-

rées consacrées aux solos masculins sont ancrées 

dans l’héritage du butô. Le principal représentant 

de cette esthétique sera Akira Kasai. Dans les 

années 1960 et 1970, il fut le disciple de Tatsumi 

Hijikata et Kazuo Ohno, les deux fondateurs du butô. 

Il est connu pour sa force sidérante sur scène et pour 

les métamorphoses auxquelles il s’adonne, mais 

aussi pour sa capacité à renouveler l’esthétique du 

butô : il l’a notamment enrichie de sa découverte de 

l’eurythmie, qu’il a étudiée en Allemagne pendant 

plusieurs années. Il présente Les Quompeitaux, qui 

sera suivi par un solo de Kota Yamazaki, La folie des 

dauphins. Kota Yamazaki est à lui seul une leçon 

de métissage : formé par les traditions scéniques 

japonaises, son style fluide est aussi marqué par la 

danse moderne occidentale, ainsi que par l’esthé-

tique africaine.

Du butô à l’électronique 
La soirée se terminera avec Duo, d’Hiroaki 

Umeda. Etoile montante de la « jeune généra-

tion » de la chorégraphie nippone, cet artiste âgé 

de trente ans est déjà internationalement reconnu 
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Solos féminins
Lors des représentations organisées dans le cadre de J-Dance, le 
plaisir de découvrir la création chorégraphique nippone s’ajoute à 
un voyage temporel : la programmation met en évidence les filiations 
et héritages qui sont à l’œuvre dans les travaux contemporains. 

Solos masculins
Le deuxième programme de J-Dance réunit trois générations de 
danseurs, qui présentent des travaux vigoureux et affirment la 
richesse du métissage en danse. 

Kota Yamazaki, un style fluide et métissé.

pour ses pièces, dans lesquelles il assume les 

rôles d’interprète, chorégraphe, créateur son et 

lumière, concepteur d’images… Tout en fusion-

nant tradition, danse contemporaine, hip-hop et 

nouvelles technologies, il réussit le tour de force 

d’allier ce foisonnement à l’épure : une danse 

qui radicalise les forces qu’elle concentre, pour 

affirmer une ligne personnelle.

� Marie Chavanieux 

Vendredi 7 et samedi 8 décembre à 20h.

Naoko Shirakawa, danseuse magnétique.

le chorégraphe Akira Kasai (qui sera présent lors du 

deuxième programme de J-Dance), auprès duquel 

elle s’est formée au butô. En 1977, elle chorégraphie 

ses premiers solos et, depuis lors, présente ses piè-

ces dans le monde entier. Avec Naoko Shirakawa, 

qui présente Dynamis, c’est une autre génération et 

une autre vision de la culture nippone qui se trouvent 

mises en évidence : en 1989, avec Sakiko Oshima, 

elle fonde H. Art Chaos, l’une des principales com-

pagnies de danse contemporaine au Japon. En tant 

qu’interprète, elle en illumine les chorégraphies, sus-

citant autant de trouble que d’enthousiasme.  

La soirée sera clôturée par Monika Monika, un solo 

d’Ikuyo Kuroda, dont le travail, vigoureux et engagé, 

voire agressif, ne laisse jamais le public indifférent. 

Elle nourrit son travail de fréquents allers-retours 

entre Orient et Occident (elle a notamment travaillé 

en France avec Josef Nadj) : avec elle, le Japon, 

terre « d’étrangeté », nous renvoie également à 

notre culture, et aux échanges qui président à la 

création artistique contemporaine. 

� Marie Chavanieux 

Vendredi 30 novembre et samedi 1er décembre à 20h. 

Setsuko Yamada,  

le butô au féminin.
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entretien / Christian Rizzo

Toutes sortes de déserts,  
la rencontre de choc entre  
Christian Rizzo et les Via Katlehong
La compagnie sud-africaine Via Katlehong porte une danse très physique, à dimension politique, faite de 
pantsula et de percussions corporelles comme le step ou le gumboots. Ils viennent en France avec un 
projet de collaboration inédite avec Robyn Orlin et Christian Rizzo. Conversation avec ce dernier…

Pour cette création, vous êtes allé travailler 

avec l’équipe chez eux, en Afrique du Sud.

Christian Rizzo : Oui, et cela a été un choc, la 

découverte d’une population, d’une façon de vivre 

dans un township, dans des conditions précaires, 

sans mes outils habituels. L’espace était minuscule, 

il n’y en avait même plus à la fin du travail, mais cela 

a permis une rencontre absolument incroyable. La 

commande m’a intéressé car il y avait cette notion 

de déplacement, géographique et mental.

Quand on arrive dans des territoires incon-

nus devant des artistes qui le sont tout 

autant, que leur propose-t-on ?

C. R. : D’abord il faut savoir dire bonjour, c’est la pre-

mière proposition. On leur propose son désir et on 

voit quel désir cela provoque chez l’autre. On parle 

de leur condition là-bas, des raisons pour lesquelles 

je suis là. J’ai commencé à travailler avec eux sur 

des choses très simples, comme être debout, assis, 

allongé, sur la notion du manque. Qu’est-ce que 

cela veut dire pour eux quelqu’un qui manque ? De 

fil en aiguille des formes apparaissent, qui sont à la 

fois liées à leur pratique et à la mienne. Mon principe 

étant que l’on nous reconnaisse chacun, car je ne 

voulais pas les traîner chez moi, et je ne voulais pas 

me laisser absorber par la force qu’ils dégagent.

Concrètement, que reste-t-il d’eux, et que 

voit-on de vous ?

C. R. : Je crois qu’il reste d’eux une pratique du 

pantsula et du gumboots, mais d’une façon très 

minimale, ce qui en revanche tient de moi. Ce que 

l’on retrouve par contre en double, c’est le fait que 

l’on soit aussi bien eux que moi sur quelque chose 

qui relève de l’archaïque du théâtre, à travers une 

forme assez rituelle. Il n’y a pas de sons extérieurs, 

mais uniquement du chant et du djembé, et j’ai 

voulu respecter cette production d’eux-mêmes 

sans rajouter des choses sonores ou scénogra-

phiques qui seraient de notre ressort.

Alors même que vous aimez travailler sur 

le champ des arts plastiques, il s’agit donc 

d’une forme épurée, minimale…

C. R. : Oui, c’est une chose très minimale, mais 

comme elle a aussi beaucoup à voir avec l’émo-

tion, il fallait la traiter de cette façon et non pas 

d’une manière télévisuelle. Pendant une demi-

heure, c’est un rituel de l’absence de quelqu’un, 

pris au sens large du terme.

Vous racontez donc quelque chose, même 

de façon métaphorique, mais avez-vous 

aussi conservé la dimension politique reven-

diquée par le groupe ?

C. R. : De fait oui. Je la trouve même plus forte 

avec notre projet. Toutes sortes de déserts traite 

des déserts géographiques, des déserts mentaux, 

et de la façon dont une communauté va habiter 

cette notion de désert. Ce qui était important pour 

moi, c’était de faire une pièce autour d’eux en tant 

que communauté et fraternité. 

Que vous a apporté cette communauté au 

sortir de la pièce ?

C. R. : C’est un peu tôt pour le dire, mais c’est avant 

tout une rencontre. J’avais entendu parler de l’Afri-

que du Sud, mais je n’avais que des images, des 

informations, des commentaires. Maintenant, j’ai des 

éléments qui automatiquement font partie de ma vie. 

Je n’avais jamais passé un mois avec une équipe 

de danseurs dans un township, avec des histoires 

communes et singulières ! J’ai compris l’enjeu du 

déplacement que je cherchais véritablement, les for-

mes que je peux faire sont parfois très léchées, se 

tournent vers la plastique, vers la scénographie… Là, 

elles se tournent plutôt vers l’humain.

A l’inverse avez-vous eu un retour de ce que 

vous leur avez apporté ?

C. R. : C’est une histoire insensée. Pour eux, dan-

ser en silence ou rester immobile sur un plateau 

était inimaginable. Tout tournait autour d’une éner-

gie très frontale. Je voulais – et c’était un acte poli-

tique – qu’ils acceptent aussi de se laisser voir en 

tant que personnes et plus en tant que danseurs 

africains qui viennent faire ce que l’on attend d’eux : 

être sur l’énergie, tout le temps à fond la caisse, et 

faire du spectaculaire. Ils ont ressenti très fort cette 

nouvelle façon d’être regardés. En général, ils sor-

tent de scène épuisés physiquement, et là ils sor-

tent épuisés physiquement et émotionnellement. 

Pensez-vous que cela va marquer une étape 

dans votre travail ?

C. R. : Je pense, oui. Mais parfois, il y a des éta-

pes qui mettent très longtemps à resurgir…

Propos recueillis par Nathalie Yokel

Imbizo e Mazweni, collaboration entre Via Katlehong 

Dance, Robyn Orlin et Christian Rizzo, avec Toutes 

sortes de déserts de Christian Rizzo, le 1er décembre 

à 21h à l’Onde, 8 avenue Louis Bréguet, 78140 Vélizy-

Villacoublay. Tél. 01 34 58 03 35. Et du 6 au  

8 décembre à la Maison des Arts de Créteil, place 

Salvador Allende, 94000 Créteil. Tél. 01 53 45 17 17.

« Toutes sortes de 
déserts traite des 
déserts géographiques, 
des déserts mentaux, 
et de la façon dont 
une communauté va 
habiter cette notion 
de désert. » Christian Rizzo
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Le minimalisme de Christian Rizzo comme une bouffée 

d’air pour les danseurs sud-africains.

gros plan ¶
Les Inaccoutumés
Du 6 novembre au 8 décembre 2007, la Ménagerie de Verre vibre au 
rythme du festival Les Inaccoutumés, qui réunit des compagnies 
françaises et internationales parmi les plus novatrices.

C’est toujours un plaisir que de plonger dans la 

programmation des Inaccoutumés : les tout jeu-

nes artistes côtoient des chorégraphes et per-

formers reconnus  ; les propositions artistiques 

sont un régal de diversité. Une seule caracté-

ristique les rassemble : la vigueur et la radicalité 

des choix esthétiques. On découvrira ainsi une 

dans Un garçon debout, propose à Pascal Ram-

bert – auteur, metteur en scène, qui interprète 

ce solo – de « faire paysage » avec un jeu d’ima-

ges vidéo et un guitariste live, cependant que 

François Chaignaud nous propose de renouer 

avec le plaisir du trouble qui caractérise ses ins-

tallations et spectacles : il définit La Culture des 

Individu.e.s comme « une sorte d’opéra minia-

ture, ensommeillé et résolu, pour matelas (empi-

lés et tumultueux), liqueurs (s’évaporant), glaives 

(tranquilles), et lampes (acérées et possiblement 

tournoyantes). » 

Repenser notre perception  
de la danse
A bien y regarder, ce foisonnement est néanmoins 

parcouru de quelques thématiques communes, 

qui dessinent peut-être les contours des « grands 

questionnements » de la création chorégraphique 

actuelle : plusieurs propositions visent à troubler ou 

reconfigurer notre vision de la danse et du corps 

dansant. C’est le cas de Maria Jerez, qui ques-

tionne la place du spectateur en fragmentant la 

« réalité » de ce qui est donné à voir. Julie Nioche 

nous invite elle aussi à un voyage perceptif, dans 

un « espace où il est encore possible de laisser 

s’exprimer les désirs hétérogènes, contradictoires 

et changeants ». Une façon, aussi, de donner à 

penser ce que la danse dit de nous – danseurs 

ou spectateurs.

Marie Chavanieux

Les Inaccoutumés, du 6 novembre au 8 décembre. 

Ménagerie de Verre, 12-14 rue Léchevin, Paris 11e. 

Tél. 01 43 38 33 44. www.menagerie-de-verre.org

Frans Poelstra , son dramaturge et Bach.

performance/installation de Manu Laskar pour 

deux corps, chant et vidéo, imaginée pour l’es-

pace des douches de la Ménagerie de Verre. On 

retrouvera ensuite le performer, danseur, cho-

régraphe et ancien policier Frans Poelstra, qui 

nous amène notamment à reconsidérer le rôle 

des objets en scène : souvent confinés au rôle 

d’accessoires, ils deviennent ici des révélateurs 

d’intimité, déjouant l’illusion de contrôle que l’on 

a sur eux et se chargeant, peu à peu, de ques-

tions et d’enjeux existentiels. Rachid Ouramdane, 
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gros plan ¶
Danses urbaines  
aux Ulis
Dans le cadre des Rencontres de danses urbaines en Essonne, le 
Centre Culturel Boris-Vian reçoit deux compagnies qui revisitent 
l’esthétique hip-hop.

Pionnier de la danse hip-hop, Franck II Louise est 

également DJ. Ses pièces sont marquées par son 

travail sur la musicalité du mouvement, qu’il ne cesse 

de revisiter, par le biais notamment de dispositifs 

technologiques complexes : dans Konnecting Souls, 

il met en œuvre ses dernières expériences dans ce 

domaine. Equipés de capteurs de mouvement reliés 

à une interface musicale, les quatre danseurs com-

posent la musique en direct. La lumière elle aussi se 

trouve commandée par un système de capteurs. La 

scène réagit ainsi aux mouvements des danseurs, 

et vibre au rythme de l’énergie propre à la danse 

hip-hop : confrontation au sol, séquençage rythmi-

que précis, accélérations, déploiement successif du 

geste de façon circulaire ou centrifuge...  

Hip-hop et  
danse contemporaine
La semaine suivante, les amateurs de hip-hop 

comme de danse contemporaine trouveront leur 

bonheur avec RBVB, d’Abou Lagraa. RBVB est 

composé de deux pièces : un solo et un trio, nés de 

la rencontre du chorégraphe avec trois danseurs hip-

hop. Séduit par leur gestuelle et leur énergie, il cher-

che à faire émaner la poésie de ces corps virtuoses. 

« Ce que j’aime chez les danseurs de hip-hop, c’est 

leur vivacité, leur générosité et l’amour qu’ils portent 

à la danse », souligne-t-il, tout simplement. Il n’en 

faut assurément pas plus pour créer une histoire 

commune, et entraîner le public dans le voyage. 

Marie Chavanieux

Konnecting Souls, chorégraphie de Franck II Louise, 

mardi 27 novembre à 20H30. RBVB, chorégraphie 

d’Abou Lagraa, jeudi 6 décembre à 20h30. Centre 

Culturel Boris-Vian, rue du Morvan, 91940 Les Ulis. 

Réservations : 01 69 29 34 91.

La nouvelle expérience chorégraphique et musicale 

de Franck II Louise.
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gros plan ¶
Lionel Hoche 
version XXL
Avec cette soirée triple X, Lionel Hoche nous donne l’occasion de 
voir, ensemble, les trois dernières pièces créées lors de sa résidence 
à Nanterre.

PleXus, PraXis et VorteX sont trois pièces choré-

graphiques de Lionel Hoche qui ont en commun 

une façon d’habiter le plateau en coïncidence 

avec des propositions plastiques, lumineuses, 

et vidéographiques. Un triptyque qui n’empêche 

nel Hoche entame un dialogue avec deux dan-

seurs, jouant avec eux comme avec les volumes 

qui occupent la scène. Boîtes à corps, boîtes 

à secrets, elles abritent un monde intérieur que 

l’on regarde de loin, mais forment un tout avec 

le langage des corps. 

Un projet à part pour les 
quinze ans de la compagnie
VorteX a été créé pour six danseurs, et explore la 

présence des corps dans un environnement habité 

par l’urbain et par l’Autre. Aujourd’hui, le choré-

graphe remonte la pièce avec des danseuses du 

Conservatoire de Nanterre, augmentant considé-

rablement le nombre d’interprètes. En mécani-

que des fluides, le vortex désigne un mouvement 

tourbillonnant, la foule de corps pourra donc en 

conforter l’écriture. Sur le plateau, des cubes, qui 

servent à la fois d’abri et d’écran pour l’image, 

figurent la ville et par extension notre environne-

ment. A l’intérieur, les danseurs tissent des liens 

sociaux par le simple fait de leur mode de ren-

contre gestuelle, allant plus avant vers l’idée d’un 

monde en constante transformation.

Nathalie Yokel

Soirée XXX, de Lionel Hoche, le 16 novembre  

à 20h30, à la Maison de la Musique de Nanterre,  

8 rue des anciennes mairies, 92000 Nanterre.  

Tél. 01 41 37 94 21.

Lionel Hoche et le musicien Benoît Toïgo,  

en triptyque à Nanterre.

pas que chaque projet ait  son autonomie pro-

pre. C’est une rare occasion ici que de les voir 

réunis au cours d’une même soirée. PleXus est 

un solo, que le chorégraphe et danseur a voulu 

d’emblée introspectif. Un forme qui se requalifie 

vite en duo, tant la présence du flûtiste Benoît 

Toïgo prend toute sa dimension. Avec PraXis, Lio-
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l’audiovisuel devient, à trente-cinq ans, un metteur 

en scène qui questionne en profondeur la forme de 

la représentation et la façon d’exprimer, personnel-

lement, des signes universels. N. Q. Z. C. est née 

d’un long processus intitulé Arkiologi, série de per-

formances mettant en jeu différents acteurs. Là, les 

bases d’une écriture autour d’un jeu rituel et de la 

fusion entre mythologies antiques et contemporai-

nes ont été jetées, et l’idée d’une collaboration avec 

un auteur (Paul Pourveur) est née. S’ensuit, dans le 

spectacle, une proposition de regard en plusieurs 

strates qui se télescopent : un drame médiéval, 

statique, un « soap » débordant d’émotions, et enfin 

un récit de science-fiction autour du mythe d’Or-

phée. Sur scène, les notions de perte et de sacrifice 

développées par Wayn Traub seront incarnées par 

un astronaute en quête d’amour, un biologiste, un 

danse-thérapeute et un psychologue. � N. Yokel

N. Q. Z. C. de Wayn Traub, du 7 au 10 novembre à 

20h30 au Théâtre de la Ville, 2 place du Châtelet, 

75004 Paris. Tél. 01 42 74 22 77.

Les Avenants 
(tenses 2-3)
////// Edmond Russo et Shlomi Tuizer ////////////////////////////

Cette création, signée par les 
danseurs et chorégraphes Edmond 
Russo et Shlomi Tuizer, explore 
deux formes de danse d’apparences 
simples : le solo et le duo.
Mais la complexité de la pièce réside dans la façon 

dont vont s’agencer les deux entités pour former 

un tout, chacune maîtrisant sa forme au profit de la 

confrontation avec l’autre. Le solo joue sur la pré-

sence d’un personnage de fiction, instruit par des 

références au mythe, au passé. Oscillant entre abs-

traction et symbole, il communique via la recherche 

de ses propres limites physiques. De l’autre côté, 

le duo explore la relation homme-femme à travers 

la mise à nu de soi, de l’autre, et la redécouverte 

intime. Au milieu de tout cela, des individus qui se 

cherchent. Comment croiser les présences, ques-

graphes d’aujourd’hui. Travailler sur ce genre de 

mythologies, surtout à la façon d’un Edouard Lock 

qui positionne danseurs et danseuses sur pointes, 

revient à s’appuyer sur un fonds commun, qua-

si-universel, fait de références en lien direct avec 

l’imaginaire de chacun. Pourtant, le chorégraphe, 

dans sa gestuelle, fait souvent l’effet d’une bombe 

en projetant les corps dans des dimensions hori-

zontales et verticales inédites, cassant les canons 

du mouvement tels qu’édictés dans la danse de 

Petipa. La musique elle-même joue la carte de la 

déconstruction, en faisant frissonner Tchaïkovski 

sur les mixages de David Lang. � N. Yokel

Amjad d’Edouard Lock du 21 au 30 novembre  

à 20h30 au Théâtre de la Ville, 2 place du Châtelet, 

75004 Paris. Tel : 01 42 74 22 77.Et les 14 et  

15 décembre à 20h30 au Théâtre de Saint-Quentin-

en-Yvelines, place Georges Pompidou, Montigny-le-

Bretonneux 78054 Saint-Quentin-en-Yvelines.  

Tél. 01 30 96 99 00. 

N. Q. Z. C. 
////// Wayn Traub /////////////////////////////////////////////////////////

Wayn Traub revient au Théâtre de 
la Ville dans une pièce inclassable, 
théâtre-rituel de mots et corps né 
d’un long processus.

Le masque du rituel futuriste de Wayn Traub en création 

mondiale à Paris.

Les pièces de Wayn Traub sont toujours à son 

image, inclassables, mais déterminées. Celui qui 

étudia la danse classique, le théâtre, la peinture et 

convives. Parallèlement, les danseurs participent 

d’une partition sonore faite de bribes de conver-

sations, de raclements de gorge, de frottements 

d’objets… Sur scène, le clavecin baroque fait le 

lien avec cet univers contrasté, révélateur d’un 

quotidien malmené.� N. Yokel

Le Repas de Nathalie Pernette, du 8 au 10 décem-

bre à 20h30 au Théâtre des Abbesses, 31 rue des 

Abbesses, 75018 Paris. Tél. 01 42 74 22 77.

West Side 
Story
Le spectacle original à Paris 
cinquante ans après sa création !

Les Jets et les Sharks, en VO au Théâtre du Châtelet !

En 1957, la création du spectacle a été un choc. 

Qu’en sera-t-il cinquante ans après pour le public 

parisien, avide de (re)découvrir un mythe ? On ne 

peut pas faire fi de l’histoire de cette pièce, des 

projections imaginaires que l’on peut en avoir, des 

dix Oscars obtenus par l’adaptation cinématogra-

phique… On ne peut pas non plus mettre de côté 

les refrains qui nous hantent encore : « I like to be 

in America », « Tonight, tonight », « I feel pretty », 

« Maria »… Comment appréhender l’œuvre désor-

mais ? Pour cette tournée exceptionnelle qui se 

veut fidèle à la première version, la reprise de la 

chorégraphie a été confiée à Joey McKneely, qui 

fut danseur et assistant de Jerome Robbins. Mais 

ce dernier ne fut pas le seul artisan de la réussite 

du spectacle, considéré comme un chef-d’œuvre 

de collaborations artistiques. Le livret, les paroles 

et la musique (Laurens / Soundheim / Bernstein), 

immuables, seront les témoins d’une époque cer-

tes révolue, mais qui permettra peut-être au drame 

des banlieues de trouver, aujourd’hui, d’autres 

résonances.� N. Yokel

West Side Story, chorégraphie de Jerome Robbins, 

du 20 novembre au 1er janvier au Théâtre du Châtelet, 

2 rue Edouard Colonne, 75001 Paris.  

Tél. 01 40 28 28 28.

Amjad
////// Edouard Lock //////////////////////////////////////////////////////

Princes et princesses se croisent 
dans cette nouvelle pièce comme 
dans les meilleurs contes de fées.

Talia Jason, danseuse de conte de fées selon  

Edouard Lock.

Si conte de fées il y a, c’est plutôt du côté de l’his-

toire de la danse qu’Edouard Lock est allé puiser 

l’inspiration qui fait tout le sel de cette nouvelle 

création. Les princes et princesses d’Amjad sont 

ceux du Lac des cygnes et de La Belle au bois 

dormant, deux monuments de la danse signés 

Marius Petipa qui hantent toujours les choré-

Gaï-Kotsu / 
Squelette
////// Keisuke Kanaï /////////////////////////////////////////////////////

Issu du CNAC, formé au butô, à la 
danse et au mime au Japon, Keisuke 
Kanaï revient avec une deuxième 
création inclassable après le 
succès de Bougez pas bouger.

L’univers très plastique du danseur-circassien Keisuke 

Kanaï.

Une toile comme un mur, à l’élasticité surprenante, 

se tend à l’avant-scène pour unique décor de la 

pièce. Elle est un cadre essentiel, un deuxième 

personnage ou une deuxième peau pour Keisuke 

Kanaï dont les évolutions consisteront en appari-

tions et disparitions, mais de quelle manière ! Si 

le corps est au centre du spectacle, c’est dans la 

façon dont l’artiste va le révéler à nous : morcelé, 

caché, détourné, toujours par le prisme de la toile 

ou de la lumière qui donnent à la pièce des allu-

res de chorégraphie plastique. Les effets visuels 

transforment le moindre segment de corps en fan-

tasmagorie. On y voit des os, des fantômes, des 

silhouettes improbables… Keisuke Kanaï réussit là 

une danse d’objets très flatteuse pour l’œil. Reste 

à trouver l’angle qui viendra enrichir son propos, 

au-delà de la beauté plastique qui séduit le regard 

mais pourrait endormir l’esprit.� N. Yokel

Gaï-Kotsu / Squelette de Keisuke Kanaï, les 4 et 

5 décembre à 20h30, le 6 à 19h30, à la Rotonde, 

scène nationale de Sénart, place du 14 juillet, 77550 

Moissy-Cramayel. Tél. 01 64 13 69 40. 

Le Repas
////// Nathalie Pernette ////////////////////////////////////////////////

La création de Nathalie Pernette 
nous invite à partager le moment 
du repas d’une façon bien 
singulière. Dressez la table, les 
danseurs arrivent !

Nathalie Pernette, en plein repas pour un nouveau rituel 

de spectacle.

Temps quotidien et universel, le moment du repas 

s’ordonne chaque jour avec ses codes, son décor 

et ses conventions. Ce côté théâtral, Nathalie Per-

nette a voulu l’explorer en dressant la table et la 

carte des relations humaines qui peuvent se jouer 

au cours du repas. En valorisant les micro-évé-

nements, en scénarisant les non-dits, en déve-

loppant les sensations, la chorégraphe continue 

sa recherche autour des états de corps. Dans ce 

rituel qui suit le fil narratif d’un repas ordinaire, la 

manipulation des corps et des objets prend une 

place très importante. Pas question ici de rap-

port organique à la nourriture, ce sont les actions, 

les déplacements des corps et des éléments qui 

font sens. Les sons, glanés dans un restaurant, 

mettent en valeur ce qui se joue dans l’esprit des 

 RESERVATIONS 01 34 58 03 35 www.londe.fr
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CIE VIA KATLEHONG
NKULULEKO 27 NOVEMBRE  À 21H

IMBIZO EMAZWENI (CREATION) 
SAMEDI1ER DECEMBRE A 21H

DANSE

c koi ce cirk ?
Du 24 novembre au 19 décembre 2007
Act ion dépar tementale autour du c i rque de créat ion
Avec le soutien de l ’Adiam du Val d’Oise

à  V i l l i e r s - l e - B e l  e e  D o u b l e  T o u r  
par la Cie Baladeu’x, cirque, danse et art de la jongle 
S a m e d i  1 e r  d é c e m b r e  à  2 0 h 3 0 
Espace Marcel Pagnol, rue Gounod, Villiers-le-Bel 
culturevlb@wanadoo.fr et www.ville-villiers-le-bel.fr

à Arnouville-lès-Gonesse, Marly la Ville, 
Fosses et Gonesse ee jonglage, danse sur fil, 
acrobat ie ,  humour,  mât  chinois  et  ar ts  du c lown, 
par  les  Cies Chant de Balles, Au fil du vent, du Petit 
Monsieur, Ultimo Momento, Tr’Espace et Accès-Soir.

Renseignements  : 01 34 04 13 20 
� www.ville-villiers-le-bel.fr

S a i s o n  2 0 0 7 / 2 0 0 8

gros plan ¶
Une semaine dansée
Le Théâtre Firmin Gémier accueille sa traditionnelle semaine dansée 
en traversant avec fulgurance les esthétiques de la danse.

En fait d’une semaine, il s’agit de quatre jours de 

danse, que le marathonien aura plaisir à expéri-

menter sans œillères : danse baroque, hip hop, 

danse-musique, les chorégraphies de Béatrice 

Massin dépassent la seule esthétique baroque en 

brassant les codes avec un regard neuf.

La danse contemporaine  
en décalage
C’est aussi un regard décalé que posent Marie-

Agnès Gillot (danseuse étoile de l’Opéra de Paris) 

et Régis Obadia sur le hip hop. Rodin pour l’une, et 

Bach pour l’autre sont les fils conducteurs de ces 

deux pièces courtes confrontant l’énergie du hip 

hop à des habitus de danse contemporaine. Mais 

la palme en matière de détournement revient sans 

conteste à Tomas Lebrun qui, avec ses Soirées 

What You Want ?, joue la carte du divertissement 

pour nous amener dans un univers unique en son 

genre. Sous l’amusement de cette soirée en forme 

de cabaret, sous les paillettes et les perruques 

se profilent sans prévenir de grands moments de 

danse servis par des interprètes d’exception.

Nathalie Yokel

Un Air de Folies, de Béatrice Massin, le 21 novembre 

à 20h30, Les Rares Différences, de Marie-Agnès 

Gillot et Four Men (and woman), de Régis Obadia le 

22 novembre à 20h30, Les Soirées What You Want ? 

de Thomas Lebrun les 23 et 24 novembre à 20h30 au 

Théâtre Firmin Gémier, place Firmin Gémier, 92160 

Antony. Tél. 01 46 66 02 74.

Un Air de Folies, nouvelle création de Béatrice Massin 

à Antony.
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contemporain, cabaret loufoque… C’est Béatrice 

Massin qui ouvre les festivités avec sa toute der-

nière création intitulée Un Air de Folies, qui semble 

contraster avec son précédent Voyage d’hiver à 

l’énergie plus posée. Ici la musique « savante » de 

Marin Marais vient se frotter aux airs de cour pour 

un joyeux mélange d’airs à boire, de danse vives 

et de chants tendres. En soutien à cette relation 



//// pour recevoir la terrasse par internet, envoyez un mail à : la.terrasse@wanadoo.fr   en objet : recevoir la terrasse  ////

en 2005 pour le Prix Nobel de la Paix pour son 

engagement en faveur des relations judéo-arabes 

et des valeurs humaines. Événement dans l’évé-

nement, Shlomo Mintz choisit d’affronter, comme 

dans un fascinant duel artistique avec lui-même, les 

Vingt-quatre Caprices de Paganini, composés entre 

1802 et 1817, concentré vertigineux de difficultés 

techniques extrêmes. Un défi très rarement relevé 

en concert. Un concert à écouter le souffle coupé.

� J. Lukas

Mardi 13 novembre à 20h au Théâtre des Champs-

Elysées. Tél. 01 49 52 50 50. Places : à partir de 25 €.

Concerts 
ProQuartet
////// Quatuors à cordes ///////////////////////////////////////////////

Deux rendez-vous remarquables 
avec de jeunes quatuors à cordes 
européens au Grand Salon de 
l’Hôtel national des Invalides.

Le jeune Quatuor Atrium de Saint-Petersbourg,  

en concert le 30 novembre à 20h à Hôtel national  

des Invalides.

L’association ProQuartet présente ses coups de 

cœur au public mélomane parisien. Le Quatuor 

Doric, formation anglaise fondée depuis 6 ans, 

participe au programme de formation profession-

nelle ProQuartet-CEMC depuis novembre 2002 et 

étudie notamment avec Walter Levin du Quatuor 

LaSalle. Il vient de remporter le Bristol Millenium 

Chamber Music Competition. Pour sa première 

apparition parisienne, le 5 novembre, le Quatuor 

Doric a choisi Haydn Quatuor à cordes en sol 

Majeur opus 76 n°1 , Dvorak Quatuor à cordes 

en la Majeur opus 105 et Barber Quatuor à cordes 

en si mineur opus 11. Le Quatuor Atrium a pour sa 

part vu le jour à l’automne 2000 au Conservatoire 

de Saint Petersbourg, sous l’influence du Profes-

seur Joseph Levinson, le violoncelliste du célèbre 

Quatuor Taneyev. Dès l’année suivante, il rem-

porte le Deuxième Prix du Concours International 

de Quatuor à cordes Chostakovitch de Moscou 

puis, en 2003, le Premier Prix et le Prix du Public 

au Concours International de Quatuor à cordes 

de Londres. EMI Classics lui offre alors la possi-

bilité d’enregistrer un disque consacré à Mozart, 

Tchaïkovski et Chostakovitch. Enfin, consécration, 

l’été dernier, ces quatre jeunes musiciens russes 

remportent le Premier Grand Prix du Concours 

International de Quatuor à cordes de Bordeaux à 

l’unanimité. Ces musiciens à découvrir absolument 

jouent le Quatuor n°9 de Beethoven, le Quatuor 

n°7 « Variations séreuses » de Nicolas Bacri et le 

Quatuor n°2 en fa majeur de Tchaikovsky.�J. Lukas

Lundi 5 novembre et vendredi 30 à 20h à Hôtel natio-

nal des Invalides. Tél. 01 44 41 35 07. Places : 26 €. 

La Simphonie 
du Marais
////// Instruments anciens ////////////////////////////////////////////

La formation d’Hugo Reyne fête 
ses vingt ans dans un concert à la 
Salle Gaveau.
Souvenir, souvenir… En 1990 , la Simphonie du 

Marais livrait un enregistrement d’exception des 

Symphonies pour le souper du Roy de Delalande. 

Festival 
Marin Marais
////// Musique ancienne ///////////////////////////////////////////////

Deuxième édition de ce festival où 
le répertoire pour viole de gambe 
du compositeur français se taille 
la part du lion.

Jean-Louis Charbonnier, spécialiste de la viole de 

gambe, présente la deuxième édition du Festival Marin 

Marais, du 9 au 24 novembre à l’Oratoire du Louvre

Ancien élève et disciple de Jordi Savall, pionnier 

du mouvement baroque en France, Jean-Louis 

Charbonnier est une personnalité incontournable 

de la viole de gambe. Associé au tournage du film 

d’Alain Corneau « Tous les Matins du Monde «, 

en qualité d’assistant musical et professeur de 

musique des acteurs, il s’est lancé dans le projet 

gigantesque d’enregistrer l’intégrale des œuvres 

pour viole de gambe et basse continue de Marin 

Marais. Au total : 593 pièces qui feront l’objet de 

21 disques au total. Commencée en 1991, cette 

épopée discographique comprend aujourd’hui 15 

enregistrements dont le dernier coffret (consacré 

à la fin du Premier Livre) vient de sortir chez Ligia 

Digital. Entouré des amis de son Ensemble Baroque 

Marin Marais, Jean-Louis Charbonnier lançait aussi 

l’an passé à Paris, à l’occasion de la célébration du 

350ème anniversaire de la naissance de son com-

positeur préféré, le premier Festival Marin Marais. 

Pour cette deuxième édition, la programmation 

propose onze concerts à l’Oratoire du Louvre où 

la musique de Marais fait volontiers écho à celle 

de Bach, revisitées tour à tour par Paolo Pandolfo 

(viole de gambe), le 10 à 20h30 ; Gilbert Bezzina 

(violon) et Arnaud De Pasquale (clavecin), le 11 à 

17 h ; Joël Pontet (clavecin) et Philippe Allain-Dupré 

(flûte), le 16 à 20h30 ; ou encore Patrick Bismuth 

(violon), le 23 à 20h30 ou Claire Gardielli, le 24 à 

16h. Jean-Louis Charbonnier, seul en scène, ou en 

petit ensemble, sera quant à lui sur scène à trois 

reprises, le 10 à 16h, le 17 à 20h30, le 18 à 17h et 

le 24 à 20h30. À signaler enfin, la soprano Agnès 

Mellon qui ouvre le festival dans un programme inti-

tulé « Voix et dévotion », le 9 à 20h30.� J. Lukas

Du 9 au 24 novembre à l’Oratoire du Louvre.  

Tél. 01 48 83 60 09. Places : 10 €.

Shlomo Mintz
////// Violon seul //////////////////////////////////////////////////////////

Le grand violoniste israélien 
relève le défi de jouer en concert 
les 24 Caprices pour violon seul de 
Paganini, écho de l’un de ses plus 
grands disques.
Il est considéré comme l’un des plus indiscutables 

violonistes de notre époque, invité partout dans le 

monde par les plus grands orchestres et dépositaire 

d’une discographie exemplaire révélant toute  son 

ampleur stylistique. Né à Moscou en 1957, Mintz a 

émigré avec sa famille deux ans plus tard en Israël. 

À l’age de onze ans, il fait ses débuts avec l’Or-

chestre Philharmonique d’Israël. A 16, il joue à Car-

negie Hall avec l’Orchestre Symphonique de Pitts-

burgh, puis entre à la Juilliard School de New York. 

On connaît la suite… Citoyen du monde et homme 

d’engagements humanitaires, il joue ce soir au profit 

du département de Neurologie de l’Hopital Hadas-

sah de Jérusalem, un centre hospitalo-universitaire 

réputé en Israël et dans le Moyen-Orient, nominé 

>>> avec les bruits de la vie, tumultueux, fragiles, 

entêtants comme des rêves d’enfants, étonnants 

comme l’inconnu. « Et les vôtres ? Oui, vos cris ! 

Vous avez une valise ? »� Gw. David

Le Cabaret des valises, écriture et mise en scène de 

Bernard Kudlak, du 7 au 9 décembre 2007, à 20h30 

sauf dimanche à 16h, au Théâtre de Saint-Quentin 

en Yvelines, Place Georges Pompidou, Montigny-le-

Bretonneux, 78054 Saint-Quentin-en-Yvelines.  

Rens. 01 30 96 99 00 et www.theatresqy.org.

C KOI CE CIRK ?
////// Festival //////////////////////////////////////////////////////////////

On savait déjà le Val d’Oise très 
à l’écoute des arts du cirque 
avec la ville de Cergy. Ici, cinq 
communes de la Plaine de France 
s’associent autour d’un projet 
de développement de la culture 
circassienne.

Etrange trio que ce mélange homme-femme-porte,  

par la compagnie Baladeu’x.

C KOI CE CIRK a des allures de festival, mais 

ce temps fort est en réalité bien plus. Fédérant 

autour des arts du cirque les villes d’Arnouville, 

de Fosses, de Gonesse, de Marly-la-Ville et de 

Villiers-le-Bel, il propose au public un parcours 

artistique très diversifié et un voyage original dans 

l’histoire de cet art. Pour l’esprit, c’est Jean-Mi-

des champs, l’urbain et le rural se croisent autour 

d’un fauteuil de salon et de fleurs en plastique. 

Le Cerf se voyant dans l’eau nous transporte en 

Afrique, et la pauvre biche devient frêle gazelle 

sous les yeux du guépard. Certaines fables sui-

vent le texte de La Fontaine, d’autres s’en tien-

nent à la morale, aux personnages ou à l’esprit. 

Contre ceux qui ont le goût difficile est une fable 

méconnue de l’auteur, car peu étudiée en classe. 

Son texte brut, qui ne fait pas appel aux fantas-

magories animales, met en garde le public contre 

les censeurs. Prise au pied de la lettre et vue par 

Lia Rodrigues, elle devient un manifeste délirant 

pour la liberté d’expression, fait hurler de rire nos 

enfants et renvoie l’adulte à ses propres attendus, 

ses craintes et ses « largeurs d’esprit ».� N. Yokel

Le 21 novembre à 15h : La C de la F de la F de 

Herman Diephuis, Le Corbeau et le Renard de 

Dominique Hervieu, Le Chêne et le Roseau de 

Mourad Merzouki. Le 24 novembre à 15h :  

La C de la F de la F de Herman Diephuis, Le Rat de 

Ville et le Rat des Champs de Dominique Rebaud, 

Phoebus et Borée de Karine Ponties, Le Corbeau et 

le Renard de Dominique Hervieu. Le 24 novembre 

à 17h30 : Le Cerf se voyant dans l’eau de Boyzie 

Cekwana, Le Héron de Satchie Noro et Alain Rigout, 

Le Chêne et le Roseau de Mourad Merzouki, au 

Théâtre de Saint-Quentin-en-Yvelines, place Georges 

Pompidou, Montigny-le-Bretonneux 78054 Saint-

Quentin-en-Yvelines. Tél. 01 30 96 99 00.

cirque
Le Cabaret 
des valises
////// Bernard Kudlak ///////////////////////////////////////////////////

Après une pétillante Variété en 
2001, Bernard Kudlak s’échappe 
du Cirque Plume et retrouve les 
musiciens de l’ensemble Télémaque 
pour un cabaret bien singulier.

Un cabaret singulier qui fait retentir tous les bruits de 

la vie.

« Un homme, le bruiteur, entend à Verdun, dans 

les champs à travers la campagne, des cris, des 

hurlements… Il les enregistre. Sur la bande, il dis-

cerne des chants d’oiseaux, le vent et un engin 

agricole qui passe dans le lointain… Il décide de 

répertorier tous les sons possibles pour arriver à 

retrouver ces cris entendus »… C’est ainsi, dans les 

mailles de cette fable singulière, que s’est faufilée 

l’idée du Cabaret des valises. Car comment libérer 

tous ces sons, où se mélangent l’effroi de la guerre, 

les clameurs de l’espoir, le murmure des forêts et 

les éclats de rire ? Le metteur en scène Bernard 

Kudlak, cofondateur du Cirque Plume, et le compo-

siteur Raoul Lay, à la tête de l’ensemble Télémaque, 

ont imaginé ce cabaret itinérant afin que les cris de 

l’humanité retentissent à l’unisson. Clowns, contre 

pitre, zoomorphe, acrobate aérienne et comédiens 

ouvrent grand leurs malles secrètes et jouent >>> 

questions et l’objet scénique qui en découle, la 

chorégraphe a trouvé une expression : « docu-

mentaire vivant ». Ou comment faire de la danse 

avec des histoires de vie. � M. Chavanieux

And Then, chorégraphie d’Eszter Salamon, du 

mercredi 7 au samedi 10 novembre à 20H30 au 

Centre Pompidou, place Georges-Pompidou, Paris 4e. 

Réservations : (0)1 44 78 12 33 ou www.centrepom-

pidou.fr/billetterie

Boléro  
Variations
////// Raimund Hoghe ///////////////////////////////////////////////////

La nouvelle création de Raimund 
Hoghe, désormais habitué du 
Festival d’Automne, s’attarde une 
nouvelle fois sur une musique de 
poids. 

Après La Callas, les rythmes des Boléros envahissent 

Raimund Hoghe.

On le savait à travers le Sacre du Printemps, le Lac 

des Cygnes ou les grands airs de La Callas, Rai-

mund Hoghe aime s’emparer des grands « tubes » 

de la musique classique. Boléro Variations ne 

déroge pas à cette règle. Le dramaturge et cho-

régraphe allemand connaît l’impact de ces musi-

ques sur l’imaginaire collectif, qui au-delà de leur 

célébrité se dotent d’un caractère populaire. Il n’est 

pas anodin d’oser confronter sa propre présence à 

l’espace accaparé d’autorité par ces musiques. Sa 

précédente pièce, vibrante par la limpidité de la voix 

de Maria Callas, en sait quelque chose. Ce qui n’en-

lève rien à la prise de risques, à la justesse du geste 

habité par Raimund Hogue et restitué avec force 

et émotion au public. Dans cette nouvelle pièce, 

le Boléro s’entend dans la musique puissante et 

répétitive de Ravel, avec toute la mythologie choré-

graphique qui s’y rattache, mais aussi dans la forme 

très populaire de musique et de danse espagnoles 

et latino-américaines.� N. Yokel

Boléro Variations de Raimund Hoghe, du 21 au 

24 novembre à 20h30 au Centre Pompidou, place 

Georges Pompidou, 75004 Paris. Tél. 01 53 45 17 17.

Les Fables, 
l’intégrale
////// Festival //////////////////////////////////////////////////////////////

Six ans maintenant que les 
chorégraphes posent leurs 
regards curieux et amusés sur 
l’œuvre de Jean de La Fontaine. Voici 
une rare occasion de les revoir 
toutes.
Au total huit fables, comme un instantané de la 

création chorégraphique des années 2000, avec 

toute sa richesse : danse contemporaine, danse 

hip hop, danse sur pointe, influence africaine, 

conceptuelle…Quand le rat de ville rencontre le rat 

modifié : on ne sort jamais indifférent d’un specta-

cle de Jacques Fargearel. Dans sa prochaine créa-

tion, pour la première fois, il construit la pièce en 

séquences, séparant adultes et enfant : solo d’un 

petit garçon, duo de femmes, trio d’hommes. Le 

mouvement des adultes ne sera plus régi par la 

présence des enfants, et vice-versa. Comment le 

regard passera-t-il de l’un à l’autre, quels liens le 

spectateur pourra-t-il tisser entre ces corps sin-

guliers ? Une étape importante dans un parcours 

aussi original qu’exigeant.� M. Chavanieux

Kyrielle 3.2.1. chorégraphie de Jacques Fargearel, 

le 1er décembre à 20H30 au Centre Culturel Aragon-

Triolet, 1 place du Fer à Cheval, 94310 Orly.  

Tél. 01.48.90.24.24

And Then
////// Eszter Salamon ///////////////////////////////////////////////////

Eszter Salamon, convoquant 
sur le plateau huit personnes 
rencontrées de façon aléatoire, 
interroge l’identité et la 
confrontation à l’autre. 
« J’avais envie de rencontrer des personnes qui 

portaient le même nom que moi et ainsi de me 

libérer de ce nom. » Eszter Salamon a donc choisi 

l’homonymie, et son caractère purement arbitraire, 

pour aller vers l’autre. Elle propose aux personnes 

ainsi rencontrées de s’associer à la création d’And 

Then (« et alors ») : un projet hors norme, en pre-

mier lieu parce qu’il est ouvert indifféremment à 

toutes les personnes rencontrées sur la base de 

ce principe aléatoire, et donc habité de corps et 

d’itinéraires qui n’ont rien à voir avec la danse. 

Ces huit personnes se racontent, décrivent leur 

vie, leur époque. Qu’est-ce que plonger dans l’in-

timité de ces inconnus ? Quel lien se crée entre 

eux ? Qu’est-ce qui nous touche ou nous indiffère 

dans leurs récits ? Pour décrire l’apparition de ces 

tionnent Edmond Russo et Shlomi Tuizer ? Solo et 

duo tentent, au cours de la pièce, un savant tis-

sage qui tient à la fois du croisement, mais aussi du 

regard mutuel.� N. Yokel

Les Avenants (tenses 2-3) d’Edmond Russo et 

Shlomi Tuizer, les 13, 14, 16 et 17 novembre à 

20h30 au Colombier, 20 rue Marie-Anne Colombier à 

Bagnolet. Tél. 01 43 60 72 81. 

Kyrielle 3.  
2. 1. 
////// Jacques Fargearel ///////////////////////////////////////////////

Comment la danse nous touche-
t-elle quand un enfant nous la 
fait voir ? Depuis dix-huit ans, 
Jacques Fargearel explore la force 
expressive d’une chorégraphie qui 
s’incarne dans des âges différents. 

Une danse fécondée par la présence d’enfants.

Notre perception de la danse est fondamentale-

ment liée aux corps «professionnels » présentés 

dans les théâtres. Mais que se passe-t-il lorsqu’un 

enfant évolue sur scène ? C’est la question que 

pose sans relâche Jacques Fargearel, dont les 

pièces mettent toujours en présence enfants et 

adultes. Le regard porté sur le danseur, sur la vir-

tuosité et sur l’expression en est considérablement 

chel Guy qui viendra nous éclairer à travers un 

panorama des arts du cirque actuel. Pour les 

yeux, on se laissera déambuler dans les exposi-

tions des photographies de Christophe Raynaud 

de Lage et des illustrations d’Isabelle Chatellard. 

Côté spectacles, des formes mêlant toutes les 

disciplines du cirque, jonglage, acrobaties, fil, 

mât chinois, dont Double Tour par la compa-

gnie Baladeu’x : entre danse et jonglage, ce duo 

explore avec humour et tendresse la relation à 

deux, en plaçant, au centre de leurs disputes et 

de leurs réconciliations, une porte, objet de tous 

les détournements.� N. Yokel

A Villiers-le-Bel : Panorama des arts du cirque 

actuel, conférence de Jean-Michel Guy,  

le 14 novembre de 9h à 12h à la Maison de quartier 

Boris Vian, 4 rue Scribe. Double Tour par la compa-

gnie Baladeu’x, le 1er décembre à 20h30 à l’Espace 

Marcel Pagnol, rue Gounod. Tél. 01 34 04 13 20. 

A Arnouville-lès-Gonesse : Paï Saï par la compagnie 

Chant de Balles le 15 décembre à 20h45. Territoires 

Inimaginaires par la compagnie Au fil du vent le  

19 décembre à 15h, Espace Charles Aznavour, 

Tél. 01 34 45 97 00.

A Marly-la-Ville : Territoires Inimaginaires par la 

compagnie Au fil du vent le 5 décembre à 15h,  

espace culturel Lucien Jean, Tél. 01 34 31 37 60.

A Gonesse : En dérangement par la compagnie du 

Petit Monsieur, Contigo par la compagnie Ultimo 

Momento, Rencontre D par la compagnie TR’Espace, 

le 30 novembre à 20h, salle Jacques Brel,  

Tél. 01 34 45 70 47. Mlle Oberniche par la compa-

gnie Accès-Soir, le 1er décembre à 21h à l’Auditorium 

de Coulanges, Tél. 01 34 45 70 47. 

Du 12 décembre au 20 janvier, exposition  

photographique de Christophe Raynaud de Lage  

au Pôle culturel de Coulanges, et exposition des 

illustrations d’Isabelle Chatellard à la bibliothèque 

Georges Sand, Tél. 01 34 45 70 47.

Manifestation organisée avec le soutien de l’Adiam 

du val d’Oise.

gros plan ¶
Le Cirque invisible
Génies des métamorphoses, Victoria Chaplin et Jean-Baptiste Thierrée 
enchantent la scène des illusions. A ne pas manquer.

Fantastique, fabuleux, magique… Dès qu’il s’agit 

du Cirque invisible, les mots chahutent sous la 

plume, pressés d’entrer dans la folle ronde des 

illusions et de caracoler à qui mieux-mieux dans 

le registre du merveilleux. Ces verbeux freluquets, 

même gonflés de superlatifs, sont pourtant bien 

désarmés... Car ce cirque-là défie souvent l’en-

tendement, enjambant les lisières de la logique, 

trafiquant sans ambages le corps des apparen-

ces, quelques fois démontant même les ressorts 

d’une jolie chimère pour produire des éclats de rire 

en pagaille. A peine croît-on voir un lapin géant 

qu’il a déjà disparu derrière un nuage, qui aussitôt 

s’évanouit devant un peloton cycliste, qui fonce 

derechef sur un dragon, qui s’envole à tire d’ailes, 

qui… Ainsi vogue la vie dans ces confins du réel : 

au gré du rêve et de la fantaisie.

La poésie rieuse  
de l’extravagance
Génies de ces métamorphoses à l’infini ? Victoria 

Chaplin et Jean-Baptiste Thierrée, inséparables 

depuis ce jour enchanté de 1969 où leurs routes 

se croisèrent, au hasard d’une providence bien 

inspirée. D’abord, naquit le Cirque Bonjour, puis le 

Cirque imaginaire, enfin, le Cirque invisible. Et puis 

des enfants, Aurélia et James, bourrés de charmes 

et de talents, qui mènent aujourd’hui leurs propres 

aventures de scène. Jean-Baptiste Thierrée, clown 

illusionniste, et Victoria Chaplin, acrobate camé-

léon, n’ont jamais quitté la piste, toujours près des 

étoiles. Elle, exquise athlète aux longs cheveux 

bruns, dompte les mirages avec une grâce d’elfe 

et fait surgir des plis de son imaginaire tout un 

bestiaire extravagant. Lui, l’œil rieur sous sa cri-

nière blanche, détourne tours et atours, tirant des 

gags plein de malice de ses incroyables valises à 

images. Jouant sans cesse avec les démons et 

Victoria Chaplin, reine des métamorphoses.
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les merveilles de l’inconscient, ces deux-là n’ont 

pas fini de contrarier les règles qui voudraient bien 

régir le monde… Et c’est tant mieux !

Gwénola David

Le Cirque invisible, mise en scène et interprétation 

Victoria Chaplin et Jean-Baptiste Thierrée, le 30 

novembre et 1er décembre à 20h30, le 2 décembre 

à 16h, au Théâtre Jean Arp, 22 rue Paul Vaillant-

Couturier, 92140 Clamart. Rens. 01 41 90 17 02 et 

www.theatrearp.com. Durée : 2 h
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Requiem

www.lapostrophe.net
01 34 20 14 14

vendredi 16 novembre et samedi 17 novembre à 20h30
à L’apostrophe/Théâtre des Louvrais

place de la Paix, Pontoise (95)

Une création où la richesse musicale d’Antoine Duhamel 
féconde l’univers poétique de Jean Cocteau... 

Une rencontre artistique aux frontières de l’onirisme

JEAN COCTEAU / ANTOINE DUHAMEL
mise en scène Arnold Pasquier

Ensemble Instrumental Jean-Walter Audoli / Choeur Carpe Diem - Alain Palma

’
vendredi 23 novembre à 20h30

au Centre des arts
12-16 rue de la Libération, Enghien-les-Bains

en partenariat avec le Conseil Général du Val d’Oise,
l’ADIAM Val d’Oise, la Ville de Pontoise, 

le Centre des arts d’Enghien-les-Bains, la Ville de Gonesse
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KIRILL KARABITS DIRIGE
L’ORCHESTRE PHILHARMONIQUE
DE RADIO FRANCE
VENDREDI 30 NOVEMBRE 2007
20H - SALLE PLEYEL

HECTOR BERLIOZ
ROMEO ET JULIETTE
(EXTRAITS SYMPHONIQUES)

CAMILLE SAINT-SAËNS
CONCERTO N°3
POUR VIOLON ET ORCHESTRE

PIOTR ILYITCH TCHAÏKOVSKI
FRANCESCA DA RIMINI
TEDI PAPAVRAMI VIOLON

TARIFS : 60 - 45 - 30 - 20 -10 �
RÉSERVATIONS : 01 56 40 15 16
01 42 56 13 13
CONCERTS.RADIOFRANCE.FRLi
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Déjà remarqué au pupitre d’orchestres aussi presti-

gieux que Chicago, Leipzig ou Amsterdam, le jeune 

chef autrichien vient de prendre la direction musicale 

de l’Orchestre de l’Opéra de Stuttgart ; dans un an, il 

occupera les mêmes fonctions à la tête de l’Orches-

tre Symphonique de Pittsburgh. � J. Lukas

Vendredi 23 novembre à 20h à la Salle Pleyel.  

Tel. 01 42 56 13 13. Places : 10 à 60 €.

Philippe  
Herreweghe
////// Instruments anciens ////////////////////////////////////////////

Le chef flamand interprète les 
Cantates de l’Avent de Bach à 
l’Eglise Saint-Roch.
Philippe Herreweghe revient toujours à ses pre-

mières amours. Après avoir donné la Quatrième 

symphonie de Mahler l’été dernier au Festival de 

Truls Mork 
et Manfred 
Honeck
////// Violoncelle et orchestre symphonique ///////////////////

Deux valeurs sûres du circuit 
symphonique international 
sont les invités de l’Orchestre 
Philharmonique de Radio-France.
On ne présente plus le violoncelliste norvégien Truls 

Mork, familier du grand répertoire (Bach, Dvorak, 

Tchaikovski) autant que des classiques du XXème 

siècle (Dutilleux, Britten) ou de la création (Pintscher, 

Hallgrimson, etc…). Il revient ce soir dans une de 

ses œuvres de prédilection, enregistrée magistrale-

ment avec l’Orchestre Philharmonique de Londres : 

le Premier Concerto de Chostakovitch. Auprès de 

lui, Manfred Honeck, invité régulier de l’Orchestre 

Philharmonique de Radio-France, qui complètera le 

programme avec la Symphonie n°5 de Tchaikovski. 

pianiste québécois Louis Lortie avec lequel il a 

souvent collaboré. Né à Montréal en 1959, il a 

remporté en 1984 le premier prix au Concours 

international Busoni avant de s’imposer sur les 

plus grandes scènes du monde, américaines, 

anglaises et japonaises en particulier. Le public 

français pour sa part ne lui a probablement pas 

fait encore la place qu’il mérite…� J. Lukas

Samedi 10 novembre à 20 h à la Salle Pleyel.  

Tel. 01 42 56 13 13. Places : 10 à 60 €.

Musique 
suisse
////// Musique de chambre ///////////////////////////////////////////

Redécouverte de compositeurs 
helvétiques oubliés à l’Auditorium 
du Musée d’Orsay.

Au Musée d’Orsay, le Quatuor Amar interprète  

notamment le Quatuor n°4 de Fritz Brun.

En écho à l’exposition consacrée au peintre sym-

boliste suisse Ferdinand Hodler, le Musée d’Orsay 

propose, dans le cadre de ses concerts de midi 

trente, une programmation musicale helvétique. 

Il y aura bien sûr des œuvres d’Arthur Honegger 

et de Frank Martin, mais ce sera surtout l’occa-

sion de découvrir des compositeurs méconnus 

chez nous. Fritz Brun, dont est programmé le 

Quatuor n°4, fut un chef d’orchestre et un com-

positeur suisse alémanique d’un talent certain. 

Quant aux Klavierstücke de Conrad Beck, ils 

révèleront l’écriture soignée de cet élève d’Ho-

negger. La musique contemporaine sera aussi 

présente, avec le Trio Après le silence de Dieter 

Ammann, actuel professeur de composition au 

Conservatoire de Lucerne. Pour ne rien gâcher, 

les interprètes de ces concerts seront également 

suisses : deux ensembles zurichois (le Quatuor 

Amar le 13 novembre, et le Trio Tecchler le 27 

novembre), ainsi qu’un jeune pianiste, vainqueur 

du Concours de Genève en 2006, Gilles Vonsattel 

(le 20 novembre).� A. Pecqueur

Mardi 13, 20 et 27 novembre à 12h30 à l’Auditorium 

du Musée d’Orsay. Tél. 01.40.49.47.50. Places : 12 €.

Ruben  
Lorenzo
////// Piano //////////////////////////////////////////////////////////////////

Ce pianiste espagnol s’impose comme 
ambassadeur du patrimoine musical 
de son pays.
Pour ce récital exceptionnel, Rubén Lorenzo 

propose un programme éclairant la richesse de 

la musique pour piano des plus importants com-

positeurs espagnols et leur influence sur la musi-

que sur de grands maîtres comme Debussy ou 

Liszt. S’appuyant sur une exploration musicolo-

gique minutieuse, il redonne vie ici, en véritable 

spécialiste du genre (comme en témoigne son 

enregistrement des Goyescas d’Enrique Grana-

dos), à des partitions majeures d'Isaac Albéniz, 

Manuel de Falla et Ricardo Viñes (1875-1943), 

lui-même grand pianiste, ami (et interprète des 

œuvres) de Ravel.� J.Lukas

Le 5 novembre à 20h30 à la Salle Cortot.  

Places : 10 et 20 €.

Depuis lors, la formation d’Hugo Reyne n’a eu 

de cesse d’interpréter avec esprit et noblesse 

la musique baroque française. Aujourd’hui, pour 

les vingt ans de l’ensemble, la Salle Gaveau s’ap-

prête à vivre un concert haut en couleurs. Chœur 

et orchestre sont réunis, mais on compte aussi 

sur la présence de solistes vocaux comme Fran-

çoise Masset et Bernard Deletré, ainsi que sur 

des invités « surprise ». Selon nos sources, les 

musiciens se trouvant dans l’ensemble à son ori-

gine (on pense à Pierre Hantaï, Marc Minkowski 

– alors bassoniste), pourraient bien se joindre à 

la fête.� A. Pecqueur

Vendredi 9 novembre à 20h30 à la Salle Gaveau.  

Tél : 01 48 24 16 97. Places : 20 à 35 €.

Magdalena 
Kozená
////// Mezzo-soprano et ensemble /////////////////////////////////

Récital baroque de la mezzo-
soprano tchèque avec l’Orchestre 
baroque de Venise dirigé par 
Andrea Marcon.

Au Théâtre des Champs-Elysées, Magdalena Kozená 

interprète les plus beaux airs de Haendel.

Son timbre à la fois fragile et profond en fait 

l’une des mezzo-sopranos les plus recherchées 

du moment. Magdalena Kozená aborde tous les 

répertoires, mais fait toujours preuve d’une grande 

prédilection pour la musique ancienne. Son dis-

que « Lamento » avec Reinhard Goebel dévoilait 

sa maîtrise du cantabile le plus émouvant, tandis 

qu’un récital d’airs de Mozart sous la houlette de 

son mari Simon Rattle éblouissait par sa profusion 

ornementale. Au Théâtre des Champs-Elysées, elle 

se consacre exclusivement à Haendel, avec une 

sélection des plus beaux airs. Jugez sur pièces : 

l’intense « Ah ! mio cor ! » d’Alcina, le boulever-

sant « Scherza infida » d’Ariodante (avec ses bas-

sons fantomatiques), ou encore le célèbre « Cara 

speme » de Giulio Cesare. L’Orchestre baroque de 

Venise et Andrea Marcon profitent des interludes 

pour nous offrir des concertos de Vivaldi, qu’ils 

maîtrisent à la perfection.� J. Lukas

Lundi 12 novembre à 20h au Théâtre des Champs-

Elysées. Tél. 01 49 52 50 50. Places : 5 à 82 €.

Kurt Masur 
et  
Louis Lortie
////// Piano et orchestre symphonique ///////////////////////////

Le chef allemand et le pianiste 
québécois, complices de longue 
date, se retrouvent pour un 
programme partagé entre Mozart 
et Bruckner.
Avant de décoller pour une série de concerts 

en Angleterre (Manchester, Birmingham, Bristol, 

etc…), les musiciens de l’Orchestre National de 

France testent leur programme de tournée à la 

Salle Pleyel. Kurt Masur dirige la Symphonie n°7 

de Bruckner, un compositeur où excelle le chef 

allemand, après avoir dialogué dans Mozart 

(Concerto pour piano n°23 en la majeur) avec le 

les rencontres de carnavalet
Concert

Portrait en musique de 
Emmanuel Chabrier : 

impressionnisme  
en musique et peinture,  

les passions d’une vie
Portrait d’un musicien qui fut un grand ami et un collectionneur des peintres  
impressionnistes. Un programme élaboré autour de mélodies retrouvées (trio 
de l’opérette Fisch-Ton-Kan, L’invitation au voyage, sur un texte de Baudelaire,  
le Duo de l’ouvreuse de l’Opéra comique et de l’employé du Bon-Marché…) ;  
plusieurs lettres de Chabrier mises en musique par Christopher Berg ;  
des musiques et mélodies de ses amis Duparc, Chausson, d’Indy, ou de ses 
admirateurs tels que Poulenc et Ravel.

Deux concerts proposés par l’ensemble Mirror Visions dont les programmes 
inédits séduisent un public de plus en plus large aux Etats-Unis et en Europe.

Tobé Malawista, soprano
Scott Murphree, ténor
Richard Lalli, baryton et piano

avec Christopher Berg, compositeur et pianiste
et Edward Burns, basson

Site internet : www.mirrorvisions.org

Avec l’aide de la Florence Gould Foundation
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Samedi 17 novembre et  
dimanche 18 novembre à 15 h 00

Musée Carnavalet – 23, rue de Sévigné – 75003
Entrée libre (dans la limite des 99 places disponibles)

entretien / John Eliot Gardiner

L’art de la rhétorique
En cette fin d’année, le chef britannique est à l’honneur à Paris. À 
la Salle Pleyel, il dirige trois programmes autour de Brahms, et à 
l’Opéra Comique, il défend L’Étoile de Chabrier. Rencontre avec un 
chef anglais très francophile, ancien élève de Nadia Boulanger.

Votre parcours est très lié à la France. Quel 

souvenir gardez-vous de votre poste à la 

tête de l’Orchestre de l’Opéra de Lyon, de 

1983 à 1988 ?

John Eliot Gardiner : C’était un terrain vierge. 

Nous avons créé cet orchestre avec des musiciens 

jeunes et sans parti pris. Au programme figuraient 

souvent Haydn et Gluck. Mais je n’ai jamais essayé 

d’imiter un orchestre soi-disant « authentique ». 

Je cherchais simplement à faire comprendre la 

rhétorique, le lien entre musique et parole. J’ai 

aussi encouragé les musiciens à lire les traités de 

Quantz ou de Leopold Mozart.

Vous dirigez aujourd’hui deux formations sur 

instruments anciens en Grande-Bretagne, 

les English Baroque Soloists et l’Orches-

tre révolutionnaire et romantique. Comment 

s’est déroulée la révolution baroque outre-

Manche ?

J. E. G. : Nous sommes arrivés dans ce courant 

après les Belges et avant les Français. Au début, 

c’était vraiment difficile car il y avait peu de musiciens 

de bonne qualité. Puis notre ensemble a affiné son 

style, a développé une vraie ambition. Notre force, 

c’est le travail régulier avec un chœur, le Monteverdi 

Choir, qui nous permet de mettre en valeur les affects 

de la musique. Malheureusement, au niveau finan-

cier, c’est compliqué. Nous n’avons pas de subven-

tions, comme c’est le cas en France, et le mécénat 

privé est difficile à obtenir. Depuis 2000, nous ne 

travaillons par ailleurs plus pour de grandes maisons 

de disque. Nos répétitions doivent donc être les plus 

efficaces possible – les musiciens anglais sont bien 

connus pour leur rapidité de déchiffrage !

Pourquoi réunir pour l’un de vos concerts à 

la Salle Pleyel des œuvres de Brahms et des 

partitions baroques, de Schütz et de Bach ?

J. E. G. : L’œuvre de Brahms trouve son inspi-

ration dans la musique renaissance et baroque. 

Pour Brahms, la vocalité est essentielle. Avant de 

s’attaquer aux symphonies, il a ainsi écrit un bon 

nombre d’œuvres chorales, comme le Requiem 

allemand. Les rapports qu’il entretient avec Bach 

sont évidents. Pour ces deux compositeurs, le 

contrepoint n’est pas seulement une gymnasti-

que intellectuelle, mais un moyen de faire passer 

les émotions. Par ailleurs, ils ont la même inspira-

« L’œuvre de Brahms 
trouve son  
inspiration dans la 
musique renaissance 
et baroque » John Eliot Gardiner

tion, le même talent à mettre la parole en musique. 

Remarquons également que dans les parties de 

ténor et d’alto ou bien, dans l’orchestre, celles de 

basson et d’alto, on trouve chez ces deux compo-

siteurs la même beauté mélodique « à l’intérieur » 

de l’œuvre. C’est cela qui est souvent caché dans 

les interprétations dites modernes. Ce qui me 

paraît essentiel, c’est de montrer que l’image de 

Bach en vieux compositeur romantique allemand 

n’est pas juste. Son énergie et sa passion sont 

complètement d’actualité.

En donnant L’Étoile de Chabrier à l’Opéra 

Comique, vous réhabilitez un ouvrage tombé 

dans l’oubli…

J. E. G. : Les Français sont très snobs et dénigrent 

l’opérette ou l’opéra comique. Mais il faut traiter 

ces genres avec sérieux. La partition de Chabrier 

est virtuose et exige un contrôle total des timbres. 

Je suis impatient de diriger cette production, car 

ce sera mon premier opéra dans la Salle Favart.

Propos recueillis par A. Pecqueur

Concerts Brahms : jeudi 15, vendredi 16 à 20h et 

dimanche 18 novembre à 16h à la Salle Pleyel. Tél. 

01 42 56 13 13. Places : 10 à 60 €.

L’Etoile de Chabrier du 13 au 23 décembre à l’Opéra 

Comique. Tél. 01 42 44 45 40. Places : 6 à 95 €.
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© BB Promotion GmbH 2007

Le théâtre du Châtelet et Michael Brenner pour BB Promotion GmbH 
en collaboration avec Paul Szilard Productions, Inc. présentent

du 20 novembre 2007
au 1er janvier 2008
Réservation : 01 40 28 28 40 
www.chatelet-theatre.com
Magasins Fnac – Carrefour
0 892 68 36 22
www.fnac.com

(0,34 €/mn)  

50e anniversaire de la création
Produit originellement à Broadway par Robert E. Griffith 

et Harold S. Prince en accord avec Roger L. Stevens

D’après une idée originale de Jerome Robbins
Livret Arthur Laurents    
Musique Leonard Bernstein
Lyrics Stephen Sondheim
Chorégraphie originale Jerome Robbins
Mise en scène et chorégraphie Joey McKneely
Direction musicale Donald Chan

des Palestiniens et des Américains. Une seule 

question  leur a été posée : Qui est Abraham ? 

Réponse à la Cité de la musique, avec l’ensem-

ble Steve Reich and Musicians, dirigé par Brad 

Lubman.� A. Pecqueur

Mardi 13 et mercredi 14 novembre à 20h à la Cité de 

la Musique. Tél. 01 44 84 44 84. Places : 27 à 38 €.

Tedi  
Papavrami
////// Violon et orchestre symphonique //////////////////////////

Le violoniste albanais trois fois 
dans l’actualité.
Il est l’invité de l’Orchestre Philharmonique de 

Radio France (dir.Kirill Karabits) dans le Troisième 

Concerto de Saint-Saëns (le 30/11 à Pleyel). Il 

vient d’enregistrer avec le pianiste Philippe Bian-

coni un disque de Sonates de Brahms (qui paraît 

chez Aeon). Et, enfin, plus surprenant, il signe la 

traduction du dernier roman d’Ismail Kadaré qui 

sortira fin novembre chez Fayard. Depuis 2000, il 

est en effet le traducteur français attitré du grand 

écrivain albanais. « La littérature a aussi occupé 

une place majeure dans ma vie, il était donc natu-

rel, dès mon plus jeune âge, de lire les œuvres 

de Ismail Kadaré qui était, suite à son installation 

en France, devenu un ami de la famille puis un 

ami personnel, explique Tedi Papavrami. Lors d’un 

séjour chez mes parents, mon père me passa le 

manuscrit d’une nouvelle que lui avait remis Ismail 

afin d’avoir son opinion. Il m’apprit aussi qu’il cher-

chait un nouveau traducteur… ».� J. Lukas

Vendredi 30 novembre à 20 h à la Salle Pleyel.  

Tél. 01 42 56 13 13.

>>> dialogue avec Cécile Houi dans Two Insect 

pieces et Tempral variations, puis encore avec 

Céline Planes (violon), Renaud Stahl (alto) et Ber-

nard Vandrebroucque (violoncelle) dans le Phantasy 

quartet opus 2. Le Lacrymae pour alto et piano, 

page célèbre de Britten, conclut le programme.� J. 

Lukas

Dimanche 25 novembre à 16h30 à l’Auditorium 

Rameau de la Maison de la Musique de Nanterre.  

Tél. 01 41 37 94 21.

Steve Reich
////// Musique contemporaine ///////////////////////////////////////

Le compositeur américain s’associe 
à la vidéaste Beryl Korot pour le 
spectacle The Cave.

Le binôme Steve Reich et Beryl Korot dans The Cave à la 

Cité de la musique.  Didier Sattman

Il s’agit d’un opéra « documentaire ». The cave 

unit le talent du compositeur Steve Reich à celui 

de la vidéaste Beryl Korot dans une approche ori-

ginale de la Genèse. Le texte biblique offre ainsi 

des perspectives contemporaines, tant dans le 

langage artistique que dans la matière même. 

En effet, l’idée a été d’interviewer des Israéliens, 

Café  
Zimmermann 
et La Chapelle 
Rhénane
////// Instruments anciens ////////////////////////////////////////////

Les deux ensembles baroques 
français proposent des cantates 
profanes du Cantor de Leipzig à la 
Cité de la Musique.

Sous la houlette de Benoît Haller, La Chapelle Rhénane 

donne à entendre des cantates de Bach à La Villette.

Tous ceux pour qui la musique de Bach est défini-

tivement sombre et compliquée doivent se rendre 

d’urgence à la Cité de la Musique. Le Café Zim-

mermann et la Chapelle Rhénane défendent ses 

cantates profanes, aussi nobles qu’enlevées. Les 

textes allégoriques mêlent la Vertu à la Volupté, et 

honorent avec brio les plaisirs de la chasse. On ne 

doute pas un seul instant de l’enthousiasme appro-

prié des deux formations invitées, le Café Zimmer-

mann, placé sous la houlette experte de Gustav 

Leonhardt, et la Chapelle Rhénane de Benoît Haller, 

un ensemble alsacien remarqué pour la qualité de 

ses interprétations de Schütz.� A. Pecqueur

Vendredi 23 et Samedi 24 novembre à 20h à la Cité de 

la Musique. Tél. 01 44 84 44 84. Places : 27 à 38 €.

Itzhak  
Perlman
////// Violon et piano ////////////////////////////////////////////////////

Une étoile du violon dans Schubert, 
Beethoven et Strauss.
La Série des Grands Solistes à la Salle Pleyel 

déroule son tapis rouge pour cette véritable légende 

vivante qu’est Itzhak Perlman, personnalité majeure 

du violon dans la seconde moitié du xxe siècle. En 

compagnie de Bruno Canino au piano, son fidèle 

complice, Perlman défend un programme couvrant 

tout le spectre du romantisme allemand, de Schu-

bert (Rondo Brillante en si mineur) et Beethoven 

(Sonate pour violon n°5 en fa majeur, Op. 24), avant 

l’entracte, jusqu’à Richard Strauss et sa Sonate en 

mi bémol majeur Op. 18.� J. Lukas

Lundi 19 novembre à 20 h à la Salle Pleyel.  

Tél. 01 42 56 13 13. Places : 10 € à 85 €.

Claude  
Villevieille
////// Musique de chambre ///////////////////////////////////////////

À la découverte de la musique de 
chambre avec hautbois de Benjamin 
Britten.
Personnalité dominante de la musique anglaise 

au xxe siècle, Benjamin Britten (1913-1976) s’est 

exprimé dans tous les registres. Si ses opéras, le 

War Requiem ou ses mélodies sont aujourd’hui très 

bien connus, on joue moins en revanche sa musi-

que de chambre. Le hautboïste Claude Villevieille, 

familier des répertoires oubliés (on se souvient de 

son enregistrement du Concerto pour hautbois 

de Rodolphe Kreutzer) défend en concert et en 

solo les Six metamorphoses after Ovid, puis >>> 

Saintes, le chef flamand a choisi cet automne de 

proposer un concert de cantates de Bach. C’est 

dans ce répertoire que Philippe Herreweghe s’est 

taillé sa réputation de chef soucieux du texte et 

toujours attentif au phrasé et à la rhétorique. Pour 

les Cantates de l’Avent BWV 1, 36, 61 et 62, il 

s’entoure de l’équipe fidèle du Collegium Vocale 

de Gand – chœur et orchestre en osmose parfaite. 

Parmi les solistes, on remarquera, aux côtés des 

habitués de longue date (comme la basse Peter 

Kooij), de nouveaux gosiers, telle la soprano Doro-

thée Mields au timbre séduisant.� A. Pecqueur

Mardi 13 novembre à 20h30 à l’Eglise Saint-Roch. 

Tél. 01 48 24 16 97. Places : 20 à 45 €.

Michel  
Piquemal  
et le Chœur 
Vittoria
////// Chœur et piano ////////////////////////////////////////////////////

Le Chœur régional Vittoria d’Ile-de-
France part en tournée en Ile-de-
France sous la direction de son chef 
emblématique Michel Piquemal.

Michel Piquemal et son Chœur régional Vittoria  

d’Ile-de-France en tournée autour de Paris dans  

des œuvres Fauré, Gounod, Ropartz et Guastavino.

Comme en témoigne sa remarquable discogra-

phie (chez Naxos, essentiellement), le chef français 

Michel Piquemal est un fou de musique française. 

À la tête de ses différentes formations, il enregistre 

des œuvres de Duruflé, Fauré, Honegger, Poulenc, 

Ropartz, Tomasi…En 1996, avec son ensemble 

vocal, il remporte une Victoire de la Musique Clas-

sique pour son intégrale de la musique sacrée 

de Maurice Duruflé. En 1998, il obtient la même 

récompense avec le Chœur Régional Vittoria d’Ile 

de France, pour son interprétation du Roi David 

d’Arthur Honegger. Michel Piquemal a conçu pour 

cette série de quatre concerts un passionnant pro-

gramme de musique française pour chœur et piano. 

Deux œuvres chorales familières – Le Cantique de 

Jean Racine de Gabriel Fauré et Gallia de Charles 

Gounod – partagent l’affiche avec deux raretés : 

le Psaume 136 de Joseph-Guy Ropartz – ce for-

midable compositeur breton, disciple de Fauré, 

que Piquemal a tant défendu (cette œuvre a été 

enregistrée pour Naxos en 1994) –, et un cycle de 

chansons, Indianas, de Carlos Guastavino (1912-

2000), compositeur argentin post-romantique pas-

sionné par la voix (il a signé plus de 150 mélodies). 

Le programme sera complété par des pièces pour 

piano seul de Ravel, Poulenc et Ginastera interpré-

tées par Christine Lajarrige. Avec le Chœur régional 

Vittoria d’Ile de France, la soprano Shigeko Hata 

et Michel Piquemal pour la direction (remplacé par 

Daniel Bargier, le 15 décembre).� J. Lukas

Vendredi 16 novembre à 20h30 – Auditorium du CNR 

de Saint-Maur. Tél. 01 48 89 99 10

Samedi 17 novembre 2007 à 20h30 au Théâtre  

de Coulommiers (77). Tél. 01 64 03 88 09

Dimanche 18 novembre 2007 à 16h30 à l’Eglise 

St-Joseph d’Enghien-les-Bains (95).  

Tél. 06 10 17 10 89 / 01 34 12 41 15

Samedi 15 décembre 2007 à 20h30 -  

Espace Georges Brassens d’Itteville (91).

Tél. 01 64 93 77 23

gros plan ¶
La face cachée  
de Chostakovitch
Le célèbre Quatuor Chostakovitch de Moscou interprète l’intégrale 
des quinze quatuors du grand compositeur russe. Le résumé d’une 
vie de création en cinq concerts.

En 1937, Chostakovitch crée sa Cinquième 

symphonie, sous-titrée par lui-même comme la 

«réponse d’un compositeur soviétique aux jus-

tes critiques». Elle marque son retour en grâce 

autant que son répit (et dépit) de plier sous le 

joug du pouvoir après les graves attaques et 

critiques dont il fut l’objet suite à la création de 

son opéra Lady Macbeth du District de Mzensk. 

L’année suivante, il entame la composition d’un 

prodigieux corpus de quinze quatuors à cordes 

qui représenteront, jusqu’à sa mort en 1975, son 

échappatoire et son jardin secret. Les 15 quatuors 

sont souvent considérés comme le journal intime, 

la part la plus profonde et sincère de son œuvre, 

là où se lit le mieux, comme à cœur ouvert, la 

sensibilité, la modernité et le drame intérieur de 

cet artiste écrasé par l’histoire. À la MC 93 de 

Bobigny, le légendaire Quatuor Chostakovitch, 

fondé à Moscou en 1966, nous offre de plonger 

dans cet océan de musiques exigeantes, vision-

naires et géniales, exaltantes de modernité dans 

les mouvements rapides, écrasantes d’émotion et 

de beauté dans les poignants mouvements lents. 

Des concerts essentiels.

Avec : Andrei Shishlov (violon 1), Serguei Pishugin 

(violon 2), Feodor Belugin (alto) et Alexander Kor-

chagin (violoncelle).

J. Lukas

Les 26, 28 et 30 novembre, 1er et 3 décembre à la  

MC93 de Bobigny (93). Tél. 01 41 60 72 72.  

Places : 25 € (carte 3 concerts : 14 € la place).

événement à la MC93-Bobigny, le légendaire Quatuor Chostakovitch avec Andrei Shishlov (violon 1), Serguei Pishugin 

(violon 2), Feodor Belugin (alto) et Alexander Korchagin (violoncelle).
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les célèbres Chairman Dances de John Adams, 

magistral et pyrotechnique foxtrot orchestral tiré de 

l’opéra Nixon in China, le Concerto pour la main gau-

che de Ravel et enfin la Symphonie n°3 de Brahms. 

En soliste : Jean-Frédéric Neuburger, nouveau phé-

nomène du piano français dont la carrière américaine 

démarre en trombe.� J. Lukas

Mardi 27 novembre à 20 h à la Salle Pleyel.  

Tél. 01 42 56 13 13. Places : 10 à 30 €.

Pierre Boulez
////// Musique contemporaine ///////////////////////////////////////

La Cité de la musique consacre un 
passionnant cycle de concerts au 
compositeur et chef français.
L’œuvre de Pierre Boulez paraît si singulière, si puis-

sante, qu’elle correspondrait presque à un électron 

libre et fugitif de la création musicale. Le pari de 

la Cité de la musique est d’autant plus excitant, 

puisqu’il consiste à faire dialoguer des partitions du 

compositeur français avec des œuvres du passé. 

D’un passé proche, avec Webern, Messiaen, Stra-

vinsky (28 novembre et 5 décembre, par l’Orchestre 

de Paris), à propos desquels Pierre Boulez rappe-

lait ici même (La Terrasse n°150) : « Ce sont des 

compositeurs qui m’ont beaucoup influencé quand 

j’étais jeune. Ils m’ont servi de modèles, chacun à 

sa façon… ». Le dialogue peut aussi traverser les 

siècles ; pour preuve, ce rapprochement entre Le 

Marteau sans Maître et des madrigaux de Monte-

verdi (30 novembre), ou le parallèle entre Anthèmes 

II et le 5e Concerto brandebourgeois de Bach (8 

décembre). Des perspectives d’autant plus intéres-

santes qu’elles confronteront le jeu de l’Ensemble 

Intercontemporain à celui de formations sur instru-

ments anciens. Cette mise en relation changera-t-

elle le jugement critique de Pierre Boulez à l’égard 

de la révolution baroque ?� A. Pecqueur

Du 28 novembre au 16 décembre à la Cité de la 

musique et à la Salle Pleyel. Tél. 01 44 84 44 84. 

Places : 8 à 45 €.

Emmanuel 
Strosser  
et les frères 
Phillips
////// Musique de chambre ///////////////////////////////////////////

Une vraie création visuelle 
entoure ce programme de musique 
française.
Les frères Xavier Phillips et Jean-Marc Phillips-Var-

jabédian, respectivement violoncelliste et violoniste 

(qu’on ne présente plus !) réitèrent leur expérience 

(déjà tentée sur un programme de musique armé-

nienne, avec le pianiste Vahan Mardirossian) de pro-

voquer une mise en espace et en images de leur 

concert. À l’occasion de la sortie sur le label Lontano 

d’un disque Ravel enregistré avec Emmanuel Stros-

ser au piano, ils ont conçu un séduisant programme 

d’œuvres de musique française : une vingtaine de 

pages courtes de Debussy, Fauré, Ravel, Satie, 

Dutilleux et Escaich. Ces musiques prendront vie 

sur scène dans un environnement d’images vidéo 

inspirées des paysages impressionnistes de peintres 

contemporains des compositeurs au programme… 

Un nouveau regard créatif et résolument actuel sur 

la forme figée du concert classique. L’expérience 

réunit aussi, autour des musiciens, les talents de 

Pierre-Alexandre Mati (direction artistique), David 

Coignard (scénographie et images), Arnaud Gautron 

(images et graphisme), Yann Le Bras (lumières), 

Jérôme Pascal (décors), Anny Tresch, costumes) 

et Jeff Saul (régie vidéo).� J. Lukas

Mardi 4 décembre à 20 h au Théâtre des Champs-

Elysées. Tél. 01 49 52 50 50. Places : 5 à 52 €

tel programme qu’on les entendra à l’Opéra Bas-

tille. Deux œuvres-phares du répertoire (Déserts 

de Varèse et Le Sacre du Printemps de Stravinsky) 

encadrent la création française d’Echo-Fragmente 

de Jörg Widman, qui tiendra lui-même la partie 

soliste de clarinette.� A. Pecqueur

Dimanche 25 novembre à 20h à l’Opéra Bastille.  

Tél. 0 892 89 90 90 Places : 10 à 30 €.

TM+
////// Musique contemporaine ///////////////////////////////////////

L’ensemble de Laurent Cuniot 
intervient dans le cadre d’un 
concert monographique en 
hommage à Boucourechliev au 
Musée d’Orsay.

Laurent Cuniot dirige son ensemble TM+ dans le cadre 

d’un hommage au compositeur André Boucourechliev  

au Musée d’Orsay.

« À rebours du confinement des années 70 et des 

interrogations actuelles de la musique classique, la 

création musicale démontre chaque jour sa capacité 

à entrer en résonance avec la sensibilité de nou-

veaux auditeurs » déclare Laurent Cuniot, directeur 

de TM+, à l’occasion du lancement de la nouvelle 

saison de son ensemble. Un constat positif qui 

aurait probablement comblé le compositeur et musi-

cologue André Boucourechliev (1925-1997), grande 

figure de la vie musicale française des années 70. 

Ce concert de la saison musicale du Musée d’Or-

say est une opportunité idéale de redécouvrir les 

qualités d’invention et la sensibilité singulière de ce 

compositeur. Sa musique est défendue par TM + qui 

interprète Amers, œuvre de forme ouverte typique 

de Boucourechliev (l’œuvre sera jouée deux fois, 

selon deux « scénarios » improvisés et interactifs 

différents entre le chef et ses musiciens), puis Lit 

de neige pour soprano et ensemble. L’orchestre de 

Cuniot partage l’affiche avec le pianiste Georges 

Pludermacher (dans Archipel IV), complice histori-

que du compositeur qui lui destina nombre de ses 

œuvres, et le Quatuor Ysaye (Quatuor III, Archipel II) 

qui a enregistré l’intégrale de sa musique de cham-

bre récemment pour le label Aeon. � J. Lukas

Vendredi 30 novembre à 20 h à l’Auditorium du 

Musée d’Orsay. Tél. 01 40 49 47 50

Orchestre 
Colonne  
et Laurent 
Petitgirard
////// Piano et orchestre symphonique ///////////////////////////

Laurent Petitgirard dirige le 
premier concert de la saison de son 
orchestre à Pleyel.
Attaché depuis toujours à rendre la musique classi-

que accessible au plus grand nombre, le directeur 

musical de l’Orchestre Colonne précise : « Le tarif 

de dix euros par place en première catégorie sera 

maintenu cette saison pour des abonnements de 

cinq concerts au minimum… Ce qui continuera de 

faire de Colonne le plus accessible des orches-

tres symphoniques ». Pour ce concert d’ouverture, 

Petitgirard lance à ses musiciens le défi d’affronter un 

programme d’une très grande difficulté, en alignant 

français. Il fut à la fin des années 70 lauréat des 

concours internationaux de Cleveland, Barcelone et 

Marguerite Long à Paris. Pour ce récital à Cortot, il 

a choisi de jouer Schubert (Deux Lieder, transcrits 

pas Liszt), Liszt (Sonate en si mineur) et Ravel (Jeux 

d’eau ; Gaspard de la Nuit). Le même jour à 20h30, 

on retrouvera le trop rare Hugues Leclère. Cet ancien 

élève de Catherine Collard (mais aussi d’autres 

grands maîtres français : Jean-Claude Pennetier, 

Jean-François Heisser, Alain Planès) est connu pour 

ses interprétations de Debussy et Ravel. Il choisit 

pourtant d’aborder ce soir un autre univers avec 

Scarlatti (4 sonates), Bellini et Chopin (2 Nocturnes, 

une Barcarolle, la 1ère Ballade en sol mineur opus 23, 

Andante Spianato et Grande Polonaise brillante en 

mi bémol majeur opus 22, etc…). À noter aussi que 

Hugues Leclère sera l’invité, le 12 janvier prochain, 

de la saison du Musée d’Orsay pour un programme 

de musique de chambre en compagnie des Solistes 

de l’Orchestre de Paris. � J. Lukas

Dimanche 25 novembre à 17 h (Gery Moutier) et 20h30 

(Hugues Leclère) à la Salle Cortot (78 rue Cardinet -  

75 017). Tél. 03 83 96 43 24. Places : 20 €.

Fazil Say
////// Piano et orchestre symphonique ///////////////////////////

Trois concertos au même 
programme pour le pianiste et 
compositeur turc.
Applaudi le mois dernier en récital au TCE, Fazil 

Say revient à Paris en compagnie de l’orchestre de 

Chambre de Stuttgart dirigé par Michael Hofstet-

ter. Il a inscrit pas moins de trois concertos à son 

programme : le Concerto pour piano n°12 K.414 

de Mozart, le Concerto pour piano, trompette et 

orchestre de Chostakovitch (avec Reinhold Frie-

drich à la trompette) et enfin, de sa propre plume, 

le beau Silk Road Concerto, voyage musical sur 

la route de l’orient. � J. Lukas

Mardi 27 novembre à 20h30 Salle Gaveau.  

Tél. 01 49 53 05 07. Places : 20 à 60 €.

Sylvain  
Cambreling
////// Orchestre symphonique ///////////////////////////////////////

Dans le cadre du Festival 
d’Automne, le chef français dirige 
l’Orchestre du SWR de Baden-Baden 
Freiburg dans un programme de 
musique du XXe siècle.
Ce n’est un secret pour personne : Sylvain Cambre-

ling et l’Orchestre de l’Opéra de Paris, dont il est le 

chef privilégié, ne sont pas dans les meilleurs termes. 

Par contre, il dirige en parfaite harmonie son autre 

phalange : l’orchestre du SWR de Baden-Baden 

Freiburg. Mais comment expliquer deux attitudes 

aussi divergentes ? Le tempérament des musiciens 

français serait-il plus engagé, voire pugnace, que 

celui de leurs homologues allemands ? Il s’agit sans 

doute davantage d’une question de répertoire. Car, 

à l’Opéra de Paris, Sylvain Cambreling dirige Mozart 

ou Verdi, des musiques auxquelles il reste extérieur. 

Tandis qu’avec l’Orchestre du SWR, il aborde avec 

succès la musique du xxe siècle, période de prédi-

lection de cette formation. C’est d’ailleurs dans un 

signé par Deutsche Grammophon qui sort sa ver-

sion du Concerto de Mendelssohn) et le violoncel-

liste Antonio Meneses. Deux œuvres centrales de 

leur répertoire sont au programme de ce concert 

d’adieu au public parisien : les deux Trios opus 99 

et 100 de Schubert. Immanquable.� J. Lukas

Lundi 26 novembre à 20h30 à la Salle Gaveau.  

Tél. 01 49 53 05 07. Places : 20 à 60 €.

Enrique 
Mazzola et 
Alexandra 
Soumm
////// Violon et orchestre symphonique //////////////////////////

L’Orchestre National d’Ile-de-France 
en tournée dans sa région.

Enrique Mazzola dirige l’Orchestre National d’Ile-de-

France dans des œuvres de Rossini, Paganini et Dvorak.

Né à Barcelone dans une famille de musiciens, 

Enrique Mazzola étudie la direction d’orchestre et 

la composition au Conservatoire Giuseppe Verdi de 

Milan. Chef omniprésent sur les scènes européen-

nes (Orchestre de Paris, Scala de Milan, Staats-

theater de Stuttgart, Festival Rossini de Pesaro, 

etc…), il part en tournée francilienne avec l’ONDIF. 

Son programme intitulé « Maestria » rassemble trois 

tubes du répertoire du xixe siècle : l’ouverture du 

Barbier de Séville de Rossini, le Concerto pour vio-

lon n°1 de Paganini et la Symphonie n°5 de Dvorak. 

Au violon, en soliste, la jeune Alexandra Soumm, 

née en 1989 en Ukraine puis formée au Conserva-

toire de Vienne et à l’Université de Musique de Graz 

dans la classe de Boris Kuschnir. � J. Lukas

Le 18 novembre à 18 h au Théâtre de Saint-Quentin-

en-Yvelines (78), le 20 à 20 h à la Salle Pleyel, le 23 

à 20h45 à Roissy-en-France (95), le 24 à 20h30 à 

Alfortville (94) et et le 25 à 15 h à Rosny-sous-Bois 

(93). www.orchestre-ile.com

Géry Moutier 
et Hugues 
Leclère
////// Piano //////////////////////////////////////////////////////////////////

Deux pianistes discrets en récital à 
la Salle Cortot.
Professeur de piano au CNSMD de Lyon, disciple 

de Reine Gianoli et Aldo Ciccolini, nourri par l’en-

seignement de Paul Badura-Skoda, György Sebok 

et Dimitri Bashkirov, Géry Moutier (né en 1957) est 

une personnalité importante du paysage pianistique 

Concert  
spirituel
////// Instruments anciens ////////////////////////////////////////////

Hervé Niquet, spécialiste du 
baroque français, dans Rameau.
Cet immense créateur du baroque français n’a pas 

composé uniquement pour la scène où triomphent 

aujourd’hui ses ouvrages désormais célèbres : Hip-

polyte et Aricie, Castor et Pollux, Les Boréades ou 

Les Indes Galantes. Deux des trois grands Motets 

composés par Rameau, entre 1716 et 1720, sont 

à l’affiche de cette soirée où l’on découvrira aussi 

deux pièces du compositeur bourguignon Joseph 

Michel (1679-1736) : Dominus regnavit et Quid retri-

buam tibi. De véritables inédits pour le public pari-

sien. Avec Stéphanie Révidat, Hanna Bayodi (des-

sus), Mathias Vidal (haute-contre), Marc Mauillon 

(taille), Stephan MacLeod (basse).� J. Lukas

Lundi 26 novembre à 20h au Théâtre des Champs-

Élysées. Tél. 01 49 52 50 50. Places : 5 à 82 €.

Beaux-Arts 
Trio
////// Musique de chambre ///////////////////////////////////////////

Cette formation chambriste 
historique et exemplaire est en 
tournée d’adieux jusqu’à l’été 2008.
Le Beaux Arts Trio a vu le jour à New York en 1955 

à l’initiative du pianiste Menahem Pressler. Il s’est 

imposé en plus d’un demi-siècle de concerts et 

d’enregistrements comme le trio avec piano le 

plus indiscutable et célèbre au monde, détenteur 

d’un répertoire immense et d’une musicalité restée 

miraculeuse. À l’heure où sonne la fin de cette pro-

digieuse aventure musicale, le trio réunit autour du 

vétéran Menahem Pressler au piano, chambriste de 

génie, le jeune violoniste Daniel Hope (nouvellement 
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Madame  
Butterfly 
////// Nouvelle production ////////////////////////////////////////////

Après avoir monté l’œuvre l’été 
dernier aux Chorégies d’Orange, 
Mireille Larroche retrouve le chef-
d’œuvre de Puccini à l’Opéra de 
Massy.

Une nouvelle production de Madame Butterfly  

mise en scène par Mireille Larroche est présentée  

à l’Opéra de Massy.

La saison lyrique de l’Opéra de Massy s’ouvre 

avec le célèbre opéra de Puccini confié à Juraj 

Valcuha pour la direction musicale et Mireille Lar-

roche pour la mise en scène. « Monter Madame 

Butterfly aujourd’hui, pour une femme metteur en 

scène est particulièrement émouvant, confie la 

directrice de la Péniche Opéra. Madame Butter-

fly nous parle d’aujourd’hui : c’est une Antigone 

contemporaine. Ce sont toujours les femmes qui 

subissent les outrages les plus violents ». Plaçant 

sa lecture dans une perspective très actuelle - 

tout en empruntant au langage gestuel et visuel 

du Japon du début du XXè siècle -, elle dédie 

le drame de la geisha Cio-Cio San, bafouée par 

un officier américain au point de se faire hara-kiri, 

« aux femmes qui partout dans le monde sont d’un 

côté dans des sociétés archaïques et l’autre en 

proie aux impérialismes ». Le tandem prometteur 

que Mireille Laroche forme avec le jeune chef slo-

vaque s’entoure des voix de Rié Hamada (Cio-Cio 

San) et Avi Klemberg (Pinkerton) dans les deux 

rôles principaux.� J. Lukas

Les 9 novembre à 20 h et dimanche 11 à 16 h à 

l’Opéra de Massy (91). Tél. 0 892 70 75 75.  

Places : 47 et 55 €.

Gaël Darchen, 
la Maîtrise 
des Hauts-
de-Seine
////// Nouvelle production ////////////////////////////////////////////

Une production juvénile de l’opéra 
Didon & Enée de Purcell.
Gaël Darchen commence ses études musicales 

par le piano et la trompette mais sa passion de la 

voix prend vite le dessus et le conduit à s’initier à 

la direction chorale. En 1999, il devient le Directeur 

de la Maîtrise des Hauts-de-Seine et développe 

une pédagogie originale très stimulante qui impose 

son ensemble comme une référence européenne 

en matière de chœur d’enfants. Avec ses jeunes 

voix de la Maîtrise, l’Ensemble Instrumental des 

Hauts-de-Seine et la complicité de Karin Catala 

pour la mise en scène, il se lance dans l’aventure 

de monter aujourd’hui l’opéra Didon & Enée de 

Purcell. � J. Lukas

Samedi 24 novembre à 20 h au Théâtre de 

Longjumeau (91). Tél. 0 892 70 75 75.  

Places 15 et 20 €.

grand nombre de chefs-d’œuvre du cinéma français. 

Pour autant, ce compositeur ne s’est pas limité à la 

musique de film et a livré des partitions destinées 

au concert ou à l’opéra. Composé en 1983, son 

Requiem est basé sur l’œuvre éponyme de Jean 

Cocteau, dont il offre un contrepoint original et perti-

nent. L’Apostrophe réhabilite cet ouvrage en confiant 

la mise en scène à Arnold Pasquier et la direction 

musicale à Jean-Walter Audoli.� A. Pecqueur

Vendredi 16 et samedi 17 novembre à 20h30 à 

l’Apostrophe. Tél. 01 34 20 14 14. Places : 16 €. 

Reprise le vendredi 23 novembre à 20h30 au Centre 

des Arts d’Enghien-les-Bains. Tél. 01 30 10 85 59. 

Places : 20 €.

Les Enfants 
terribles
////// Nouvelle production ////////////////////////////////////////////

L’opéra de Philip Glass d’après 
Cocteau est proposé à la Scène 
Nationale de Sénart.

Paul Desveaux signe la mise en scène des  

Enfants terribles de Philip Glass d’après Cocteau.

A première vue, tout semble les séparer. D’un côté, 

Cocteau et sa poésie fragile, éphémère, parlant 

d’amour et de mort. De l’autre, Philip Glass, connu 

pour sa musique répétitive, efficace et obstinée. 

Le compositeur américain a cependant commencé 

dès 1993, avec Orphée, à adapter l’œuvre du 

poète français. Les deux écritures, musicale et 

littéraire, s’allient alors comme par magie, portées 

par une étrangeté commune. En 1996, Philip Glass 

compose une pièce pour théâtre chorégraphique 

d’après le célèbre film de Cocteau : Les Enfants 

terribles. C’est cet ouvrage onirique et irréel qui 

sera donné à la Scène Nationale de Sénart dans 

une mise en scène de Paul Desveaux et sous la 

direction de Véronique Briel.� A. Pecqueur

Dimanche 18 novembre à 17h à la Scène Nationale 

de Sénart. Tél. 01 60 34 53 60 Places : 21 €

Alcina
////// Reprise ///////////////////////////////////////////////////////////////

L’opéra de Haendel est repris au 
Palais Garnier dans la mise en 
scène de Robert Carsen et sous la 
baguette de Jean-Christophe Spinosi.
Le directeur de l’Opéra de Paris, Gérard Mortier, 

a la grande intelligence d’inviter régulièrement des 

ensembles de musique ancienne dans la fosse du 

Palais Garnier. Après les Arts Florissants ou les 

Musiciens du Louvre, c’est au tour de l’ensemble 

Matheus de se frotter au temple du lyrique. Bien 

connue dans Vivaldi, la formation de Jean-Christo-

phe Spinosi devrait nous surprendre dans cette pro-

duction d’Alcina de Haendel. D’autant que le plateau 

est alléchant, avec notamment Vesselina Kasarova 

et Sonia Prina. La première, en Ruggiero, possède 

une projection déterminée et une maîtrise du souffle 

impressionnante, tandis que la seconde, en Brada-

mante, rivalise d’élasticité et d’insolence musicales. 

On retrouve par ailleurs avec plaisir la mise en scène 

sobre et chic de Robert Carsen.� J. Lukas

Les 22, 28 novembre, 1er, 3, 5, 13, 19, 26 décembre 

à 19h30 et les 25 novembre, 9, 16 et 23 décembre à 

14h30. Tél. 0 892 89 90 90 Places : 7 à 160 €.

Romain Rolland  de Villejuif  (Tél. 01 49 58 17 00)  

et le 1er décembre à La Barbacane de Beynes  

(Tél. 01 34 91 06 58).

Requiem
////// Nouvelle production ////////////////////////////////////////////

A Pontoise, le théâtre L’Apostrophe 
présente l’œuvre de Cocteau mise 
en musique par Antoine Duhamel.

Antoine Duhamel a composé le Requiem d’après 

Cocteau en 1983.

 La musique de Pierrot le fou, de Baisers volés, c’est 

lui. Antoine Duhamel, aujourd’hui âgé de quatre-

vingt-deux ans, a signé les bandes originales d’un 

Le Barbier  
de Séville
////// Nouvelle production ////////////////////////////////////////////

Une production juvénile du chef-
d’œuvre de Rossini défendu par 
l’Opéra-Studio de Genève 
Fondé en 1982 par le chef d’orchestre Jean-Marie 

Curti, l’Opéra-Studio de Genève aime à concevoir 

des formes légères, propices à l’expression de jeu-

nes interprètes et à la diffusion de l’art lyrique en 

dehors des scènes traditionnelles. Cette nouvelle 

production est pensée pour être très mobile, privi-

légiant le jeu des acteurs, avec un décor léger et la 

volonté de donner leur chance à de jeunes chan-

teurs qui abordent leur rôle pour la première fois. 

Quel autre ouvrage que celui de Rossini, ruisselant 

de musique, de fantaisie et d’invention, pourrait 

mieux se prêter à une telle célébration du bonheur 

de chanter ? Avec Jean-Marie Curti (direction musi-

cale), Serge Lipszyc (mise en scène) et l’Orchestre 

de l’Opéra-Studio de Genève.� J. Lukas

Le 10 novembre à L’Onde, espace culturel de Vélizy-

Villacoublay (Tél. 01 34 58 03 35), le 16 au Théâtre 

du Vésinet  (Tél. 01 30 15 66 00), le 18 au Théâtre 

Saison 2007-2008

28 novembre - 20h - Salle Pleyel
Webern Passacaille 

Messiaen Chronochromie

Boulez Le Soleil des Eaux

Stravinski Quatre chants paysans russes • Les Noces 

Pierre Boulez direction
Christiane Oelze soprano • Hilary Summers alto
Arnold Bezuyen ténor • Tigran Martirossian basse
Chœur de chambre Accentus • Laurence Equilbey direction

5 décembre - 20h - Salle Pleyel
Berg Suite lyrique pour quatuor à cordes • Suite lyrique pour
orchestre à cordes

Webern Cinq mouvements op. 5  pour quatuor à cordes
Op. 5, arrangement pour orchestre

Boulez Trois improvisations sur Mallarmé

Christoph Eschenbach direction
Valdine Anderson soprano
Eiichi Chijiiwa violon • Gabriel Richard violon
Marie Poulanges alto • Marie Leclerq violoncelle

Coproduction Orchestre de Paris / Cité de la Musique

TARIFS : 45€, 35€, 25€, 17€, 10€
Réservation : 01 42 56 13 13

www.orchestredeparis.com 

12 décembre - 20h - Cité de la musique
Boulez Rituel in memoriam Bruno Maderna

Read Thomas Helios Choros III (Les danseurs du Dieu Soleil)
Création mondiale - Commande de l’Orchestre de Paris

Boulez Eclat/Multiples*

Orchestre de Paris • Christoph Eschenbach direction
Ensemble Intercontemporain* • Pierre Boulez direction*

16 décembre - 16h30 - Cité de la musique
Boulez Mémoriale • Dérive I • Messagesquisse

Bach L’Art de la Fugue, extraits transcrits pour orchestre par
Georges Benjamin, Marc-André Dalbavie et Bruno Mantovani

Orchestre de Paris • Christoph Eschenbach direction
Vicens Prats violon • Eric Picard violoncelle

Boulez … explosante-fixe…

Ensemble Intercontemporain • Pierre Boulez direction
Emmanuelle Ophèle flûte

Coproduction Orchestre de Paris / Cité de la Musique / Ensemble Intercontemporain 

TARIFS : 29€, 24€
Réservation : 01 44 84 44 84

www.cite-musique.fr 

Orchestre de Paris - Salle Pleyel – 252, rue du Fbg Saint-Honoré – 75008 Paris

Cycle Pierre Boulez 
du 28 novembre au 16 décembre
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Rencontres 
D’Jazz de 
Nevers
////// Festival //////////////////////////////////////////////////////////////

Entre jeunes premiers et vieux 
routiers, jazz à l’américaine et 
versions européennes, le festival de 
Nevers s’est imposé comme l’un des 
bons rendez-vous du jazz.
Il y a ceux pour qui le jazz est l’occasion de partir à 

la découverte de territoires sonores inouïs. Ils iront 

écouter les choix d’Hasse Poulsen ou encore le Next 

de François Corneloup. Pour d’autres, il s’agit de 

retrouver des visages bien connus. Ceux-là devraient 

apprécier Richard Galliano associé à Gary Burton, ou 

les Leaders américains. D’autres encore cherchent 

dans le jazz des sensations fortes, celles interprétées 

par le saxophoniste romain Stefano Di Battista, ou 

magnifiées par le trio de Denis Colin avec la chan-

teuse de soul Gwen Matthews. À Nevers, il y aura 

aussi de beaux solos, de bons grands ensembles, 

des rencontres inédites… � J.Denis

Du 9 au 17 novembre à Nevers. Tél. 03 86 57 88 51

Joëlle  
Léandre
////// Jazz ///////////////////////////////////////////////////////////////////

Deux concerts en un de la grande 
contrebassiste et improvisatrice.
Soliste virtuose, improvisatrice extrême, aven-

tureuse infatigable, Joëlle Léandre est l’une des 

trop rares figures féminines qui comptent parmi 

les grands noms de la musique actuelle. En pre-

mière partie de ces deux concerts franciliens, elle 

dialogue en duo avec le tromboniste de Chicago 

George Lewis, puis présente la musique que l’on 

devine intense et mouvementée de son nouveau et 

prometteur quintette composé de Lori Freedman 

(clarinette), Jean-Luc Cappozzo (trompette), Olivier 

Benoît (guitare) et Simon Goubert (batterie, percus-

sions). Du jazz contemporain en questionnement et 

ébullition permanents.� JL. Caradec

Le 8 novembre à 20h30 à la Dynamo de Banlieues 

Bleues à Pantin. Tél. 01 49 22 10 10.  

Places : 8 à 12 €.

Le 9 novembre à 20h30 au Théâtre de Saint-Quentin-

en-Yvelines (78). Tél. 01 30 96 99 00.  

Places : 10 à 19,50 €.

Jazz au  
fil de l’Oise
////// Festival //////////////////////////////////////////////////////////////

Douzième édition de ce beau festival 
d’automne au fil de l’eau, itinérant 
par nature…
Le bassoniste (et saxophoniste) Brice Martin, lau-

réat du projet « Jazz Migration 2007 » organisé par 

l’Afijma, ouvre la programmation avec son Quartet 

« Le Peintre à l’Orange », avant de laisser défiler 

jusqu’au 8 décembre, Avishaï Cohen en trio, « Les 

3 F » – François Couturier, François Mechali et Fran-

çois Laizeau –, Franck Avitabile en solo et en trio, le 

phénoménal pianiste Tigran Hamasyan en solo pour 

la sortie de son album « New Era » chez Nocturne, 

les « Echoes of Ellington » réinventés par Jean-Luc 

Fillon (soliste majeur en quartet), Biréli Lagrène, 

Minino Garay, Michel Portal à la rencontre du trio 

de Yaron Herman, Omar Sosa, Louis Winsberg,  

Sonia Cat-Berro, Daniel Mille pour la sortie de l’al-

bum « Les beaux jours » (Universal Music Jazz)…

� J.-L. Caradec

Du 9 novembre au 8 décembre. Tél. 01 34 48 45 03 et 

www.jafo95.com

Festival 
« Place  
Au Jazz »  
à Antony
////// Festival //////////////////////////////////////////////////////////////

Pour sa troisième édition, le 
festival Place au Jazz reprend la 
formule des années précédentes 
avec une programmation des plus 
variées.

L’irrésistible chanteuse Robin McKelle, hôte de la  

nouvelle édition du festival « Place Au Jazz » à Antony.

Pour commencer, histoire de réviser ses classiques, 

La femme aux chimères sera projeté le 16 novem-

bre au cinéma le Sélect. Réalisé par Michael Curtiz 

en 1950, ce film s’inspire de la vie du trompettiste 

Bix Beiderbecke. Soit le parcours d’un prodige de 

la trompette, entre coups de blues dramatiques 

et envolées virtuoses du jazz, avec Kirk Douglas, 

Lauren Bacall mais aussi Doris Day et Hoagy Car-

michael. Le lendemain, place à la musique, avec le 

contrebassiste Renaud Garcia-Fons, connu pour 

pratiquer en toute liberté les chemins buissonniers 

d’un jazz teinté du bleu de la Méditerranée. Cette 

fois encore, accompagné du batteur percussion-

niste Negrito Trasante et du guitariste flamenco 

Kiko Ruiz avec lesquels il forme le Trio Arcoluz, il 

donne sa vision de cette musique, quelque part 

entre Orient et Occident, improvisant une ballade 

esthète à la croisée de toutes les musiques qui ont 

jalonné sa carrière. Six jours plus tard, le 23 novem-

bre, retour au jazz américain avec la chanteuse 

Robin McKelle, qui s’inspire de l’incomparable Ella 

Fitzgerald et des grands classiques du jazz des 

années quarante. Suivie le samedi 24 du quintette 

dirigé par le contrebassiste Gary Brunton et le bat-

teur Andréa Michelutti, avec Frédéric Loiseau à la 

guitare, Guillaume de Chassy au piano, et Claudio 

Pallaro au saxophone. Soit un quintette entre stan-

dards réinvestis et compositions originales, entre 

élans swing et digressions plus abstraites. �J.Denis

Du 16 au 24 novembre à Antony (94).  

Tél. 01 40 96 72 82.

Moutin  
Quartet
////// Jazz ///////////////////////////////////////////////////////////////////

Pour fêter la sortie de leur nouvel 
album, les frères rythmiques 
s’offrent le temple du jazz parisien.
C’est à New York, en mars 2007 que François le 

bassiste et Louis le batteur ont enregistré leur nou-

vel opus, Sharp Turns (chez Nocturne), au célèbre 

studio Systems Two qui a accueilli avant eux le 

gotha de la capitale du jazz. On y retrouve à leurs 

côtés le saxophoniste Rick Margitza et le pianiste 

Pierre de Bethmann, une formation aguerrie par 

les multiples concerts qui ont accompagné leur 

précédent “Something Like Now”. Au fil des ans, 

cette complicité leur permet de jouer sur tous les 

registres, aussi bien ouverts aux suggestions ins-

tantanées que solidement campés quant il s’agit 

de valoriser l’écriture des leaders. � J.Denis

Lundi 19 novembre au New Morning.  

Tel. 01 45 23 51 41. Places : 22 €

propos recueillis / William Christie

Aux sources  
de l’opéra baroque
L’événement lyrique baroque de la rentrée revient incontestablement 
à William Christie qui nous présente une nouvelle production du 
drame sacré Il Sant’Alessio de Stefano Landi (1587-1639), contemporain 
de Monteverdi et inventeur, dans les pas du maître de Mantoue, de 
ce qui allait bientôt devenir l’opéra. Après avoir donné l’œuvre en 
concert en 1995 et l’avoir enregistré pour Warner (qui la réédite 
aujourd’hui), le patron des Arts Florissant rêvait de lui redonner vie 
dans une version mise en scène. Son vœu se réalise aujourd’hui avec la 
complicité de Benjamin Lazar – jeune metteur en scène spécialiste du 
monde baroque – et d’une distribution vocale entièrement masculine 
dominée par Philippe Jaroussky dans le rôle-titre.

« La postérité n’a pas réservé à Stefano Landi les 

mêmes honneurs qu’à Monteverdi. Il nous fallait 

réparer cette injustice, car l’un comme l’autre 

de ces deux grands maîtres incarnent l’histoire 

naissante de l’opéra. Il Sant’Alessio a été écrit à 

Rome en 1632 ; vingt-cinq ans se sont donc écou-

lés depuis la création à Mantoue de l’Orfeo de 

Monteverdi, qui, avec l’Euridice de Peri, marquait 

l’avènement du genre. En choisissant un sujet 

historique et non plus mythologique, l’opéra de 

Landi s’en distingue nettement et s’inscrit dans 

la lignée de la Contre-Réforme catholique. Il est 

contemporain des grands chefs-d’œuvre accom-

plis de l’architecture et de la sculpture baroques 

: Le Bernin vient d’achever le baldaquin de Saint-

Pierre, et avec Borromini, il donne à la Ville Sainte 

des monuments dont la magnificence et le faste 

révèlent un goût profond pour l’ostentation - 

jamais jusqu’alors les églises n’avaient à ce point 

ressemblé à des scènes de théâtre. Côté musique, 

nous sommes dans la Rome de Rossi, d’Allegri, de 

Mazzocchi et de Carissimi, - ce dernier deviendra 

d’ailleurs, quelque trente années plus tard, le maî-

tre de notre cher Marc-Antoine Charpentier lors de 

son voyage de formation à Rome.

Une puissance  
dramatique inédite
Avec le recul, Landi reste à mes yeux l’une des 

figures majeures de l’école romaine de son temps.  

Musicalement, Il Sant’Alessio est un vrai prodige 

d’écriture. Les sinfonias orchestrales qui ouvrent 

chaque acte forment les tout premiers exemples 

d’ouverture d’opéra; les ensembles chorals sont 

d’une puissance dramatique inédite et suscitent de 

saisissants effets de contraste face au style réci-

tatif, dont toute l’œuvre est nourrie. On l’entend 

à chaque instant, la souplesse et le lyrisme des 

lignes mélodiques sont de la main de quelqu’un 

pour qui le chant n’a pas de secret, ce qui n’a rien 

d’étonnant quand on se rappelle que Landi avait 

pu entrer en qualité d’alto dans le chœur pontifi-

cal. Il y a dans l’écriture de notre Romain quelque 

chose d’à la fois simple, vivant et bouleversant : 

un souffle qui habite l’œuvre d’un bout à l’autre, 

prouvant que cet opéra était destiné à une occa-

sion importante (il honore la visite du roi Alexandre 

de Pologne dans la Ville Éternelle), et révélant la 

puissante ferveur religieuse de Landi ».

Propos recueillis par Jean Lukas

Les 21, 23 et 24 novembre à 19h30 au Théâtre  

des Champs-Elysées. Tél. 01 49 52 50 50.  

Places : 5 à 130 €.

Nouveauté : le contre-ténor Philippe Jaroussky 

signe un nouveau disque consacré au répertoire de 

Giovanni Carestini (1705-1760), un des plus grands 

castrats de l’ère baroque. Carestini, the story of a 

castrato, avec Le Concert d’Astrée (dir. Emmanuelle 

Haïm), chez Virgin Classics.

Consultez nos archives : des mil l iers  
d’art icles en théâtre, danse, musique.

www.journal-laterrasse.fr
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Elisabeth 
Kontomanou
////// Jazz ///////////////////////////////////////////////////////////////////

La chanteuse française poursuit sa 
route en signant un nouvel opus 
magistral.

Nouvelle réussite de la chanteuse Elisabeth Kontomanou 

qui signe « Back to my groove » et s’offre le Casino  

de Paris.

Grâce à ses deux albums récents parus chez 

Nocturne, encensés par la critique internatio-

nale, Elisabeth Kontomanou s’est définitivement 

installée dans l’élite mondiale des chanteuses 

de jazz. Cent-cinquante concerts et une Victoire 

de la Musique 2006 après son dernier opus, elle 

revient en signant Back to my groove , un disque 

très personnel entièrement composé de sa main 

– textes et musiques – et convoquant des uni-

vers et musiciens de tous horizons. La chanteuse 

porte un regard introspectif sur son passé et son 

parcours dans un bain de musiques profondes 

nourries de feelings blues, gospel et soul … « Je 

pense être toujours dans un « passage ». Je vais 

toujours vers quelque chose. Rien n’est jamais 

acquis. Ce qui m’intéresse c’est de découvrir, y 

compris moi-même » confie-t-elle. « J’ai besoin 

d’observer, de sentir, de prendre beaucoup de 

recul sur les choses. Cela me sert beaucoup 

dans mon art. Chacun a son temps et chacun 

vit son temps d’une manière différente ». Avec 

(entre beaucoup d’autres !) Orrin Evans au piano, 

Marvin Sewell à la guitare,  Thomas Bramerie à 

la contrebasse, Leon Parker aux percussions, 

le Quatuor à cordes Elysée, la harpe d’Isabelle 

Olivier, etc.. et les arrangements de Gustave 

Karlström. Un disque profond, luxueux et indis-

pensable.� J.-L. Caradec

Le 22 novembre à 20h30 au Casino de Paris.  

Tél. 08 926 98 926 (0,34 € la minute).

Dave Liebman 
Quest
////// Jazz ///////////////////////////////////////////////////////////////////

Retour en scène d’un groupe 
légendaire, précédé d’un pianiste 
virtuose.
En première partie, le pianiste Yaron Herman, 

auréolé par un concert de critiques unanimes, 

devrait ravir les amateurs. Quant à Dave Liebman, 

nul doute qu’il honorera son statut de grand du 

jazz, marqué comme la plupart des saxophonistes 

de sa génération par les bonds en avant de Col-

trane, son mentor. Pour autant, le saxophoniste 

fut de nombreuses autres aventures, dont celle 

grand Léo. Deux voix féminines donnent vie à ces 

chansons, celles de Claudia Solal et Jeanne Added, 

vocalistes de jazz reconnues. « Poètes, vos papiers ! 

pourrait être la lettre que je n’ai jamais écrite à Léo 

Ferré… Comme la signature de mon profond respect 

à celui dont le génie aura abondamment nourri mon 

imaginaire » confie Yves Rousseau. Avec aussi Régis 

Huby (violon), Christophe Marguet (batterie) et Jean-

Marc Larché (saxophones).� J.-L. Caradec

Le 19 novembre à 20h30 au Théâtre Dejazet.  

Tél. 01 48 87 52 55. Et aussi, le 16 novembre  

aux Rencontres D’Jazz de Nevers et du 18 au  

20 décembre au Studio de l’Ermitage (Paris XXe).

Festival 
Jazzycolors
////// Festival //////////////////////////////////////////////////////////////

Cinq instituts culturels étrangers 
à Paris accueillent les concerts de 
cette nouvelle édition du festival 
Jazzycolors parrainé par Daniel 
Humair en personne.

La chanteuse suédoise Fredrika Stahl, 23 ans, nouvelle 

voix jazz qui compte, le 20 novembre à 20 h au Centre 

culturel suédois dans le cadre de Jazzycolors 2007.

Quatorze pays différents présentent cette année leurs 

artistes : Catalogne, Corée, Estonie, Finlande, Hon-

grie, Japon, Lituanie, Pologne, République tchèque, 

Roumanie, Serbie, Slovaquie et Suisse. Ce festival 

s’apparente donc à un véritable tour du monde du 

jazz en 15 concerts. Le batteur Daniel Humair, figure 

essentielle du jazz européen, ouvre le feu, en trio 

d’amis, avec le guitariste hongrois Gabor Gado et le 

contrebassiste Sébastien Boisseau (le 19 au Centre 

culturel suisse). À suivre, la chanteuse suédoise Fre-

drika Stahl (le 20), la rencontre au sein du Poland/

France Quartet du violoniste Pierre Blanchard et d’un 

trio polonais guitare-contrebasse-percussions (le 20), 

le trio du contrebassiste catalan Horacio Fumero (le 

21), la chanteuse tchèque Dorota Barova associée 

au Vertigo Quintet (les 21 et 22), le pianiste serbe 

Milos Petrovic (le 22), le duo slovaque composé du 

saxophoniste Radovan Tariska et du pianiste Ondrej 

Krajnak (le 22), le groupe hongrois Naketina (le 23), le 

pianiste coréen Heo Dae-Uk en trio (le 24), le pianiste 

japonais Yutaka Shina (le 26), l’univers de musique 

électro-acoustique, d’improvisation et de vidéo du 

lituanien André Pabarciute (le 27), le trio roumain 

Trigon (le 28), le quartet du saxophoniste finlandais 

Manuel Dunkel (le 29) et le groupe estonien Lippajad 

(le 30). Un festival « différent » et important, totale-

ment ouvert sur la multitude des jazz et qui échappe 

aux lois du marketing.� J.-L. Caradec

Du 19 au 30 novembre à Paris, concerts à 20 h. 

Places : 10 €. www.jazzycolors.org

Bojan Z
////// Jazz ///////////////////////////////////////////////////////////////////

De sonorités trafiquées en mélodies 
sublimées, le projet Xenophonia 
témoigne de la vitalité de Bojan Z. 
Depuis qu’il a débarqué à Paris, en 1988, le pianiste 

bosniaque est devenu un incontournable du jazz 

hexagonal, jouant avec tous ceux qui comptent, de 

Julien Lourau à Henri Texier, sans oublier de placer 

ses accents balkaniques comme autant de virgules 

majuscules. Improvisateur surdoué, compositeur 

singulier, leader tenace et accompagnateur attentif, 

Bojan Z a accouché en 2006 d’un disque étrange, 

justement baptisé d’un curieux néologisme : Xeno-

phonia. « Etrange, étranger, c’est une profession en 

soi. » Résultat, il s’éloigne de l’orthodoxie jazz pour 

se remettre du côté décalé des claviers électriques. 

A l’endroit même où on l’attendait. � J.Denis

Vendredi 23 novembre à la maison de la musique de 

Nanterre. Tél. 01 41 37 94 21. Places : 4 à 22 €

Yves  
Rousseau
////// Jazz et voix /////////////////////////////////////////////////////////

Le contrebassiste revisite l’univers 
de Léo Ferré en compagnie de deux 
chanteuses de jazz.
Cet hommage à Léo Ferré est composé de 19 titres 

dont 10 inédits, tous extraits du recueil Poète… vos 

Papiers ! paru en 1956. Beaucoup de ces textes – 

enregistrés ou non – avaient été mis en musique par 

Léo Ferré en personne, d’autres étaient restés en 

l’état. Fils du poète et chanteur anarchiste, Mathieu 

Ferré a donné pour la première fois son accord pour 

qu’un compositeur s’empare des textes de son père. 

C’est au contrebassiste Yves Rousseau que revient 

l’honneur et le défi de marcher dans les pas du 
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du Miles électrique et bien entendu celle de Quest, 

un groupe formé avec le pianiste Richie Beirach, 

rejoint en 1984 par la rythmique Ron McClure et 

Billy Hart. Au programme une synthèse élaborée 

de tous les jazz. Après des années de sommeil, le 

quartet s’est réactivé pour le plaisir de tous ceux 

qui suivent de longue date ce pédagogue apprécié 

pour sa disponibilité. � J.Denis

Samedi 1er décembre à 20h30 à L’apostrophe/Théâtre 

des Louvrais, à Pontoise. Tél. 01 34 20 14 14.  

Places : 16 et 20 €

Sonny  
Rollins
////// Saxo ///////////////////////////////////////////////////////////////////

Plus d’un demi-siècle au sommet du 
saxophone, et toujours autant de 
bonnes vibrations pour celui qui 
fut l’ami de Miles. 

Un géant, Sonny Rollins, infatigable colosse du saxo-

phone, le 1er décembre à 20 h à la Salle Pleyel.

En 1956, le jeune prodige entrait définitivement 

dans la légende avec Saxophone Colossus, 

un disque monumental où il était entre autres 

accompagné par Max Roach. Cinquante ans 

et une pelletée de standards plus tard, Sonny 

Rollins est considéré comme l’un des ultimes 

géants du jazz, une musique qu’il a parcourue 

par tous les bouts. Bop, funk, lyrique, « éclectri-

que » sans oublier les accents latins chers au plus 

caribéen des jazzmen new-yorkais, à l’image de 

son emblématique Don’t Stop The Carnaval qu’il 

ne manque jamais de reprendre sur scène, son 

terrain de prédilection où il est capable d’embar-

quer le public dans une épique traversée du jazz 

de plus de deux heures. � J.Denis

Samedi 1er décembre à 20 h à la Salle Pleyel.  

Tél. 01 42 56 13 13 / entre 60 et 85 €

Bagneux 
Blues Night 
2007
////// Festival //////////////////////////////////////////////////////////////

Comme tous les ans, cette nuit 
sera celle des amateurs du blues 
couleur bleu électrique. 
Pour débuter, un sextette emmené par deux 

guitaristes et chanteurs élevés dans la grande 

tradition de Chicago : à bientôt cinquante ans, 

Lurrie Bell est le fils de l’harmoniciste Carey Bell, 

qui a joué avec certaines légendes du genre dont 

Muddy Waters, et Eddy Taylor Jr est l’héritier d’un 

père guitar hero de l’Après-Guerre, considéré à 

36 ans comme l’une des valeurs sûres du blues 

made in Chicago. Pour continuer, un quartet 

dirigé par Wallace Coleman, harmoniciste né en 

1936 dans le Tennessee, qui ne monta sur scène 

qu’en 1987… Pour ne plus quitter depuis le cir-

cuit. Pour finir, honneur au One Way, l’un des 

hauts lieux du blues en Ile-de-France à qui il est 

offert une carte blanche qui devrait en faire voir 

de toutes les couleurs. � J.Denis

Samedi 8 décembre, à partir de 20 h. Tél. 01 42 31 60 

50. Places : 26, 40 €

Giovanni 
Mirabassi
////// Piano //////////////////////////////////////////////////////////////////

Ce pianiste italien est reconnu pour 
son toucher lyrique et expressif.
A 37 ans, Giovanni Mirabassi a déjà une longue car-

rière dans les doigts. Accompagnateur de grands 

pairs du jazz et de nouvelles voix de la chanson, il 

s’est distingué au travers d’albums sous son nom 

où il fait résonner autrement son affection pour les 

mélodies. C’est d’ailleurs dans le droit fil de cette 

esthétique sophistiquée que s’inscrit son récent 

“Cantopiano”, où il reprend en solitaire des standards 

du répertoire français, ceux d’Aznavour, Brassens 

et autre Dalida, mais aussi des chansons de plus 

jeunes égéries, comme Jeanne Cherhal et Agnès 

Bihl… Toutes redessinées au gré de sa sensibilité 

des plus oniriques.  � J.Denis

Mardi 20 novembre, à 20 h 30 au Château de  

La Roche Guyon. Tél. 01 34 20 14 14.  

Places : 13 et 16 €

MUSIQUES 
DU MONDE
Les Fleurs 
Noires
////// Tango /////////////////////////////////////////////////////////////////

Cet orchestre 50% français, 50% 
argentin et 100% féminin signe son 
premier album chez Milan Music. 
Les onze musiciennes réunies par la passion du 

tango, à la frontière des mondes entre musique 

savante et musique populaire, ont su se faire une 

place à part dans le paysage du tango contempo-

rain. Elles insufflent un supplément d’âme féminin 

dans l’univers très viril du tango, associé à une 

magnifique et subtile sonorité d’ensemble. Avec, 

en invitée de marque, la chanteuse Deborah Russ 

et sa belle voix grave, talent magnifique de la nou-

velle scène argentine désignée en 1997 « meilleure 

chanteuse de tango » au célèbre festival de Cos-

quin en Argentine.� J.-L. Caradec

Le 9 novembre à 21 h au New Morning.  

Tél. 01 45 23 51 41. 

Musique à 
l’Institut du 
Monde Arabe
////// Orient /////////////////////////////////////////////////////////////////

Trois concerts très différents sont 
à l’affiche en novembre.

Natacha Atlas dans une formule entièrement acoustique, 

le 10 novembre à 20h30 à l’Institut du Monde Arabe. 

L’ex-chanteuse et danseuse du collectif londonien 

Transglobal Underground, Natacha Atlas, apôtre 

d’une world music habitée par le son du dub et 

de la pop, créé la surprise en présentant pour la 

première fois un projet totalement acoustique. Un 

retour aux sources des sonorités traditionnelles qui 

ont bercé son enfance, dans la banlieue marocaine 
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sur scène avec son compère Nicolas Repac, sor-

cier blanc de son formidable album Yelema paru 

l’an passé. Le guitariste toulousain a concocté 

pour cette voix hors-normes des arrangements 

formidables d’invention, entre sonorités contem-

poraines et traditionnelles, qui lui donnent soudain 

une ampleur nouvelle.� J.-L. Caradec

Vendredi 9 novembre à 20h30 au Théâtre Jean Arp de 

Clamart (92). Tél. 01 41 90 17 02. Places : 6 et 9 €.

un mois  
de concerts 
dans le 
monde  
à Savigny- 
le-Temple 
////// Festival //////////////////////////////////////////////////////////////

L’Espace Prévert fête ses 25 ans. 
Cette structure unique en son genre en France a 

su se positionner avec flair, goût et sincérité en 

dédiant intégralement sa programmation aux musi-

ques du monde. « Notre volonté d’ouverture se 

traduit cette année par la programmation d’artistes 

de nouveaux pays, souligne Frédéric Blanchet, 

directeur de l’Espace Prévert-Scène du Monde. 

Fréquemment accueillis ces dernières années, les 

musiciens espagnols, sud-africains, irlandais… 

feront place à des musiciens chinois, libanais, 

péruviens, irakiens ou encore allemands ».  Au 

programme, ce mois-ci, les musiciens roumains 

déchaînés de la Fanfare Ciocarlia (le 10 novembre), 

les musiciens classiques du Sirba Octet dans les 

répertoires yiddish et tziganes (le 17), le chœur 

d’hommes basque Otxote Lurra (le 23) et, enfin, 

la chanteuse américaine au sang indien Pura Fé, 

entre blues, folk et musique traditionnelle indienne 

de Caroline du Nord (le 1er/12).� J.-L. Caradec

Les 10, 17 et 23 novembre et 1er décembre à 20h45 

à L’Espace Prévert-Scène du Monde de Savigny-le-

Temple (77). Tél. 01 64 10 55 10. Places : 15 €.

Seine-Saint-Denis jusqu’au 23 décembre. Avec 

Lindigo (Réunion), Sakésho, Fakoly Percussion 

(Mali), Cyrille Daumont & Adoumanman Pewki-

syon, Négoce & Signature (Guadeloupe), Sega 

Sidibé (Mali), Etran Finatawa (Niger), Ramata Dia-

kité (Mali), Renata Rosa (Brésil), Dobet Gnahoré 

(Côte d’Ivoire), etc…� J.-L. Caradec

Du 24 novembre au 23 décembre en Seine-Saint-

Denis (93). www.africolor.com

Emir  
Kusturica
////// Balkans //////////////////////////////////////////////////////////////

L’événement et le bonheur sont 
incontestables : le grand Emir est 
de retour à Paris, guitare en main 
au sein du légendaire No Smoking 
Orchestra. 
Après le succès de la version scénique du Temps 

des Gitans, requalifié « opéra punk » pour la circons-

tance à l’Opéra Bastille en juillet dernier, et avant la 

sortie de son prochain long métrage Promets moi qui 

sortira en janvier 2008, Emir Kusturica revient sur le 

devant de la scène musicale parisienne. Avec aussi 

à ses côtés, inévitable et indispensable, Dr Nelle 

Karajlic, le chanteur et leader du groupe qui a 

résumé leur projet musical dans la formule “Nous 

cherchons l’universel dans des histoires locales”. 

Place donc au “Unza Unza” mélange festif, bancal 

et savoureux de rythmes country, marches turques, 

classique italien, trompettes gitanes, sons sud-amé-

ricains, boucles techno-pop, musette, base-punk 

balkanique, tradition tzigane, malicieusement auto-

proclamé «  musique la plus importante depuis le 

reggae ».� J.-L. Caradec

Le 19 novembre à 19h45 au Bataclan et le 25 à 

19h45 à la Cigale.

Mamani Keïta
////// Mali ///////////////////////////////////////////////////////////////////

La grande chanteuse malienne 
retrouve son complice Nicolas Repac.
Après son arrivée en France au début des années 

90, on l’avait remarquée dans le sillage de Salif 

Keita, puis avec un premier album paru en 2002 

(« Electro Bamako »). On la retrouve aujourd’hui 

arabe, le printemps ce n’est pas que la saison, 

c’est aussi le « beau temps » de chaque chose. 

Mon père qui était poète espérait ainsi que je ne 

connaisse jamais “l’hiver” » se souvient Rabih Abou 

Khalil, poète du oud, le luth oriental, et inventeur-

coloriste de musiques. « L’oud, c’est un instrument 

mais pas encore de la musique. La musique doit 

transcender l’instrument. C’est l’âme qui parle 

dans la musique, la sensualité… Je crois que l’art 

doit être sensuel » ajoute-t-il. Pari tenu au sein de 

ce groupe dépaysant qui navigue entre les sono-

rités du doudouk (hautbois arménien) de Gevorg 

Dabaghyan, du serpent (ancêtre du tuba) de Michel 

Godard, des percussions de Jarrod Cagwin et des 

broderies célestes du leader.� J.-L. Caradec

Mardi 13 novembre à 20h30 à la Scène Watteau de 

Nogent-sur-Marne (94). Tél. 01 48 72 94 94. 

Africolor
////// Festival //////////////////////////////////////////////////////////////

Une manifestation essentielle en 
prise directe sur la vie musicale 
africaine.

La chanteuse ivoirienne Dobet Gnahoré à l’affiche d’Afri-

color 2007 programmé du 24 novembre au 23 décembre 

en Seine-Saint-Denis.

« Si africolor surfe depuis près de vingt ans sur les 

musiques africaines, n’est-ce pas parce qu’elles 

font totalement partie de notre culture musicale et 

donc de notre identité multiple ? Et la transe, le 

maloya, le tango, le soufisme, le gwo ka, le vau-

dou, le djembé qui éclairent toute la programma-

tion de cette dix-neuvième édition, ne nourrissent-

ils pas nos identités faites d’éléments hétéroclites, 

d’animisme et de scepticisme, de religiosité et 

d’impertinence, de résistance et de questionne-

ment ? » s’interroge Philippe Conrath à la veille 

de cette nouvelle édition. Vingt concerts de musi-

ques africaines sont à l’affiche de seize villes de 

de Bruxelles… Six jours plus tard, la Compagnie 

Rassegna (« rassemblement » en sarde), dirigée par 

Bruno Allary, fait se rencontrer des voix des deux 

rives de la Méditerranée à travers un assemblage de 

chants corses, napolitains, grecs, algériens, occitans 

et flamencos. Enfin, le dernier concert du mois nous 

mettra en contact avec DAM, premier groupe de rap 

et de hip-hop palestinien.� J.-L. Caradec

Les 10, 16 et 23 novembre à 20h30 à l’Auditorium de 

l’Institut du Monde Arabe. Tél. 01 40 51 38 14.

Aruna  
Sayeeram 
////// Inde ///////////////////////////////////////////////////////////////////

Alors qu’est réédité son divin 
“Chant de Tajore” chez Ocora, 
la chanteuse se produit 
pour un concert aussi unique 
qu’incontournable. 
Partagée entre Bombay où elle vit et Madras où 

se trouvent ses origines tamoules, la chanteuse 

Aruna Sayeeram a grandi dans un environnement 

éminemment musical : sa mère fut son premier 

professeur de musique et son père, esthète, 

accueillait dans son salon les plus grandes figu-

res des arts classiques indiens. Autant dire que 

celle qui bénéficia de l’enseignement de Sangita 

Kalanidhi T. Brinda était prédestinée pour réus-

sir dans la voie qu’elle s’est choisie. C’est ainsi 

qu’entre un projet ouvert à d’autres influences et 

un récital suivant scrupuleusement les codes de 

la tradition du Sud de l’Inde, cette voix au timbre 

profond et aux improvisations fécondes est depuis 

de longues années considérée comme la référence 

majuscule du style carnatique.� J.Denis

Samedi 10 novembre à 17 h, au Théâtre de la Ville. 

Tel. 01 42 74 22 77. Places : 12 et 17 €

Rabih  
Abou Khalil
////// Liban //////////////////////////////////////////////////////////////////

Le grand musicien libanais revient 
à la tête d’un quartet à l’âme 
voyageuse.
« Mon prénom Rabih veut dire “printemps”… En 

Chanson
Mathieu 
Rosaz
////// Chanson /////////////////////////////////////////////////////////////

Suite et fin de la mini-résidence à la 
Vieille Grille de ce jeune chanteur 
hors du temps.

Le chanteur Mathieu Rosaz est installé à la Vieille grille 

avec deux tours de chants différents en alternance.

Ce jeune homme à la sensibilité à fleur de peau 

possède une intelligence de l’interprétation exem-

plaire. Sans micro, seul en scène avec sa voix et son 

piano, il extirpe de la chanson qu’il aborde tout son 

potentiel musical, poétique et émotionnel. Avec sim-

plicité et pudeur. Ce fou de chanson française dont il 

connaît l’histoire comme personne nous donne ren-

dez-vous à la Vieille Grille, lieu célèbre où débutèrent 

Jacques Higelin, Areski  et Fontaine, Colette Magny 

et tant d’autres… Deux formules sont programmées 

en alternance : « Rencontres », nouveau tour de 

chant aux couleurs sépia où Mathieu Rosaz reçoit 

le public comme chez lui, avec un mélange touchant 

de timidité et d’exaltation, dans son univers secret et 

nostalgique, des «Eparpillements» de Natalie Barney 

à Proust ou Colette, des chansons d’Yvette Guilbert 

à celles de Véronique Sanson, Barbara ou Brigitte 

Fontaine. Un tête-à-tête avec le public. « Je lui joue 

du piano, chante ; je lui lis mes passages préférés 

des livres et des auteurs que j’aime... » explique 

Mathieu Rosaz. Parallèlement, il reprend son spec-

tacle « Barbara », tout simplement idéal et parfait, 

pour deux petites représentations. � J.-L. Caradec

« Rencontres », prochains concerts les 10 et 15 

novembre, puis 9, 17 et 30 décembre à 21 h et 

« Spectacle Barbara » ,les 10 et 15 novembre à 21 h 

à la Vieille Grille (1 rue du Puits de l’Ermite - 75005 

Paris). Tél. 01 47 07 22 11.

Une fille  
en or
////// Comédie /////////////////////////////////////////////////////////////

La nouvelle comédie déjantée de 
la compagnie Les Cavatines rend 
hommage aux chansons des années 
30-40.
Bobby a une passion pour la Nature, mais un jour il 

décide de découvrir l’Amour ! Il reçoit alors la visite 

de deux escrocs venus lui vendre le bonheur en kit. 

Mais l’affaire tourne mal… Dans un jardin extraor-

dinaire, quatre personnages enchaînent refrains et 

couplets, entre absurde et quiproquos. Lors de la 

saison 2004-2005, dans le même Théâtre Daniel 

Sorano de Vincennes, Natalie Van Parys rendait 

hommage, dans l’excellent spectacle Comme de 

bien entendu, à son grand-père le compositeur 

Georges Van Parys. Il fut l’une des plus grandes 

figures de la musique de film en France des années 

30 à 60 -il travailla pour Renoir, Clair, Ophuls, Bec-

ker et Clouzot- et fut un auteur de chansons et 

d’opérettes ou « d’opéras-bouffe» hors-pair. Trois 

ans après, la même remarquable équipe est de 

retour avec Une fille en or. Natalie Van Parys et Lise 

Martin ont conçu une « comédie en chansons » en 

puisant dans un répertoire d’une richesse et d’une 

variété infinie et convoquant quelques tandems 

fameux de la chanson de l’entre-deux guerres tels 

Georges van Parys/Jean Boyer, Charles Trénet/Paul 

Misraki, Mireille/Jean Nohain ou Henri Christiné /

Albert Willemetz. Sur scène, un casting de rêve 

composé de Vincent Bouchot, Denis Chouillet, 

Pierre Corbel et Nathalie Duong donne vie à cette 

fantaisie vocale aux parfums nostalgiques, idéale 

pour terminer l’année.� J.-L. Caradec

Du 22 Novembre au 30 Décembre au Théâtre Daniel 

Sorano de Vincennes (94), Du jeudi au samedi à 

20h45, samedi et dimanche à 16h.  

Tél. 01 43 74 73 74. Places : 18 et 22 €.

Yves Carini
////// Chanson /////////////////////////////////////////////////////////////

« Midnight Rendez-Vous » (chez Yes 
Music/Nocturne) est le deuxième 
album de ce chanteur, défenseur 
d’une certaine idée de la chanson 
française habitée par le feeling jazz.
Un des talents les plus élégants et swinguants de la 

scène vocale française. Entouré pour la production 

et les arrangements de la jeune Claire Bonnefoy et 

de la star Philippe Saisse (ex-partenaire de Nougaro, 

Al Jarreau ou David Bowie), Yves Carini offre aux 10 

chansons qui composent son album le plus bel écrin 

imaginable. Sa voix souple et onctueuse peut ainsi 

déployer tout son charme groovy et sa virtuosité 

dans un sensuel courant d’air chaud. On savoure 

le bonheur d’enchaîner de bonnes chansons bien 

écrites aux mélodies accrocheuses, et le pari gagné 

de faire swinguer la langue française. Un vrai bon-

heur… prolongé par un concert au New Monning. 

Une occasion idéale de découvrir ce fils spirituel d’Al 

Jarreau et Claude Nougaro. � J.-L. Caradec

Le 7 novembre à 21 h au New Morning.  

Tél. 01 45 23 51 41. 

et aussi…
Rouda 
Ce pionnier de la scène slam française signe son 

premier album après plusieurs apparitions en col-

lectif avec le 129H ou en solo, notamment sur 

Midi 20 avec Grand Corps Malade. Musique des 

Lettres sort chez Chant du Monde marqué par 

la présence de musiciens tels que Cyril Atef et 

Fixi (Java). 

Les 17, 18, 19 et 20 novembre à La Boule Noire.  

Tél. 01 49 25 81 75.

RiM
L’invention, le goût des mots, les sons trip hop 

et le feeling black de cette jeune grande dame 

du Slam, poésie de l’oralité, de l’instant et de la 

soif de vivre.

Vendredi 9 novembre à 19h30 à la Maison Jacques 

Brel de Villiers-le-Bel (95). Tél. 01 34 04 13 20. 

Entrée libre.

Trois Trios
C’est le nom logique de ce spectacle « 3 en 1 » 

qui rassemble Les Amuse Girls, trio vocal, Jeu 

de Jambes, trio dansant et les Al’liés, trio de 

musiciens déjantés. Le tout mis en scène par 

Michèle Guigon. Un spectacle dans et pour tous 

les sens.

Du 8 au 26 novembre à l’Espace 1789 de Saint-Ouen 

(93). Tél. 01 40 11 50 23.

Jeanne Cherhal
En concert dans la foulée de la sortie de son très 

réussi troisième album « L’eau », où elle s’affirme 

comme une compositrice habile. Avec le formida-

ble Eric Lohrer à la guitare.

Le 24 novembre à 20h30 à l’Apostrophe/Théâtre des 

Louvrais à Pontoise (95). Tél. 01 34 20 14 14.

Vive le Music-Hall. 
L’ex-patron de l’Olympia (pendant 46 ans) Jean-

Michel Boris joue les prolongations. Pour la bonne 

cause il s’offre une carte blanche et révéle une 

série de talents pour la plupart fraîchement tombés 

de l’arbre : Ours, le jazzman Giovanni Mirabassi, 

l’humoriste Yann Stotz, Marie Cherrier, Tom Pois-

son, l’accordéoniste Jean Corti, Loïc Lantoine… 

Les 16 et 17 novembre à 21 h au Théâtre de Saint-

Quentin-en-Yvelines (78). Tél. 01 30 96 99 00.

Emily Loizeau. 
Un petit moineau libre comme l’air, nouveau 

gazouillis de la chanson française, tour à tour inso-

lent et candide, naïf et désespéré. On a aimé son 

premier album « À l’autre bout du monde ».

Le 24 novembre à 21 h au Prisme d’Élancourt (78). 

Tél. 01 30 51 46 06.

`

Sophie Térol
La chanteuse songeuse et foldingue achève son 

retour « en fa dièse » avec la complicité de son 

fidèle accordéoniste Michel Glasko.

Jusqu’au 10 novembre, du mercredi au samedi à 

19h30 au Kiron Espace. Tél. 01 48 24 16 97.  

Places : 20 €.

Sarclo
Charmeur, révolté et drôle, le chanteur suisse signe 

un nouvel album « A tombeau ouvert » et s’installe 

à Paris pour une série de concerts posthumes. 

Tous les mercredis de novembre à 20 h à La Reine 

Blanche (2 bis Passage de la Ruelle - 75018 Paris). 

www.sarclo.com

Le Cirque des Mirages
Plongée dans le monde nocturne, fantasmagori-

que et expressionniste de ce duo amoureux de la 

scène. Car c’est là qu’il dynamite les codes de la 

chanson, inventant une forme hybride, à la limite 

du tour de chant et du théâtre musical, dans un 

monde à situer quelque part entre Kurt Weill et 

Rimbaud, Bowie et Mingus.

Vendredi 30 novembre à 20h30 à la Maison de la 

Musique de Nanterre (92). Tél. 01 41 37 94 21.

annonces classées

Emploi
Urgent

La Terrasse recrute
étudiants/étudiantes  

avec voiture 
pour distribuer devant les salles de concert 

et de théâtre le soir à 18h30 et 19h30. 

Tarif horaire : 12 €/brut
+ 5 € 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 18h30 et 19h30. 
Disponibilité quelques heures par mois. 

Tarif horaire : 8,50 €/brut 
+ 2 € indemnité déplacement. 

Envoyer photocopies carte d’étudiant 
+ carte d’identité + carte de sécu et coordonnées 

à La Terrasse, service diffusion,  
4 avenue de Corbéra, 75012 Paris.
ou email : la.terrasse@wanadoo.fr

FORMATIONS THéATRALES  adulte et enfants (10 à 17 ans)

Coaching individuel :	 Travaillez avec 

Formation professionnelle,	 un professionnel,

Préparation aux concours,	 ayant collaboré avec :

Développement personnel.	 Spycher, Rouabhi,

Initiation au théâtre.	 Ribes, Grumberg…

 �Artiste résident au Théâtre de la Vieille Grille, lauréat du Diplôme d’état  
enseignement théâtre, enseignant en collège et lycée.

 �Méthodes éprouvées, dynamique d’échange et de convivialité.
 �Contactez Le Théâtre de la Vieille Grille au 06 61 54 65 24

• ATELIER THéâTRE BELIN •
Dirigé par Bernard Belin (Ex pensionnaire de la Comédie Française)

école parrainée par Jacques Weber

Cours d’Art Dramatique
Répétiteur

Accompagner avec délicatesse et profondeur les mystères de l’interprétation

Cours collectifs ou individuels – Tout public
Cours d’essai gratuit

Rens. et inscriptions : 06 09 16 57 88 et 06 76 10 11 81
www.atelier2theatre.com

renseignements@atelier2theatre.com
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Mamani Keïta et son alter-ego Nicolas Repac, en concert 

le 9 novembre à 20h30 au Théâtre Jean Arp de Clamart.
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Retrouvez le menu du club sur notre site 
www.journal-laterrasse.fr

Club Bouche à Oreille

Consultez nos archives : des mill iers  
d’articles en théâtre, danse, musique.

www.journal-laterrasse.fr




