


11 septembre 2001, effondrement des Twin Towers à
Manhattan, désastre mondialement transmis et re-
transmis par la télévision.
Quoi d’autre et d’unique le théâtre peut-il apporter à
l’événement? Dans les semaines qui suivent, Michel
Vinaver rassemble articles, témoignages, propagande,
déclarations de G.W Bush et Ben Laden, entrelace le
tout en une sorte de partition chorale menée par un
personnage journaliste. Dix ans plus tard, Arnaud
Meunier décide de la mettre en scène, pour retrouver
l’événement, ou plutôt, le faire retrouver par des ado-
lescents de 17 ans dont cette « première séquence du
XXIe siècle » a bouleversé la vie. Il choisit de travailler
avec des lycéens de la Seine-St-Denis attendant de
passer en terminale.
Deux raisons à ce choix :
« Pendant dix jours, j’ai été juré du concours d’entrée
au Conservatoire. La grande majorité des candidats
arrive des mêmes écoles, appartient à la moyenne bour-
geoisie, et je me suis demandé pourquoi les gamins de
banlieue n’auraient pas eux aussi envie de théâtre.
Quant à la Seine-St-Denis, c’est le territoire de ma com-
pagnie (la Mauvaise Graine). Avec l’aide de l’associa-

tion Citoyenneté jeunesse, nous avons contacté une dou-
zaine de lycées. Nous en avons finalement retenu trois :
Jean Renoir à Bondy, Voillaume à Aulnay-sous-Bois,
Évariste Galois à Noisy-le-Grand. Des établissements
où nous avons rencontré des directions favorables, des
équipes de professeurs concernés. (…)
« Au départ, les heures d’atelier étaient obligatoires,
sinon nous n’aurions rien pu prévoir et organiser. Pro-
gressivement nous avons desserré l’étau. Ceux qui sont
restés étaient donc réellement intéressés. Ils ne connais-
saient rien au théâtre, ont travaillé avec 5 comédiens de
la compagnie, nous les avons emmenés à Chaillot, au
Théâtre de la Ville, à la Colline, au TEP…
« Ils représentent un “tout monde” à l’image des sala-
riés des Twin Towers : ce sont des adolescents français,
d’origines extrêmement multiples, Caribéens, Maghré-
bins, Africains du Sub Sahara ou de l’Ouest, Pakista-
nais, Européens de Pologne, Slovaquie, Portugal,
Espagne, Belgique… Et aussi de purs Gaulois. Nous
avons commencé avec plus de 100 élèves, il en reste 45
pour beaucoup musulmans. La mort de Ben Laden est
arrivée pendant les ateliers. Je craignais l’héroïsation
du chef de guerre devenu la victime, mais non. (…)

Invité par Citoyenneté Jeunesse, l’ethnologue Mourad
Hakmi est intervenu dans les classes, à propos de la
théorie du complot, de ce qu’est l’islam, ce que signifie
être Arabe…
« Et puis, une fois le travail assez avancé, nous avons
demandé à Michel Vinaver de venir. Il a assisté à une de
nos répétitions à Aubervilliers au Théâtre de la Com-
mune, est allé à la rencontre des élèves dans leurs lycées,
ils en étaient très fiers. Dans une classe, ils ont écrit une
pièce, dans la même construction que 11 septembre,
mêlant témoignages, articles, déclarations sur la révolte
tunisienne, et qu’ils ont appelée 14 janvier 2011. Pour
Vinaver, ce moment a été fantastique.
« Ma démarche n’a rien de messianique. Je n’ai rien à
leur imposer. Je cherche à établir un climat de confiance,
de bienveillance. (…)
« Ce que je cherche, c’est à rassembler une compagnie
éphémère, fondée sur la fraternité. Peut-être, deux ou
trois voudront continuer le théâtre et y parviendront.
Alors pour moi la boucle sera bouclée, j’aurai réussi à
transformer mon expérience de juré au concours d’entrée
du Conservatoire ».

Colette Godard
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ENTRETIEN AVEC ARNAUD MEUNIER

GÉNÉRATION DU 21e SIÈCLE
Septembre 2011, dix ans plus tard. Des adolescents rencontrent l’événement qui a changé leur vie. Et le monde. Aux Abbesses, 
d’autres s’engagent dans la Danse élargie. Le Théâtre de la Ville ouvre la saison sur les nouvelles générations.

→ THÉÂTRE DE LA VILLE I A
SAM. 10 SEPT. 20H30 I
DIM. 11 SEPT. 15H & 20H30

MICHEL VINAVER I
ARNAUD MEUNIER
11 septembre 2001
CRÉATION
TEXTE Michel Vinaver
MISE EN SCÈNE Arnaud Meunier
ASSISTÉ DE Mélanie Mary
CHORÉGRAPHIE Jean-Baptiste André
AVEC LA COMPLICITÉ DE

Rachid Ouramdane
SCÉNOGRAPHIE Damien Caille-Perret
COSTUMES Anne Autran
LUMIÈRES Romuald Lesné
SON Benjamin Jaussaud
RÉGIE GÉNÉRALE Frédéric Gourdin
CHARGÉE DE LA COORDINATION DES ATELIERS

ARTISTIQUES Nathalie Matter

PROJET ÉDUCATIF & CULTUREL Association
Citoyenneté jeunesse SOUS LA

DIRECTION DE Jean-Michel Gourden
ADMINISTRATION POUR CITOYENNETÉ JEUNESSE

Catherine Teiro
CHARGÉE DES RELATIONS AVEC LES PARTENAIRES

Sabrina Benhamouche
CHARGÉES DE PROJETS Carolina Cordova,
Aurélie Leprette & Claire Jarreau

CONSEILLER ÉDITORIAL Fabien Spillmann

PRESSE Nicole Czarniak/Agence 
La Passerelle
MÉCÉNAT ET PARTENARIATS Patrick 
Marijon, Chloé Béron/Kanju

DIRECTION DE PRODUCTION Karine Bran-
chelot ASSISTÉE DE Sabrina Fuchs,
Yvon Parnet & Delphine Prouteau

AVEC Philippe Durand, Elsa Imbert,
Nathalie Matter, Stéphane 
Piveteau, Thierry Vu Huu
& des lycéens issus de trois éta-
blissements de Seine-Saint-Denis
LE LYCÉE ÉVARISTE GALOIS À NOISY-LE-GRAND,
LE LYCÉE VOILLAUME À AULNAY-SOUS-BOIS, 
LE LYCÉE JEAN RENOIR À BONDY

Un projet initié par Jean-Charles Morisseau
avec la collaboration de Fabien Spillmann
PRODUCTION Compagnie de la Mauvaise
Graine, Citoyenneté jeunesse, Veilleur de
Nuit Production
COPRODUCTION La Comédie de Saint-Étienne
-CDN, Théâtre de la Ville-Paris, Le Forum-
scène conventionnée du Blanc-Mesnil
AVEC LE SOUTIEN DE la région Île-de-France, 
du département de la Seine-Saint-Denis,
de DIADEIS, de l’ambassade des États-Unis
d’Amérique-Paris, de l’Agence nationale
pour la cohésion sociale et l’égalité 
des chances, de la Fondation SFR
et de la DRAC Île-de-France - ministère 
de la Culture et de la Communication
ET AVEC L’AIDE du CENTQUATRE, de l’Espace
Michel Simon de Noisy-le-Grand, du Théâtre
de la Commune d’Aubervilliers et 
du rectorat de l’Académie de Créteil
REMERCIEMENTS à toute l’équipe de la Comédie
de Saint-Étienne

PERSISTANCE
Le texte 11 septembre 2001 / 
September 11, 2001 de Michel 
Vinaver est paru chez L’Arche 
en 2002 et dans le volume 8 du
Théâtre complet, L’Arche, 2003.

Le processus de création de 
la pièce 11 septembre 2001 fait
l’objet d’un film documentaire, 
D’un 11 septembre à l’autre, réalisé
par Guy Girard, qui sera diffusé
sur FRANCE 2.

SITE DU PROJET :
www.11septembre2001.net

L’OUVERTURE
& LE PARTAGE
Qui pourrait croire que notre rêve soit que tout le monde, au Théâtre de la Ville, voie tout ? Le
Parti unique n’est pas plus l’idéal d’un Théâtre que d’une République, et nous ne proposerons
pas au public ce processus d’identification générale auquel trop de foules se sont laissé entraîner
dans l’Histoire. Nous ne sommes pas comme Knock, le médecin de Jules Romains, qui se réjouis-
sait que tous les soirs à la même heure, ses patients prennent ensemble leurs médicaments.
Ce que nous désirons, et faisons en sorte de proposer, c’est la plus grande diversité possible d’un
public, du public, des publics, du moment que nous ne proposons jamais quelque chose qui
l’abaisse – et en cela, nous prenons des risques, car il y aura toujours des spectateurs pour se
plaindre qu’on les ait offensés, et d’autres, que nous leur ayons tenu la dragée trop haute.

Cette diversification du public va de pair avec son élargissement : le désir, le souci de nouveaux
publics, n’est pas une ambition commerciale, mais une exigence artistique.

Car la décentralisation, issue des expériences du Front populaire, mais aussi de la politique d’André
Malraux, suivie par ses successeurs, ne concerne pas seulement la France sauf Paris, elle regarde
aussi Paris. Si centrale soit la capitale, il lui appartient aussi de se décentraliser, ou du moins de
se décentrer, et de s’ouvrir à toutes les nations: l’Europe (dont nous développons l’opération des
Chantiers), et le monde, oui, le monde entier.
« Je souhaiterais qu’il y eût d’autres mondes, pour y pouvoir étendre mes conquêtes amoureuses », dit
Dom Juan. Conquêtes artistiques, leur substituerai-je plus modestement !

Partage, ouverture, ouverture et partage, répétons-nous inlassablement, parce qu’ayant la chance
de travailler dans une institution artistique, nous mesurons chaque jour que toutes les tâches
administratives et organisationnelles qui nous incombent, visent à donner pour finir aux gens du
plaisir, de la joie et, nous l’espérons, des lumières et de l’intelligence. La quantité est inséparable
de la qualité.
Et quand je dis « tous », croyez-bien que j’ai eu récemment l’occasion de le mesurer, lorsque j’ai
vu l’ensemble des services des deux théâtres s’employer à opérer des avancées en direction de la
jeunesse et de l’enfance, avec la joie que cela puisse servir à tous, qu’on ait des enfants ou qu’on
n’en ait pas, car rien n’est plus triste que de raisonner uniquement en termes de tranches d’âge,
et de générations.
Ce qui n’empêche pas que les jeunes se déterminent en fonction de leurs choix et de leurs goûts,
fussent-ils en révolte. Car, même s’ils peuvent s’y opposer, encore faut-il qu’on leur ait offert l’oc-
casion de voir du théâtre, de la danse et d’écouter de la musique, pour qu’ils puissent finalement
y revenir en connaissance de cause, comme cela se produit immanquablement.

Croyez donc bien que la Maison du théâtre, de nos deux théâtres, est une maison où le désir du
soir l’emporte sur les routines du jour, et où le travail que je partage avec mes collaborateurs
ainsi qu’avec tous ceux qui travaillent dans cette Maison, se trouve justifié lorsque le public fait
enfin son entrée, ou qu’il sort content, après des applaudissements nourris. Mais s’il siffle, ce qui
lui arrive aussi, c’est pour nous matière à réflexion, cela ouvre un dialogue entre lui et les artistes,
auquel nous restons très attentifs.

L’ouverture, le partage se font avec tous et avec chacun.
Pourquoi? Parce que les choses d’art ne sont pas divisibles. Ce sont des biens collectifs, mais pas
comme on dit un appartement collectif, où chacun aurait à peine de place, mais des biens que
chacun peut s’approprier, fût-ce avec l’aide de son voisin.
L’œuvre de Jon Fosse, l’art de Pina Bausch ou le chant de Chakrabarty, ne m’appartiennent pas,
ni à vous non plus, mais quoi de plus évident que si vous les aimez ils sont comme à vous, vous
les faites vôtres. Ce qui se divise en art se multiplie en même temps. Autant dire qu’à la différence
de ce qui se passe dans le capitalisme en général, c’est, en art, tout bénéfice !

Et voilà pour les principes, même si, comme on le devine, rien, quand on passe à l’action dans ce
domaine, n’est simple.

Cette nouvelle saison compte 90 programmes, 27 projets théâtre, 27 projets danse et 36 concerts.
Elle s’ouvre au Théâtre de la Ville avec les 45 lycéens de Seine-Saint-Denis qu’Arnaud Meunier
a réunis autour du 11 septembre 2001 de Vinaver, suivi par la première française de + ou – Zéro,
création que Christoph Marthaler a imaginée au Groenland. C’est la première fois qu’un specta-
cle voit le jour sur cette île lointaine. Le Théâtre des Abbesses démarrera par un retour sur le
« concours-Danse élargie » que nous avions rêvé avec Boris Charmatz et le musée de la Danse de
Rennes, en juin 2010. Depuis, nous avons attentivement suivi le travail des artistes découverts à
cette occasion et souhaité inviter quatre d’entre eux à ouvrir la saison danse.

Les artistes, de longue date au Théâtre de la Ville, mais cela se renouvelle sans cesse, mesurent
en outre pour eux-mêmes les avantages de cette ouverture et de ce partage. Non que tous se
mêlent à tous, ni que tous voient tout, mais parce qu’en franchissant notre seuil, ils savent, je
dirais même: ils sentent, qu’ils entrent dans une Maison des Arts, non des « Arts réunis », rêve
du XVIIIe siècle, mais que, précédés par telle pièce, suivis par tel ballet, encadrés par tel concert, ils
ne viennent pas dans un garage, mais, oserai-je dire, plutôt dans une ruche. Cela bourdonne à
tous les étages, parfois cela pique, mais que de variétés de miels !

Emmanuel Demarcy-Mota

PHOTOGRAPHIE DE RÉPÉTITION 11 septembre 2001 mise en scène Arnaud Meunier © PIERRE-ÉTIENNE VILBERT

«…como el musguito en la piedra, ay si, si, si…» de Pina Bausch © AGATHE POUPENEY
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LE TRAJET

MARTHALER, L’IMPRÉVISIBLE
Où donc nous emmène Christoph Marthaler? Son monde est changeant, comme la vie elle-même…

Christoph Marthaler traverse le théâtre, pareil à un funambule dont chaque pas ferait naître un monde précaire, peuplé d’êtres en
transit, désespérément accrochés à l’instant présent, en attente de… Une autre vie? La mort peut-être. Des êtres, un monde en état
de rêve, durement ancrés dans le concret du quotidien. La cohabitation se faisant tout naturellement, dans l’entrelacement des
gestes, des corps, des musiques. Car l’origine du travail de Marthaler, c’est ELLE. La Musique. Dans ses infinies variations, du
lyrique à la chanson. Ce qui, d’ailleurs, lui permet d’aborder en toute liberté, mais sans jamais LA trahir, les mises en scène d’opé-
ras. Certes, quelques-uns peuvent se trouver déconcertés. C’est un fait, et son immense qualité : Marthaler est déconcertant. Quoi
qu’il fasse, quelle que soit la scène où il nous emmène, jamais on ne le trouve là où normalement on pourrait l’attendre.
Que signifie « normal » pour ce Suisse tranquillement extravagant, qui a fait ses classes dans les rues de Bâle, puis à l’école
Jacques Lecoq, s’est installé dans une gare désaffectée avant de mettre en émoi les institutions et festivals d’Europe et d’ailleurs y
compris notre Festival d’Automne, qui l’accueille régulièrement depuis 1995? Et que dire de Murx den Euerpäer, murx ihn murx
ihn, murx ihn ab (Bousille l’Européen, bousille, bousille, bousille) où déjà, dans une salle banale, une population s’affaire en occupations
inutiles, tout en chantant de vieux airs populaires, de gracieuses mélodies?
Ainsi est posé le monde marthalérien, ce « quelque part » de nulle part, ce lieu instable, bizarre et familier, où, du plus burlesque
au plus tragique, tout peut arriver. Et d’ailleurs, arrive.

C. G.

LE TRAJET
Né en 1951 dans le canton de Berne, il fait ses classes au Neumarkttheater de Zurich en tant que musicien, après avoir suivi les
cours de l’école Jacques Lecoq. Ses premiers spectacles se passent dans les rues de Bâle, où, en 1996 dans une gare désaffectée
il monte Le Voyage de Lina Bögli, présenté au Festival Théâtre en Mai de Dijon. Il travaille dans les années 90 à la Volksbühne
de Berlin, dirige le Théâtre de Zurich de 2000 à 2004, est régulièrement invité par le Festival d’Automne, de Murx de Europäer
en 1995 jusqu’à ± Zéro (2011) par l’Odéon Théâtre de l’Europe, la MC 93, le Festival d’Avignon… et par l’Opéra, avec à Garnier
notamment Katia Kabanova de Janacek en 2004, repris en 2011, Les Noces de Figaro en 2006, Traviata en 2007, à Bastille :
Don Giovanni en 2006, Woyzeck en 2008.

PHOTOGRAPHIE DE LA 1RE AU GROENLAND DE ± 0 mise en scène Christoph Marthaler © BO KLEFFEL

L’instabilité, le moment où tout va changer, voilà ce qui intéresse Marthaler, explorateur de tous
les possibles et les impossibles, grand voyageur entre rêves et réalités. Voilà pourquoi il s’est pas-
sionné pour le Groenland, la plus grande île du monde du côté du pôle Nord, rattachée au Dane-
mark. Pays de glace dont l’existence même est mise en doute par le réchauffement de la planète.
Alors un soir, à Copenhague, après la représentation d’un de ses spectacles, il raconte son envie
de connaître cette « terre colonisée » où, d’ailleurs, aucun de ses interlocuteurs danois n’est
jamais allé. On lui promet de s’en occuper, et quelques semaines plus tard il y est invité.
« Je suis d’abord allé trois ou quatre fois à Nuuk, la capitale, pour voir, parler, organiser, décider quoi
faire… Il n’y a pas de théâtre là-bas, mais un centre culturel, très beau, qui accueille surtout du
cinéma, des concerts, des conférences. La ville a 15000 habitants et c’est la plus peuplée, dans un pays
sans routes. Pour se déplacer, il y a seulement la voie des airs, les avions, les hélicoptères, mais ils sont
rares et chers. Ou le bateau mais c’est interminable. »
Quoi qu’il en soit, Marthaler se promène, contemple les icebergs glissant sur la mer, découvre
une version exacerbée de la Suisse, les glaciers, les espaces déserts, les villages isolés dans les
montagnes de neige… Il est émerveillé :
« On est tellement ailleurs, dans une magie incroyable, perdu dans l’immensité d’un horizon sans
arbres, dans l’éblouissement du ciel. Ce que je veux dire à travers le spectacle, c’est mon enchantement.
Sans didactisme, je ne suis pas un donneur de leçons. Au départ, je pense à une production modeste,
locale, avec deux ou trois comédiens qui accepteraient de me rejoindre pour peu
d’argent, pour l’expérience… Et puis naturellement, c’est bientôt devenu
quelque chose de très différent. Du Marthaler, destiné à voyager… »
Du Marthaler, c’est-à-dire un décor unique et mouvant, conçu par
sa collaboratrice de toujours Anna Viebrock. Inspiré une fois
encore par l’un de ces lieux où l’on arrive sans rien connaître, où
l’on attend de partir sans savoir quand: l’aéroport de Nuuk…
« Mais le thème, c’est la force de ces gens. Des Inuits, chasseurs de rennes,

de bœufs musqués, de phoques, de baleines… Ils ont été convertis et baptisés par des armées de mission-
naires allemands, dont ils portent à présent les noms… Ils habitent un pays sans perspective, une terre
qui peu à peu s’efface dans l’eau. Malgré tout, ils gardent une formidable énergie, vivent à leur
rythme, mais avec ardeur… Ils savent boire et rire. »
Là-bas, il a réuni des comédiens, pas forcément professionnels. Si de nouvelles troupes commen-
cent à se former, étant donné, dans cette île longue de 2500 km, la difficulté des transports pour
les spectacles comme pour les spectateurs, les activités théâtrales sont restreintes. Marthaler a
cependant rencontré une actrice et une chanteuse, un spectacle de lui sans musique est inconce-
vable. Et l’a rejoint son équipe, multidisciplinaire et polyglotte. Dans ± 0, on parle donc allemand,
anglais, français, groenlandais (avec surtitres). On y entend le Requiem de Brahms, Strauss,
Mozart, Schubert, des chansons diverses, un chœur entrelaçant la version helvète et groenlan-
daise d’un chant sans âge ni frontière, à propos d’une mère attendant le retour de son fils à la
fenêtre, et quand enfin il arrive, pour toujours elle s’est endormie…
Quelque chose qui ressemble au regard tendre et sans illusion de Marthaler sur le Groenland,
chaleureuse terre de glace.

Colette Godard

±0

→ THÉÂTRE DE LA VILLE I E
DU 16 AU 24 SEPTEMBRE 20H30 I DIM. 18 SEPT. 15H

EN ALLEMAND, GROENLANDAIS, FRANÇAIS & ANGLAIS,
SURTITRÉ EN FRANÇAIS

CHRISTOPH MARTHALER
± 0 PREMIÈRE EN FRANCE
Un camp de base subpolaire
Changement climatique musical/Nuuk

MISE EN SCÈNE Christoph Marthaler
DÉCORS & COSTUMES Anna Viebrock
DIRECTION MUSICALE Rosemary Hardy
COLLABORATION DIRECTION MUSICALE, PIANO Bendix Dethleffsen
COLLABORATION MISE EN SCÈNE Gerhard Alt
LUMIÈRES Phoenix (Andreas Hofer)
SON Fritz Rickenbacher
DRAMATURGIE Stefanie Carp, Malte Ubenauf
DIRECTION TECHNIQUE Peter Riis Mørk
ASSISTANTE MISE EN SCÈNE Sophie Zeuschner
ASSISTANTE DÉCORS & COSTUMES Ramallah Sarah Aubrecht

AVEC Marc Bodnar, Raphael Clamer, Bendix Dethleffsen,
Rosemary Hardy, Ueli Jäggi, Jürg Kienberger, Gazzlung Qaavigaq,
Sasha Rau, Bettina Stucky, Nukâka Coster Waldau

Spectacle créé à Nuuk le 27 avril 2011
PRODUCTION Unlimited Performing Arts/Nicolai Vemming
COPRODUCTION Katuaq Nuuk, Volksbühne am Rosa-Luxemburg-Platz, Festspillene i Bergen-
Wiener Festwochen, Royal Danish Theatre, Stockholms Stadsteater, Kampnagel Hamburg,
London 2012 Festival, Edinburgh International Festival, Théâtre de la Ville-Paris, Festival 
d’Automne à Paris
AVEC LE SOUTIEN DU Nordic Culture Point et du Nordic Culture Fund
PARTENAIRE Blue Water ShippingCe que je veux dire à travers

le spectacle, c’est mon
enchantement.

PHOTO DE GAUCHE ± 0 mise en scène Christoph Marthaler © BO KLEFFEL // PHOTO DE DROITE Christoph Marthaler © ANNA VIEBROCK

+ OU - ZÉRO

MARTHALER, LE VOYAGEUR
Plus ou moins zéro degré, plus souvent moins que plus, puisque, cette fois, Christoph Marthaler, toujours en quête d’autres mondes, nous emmène au Groenland.
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→ THÉÂTRE DES ABBESSES I A
DU 5 AU 15 OCT. 20H30 I 
DIM. 9 OCT. 15H

MARINA TSVETAEVA I
BÉRANGÈRE JANNELLE
Vivre dans
le feu CRÉATION
ADAPTATION & MISE EN SCÈNE

Bérangère Jannelle
TEXTE, LIBRE ADAPTATION DU RECUEIL VIVRE

DANS LE FEU, CONFESSIONS DE MARINA

TSVETAEVA (PRÉSENTATION TZVETAN TODOROV,
TRAD. NADINE DUBOURVIEUX - ÉD. ROBERT

LAFFONT) ET DES POÈMES DE MARINA

TSVETAEVA IN LE CIEL BRÛLE (TRAD. PIERRE

LEON-ÉDITIONS GALLIMARD)

COLLABORATION ARTISTIQUE

Olivier Dubois
SCÉNOGRAPHIE Stéphane Pauvret
LUMIÈRES Anne Vaglio
SON Jean-Damien Ratel
COSTUMES Valérie Ranchoux
COIFFURE Joëlle Dominique
MUSIQUES Chopin, Schumann,
Jean-Damien Ratel

AVEC Natacha Régnier

Spectacle créé au CDDB-Theâtre
de Lorient le 13 janvier 2011
PRODUCTION, ADMINISTRATION, DIFFUSION

Béatrice Horn
ASSISTÉE DE Florence Douaze-Bonnet
PRODUCTION Cie La Ricotta-Bérangère
Jannelle
PRODUCTION DÉLÉGUÉE Le Fanal-scène 
nationale de Saint-Nazaire
COPRODUCTION CDDB-Théâtre de Lorient-
CDN, Espace Malraux-scène nationale
de Chambéry et de la Savoie, Équinox-
scène nationale de Châteauroux, 
TnBA- Théâtre national de Bordeaux 
en Aquitaine, Théâtre de l’Ouest Parisien
(Boulogne- Billancourt), Le Grand T-Scène
conventionnée Loire-Atlantique, Théâtre
de la Ville-Paris, Festival d’Automne à Paris

La Ricotta-Bérangère Jannelle a été
accueillie en résidence de création au
Théâtre de la Ville-Paris, au CENTQUATRE –
établissement artistique de la Ville de Paris
et au CDDB-Théâtre de Lorient-CDN.
La Ricotta est compagnie associée au
Fanal-scène nationale de Saint-Nazaire.
Remerciements à Maroussia, Chantal,
Marie Raymond et Fançoise Lebeau,
à la Compagnie d’Octobre-Catherine 
Diverrès, Chat borgne Théâtre-Jean Yves
Ruf, Compagnie SIRENES, Compagnie
Claude Buchwald, Maison du théâtre 
de la danse (Epinay sur Scène), Séverine
Chavrier, CCN de Caen/Basse-Normandie

Vivre dans le feu mise en scène Bérangère Jannelle © STÉPHANE PAUVRET

DE MON PAYS DU BOUT DU MONDE, 
D’OÙ VIENT TOUTE POÉSIE
On ne va pas voir Marina Tsvetaeva. Elle ne s’incarne pas. On va à la rencontre
d’une comédienne qui tente la rencontre avec son double-poète, Marina Tsve-
taeva. Elle la frôle, s’en joue, s’en révolte, s’y brûle. Et cherche sans mensonge à
s’approprier sa prose. C’est sur ce mode qu’elle nous invite dans la traversée de
cette œuvre-vie. Pour assister à cela, le spectateur entre dans l’atelier du poète et
de toutes les visions possibles.
Puis apparaissent d’autres indices comme des « pièces » du musée imaginaire
de Marina Tsvetaeva, des éléments de sa mythographie chevaleresque. Ce sont

comme des visions de rêve: renarde et renardeaux, cheval, armure. Quand la poète
se fait Psyché, Amazone, Mélusine. Ici, dans l’atelier on crée donc des formules,
des métamorphoses neuves, on établit des associations poétiques.

L’espace est une page donnée pour que la prose de Marina Tsvetaeva résonne.
Toujours en notations, en effractions, en ellipses, en évocations, en contrepoints.
D’un feuillet à l’autre, la comédienne dit « en danseuse », penchée vers, tendue.
À grandes enjambées et pas de côté, l’adresse est directe, « vous », « mon cher »,
ce sont eux les destinataires : spectateurs exigés, aimés, bousculés, idéalisés.
Ainsi, on rêve que ce spectacle ne soit pas une représentation mais plutôt une
expérience poétique de jeu, comme une conversation extrême, comme un hom-
mage sincèrement amoureux à cette poétesse malicieuse, et totalement anticon-
formiste.

De Marina Tsvetaeva, Natacha Régnier a la personnalité forte et sans concession.
Elle en a la fougue, l’intensité, et la troublante beauté solaire.
Elle entre dans ce projet forte de tous ses rôles au cinéma et de son amour du
théâtre hors norme. Donc nous partons main dans la main dans cette première
aventure qui nous unit sous un soleil irradiant, allumer des rêves de feu.

Bérangère Jannelle

DES MOTS
& MÉTAMORPHOSES
Natacha Régnier, Bérangère Jannelle, Marina Tsvetaeva, trois femmes unies, réunies par les brûlures
de la vie, le feu de la poésie et du théâtre.

REPRÉSENTER
L’IRREPRÉSENTABLE
L’amour face à la déchéance et à la souillure. Avec Sul concetto di volto nel figlio di Dio (Sur le concept du visage du fils
de Dieu) Romeo Castellucci en appelle à la Bible pour sonder dans un spectacle d’une troublante beauté plastique
l’énigme de la condition humaine.

« Là où il y a de l’être, ça sent la merde », disait Antonin Artaud.
L’équation n’est peut-être pas enthousiasmante, mais elle cor-
respond incontestablement à une dimension incontournable
de la réalité. Pour autant, le moins que l’on puisse dire au sujet
de la merde, c’est qu’elle fait désordre. Jusqu’à certaines expres-
sions qui signifient que les choses vont mal, du style « On est
dans la merde ». Dans une large mesure, en dehors du contexte
médical, ce qui a trait à nos excréments relève peu ou prou du
tabou. Rien d’étonnant donc si aux excréments est associée la
notion de souillure. En imaginant pour ce spectacle un décor
d’une blancheur immaculée, Romeo Castellucci installe son
drame dans un espace high-tech d’une impeccable pureté, le
contraire de la souillure. La blancheur domine absolument
dans cet appartement moderne où un vieil homme en peignoir
blanc, assis sur un canapé blanc regarde la télévision. Jusqu’à
ce lit non défait sur un côté de la scène, lui aussi d’un blanc
irréprochable.

Mais n’y aurait-il pas déjà quelque chose de suspect dans toute
cette blancheur? Quel secret se dissimule derrière tant de pro-
preté? Metteur en scène, mais aussi plasticien, Romeo Castel-
lucci est parfaitement conscient de l’impact symbolique de la
blancheur. C’est même un thème récurrent dans ses spectacles.
Car cette blancheur obsessionnelle finit par devenir inquié-
tante, rappelant ce qu’écrit Herman Melville dans Moby Dick
quand il parle « d’une sorte de peur mystérieuse cachée dans l’idée

qu’on se fait de cette couleur ; quelque chose qui, bien plus que le
rouge effrayant du sang, saisit l’âme d’une peur panique ». Certes,
mais pour le moment, rien ne semble troubler la quiétude de
cet espace sans tache. Apparemment le calme règne. Le plus
étrange étant peut-être la présence légèrement en retrait au
milieu de la scène, d’un portrait agrandi du Christ d’après le
tableau d’Antonello Da Messina. Il y a aussi ces voix que l’on
entend en fond sonore. Une rumeur qui enfle. Des milliers de
voix qui se mélangent, comme des flux contradictoires. Des
voix qui passent parfois à l’envers ou qui s’expriment dans des
langues différentes.

« Tout va bien, père? » Un jeune homme s’est approché du vieil-
lard. Il veut savoir si celui-ci a bien dormi. Comment il va. Ce
qu’il regarde à la télévision. Le père se lève avec difficulté. Il y a
une tache marron sur le canapé. Une autre tache macule le pei-
gnoir blanc. Le fils entreprend d’aider son père. Il le change
comme un bébé. Mais bientôt le sol est couvert de taches. Le
père ne peut retenir son incontinence. Cela prend des propor-
tions épiques. Il y en a partout. Stoïque, le fils nettoie au fur et à
mesure. Mais il est vite débordé. C’est un effort infini, désespé-
rant, monstrueux – sans parler de l’odeur… Il y a quelque chose
d’accablant dans ce combat absurde. Impossible en même
temps de ne pas percevoir la portée symbolique de cette trou-
blante relation où un fils s’acharne à faire disparaître les saletés
de son père. Le symbole étant encore renforcé par l’absence de

toute présence féminine. Désespéré, le fils se tourne vers le por-
trait du Christ comme s’il demandait de l’aide. La scène s’en-
fonce dans une pénombre inquiétante.

Un par un, des enfants envahissent le plateau. Ils jettent des
grenades sur le visage du Christ. Bientôt le portrait s’efface
dans le noir. La musique composée par Scott Gibbons donne
l’impression de glisser dans des profondeurs abyssales comme
si l’on était emporté dans un maelström. Le visage apparaît,
disparaît, apparaît de nouveau. Il se déforme, défiguré par des
coulées d’encre noire. On est pris dans une sensation trouble
d’opacité, et en même temps intrigués comme si l’on était
confronté à une énigme indéchiffrable. La dimension religieuse
et mythologique domine. Les questions de la souffrance, de
l’amour filial, de l’étrangeté de la condition humaine, de la
dimension parfois sacrée de la souillure, de la difficulté à la
représenter sont autant de thèmes complexes évoqués par ce
spectacle de haute tenue. Il n’est pas innocent par exemple de
lire sous la plume de Paul Ricoeur la remarque suivante : « La
souillure elle-même est à peine une représentation et celle-ci est
noyée dans une peur spécifique qui bouche la réflexion ; avec la
souillure nous entrons au règne de la Terreur ». N’est-ce pas jus-
tement à l’irreprésentable que s’attaque Romeo Castelucci dans
ce spectacle dont l’impact est d’autant plus profond qu’il sou-
lève une foule de questions?

Hugues Le Tanneur

→ THÉÂTRE DE LA VILLE I B
DU 20 AU 29 OCT. 20H30 I DIM. 23 & 30 OCT. 15H

→ CENTQUATRE I B
DANS LE CADRE DU PROGRAMME « PROLONGATION »

DU 2 AU 4 NOV. 21H I SAM. 5 NOV. 17H & 21H I 
DIM. 6 NOV. 15H & 19H

ROMEO CASTELLUCCI
Sul concetto di volto nel figlio
di Dio CRÉATION I OPÉRA THÉÂTRE

CONCEPTION & LUMIÈRE Romeo Castellucci
MUSIQUE Scott Gibbons
COLLABORATION AU PROJET DE LA SCÈNE Giacomo Strada
CONCEPTION & RÉALISATION DES OBJETS Istvan Zimmermann, Giovanna Amoroso

AVEC Gianni Plazzi, Sergio Scarlatella
& Dario Boldrini, Vito Matera, Silvano Voltolina

PRODUCTION Socìetas Raffaello Sanzio
COPRODUCTION Theater der Welt 2010 (Essen), deSingel International Arts Campus (Anvers),
Théâtre National de Bretagne (Rennes), The National Theatre (Oslo), Barbican London 
and SPILL Festival of Performance, Chekhov International Theatre Festival (Moscou), Holland
Festival (Amsterdam), Festival d’Athènes-Épidaure, Festival Grec de Barcelone, Festival 
d’Avignon, International Theatre Festival DIALOG Wroclav (Pologne), Belgrade International
Theatre Festival-BITEF, Spielzeit’europa Berliner Festspiele, Théâtre de la Ville-Paris, 
Romaeuropa Festival, Theatre Festival SPIELART München, Le Maillon-Théâtre de Strasbourg
Scène européenne, Théâtre Auditorium de Poitiers Scène nationale, Peak Performances 
@ Montclair State (États-Unis)

Sur le concept du visage du fils de Dieu a été créé le 15 mars 2011 au Théâtre National
de Bretagne, Rennes

Sul concetto di volto nel figlio di Dio conception Romeo Castellucci © KLAUS LEFEBVRE



ENTRETIEN AVEC DORIAN ROSSEL-METTEUR EN SCÈNE
& CARINE CORAJOUD-DRAMATURGE

Qu’est-ce qui vous a séduit dans cette bande dessinée de
Taniguchi?
DORIAN ROSSEL : Il y a une profonde délicatesse dans cette écri-
ture. J’ai été très touché par la façon dont Taniguchi fait surgir
des sensations et des émotions dans un quotidien apparem-
ment banal ; il est en cela un héritier de Tchekhov et du cinéaste
Ozu. Eux aussi possèdent cet art d’exprimer avec une extrême
simplicité des problématiques étonnamment complexes.

Comment allez-vous transposer à la scène ce matériau de la
bande dessinée?
CARINE CORAJOUD: Nous ne voulons pas reproduire fidèlement
la partition dessinée. Mais nous sommes conscients du fait que
le dessin prend en charge beaucoup d’émotions et crée par ses
silences et les vides laissés entre les cases, son propre rythme. Il
faut donc que nous arrivions à transposer ce qu’offre le dessin
dans une forme théâtrale, à travers la scénographie et le jeu.
D. R. : Je suis fasciné par le talent de Taniguchi : comment réussit-il, avec une sobriété et une délicatesse infinies, à faire surgir une
émotion aussi forte? Cela renvoie à la question du spectateur, centrale dans ma démarche: comment naissent les sensations, com-
ment entrent-elles en relation avec les pensées, comment créer un terrain pour activer l’imaginaire et qu’il génère des émotions
complexes et contradictoires? Quartier lointain est un objet étranger au théâtre, une matière unique à explorer, un matériau qui
questionne mon métier et me pousse à trouver des solutions scéniques que je n’ai encore jamais éprouvées. Pas de réponses toutes
faites, il faut inventer un langage pertinent pour transposer le dessin, la fable et ses ellipses, ses silences, ses non-dits.

Quartier lointain est aussi une réflexion sur le temps. Le récit procède par un retour en arrière, ce qui au premier abord va à
l’encontre de la linéarité du temps théâtral.
C. C. : Mais le théâtre permet aussi de raconter la simultanéité. Le récit se construit à partir de trois moments distincts : celui où le
narrateur raconte, celui de sa vie d’adulte qui se situe en 1998 et celui de son adolescence en 1963. Au théâtre, ces trois moments
peuvent coexister – et même dialoguer – si on imagine des espaces qui se chargent de les distinguer.

Cette histoire bouleversante interroge aussi la possibilité pour l’homme d’intervenir sur le cours des événements : ce person-
nage qui revit son passé peut-il avoir de l’influence et modifier la façon dont les événements vont se produire?
C. C. : Il ne le peut pas, et c’est précisément ce qui est beau. Le retour dans le temps produit une transformation intérieure qui ne
modifie pas son passé mais sa vie d’adulte. C’est comme s’il devait refaire tout ce chemin pour arriver vers quelque chose de nou-
veau.
D. R. : Le récit procède d’ailleurs par répétitions successives, de façon très virtuose. Il avance de manière cyclique, reprenant sans
cesse des motifs déjà évoqués, en les transformant. Ce que j’aime, c’est que cette virtuosité n’est jamais ostentatoire.

D’après un entretien réalisé par Arielle Meyer MacLeod
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D’une scène à l’autre, les enfants entraînent leurs parents (et vice versa)
L’enfant n’a pas toujours existé. Si l’on en croit l’Histoire, l’intérêt pour l’enfant, pour l’enfance, est récent : psychologie de l’enfant,
psychanalyse, pédiatrie.
Pourquoi le théâtre devrait-il rester la chasse gardée d’adultes condescendants, laissant leurs enfants jouer de petites saynètes
dans un goûter. Bien au contraire, le théâtre peut être l’occasion pour les enfants d’une initiation au Monde des Grands, auquel ils
aspirent, parce que l’enfant déteste en général qu’on bêtifie avec lui.
Avec le projet Quartier lointain démarre, au Théâtre Monfort « Parcours-enfance & jeunesse », que nous avons décidé d’inaugurer
cette saison, en lien étroit avec plusieurs partenaires parisiens (le Centquatre, le Théâtre Monfort, la Gaîté Lyrique, le Grand Parquet).
Durant 4 mois, dans 5 théâtres de Paris, les spectateurs les plus jeunes (de 3 à 15 ans) pourront voir des spectacles de disciplines
différentes, à l’image de la trilogie Théâtre, Musique et Danse, qui est la devise même du Théâtre de la Ville. Il nous semble en effet
indispensable que les enfants et les adolescents trouvent, dans ce qui s’offre le plus volontiers à eux, de quoi nourrir leur imagi-
naire grâce à des performances qui leur soient non pas réservées, mais destinées.
On pourrait rêver pour eux du « théâtre obligatoire » de Karl Valentin. Mais obligatoire comme une promenade au jardin des
parents avec leurs enfants : indispensable et bénéfique. Non pas une ennuyeuse promenade du dimanche (« Les enfants s’ennuient
le dimanche / En knickerbockers ou en robes blanches », chantait Charles Trenet) Mais c’est plutôt la loi de la vie de s’accompagner
les uns les autres et de découvrir ensemble une pièce de théâtre, une œuvre, et de constater aussi l’étonnement et le plaisir des plus
jeunes à côté, ou devant nous.
Qui n’a eu le bonheur d’emmener des enfants au zoo, de leur montrer les singes et les serpents, et un vrai tigre, avec cette odeur
de fauve que la télévision ne rend pas.
Le théâtre, n’est-ce pas le zoo des hommes?

Emmanuel Demarcy-Mota

LE THÉÂTRE DE LA VILLE INITIE

PaRCouRS
{enfance & jeunesse}

« PARCOURS-ENFANCE & JEUNESSE »
Pour le projet enfance & jeunesse se sont associés : 
le Centquatre, le Théâtre Monfort, la Gaîté Lyrique, le Grand 
Parquet & le Théâtre de la Ville.

L’ensemble de ces théâtres partenaires accueillera:
• 9 spectacles, 121 représentations

JIRO TANIGUCHI I DORIAN ROSSEL
Quartier lointain
27 sept.>29 oct. à partir de 10 ans au Théâtre Monfort

FABRICE MELQUIOT I EMMANUEL DEMARCY-MOTA
Bouli année zéro REPRISE
10>19 nov. & 5>8 jan. à partir de 8 ans
au Théâtre des Abbesses & au Centquatre

ÉLISE CARON 
Chansons pour les petites oreilles
13 nov. à partir de 3 ans au Théâtre des Abbesses

MAËL LE MÉE I UN PARTENARIAT GAÎTÉ LYRIQUE
Raoul Pèques et la vaisselle de sept ans
22>26 nov. à partir de 8 ans au Théâtre des Abbesses

JÉRÔME BEL
Cédric Andrieux- 50'
29 nov.>1er déc. à partir de 10 ans au Théâtre des Abbesses

FABRICE MELQUIOT I EMMANUEL DEMARCY-MOTA
Wanted Petula REPRISE
9>15 déc. à partir de 8 ans au Théâtre Monfort

DR. SEUSS I KATIE MITCHELL I NATIONAL THEATRE 
The Cat in the Hat
21>30 déc. spectacle en anglais surtitré en français, à partir de 6 ans, 
au Théâtre des Abbesses

MARIONNETTES DU RAJASTHAN
Kathputli
11>29 jan. à partir de 4 ans au Grand Parquet

JAMES THIERRÉE
Raoul REPRISE
28 déc.>10 jan. à partir de 8 ans au Théâtre de la Ville

• De nouveaux horaires : 14H30, 19H30, 20H30…
• Une proposition pour : 85 classes de Primaire, 
78 classes de Collège, 37 centres de Loisirs ;

Soit au total 5100 élèves de primaires et de collèges de Paris
et d’Île-de-France attendus pour cette nouvelle aventure.

L’ART POUR GRANDIR

Le Théâtre de la Ville s’associe à L’Art pour
Grandir, programme éducatif mis en place
par la Mairie de Paris pour favoriser 
l’accès de tous les jeunes parisiens 
à la culture et à ses institutions. Destinés 
à développer les liens entre écoles et 
institutions culturelles, ces programmes
sont construits conjointement par les
équipes pédagogiques et les institutions
culturelles partenaires.

L’ENVOL
DU SOUVENIR
Faire cohabiter passé et présent, donner corps aux rêves dessinés, faire entendre les pensées silencieuses, 
oui le théâtre le peut.

UNE NOUVELLE COOPÉRATION

Le Théâtre Monfort et le Théâtre de la Ville initient une nouvelle
relation pour accompagner le travail de compagnies par 
de longues séries de représentations (le Théâtre Dromesko
en 2010), soutenir de jeunes artistes émergents en théâtre
comme en danse (Dorian Rossel en 2011, Ambra Senatore
en 2012), mettre en œuvre des nouveaux projets unissant
plusieurs structures parisiennes, à l’image de « PARCOURS-
enfance & jeunesse » lancé cette saison.

DE GAUCHE À DROITE

Bouli année zéro © J.-L. FERNANDEZ

The Cat in the Hat © STEPHEN CUMMINSKEY

Roul Pèques et la vaisselle de sept ans © VINCIANE VERGUETHEN

→ THÉÂTRE MONFORT I A
27 SEPT. AU 29 OCT. 20H30 I 
MA. 4, JEU. 13 & MA. 18 OCT. 14H30

TOUT PUBLIC, À PARTIR DE 10 ANS

JIRO TANIGUCHI I DORIAN ROSSEL

Quartier lointain
ADAPTÉ DU MANGA DE Jiro Taniguchi publié en 1998 par Shogakukan inc,
éditions Casterman

MISE EN SCÈNE Dorian Rossel COLLABORATION ARTISTIQUE Delphine Lanza
SCÉNOGRAPHIE Sylvie Kleiber DRAMATURGIE Carine Corajoud
MUSIQUE ORIGINALE Patricia Bosshard, Anne Gillot
LUMIÈRES Bastien Depierre COSTUMES Barbara Thonney
ASSISTANTE COSTUMES Nicole Conus VIDÉO Jean-Luc Marchina
ASSISTANTE MISE EN SCÈNE Laure Bourgknecht ADAPTATION Cie STT (Super Trop Top)
COORDINATRICE DE PRODUCTION Muriel Maggos

AVEC Rodolphe Dekowski, Mathieu Delmonté, Xavier Fernandez-Cavada,
Karim Kadjar, Delphine Lanza, Élodie Weber & MUSIQUE Patricia Bosshard,
Anne Gillot

Dorian Rossel est « compagnon du bord de l’eau » au Théâtre Vidy-Lausanne depuis janvier
2011. PRODUCTION DÉLÉGUÉE Théâtre Vidy-Lausanne COPRODUCTION Comédie de Genève, 
Cie STT AVEC LE SOUTIEN DE la Ville de Lausanne, Ville de Genève, Pro Helvetia – Fondation
suisse pour la culture, Département de l’instruction publique de l’État de Genève, Loterie
Romande, Arsenic

Quartier lointain mise en scène Dorian Rossel © CAROLE PARODI



« 3e PRIX » DANSE ÉLARGIE 2010

KLP I SOFIAN JOUINI
Comment avez-vous vécu le concours Danse élargie et que vous a-t-il apporté?
Le concours Danse élargie nous a permis tout d’abord de fouler le plateau du  Théâtre  de la Ville avec un extrait de notre pièce Insolents Solistes.
C’est un honneur de pouvoir accéder au public par le biais de ce théâtre mythique. Cette expérience, lorsqu’on prend du recul, relève du rêve éveillé.
Nous avons envoyé notre candidature sans nous faire d’illusions, puis nous avons été choisis parmi les 400 candidatures, puis nous sommes allés
en finale, et enfin nous avons reçu le troisième prix… Nous étions, je me souviens, sur un nuage tout au long de cette  expérience…
Le prix remporté au Concours Danse élargie ainsi que le prix de la Fondation d’entreprise Hermès sont entrés directement dans la production de
Tour of Duty sortie en mars dernier.

Quel est votre parcours?
KLP est tout d’abord un « Crew », une famille. Nous avons grandi ensemble depuis l’âge de 14 ans, formés à Nantes par Yasmin Rahmani au sein de
son école de danse HB2. Nous avons dès le début compris la dichotomie entre la danse telle qu’elle existe et progresse au sein de sa propre culture,
et la danse telle qu’elle peut exister sur scène. Les tenants et aboutissants étant si différents, nous avons alors établi deux lignes artistiques : la pre-
mière est d’une fidélité aveugle aux codes, aux fondamentaux et à l’éthique de la breakdance telle qu’elle a été créée dans les années 70 ; la
deuxième, qui concerne la scène, part du principe que nous devons être sans barrières quand il en vient à monter sur scène, nous aimons parler de
danse ou de spectacle tout simplement. (…) Nous ne cherchons pas à nous faire une place dans la danse hip-hop mais une place dans le spectacle
vivant. (…)

Qu’est-ce qui a inspiré Tour of Duty?
Tour of Duty est le fruit de recherches que j’ai effectuées pendant quelques années à New York. Je cherchais à remonter l’arbre généalogique de
notre gestuelle breakdance en allant rencontrer les OG’s (Original Gangsters) de Bushwick à Brooklyn afin d’avoir leurs témoignages sur la nais-
sance de la breakdance, sur le contexte socioculturel des 70’s, et sur les autres danses pratiquées depuis les années 60 par ces groupes qu’on appe-
lait des Gangs. Il s’est avéré qu’une autre danse de défis avait existé durant les années 60-70, faisant basculer l’ère des Gangs à une nouvelle ère
plus artistique, celle des Crews. (…)
J’ai décidé de mettre en scène ces recherches et de montrer l’essence de la vie à cette époque dans les rues de Bushwick, devenant ainsi un témoin
de la période qui a précédé la naissance de la culture hip-hop. (…)

DANSE ÉLARGIE I LES CRÉATIONS • 11HOR ÉRIE
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Tour of Duty chorégraphie Sofian Jouini © SOLM

→ THÉÂTRE DES ABBESSES I A
DU 6 AU 9 SEPT. 20H30 I
SAM. 10 SEPT. 15H & 20H30 I
DIM 11 SEPT. 15H

KLP I SOFIAN JOUINI
Tour of Duty
CRÉATION I PREMIÈRE FOIS AU THÉÂTRE 
DE LA VILLE
CHORÉGRAPHIE Sofian Jouini
SCÉNOGRAPHIE & DÉCOR Cyrille Bretaud
ARRANGEMENTS SONORES Guillaume Bariou
MISE EN LUMIÈRES Willy Cessa

AVEC Brice Bernier, Samy Djema, Sofian Jouini,
Jérôme Monar, Eddy Ravelojaona

COPRODUCTION l’EPCC ONYX-La Carrière de Saint-Herblain, Initiatives
d’artistes en danse urbaine & la Compagnie KLP

« 1er PRIX » DANSE ÉLARGIE 2010

NOÉ SOULIER
Comment avez-vous vécu le concours Danse élargie et que vous a-t-il
apporté?
Énormément de monde a circulé dans l’ensemble du Théâtre de la Ville
pendant deux jours. Il y avait un flux continu de personnes sur la scène,
dans la salle, mais aussi dans les coulisses, dans les étages, dans le foyer et
devant le théâtre. Cette circulation transformait complètement la perception
du lieu et de sa fonction. (…) Danse élargie a ouvert des perspectives inat-
tendues et variées. Le concours m’a permis aussi bien de réaliser une pièce
sur la pantomime avec le Ballet du Rhin, que de participer au programme
de Résidence du Palais de Tokyo: Le Pavillon. Cela révèle l’hétérogénéité
et l’étendue des tendances présentes lors de cet événement. C’est sans
doute ce qui m’a le plus intéressé : la diversité des propositions, du jury, et
des spectateurs.

Quel est votre parcours?
J’ai fait de la danse classique en France et au Canada avant de me tourner
vers la danse contemporaine. J’ai aussi étudié le clavecin. Puis je suis entré
à PARTS (l’école fondée par Anne Teresa De Keersmaeker à Bruxelles). En
parallèle à cette formation, j’ai fait une licence de philosophie, et je fais
maintenant un master à Paris. Ces différents centres d’intérêt informent la
plupart de mes créations. La musique et la danse classique m’ont offert un
champ de références qui influence beaucoup la manière dont je perçois la
danse et l’art aujourd’hui. La philosophie m’a donné des outils différents
pour appréhender certaines des idées qui circulent dans le champ artis-
tique. (…)

Qu’est-ce qui a inspiré chacune des trois pièces qui seront présentées
aux Abbesses?
Le Royaume des ombres est le titre du deuxième acte de La Bayadère, un
des grands ballets de Marius Petipa. L’idée pour moi était d’utiliser les pas
de la danse classique académique pour travailler sur la syntaxe – sur la
manière dont les pas peuvent être combinés. (…) Si l’on observe de plus
près le vocabulaire du ballet classique, on remarque une alternance entre
les pas de préparation et les pas qui sont les finalités de ces préparations,
comme les pirouettes, les sauts ou les équilibres. (…) J’ai décidé de faire
une phrase qui ne contienne que des préparations. Cela produit une sorte
d’ellipse permanente : telle préparation appelle une pirouette qui ne vient
jamais, tel autre un saut qui n’apparaît pas, et ainsi de suite.
Le titre D’un pays lointain provient d’un geste de pantomime appartenant
au ballet classique, un geste en fait très simple, qu’on verra dans la pièce.
La pantomime est utilisée dans les ballets académiques pour raconter l’in-
trigue, elle est composée de gestes ayant des significations précises qui se
sont peu à peu codifiés (…). Elle peut ainsi sembler imposer un cadre ina-
dapté au medium particulier de la danse, mais c’est précisément cette ten-
sion entre mouvement, langage et sens qui m’intéresse. (…) Le sens ne se
trouve plus dans le message lui-même mais dans l’espace entre les mes-
sages, entre le visible et l’audible.
Dans Petites Perceptions, je me suis appuyé sur la description des processus
cérébraux liés à l’exécution comme à la perception des mouvements. Certains
neurones (les neurones canoniques) sont liés à des actions spécifiques
comme attraper, se protéger, frapper, éviter, etc. Chaque geste est donc
défini par son but et non par ses caractéristiques visuelles. (…) J’essaie
ainsi d’interroger la perception visuelle et kinesthésique du mouvement :
que peut-on voir? Que peut-on distinguer? De quoi se souvient-on?

« 2e PRIX » DANSE ÉLARGIE 2010

SIMON TANGUY
Comment avez-vous vécu le concours Danse élargie et que
vous a-t-il apporté?
La foule, 700 personnes, le grand rideau, les jambes qui trem-
blent et qui ensuite volent…
Le Deuxième prix m’a ouvert la porte au réseau français, avec
lequel je n’étais pas en contact puisque je travaille aux Pays-
Bas. (…) Danse élargie m’a permis de continuer à travailler sur
le trio qui a reçu le prix, Gerro, Minos & Him : nous sommes
accueillis trois semaines au musée de la Danse de Rennes en
décembre prochain, et le Hetveem Theater va produire le trio
en janvier et février 2012. Un prix, c’est de l’argent mais aussi
un bon petit coup de pouce mental. (…)
Le Théâtre de la Ville a aussi fait un vrai travail d’accompagne-
ment en suivant le développement des artistes présentés à Danse
élargie tout au long de l’année après le concours. (…)

Quel est votre parcours?
Ce mois-ci je finis un parcours de 9 ans d’étude. Il est temps
d’arrêter. Après une licence de philosophie à Rennes, j’ai fait
deux ans de formation en art du clown à l’École du Samovar.
L’école est située à Bagnolet. J’ai vécu au Cirque du Grand
céleste. Deux belles années dans un des rares cirques stables de
Paris, vivre en caravane et aller travailler à pied. La formation
explore les techniques du clown, l’investissement du corps
dans le jeu théâtral, la musicalité, le burlesque, le grotesque.
Ensuite, j’ai été admis dans une prestigieuse école à Amster-
dam, The School for New Dance Development (SNDO), pour
un cycle de 4 ans en chorégraphie. Ce fut un grand choc artis-
tique. (…) Maintenant, le moment est venu pour moi d’établir
des ponts entre les étapes de ce parcours sinueux, de rassem-
bler mes différents bagages pour créer un matériel chorégra-
phique dynamique. (…)

Qu’est-ce qui a inspiré Japan?
En octobre dernier, j’ai eu des montées d’angoisse sur la mort.
Comme les angoisses existentielles des adolescents. Des
moments assez intenses sur le suicide, l’appât du vide, l’oubli
de respirer. Au lieu d’éviter d’y penser pendant la création, j’ai
décidé d’y plonger. Même si mes collaborateurs me déconseil-
laient de travailler sur le thème général de la mort.
Le vocabulaire chorégraphique est fabriqué à partir de mouve-
ments produits par différentes situations : la crise cardiaque,
l’apnée, la crise d’épilepsie, la danse rituelle, la sensation de
cadavre… (…) Il faut dire aussi que durant ma formation en
clown, j’adorais improviser sur la mort. Mourir sur scène, se
suicider, se réveiller, voir que ça n’a pas marché. Marcher dans
son sang… en rire et en pleurer… (…)

Japan de Simon Tanguy a reçu le prix ITS 2011 (International Theater
School Festival à Amsterdam) pour la meilleure chorégraphie.

Avec la breakdance de KLP/Sofian Jouini, Simon Tanguy, Noé Soulier et Scali Delpeyrat
(page suivante) élargissent les chemins de la danse. La diversité de leurs sources d’inspiration,
la variété des esthétiques mises en jeu, sont les gages d’expressions décomplexées.ILS

PRENNENT
LE LARGE…
À nouveau, le concours « Danse élargie » surprendra le Théâtre de la Ville en juin 2012. Et les créations des chorégraphes
distingués en juin 2010 lors de la première édition, ouvrent la saison. Avec l’énergie des commencements.

→ THÉÂTRE DE LA VILLE

SAMEDI 16 & DIMANCHE 17 JUIN 2012

CONCOURS DANSE ÉLARGIE 2e ÉDITION

Imaginé en 2010 par le Théâtre de la Ville et le
Musée de la Danse à Rennes, et reconduit pour
sa seconde édition les 16 et 17 juin 2012, le
concours Danse élargie repose sur un pari : le
plateau comme espace de rencontres et d’ex-
périmentation entre les arts. La règle du jeu est
simplissime – trois interprètes, dix minutes –, un
jury d’artistes internationaux et un accompa-
gnement des artistes lauréats, jusqu’au suivi de
production, leur permettant de financer leurs
dernières créations. Leur programmation au
Théâtre de la Ville la saison suivante est une
autre façon de donner suite au concours.
Car le lancement de Danse élargie fut un succès
et permit de repérer des artistes émergents
parmi les 360 projets venus de 22 pays et
envoyés par des chorégraphes, metteurs en
scène, plasticiens, musiciens… Sur les vingt
projets sélectionnés et présentés, cinq prix ont
été décernés réunissant des propositions de
danseurs, hip hop ou contemporains, drama-
turges, performers, comédiens et plasticiens.
Un mouvement qui brasse large et donne raison
à la proposition de Danse élargie : résister à
toute forme de normalisation culturelle et provo-
quer le débat. F. A.

→ THÉÂTRE DES ABBESSES I A
DU 15 AU 20 SEPT. 20H30

SIMON TANGUY
Japan
CRÉATION I PREMIÈRE FOIS AU THÉÂTRE DE LA VILLE
CHORÉGRAPHIE & DANSE Simon Tanguy

NOÉ SOULIER
PREMIÈRE FOIS AU THÉÂTRE DE LA VILLE

Petites Perceptions
CRÉÉ & DANSÉ PAR Thibault Lac, Daniel Linehan, Noé Soulier
MUSIQUE François Couperin (LES FOLIES FRANÇAISES-LA FRÉNÉSIE), 
J.-S. Bach (LE CLAVIER BIEN TEMPÉRÉ, LIVRE I, PRÉLUDE N°15)

Le Royaume des ombres
SOLO Noé Soulier

D’un pays lointain
CHORÉGRAPHIE Noé Soulier
PIÈCE POUR 4 danseurs du Ballet de l’Opéra national du Rhin
Centre chorégraphique national
DIRECTION ARTISTIQUE Bertrand d’At

PRODUCTION du Ballet de l’Opéra national du Rhin sur une proposition 
du Théâtre de la Ville

RÉSIDENCES
AU MUSÉE DE LA DANSE-CCN DE RENNES 
ET DE BRETAGNE

Résidence de Simon Tanguy
Du 28 novembre au 18 décembre 2011.

Résidence de Noé Soulier
Du 17 au 30 octobre 2011.

NOÉ SOULIER
& LE BALLET DU RHIN
Je déteste les concours, tous les concours et plus
encore les concours « artistiques ». La notion de
meilleur et forcément de moins bon, voire de pire,
m’insupporte. Mais ce concours-là, cette fois, me
semble frappé au coin du bon sens. Pourtant, je n’ai
pas engagé Noé Soulier parce qu’il avait gagné
mais simplement parce que nous nous sommes
parlé. Le Théâtre de la Ville nous a mis en contact,
avec l’idée que nous serions les bons partenaires
de ce projet. Noé Soulier avait besoin de ponts, il
avait besoin de danseurs chevronnés, il avait besoin
de gens sachant se repérer dans l’histoire de la
danse. Alors nous, entre autres.
Et puis, j’ai senti qu’il ne faisait pas de chorégraphie
par défaut. À 23 ans, quand on se lance, c’est que
c’est ça et pas autre chose. Alors oui, je lui ai pro-
posé nos danseurs. Et pas simplement pour les
représentations au Théâtre des Abbesses. Mais
aussi au sein du premier programme de saison du
Ballet de l’Opéra national du Rhin, en octobre 2011.
Parce qu’autant voir grand tout de suite. Je prends
un risque calculé, lui prend vraiment un risque, et
c’est vivant.

Bertrand d’At, directeur de la Danse,

Ballet de l’Opéra national du Rhin-CCN

Simon Tanguy dans Japan © NELLIE DE BOER Petites perceptions de Noé Soulier © BART GRIETENS



Théâtre de la Ville PARIS
septembre-octobre 201112 • DANSE ÉLARGIE I LES CRÉATIONS SHOR ÉRIE

septembre-octobre 2011 DV8 PHYSICAL THEATRE • 13

→ THÉÂTRE DE LA VILLE I B
28 SEPT. AU 6 OCT. 20H30 I
SAM. 1er OCT. 15H & 20H30

DV8 I LLOYD NEWSON
Can We Talk
About This?
CRÉATION 2011 I
PREMIÈRE EN EUROPE
CONCEPTION & DIRECTION

Lloyd Newson
ASSISTANTE À LA DIRECTION

Elizabeth Mischler
DÉCOR & COSTUMES Anna Fleischle
LUMIÈRES Beky Stoddart
ARTISTE VIDÉO Tim Reid
CHORÉGRAPHIE Lloyd Newson
avec les danseurs
RECHERCHE & DÉVELOPPEMENT

Ermira Goro, Hannes Langolf
ASSISTANTS À LA CHORÉGRAPHIE

Ira Mandela, Siobhan

AVEC Ankur Bahl, Joy Constantinides,
Lee Davern, Kim-Jomi Fischer,
Ermira Goro, Hannes Langolf,
Samir M’Kirech, Christina May,
Seeta Patel, Ira Mandela Siobhan

COPRODUCTION Théâtre de la Ville-Paris,
Festival d’Automne à Paris, National 
Theatre-Londres, Dansenshus Stockholm

Depuis la création de DV8 Physical Theatre à Londres, vos opinions sur la
danse et votre désir de vous débarrasser de son carcan esthétique ont-ils
changé ou se sont-ils consolidés?
LLOYD NEWSON: La phrase ci-dessous fait partie de notre politique artistique
depuis 25 ans et, bien que mon travail ait évolué, j’y adhère toujours: « Le travail
de DV8 questionne l’esthétique traditionnelle et les formes de la danse classique et
moderne. Nous essayons de pousser plus loin les valeurs dont elles sont le reflet afin
de déclencher une discussion sur des problématiques plus vastes et plus complexes. »

Vous êtes australien et vous vous êtes installé en Grande-Bretagne. Vous
avez fait des études de psychologie et après une reconversion profession-
nelle, vous êtes devenu danseur. Comment ce double déplacement nourrit-
il vos créations?
L. N. : La psychologie est ma base de départ, le travail dans le social a fortement
influencé ma façon de questionner les relations humaines et ce sont elles qui, à
leur tour, ajoutent de la couleur à ma façon de faire du théâtre. D’un autre point
de vue, mon entraînement de danseur m’a rendu très sensible à tous les petits
gestes qui forment le langage corporel de tout un chacun et cela me permet
d’avoir une bonne capacité d’introspection. Mon travail reflète ce que je vois
autour de moi, c’est-à-dire à Londres, la plupart du temps. Si j’étais encore en
Australie, je verrais d’autres choses. Même si je suis un immigrant en Grande-
Bretagne, je ne me sens pas un étranger, pas plus que d’autres personnes qui
sont nées ici, en tout cas.

DV8 – dance and film. Pourquoi avez-vous décidé d’y ajouter « physical
theatre »?
L. N. : Le nom DV8 est une référence à la danse et aux films en super 8, mais on
peut également lire « deviate », le mot anglais qui veut dire être différent, sortir
des sentiers battus. DV8 travaille sur quelque chose de concret, et non seulement
sur des formes abstraites. « Physical theatre » m’a ainsi paru une définition
appropriée pour le type de travail que je fais.

Quel a été le point de départ pour Can We Talk About This? qui traite de
sujets comme la liberté d’expression et la censure? À quels événements,
passés ou récents, vous référez-vous?
L. N. : Le point de départ de Can We Talk About This? est une question abordée lors
de notre dernière création. To Be Straight With You était un spectacle de danse
sur les attitudes culturelles et religieuses vis-à-vis de l’homosexualité. Inévita-
blement, nous nous sommes aperçus que certains gays et lesbiennes sont traités
de façon épouvantable à l’intérieur de leur propre communauté ethnique et reli-
gieuse. J’étais surpris du nombre d’amis et de collègues bien intentionnés qui me
disaient: « Tu ne peux pas dire ça ». DV8 a toujours frappé fort et de façon directe,

mais devant ce genre de réactions je me retrouvais gêné de critiquer (ou plutôt
d’être perçu comme quelqu’un qui critique) une minorité quelle qu’elle soit. Cela
se passait à l’époque des réactions violentes déclenchées par la publication des
caricatures danoises de Mahomet et du débat international qui s’en est suivi.
J’ai donc décidé de faire des recherches, également au sujet d’événements anté-
rieurs, comme les pages de l’auteur Salman Rushdie qui ont été brûlées en
public, ou le meurtre du réalisateur danois Theo Van Gogh. Ces faits ont tous un
point commun, ils entraînent le silence, l’absence de critique, le manque d’envie
de faire des films, d’écrire des pièces, de publier des livres. L’autocensure est un
phénomène courant dans notre société où le simple fait de critiquer une mino-
rité quelconque à laquelle nous n'appartenons pas est perçu comme un manque
de politesse. Je n’ai pas envie de tomber dans ce piège.

Avez-vous écrit un scénario? Avez-vous cherché un écrivain pour le faire?
L. N. : Pour ce projet en particulier, je n’ai pas cherché d’écrivain. J’ai décidé de
développer le travail de retranscription que nous avions entamé dans notre der-
nière pièce. Pour Can We Talked About This? nous avons parlé à des journalistes,
des hommes politiques, des enseignants et nous avons également inclus des
matériaux d’archives existants. L’écriture d’un scénario proprement dit ne fait
pas partie du processus de création ; nous préférons plutôt monter le son que
nous avons enregistré afin de saisir l’essence de chaque interview.

Quelle est votre opinion au sujet du « printemps arabe » et du rôle joué par
Internet et par les réseaux sociaux pour la liberté d’expression? Can We Talk
About This? traite-il de ce sujet?
L. N. : Cette pièce ne s’occupe pas directement de ce qui se passe actuellement au
Moyen-Orient et en Afrique du Nord. Il s’agit plutôt d’aborder la question du
multiculturalisme dans les sociétés de l’Europe occidentale.

Des nouveaux danseurs pour cette création?
L. N. : Cinq des artistes qui font partie de la distribution de Can We Talk About
This? ont déjà travaillé avec moi auparavant. Les cinq autres viennent d’intégrer
notre équipe. Le casting a été difficile car les performeurs doivent savoir danser,
jouer, imiter une large variété d’accents et travailler comme monteurs de son.

Cette pièce deviendra-t-elle un film?
L. N. : J’aimerais être capable de transformer toutes mes pièces en films. Mais
encore faut-il que la pièce s’y prête d’un point de vue artistique et visuel. Je serai
en mesure de répondre à cette question dans quelques mois.

Propos recueillis par Fabienne Arvers mai 2011
(trad. Alice Mosca)

ENTRETIEN AVEC LLOYD NEWSON

SUS À L’INTOLÉRANCE
Dans l’énergie de la danse, Lloyd Newson milite depuis 25 ans contre les discriminations de toutes sortes. Un engagement
que sa prochaine création confronte à la question du multiculturalisme: le respect des différences doit-il restreindre 
la liberté de critiquer?

« PRIX DU PUBLIC » DANSE ÉLARGIE 2010

SCALI DELPEYRAT
Comment avez-vous vécu le concours Danse élargie et que vous a-t-il apporté?
Je suis comédien depuis longtemps, mais comme auteur metteur en scène, je suis un débutant. Et pour un débutant, présenter son
texte devant un jury international composé de personnalités éminentes, c’est vraiment excitant. J’ai été survolté à l’idée que ces
grands artistes (chorégraphes, réalisateurs, plasticiens, metteurs en scène) allaient pendant dix minutes être obligés d’écouter un
texte que j’avais écrit et répété dans mon petit salon! En temps normal, il faut s’appeler Bob Wilson pour avoir dans la salle un
casting de spectateurs aussi prestigieux. (…) J’ai adoré ce week-end d’art pur, où 20 équipes différentes (dont une comptait 300
participants) étaient rassemblées fiévreusement au centre de Paris pour montrer de quoi elles étaient capables. Ça sentait l’art
dans tous les recoins du Théâtre de la Ville. Quelques instants avant d’entrer en scène pour affronter le jury, j’ai pensé aux
concours de tragédies à l’époque de Sophocle, à l’excitation que ça devait être dans les amphithéâtres grecs. Le Théâtre de la Ville
pour moi, c’est le seul théâtre à Paris où l’on peut percevoir ce qu’avant on appelait la Cité. (…)

Qu’est-ce qui a inspiré Dance is a dirty job but somebody’s got to do it?
C’est justement mon intérêt pour les chemins de la création artistique, pour la place de l’art et de l’artiste dans la société, qui a
nourri mon désir d’écrire Dance is a dirty job… Ce n’est un secret pour personne: mon point de départ, ma première source d’ins-
piration, c’est Michael Jackson. Michael Jackson a été bien plus qu’un artiste, bien plus qu’une idole. Il est entré dans la tête du
XXe siècle de manière définitive. Mon texte est, entre autres, une tentative inconsciente de dire pourquoi. De montrer comment
c’est son rapport à son propre corps qui a fait de lui l’emblème un peu tragique de son temps, qui en fait le génie aussi. On ne
devient pas le père du Moonwalks impunément. Michael Jackson a fait de son corps un monument dédié aux dérives industrielles
du dernier quart du XXe siècle. Il a dansé toutes les maladies du siècle. C’est pourquoi il m’a inspiré. Je pense que les grands dan-
seurs sont tous des emblèmes, des monuments charnels. J’ai voulu leur rendre un hommage, ainsi qu’à Fred Astaire, ainsi qu’à un
jeune danseur contemporain imaginaire, ainsi qu’à tous ceux qui ne dansent pas, qui regardent, ainsi qu’aux spectateurs. (…)
Quant au titre, il me vient d’un tee-shirt ayant appartenu à l’écrivain Gérard Wacjman et dont il parle dans son très beau livre sur
l’art contemporain « L’objet du siècle ». C’est un exemplaire des tee-shirts édités par Loft et sur lesquels est écrit ART IS A DIRTY
JOB BUT SOMEBODY’S GOT TO DO IT. Je crois que cette phrase énonce une grande vérité. L’artiste est quelqu’un qui se coltine
chaque jour le réel de son époque et qui le donne à voir parce que le réel, c’est difficile à bien entrevoir. (…) Je tiens ce titre pour
un manifeste. Pour une mise en garde aussi, contre la tentation des pouvoirs publics de laisser tomber les artistes. Mais je m’in-
quiète pour rien, non?

DE GAUCHE À DROITE Clément Landais, Scali Delpeyrat & Elizabeth Mazev dans Dance is a dirty job but somebody’s got to do it © A. POUPENEY

PHOTOGRAPHIE DE RÉPÉTITION Can we talk about This? © OLIVIER MANZI

→ THÉÂTRE DES ABBESSES I A
DU 23 AU 30 SEPT. 20H30 I SAM. 24 SEPT. 15H & 20H30
SAM. 1ER OCT. 15H

SCALI DELPEYRAT
Dance is a dirty job
but somebody’s got to do it
CRÉATION
TEXTE & MISE EN SCÈNE Scali Delpeyrat ASSISTÉ D’Anouck Hilbey
SCÉNOGRAPHIE Sarah Lefèvre
MUSIQUE Clément Landais
CHORÉGRAPHIE Mathieu Calmelet & Anouck Hilbey
COSTUMES Olivier Bériot
LUMIÈRES Laïs Foulc
JEU & CHANT Elizabeth Mazev, Scali Delpeyrat
DANSE Mathieu Calmelet
BASSE ÉLECTRIQUE, GUITARE Clément Landais

COPRODUCTION EDA de Chalon-sur-Saône, Théâtre de la Ville-Paris

MEMBRES DU JURY 2010

TĒMOIGNAGES
(EXTRAITS)
Pas de concours sans jury. Dick Wong, Médéric
Collignon, Robyn Orlin, Valérie Dréville et 
Lia Rodriguès firent partie de ceux qui eurent 
à départager les spectacles proposés lors de 
la première édition de Danse élargie, en juin 2010
au Théâtre de la Ville. Ils reviennent sur cette 
expérience inédite, et la sensation d’ouverture
qu’elle a procurée.

Énergies brutes et tactiques de choc, jeunes esprits et maîtrise
de l’art, Danse élargie est ce qu’une scène de danse devrait être,
intense, variée et ouverte à tous.

Dick Wong, auteur de performances // Hong-Kong

(…) J’ai pu témoigner et apprécier le geste réfléchi et critique
des artistes tout au long de ces deux jours denses. Journées
« dansées »? Bonne question. Plus les pièces jouaient l’élargis-
sement, plus j’étais captivé par la danse « dansée », avec la dose
d’improvisation qui énergisait le moment. (…) Le public réagis-
sait activement et faisait vibrer le Théâtre de la Ville, ce qui me
poussait à demeurer le plus objectif possible.
Il est toujours difficile de proposer un nouvel objet culturel
dans un univers ou même le « nouveau » tend à s’institutionna-
liser (…) ; entre les concours existants et les représentants des
centres nationaux de danse qui, paradoxalement, se demandent
pourquoi ce concours « ouvert à tous » s’est créé, je leur répon-
drais qu’il est « ouvert », tout simplement… (…)

Médéric Collignon, musicien // France

Je sais bien que ce concours a été controversé dans le milieu de
la danse: la compétition, qui en a besoin?… Mais, ayant grandi
avec « Dance Umbrella » à Johannesburg et ayant donc pu dis-
poser de cette plateforme, en tant qu’artiste et spectatrice… j’ai
abordé « Danse élargie » plutôt de cette manière… C’est un bon
thermomètre (y compris les remous engendrés) de ce qui se
passe actuellement en France. Si le concours poursuit sa route,
il comblera un besoin… (…) Bien sûr, faire partie du jury m’a
intéressée sur un tout autre plan: les dynamiques, les discours,
la politique… Une source constante d’amusement, de frustra-
tion et de surprise… (…) Être entourée de tant d’artistes recon-
nus a été un vrai privilège et j’ai beaucoup apprécié nos
échanges, même si parfois nous nous sommes échauffés… (…)
C’est peut-être un pan de démocratie quand nous prenons une
décision… ou une subtile ouverture à l’avis des autres pour arri-
ver à un consensus,… un équilibre délicat entre les œuvres évi-
dentes et celles qui suscitent le débat…

Robyn Orlin, chorégraphe // Afrique du Sud

Pour moi, en tant que comédienne, la danse est source d’inspi-
ration; je crois beaucoup, comme dit Novarina, que la parole au
Théâtre est une danse parlée. Et bien sûr, la danse parle aussi.
C’est donc avec beaucoup de curiosité et d'intérêt que j’ai par-
ticipé, en tant que jury, à ce concours.
Je crois qu’il a donné à de jeunes compagnies – les discussions
que nous avons pu avoir avec certains d’entre eux, à l’issue de
la remise des prix, l’ont confirmé – la chance de présenter leur
travail sur une scène prestigieuse, hautement symbolique, pour
eux, et pour nous public, depuis des années.
(…) « Danse élargie », dans le sens également où la forme brève,
pas aboutie en un spectacle fini, permet l’expérimentation, la
recherche, l’esquisse. Le partage avec le public d’un art qui s’in-
vente, ici et maintenant, dans une forme d’urgence.
(…) Ce fut pour moi une expérience inédite : rencontrer des
artistes, au sein du jury, chorégraphes, cinéastes, danseurs,
metteurs en scène, avec qui échanger, débattre de questions
concernant l’art de la scène, dans un déplacement de soi néces-
saire, fécond. Et se définir soi-même vis-à-vis de ses choix, de
ses goûts, de ses inclinations.

Valérie Dréville, comédienne // France

(…) Je pense qu’un vrai concours, qui instaure des règles qui
sont les mêmes pour tous, est finalement peut-être plus démo-
cratique et plus ouvert. (…) Ce que nous avons vu était incroya-
ble, cette diversité de propositions, les solutions trouvées sur le
plateau, je n’aurais jamais imaginé ça. (…) J’ai adoré connaître
ce théâtre d’une façon si différente de d’habitude.

Lia Rodriguès, chorégraphe // Brésil
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Lorsque je vous avais rencontré pour 50 ans de danse, vous étiez en train de
lister tous les titres possibles pour cette pièce. Quelle importance accordez-
vous aux titres – et comment avez-vous choisi celui-là : enfant?
BORIS CHARMATZ: Pour moi, les titres sont très importants. Parfois, ils viennent
facilement – ils ont un caractère d’évidence. Pour d’autres pièces, au contraire,
le titre est plus difficile à choisir. (…) Les titres sont témoins des étapes de
réflexion : au départ j’avais pensé à « un enfant », mais ce qui ne me plaisait
pas, c’est que ce titre pouvait induire un rapport à la famille. Avec « un enfant »,
la connotation est plutôt du côté de la famille que de la politique: « l’enfant »,
« un enfant » – alors que enfant, au fond, c’est plus abstrait. Ce n’est pas une
histoire, ce n’est pas « cet enfant-là », ce ne sont pas « les enfants ». Beaucoup
de titres conjuguent « l’enfant » – par exemple L’Enfant et les sortilèges de Ravel.
enfant tout court, ça ne dit rien. Et c’est en même temps le titre le plus simple
que j’aie jamais trouvé. Le plus ouvert.

Comment allez-vous travailler, concrètement, avec ces enfants?
B. C. : Au départ, nous avons fait un appel à participation, et nous avons lancé
des ateliers. Lors du premier week-end, nous avons commencé par des jeux –
faire l’avion, être tirés par le pied, etc. Et à la fin, j’ai dit : on inverse. Les adultes
se sont allongés, et se sont laissés manipuler. C’est là que j’ai vu Les Oiseaux
d’Hitchcock, la ruche, les fourmis… Et je me suis dit : voilà la fin de la pièce,
voilà une idée qui peut saisir l’espace – des enfants transportant des corps
d’adultes. Ensuite, lors d’un deuxième week-end, nous avons essayé d’élaborer
des principes de travail : par exemple, construire des images à partir des enfants
amenés sur la scène. Ou des principes de travail à la chaîne: amener un enfant
à un endroit – puis un suivant – en se les passant. Des chaînes vivantes où les
enfants avanceraient, mais où les adultes resteraient immobiles. Et un troisième
type de travail, où au contraire les adultes dansent, avancent, et au passage
déplacent des enfants. J’essaie de tisser des vitesses, des catégories de travail…

À partir du principe – enfants, danseurs adultes et machines – avez-vous déjà
des idées de combinaisons? Des échanges, des renversements possibles de
ces différents paramètres?
B. C. : Oui, j’imagine une pièce en quatre parties – à partir d’une série de cou-
plages. Par exemple, au début, des machines qui chorégraphient des corps
d’adultes inertes. J’aimerais passer ensuite à des adultes manipulant des enfants
endormis. J’aimerais arriver à une troisième partie, qui déferait le couplage, et
où adultes et enfants entreraient tous dans une danse. (…) L’idée, c’est qu’une
masse d’enfants puisse emmener les corps d’adultes endormis, inertes – et les
transporter ailleurs. Un ou deux enfants ne peuvent pas faire grand-chose avec
un corps d’adulte. Mais à cinq, six, sept, alors ils peuvent tout faire. Cela pourrait
produire un affect plutôt drôle – parce qu’ils vont s’amuser avec ces corps – mais
aussi angoissant ou violent. Ils peuvent aussi bien nous lâcher que nous tenir.

Est-ce que dans enfant, on peut entendre une adresse vers le futur?
B. C. : Emmanuel Demarcy-Mota, le directeur du Théâtre de la Ville à Paris, m’a
dit quelque chose qui m’a beaucoup fait réfléchir: « Tu sais qu’en faisant ce projet,
tu vas marquer à jamais la vie de ces enfants ». Il y a là une dimension de respon-
sabilité qui me paraît importante. Emmanuel Demarcy-Mota est intervenu,
enfant, dans un spectacle à Avignon, et il raconte que ça l’a marqué pour sa vie
entière. Du coup, le spectacle est peut-être adressé au futur, mais il est surtout
adressé à ces enfants-là. J’aime l’idée que le spectacle s’adresse au public, mais
tout autant peut-être, aux enfants présents sur le plateau. En un sens, ils vont
danser une danse qui leur est adressée. Certains passages de la pièce sont faits
pour eux.

Propos recueillis par Gilles Amalvi

ENTRETIEN AVEC BORIS CHARMATZ

PRÉMICES D’UNE MISE EN JEU
Le choix d’un titre, la construction des premières images, les idées qui prennent forme… À l’orée de la création d’enfant, 
Boris Charmatz dévoile quelques-unes des coulisses de son élaboration.

QUEL
TITRE?

À Pour tout créateur, qu’il soit auteur, metteur en scène, chorégraphe,
donner un titre à son œuvre est essentiel. C’est en donner la clef à ceux
auxquels il s’adresse; c’est leur tendre la main.

« APPELEZ ÇA COMME VOUS VOULEZ… »*
Federico García Lorca n’avait pas fini sa comédie lorsqu’il fut arrêté le 19 août par les fascistes espagnols. Il lui est resté le nom de
Comédie sans titre, qu’il n’eut pas le temps de lui donner, mais qui lui convient assez bien, en un sens pirandellien, car elle raconte
une révolution qui éclate et qui envahit le théâtre: la fiction se trouve alors confrontée à la réalité supposée la dépasser. La pièce est
écrite en langage surréaliste, et elle est aussi subversive par son propos que par son style. Aussi provocatrice qu’incompréhensible.
Et très originale.
Mais je ne vais tout de même pas commencer par soutenir le paradoxe selon lequel toute pièce de théâtre serait dans le fond sans
titre, sous prétexte qu’à la différence du roman, qui n’est que fiction, une pièce se mesure au réel de la scène, qui annule la fiction;
sauf à appeler toute pièce « pièce de théâtre », et à dire qu’on ne peut autrement la nommer, parce que ni son action n’est vraie,
ni ses personnages réels. On y découvre toujours que ce ne sont que des acteurs dans la dissipation de leur apparence, à la fin de
L’Illusion comique de Corneille comme à l’entrée des Personnages en quête d’auteur de Pirandello.
D’un autre côté, j’imagine mal que Shakespeare se dise : tiens ! je vais écrire une pièce intitulée Comme il vous plaira, ou Beaucoup
de bruit pour rien, ou Ce que vous voulez, le sous-titre de cette Douzième nuit que nous appelons La Nuit des rois : Twelfth Night, or
What You Will, dont Anne Barton nous dit, dans le célèbre Riverside Shakespeare, que « le titre dans son ensemble est plus sérieux
que son aspect désinvolte et cavalier ne le suggérerait. » [1] Car will – sans parler de cette abréviation souvent repérée de William
– peut avoir le sens fort de désirer : « Ce que, dit-elle, Olivia, Orsino, Antonio, Malvolio et même Viola, veulent. »
Si le titre de telles de ses comédies confine à la blague, le titre de ses tragédies entend souvent éveiller la crainte et la pitié : ainsi
dans leurs premières éditions : La Très Lamentable Tragédie Romaine de Titus Andronicus, La Très Excellente et Lamentable Tragédie
de Roméo et Juliette, La Tragique Histoire d’Hamlet, Prince de Danemark, La Vraie Chronique et Histoire de la vie et de la mort du Roi
Lear et de ses trois Filles, etc. [2]

Les Proverbes du théâtre français du XVIIIe, repris par Alfred de Musset, gardent sans doute des traits de cette désinvolture : Il ne
faut jurer de rien, On ne saurait penser à tout, Il faut qu’une porte soit ouverte ou fermée.

Le théâtre français du XVIIe siècle laisse cette distance de côté, et va droit au nom propre: Cinna, Polyeucte, Andromaque, Phèdre : ce
n’est plus dès lors la triste histoire de Phèdre, c’est elle-même « tout entière à sa proie attachée », comme Vénus.
Pirandello aime à rendre ses titres proverbiaux, indiquant d’entrée de jeu un problème insoluble : Chacun sa vérité (Cosi è [se vi
pare] en italien), Le Jeu des rôles, On ne sait jamais tout (Ciascuno a suo modo), Comme tu me veux, Se trouver, etc. et l’on s’embrouille
vite dans la traduction de ces titres !
Terminons par les extrêmes, les titres animaliers : dans la suite des Oiseaux, des Guêpes, des Grenouilles d’Aristophane, citerons-
nous Le Canard sauvage d’Ibsen, Le Pélican de Strindberg, La Mouette de Tchekhov? Pour en venir ensuite au Ciel et à l’Enfer, chez
Sartre, qui ne doute de rien: Le Diable et le Bon Dieu? Fichtre ! Avec son petit Soulier de satin, Claudel est plus modeste !

Je voudrais finir, entre les deux, par une boutade vulgaire. On connaît bien dans les milieux de théâtre (plutôt un peu « théâtreux »)
un titre qui, lui, à l’inverse, n’intitule aucune pièce. C’est, vous le savez, Mon cul sur la commode, titre qui contient au moins une heureuse
allitération!
On désigne par là la pièce où se fourvoierait le pauvre acteur forcé d’accepter une proposition indigne. Je ne sais d’où vient cette
galéjade, peut-être la pièce existe-t-elle, on a vu de pires titres depuis lors.
Sinon, elle reste à écrire. Laissez-moi m’y employer.                                                                                                      François Regnault

* Chanson de Maurice Chevalier
[1] The Riverside Shakespeare, 1974, by Houghton Mifflin Company, Notice de Twelfth Night, p.403.
[2] Riverside, pp.1051, 1093, 1187, 1296.

FABRICE MELQUIOT ARTISTE ASSOCIÉ

BALISER LA MÉMOIRE
Suivant les directives d’Umberto Eco, les titres 
choisis par Fabrice Melquiot doivent « embrouiller
les idées et non les embrigader ». Ou simplifier 
le contact en donnant à la pièce le nom du héros…

Je ne sais pas entrer dans un texte sans en avoir le titre ; ce
serait comme une maison sans porte. Bien sûr, le titre d’une
pièce peut changer plusieurs fois en cours d’écriture. Umberto
Eco dit qu’un titre doit embrouiller les idées, non les embriga-
der. Parfois, j’approuve et j’intitule une pièce Je peindrai des
étoiles filantes et mon tableau n’aura pas le temps. Souvent, pour
moi, le titre c’est quelqu’un; c’est dire : là, il y a quelqu’un. On
cherche à approcher quelqu’un. Comme Marcia Hesse, Pollock,
Eileen Shakespeare ou Youri. En ce qui concerne les pièces
accessibles aux enfants, c’est souvent l’un des protagonistes de
la fable qui en constitue le titre : Perlino Comment, Bouli Miro,
Wanted Petula, L’enfant Dieu, Catalina In Fine. Il s’agit de bali-
ser sa mémoire de spectateur, avec des titres qui puissent évo-
quer rapidement avec qui on a traversé le théâtre, celui ou celle
qui nous accompagnait, tandis qu’on était là sans y être.

PHOTOGRAPHIE DE RÉPÉTITION enfant chorégraphie de Boris Charmatz © BORIS BRUSSEY
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OUVRIR UNE PORTE

VOUS AVEZ DIT BIZARRE…
Même si les titres attribués par Christoph Marthaler
à certains de ses spectacles paraissent bizarres, 
ils ne sont pas (pas totalement) sans fondement.

Le cas de + ou - Zéro est clair, puisqu’il s’agit du Groenland, terre
de glace en train de fondre.
Remontons au Festival d’Automne 1995: Murx den Europäer…
(Bousille l’Européen…) phrase tirée d’un souvenir d’enfance en
forme de ritournelle. Mais après tout, ces gens affalés dans une
cantine aux murs gris, qui traversent l’Histoire et ses crimes
sans même penser à intervenir, ce sont des Européens…
« Je ne cherche pas à changer les gens, je ne veux pas leur mentir, ni
les faire mentir. » (Le Monde 14/09/1995)
Alors, au Festival Exit 1999 Die Stunde null oder Die Kunst des
Servieren, autrement dit L’Heure zéro ou l’Art de servir rassemble
des ministres, qui, sous les ordres d’une femme, entre abatte-
ment et agitation stérile, se montrent incapables de prendre
une décision. L’heure zéro ou l’immobilisme…
Ils ne sont pas, ces politiques, si éloignés des bourgeois auto
satisfaits qui, dans Platz Mangel, Manque de place (MC 93, 2008)
ayant appartenu à un monde hors d’usage n’ont plus leur place
nulle part. Ils se rencontrent dans une sorte de clinique aux
murs lisses, antichambre du néant… Dérision et musiques de
Schubert, de Mahler…
Le monde de Marthaler est fait de musiques et de murs. Donc,
lorsqu’en 2010 il est nommé (avec Olivier Cadiot) artiste associé
au Festival d’Avignon, il s’en va examiner la cour d’honneur, où
il doit présenter une création. Et là, se demande comment s’in-
tégrer entre les mythiques murailles. Solution: les recouvrir de
papier peint jaune. Difficulté : il s’agit d’un monument histo-
rique classé, intouchable. Reste le titre : Papperlapapp…          

C. G.

CASTELLUCCI EN MIROIR

REGARD SUR LES MOTS
En forme de proverbe, d’énigme, d’affirmation, de
simple nom, de clin d’œil… En parcourant l’histoire
du théâtre, Romeo Castellucci s’interroge sur les 
« pourquoi » des titres dans la continuité d’une œuvre.

J’ai eu envie de travailler sur l’idée du visage entendu comme
un lieu, comme un espace. Le visage comme lieu de notre exis-
tence, lieu de langage, lieu de la communauté. Ce spectacle
forme un diptyque avec Le Voile noir du pasteur d’après Haw-
thorne. Ce sont deux volets d’un même projet autour de l’idée
de visage. Il y a entre les deux un rapport à la fois symétrique et
asymétrique.
Dans le cas de Sur le concept du visage du fils de Dieu, on a un
grand portrait de la Renaissance italienne peint par Antonello
Da Messina. Le titre évoque aussi beaucoup le titre d’un essai.
Il y a donc une référence assumée à l’histoire de l’art. On a ce
visage qui est l’idéal de la beauté avec ce qui fait la particularité
de ce portrait qui est que le regard touche directement les yeux
de celui qui le regarde. C’est très surprenant. C’était loin d’être
évident, ce genre de représentation du regard du Christ à
l’époque de la Renaissance.

Propos recueillis par Hugues Le Tanneur

Accordez-vous une importance particulière au choix du titre
de vos spectacles?
JÉRÔME BEL : Une importance capitale. Il doit être une œuvre
d’art à lui tout seul.
ROBYN ORLIN : Les titres sont incroyablement importants… En
tant que metteurs en scène ou chorégraphes nous devons indi-
quer au public l’origine de la pièce ; même si elle est « sans
titre », cela en dit déjà beaucoup!
RACHID OURAMDANE: L’histoire de chacun de mes titres est dif-
férente. Ils sont parfois en lien avec l’origine du projet, parfois
issus d’un échange anodin avec quelqu’un de mon entourage.
C’est aussi parfois l’état dans lequel me plongent les répéti-
tions qui vont faire qu’une expression ou des mots vont tout à
coup prendre un sens particulier…
DAVID LESCOT : Oui, une attention maniaque, comme à tout ce
qui concerne mes spectacles. Le titre fait partie de l’œuvre.
J’aime les titres, j’y suis attentif. Par exemple j’ai intitulé une de
mes pièces Un Homme en faillite, parce que j’ai toujours aimé
les titres qui commencent par « un homme »: Un Homme qui
dort de Georges Perec, Un Homme seul d’Armand Gatti.
FABRICE LAMBERT : Oui bien sûr, il éclaire le travail et lui donne
une double ouverture ! Il donne le goût au processus de travail
et l’avant-goût au spectateur, du spectacle qu’il va voir.
Il est également résonance de la pièce… il fait écho. Il renvoie à
la pièce une fois qu’elle a été vue et son titre revient comme un
complément de l’objet.
CHRISTIAN RIZZO: Oui, une très grande importance!!! Il est là au
moment même où apparaît le désir d’écriture.
HOFESH SHECHTER : Le titre influence l’expérience vécue par le
spectateur. C’est peut-être la quintessence de l’idée qui traverse
son esprit, consciemment ou inconsciemment.

Qu’est-ce qu’un titre doit dire du projet?
JÉRÔME BEL : Tout.
ROBYN ORLIN : J’aimerais que mes titres révèlent au public
quelque chose de la pièce, de ma façon de la concevoir, de son
sujet aussi bien que de son processus de création…
RACHID OURAMDANE: J’ai l’impression qu’il doit être comme les
premiers accords d’un morceau de musique. Il est là pour don-
ner le ton de la pièce.
DAVID LESCOT: Il doit dire quelque chose mais pas trop, comme
l’œuvre elle-même. Il est une sorte de commentaire poétique
instantané de l’œuvre. Surtout, et c’est le plus difficile, il doit
être écrit comme l’œuvre, dans la même langue.
FABRICE LAMBERT : Son désir, ses limites, ses enjeux, ses secrets.
CHRISTIAN RIZZO: Pour moi, il dit surtout le contexte de la mise
en œuvre et sa projection temporelle, un contexte d’avant les
idées, d’avant les images… il pourrait être ce qu’est une vitre
dans une fenêtre, il protège du bruit environnant, empêche les
courants d’air tout en permettant de voir et d’être vu au tra-
vers…
HOFESH SHECHTER: Le titre est une sorte d’indice. Il devrait faire
travailler notre cerveau, nous pousser à la recherche, au ques-
tionnement. Nous livrer un aperçu de l’atmosphère de l’œuvre,
de son esprit plutôt qu’un résultat, une solution ou une des-
cription… Pour moi, un titre est quelque chose qui devrait fonc-
tionner à l’instinct.

Qu’est-ce qu’il doit cacher?
JÉRÔME BEL : Le spectacle. Le titre est une promesse faite au
spectateur.
ROBYN ORLIN: Mes titres sont toujours tellement longs et inha-
bituels, que je n’ai probablement pas besoin de cacher grand-
chose!
RACHID OURAMDANE: J’aime que le titre d’une pièce prenne son
sens au moment où les spectateurs assistent à une représenta-
tion ; qu’ils finissent par le comprendre pendant le déroule-
ment de la pièce.
DAVID LESCOT: La fin de la pièce.
FABRICE LAMBERT : Ce qu’on y découvre dans la pièce sans quoi le
titre n’aura pas son importance.
CHRISTIAN RIZZO: À la fois le secret qui fait tenir les fondations

de l’écriture et surtout une éventuelle résolution qui pourrait
advenir dans la pièce elle-même.
HOFESH SHECHTER: Je pense qu’un titre est plutôt affaire de révé-
lation… mais une révélation seulement suggérée, juste une partie
d’un tout… Il doit créer du désir… de la curiosité… de l’imagina-
tion… de la confusion.

Avez-vous déjà eu la tentation de changer de titre en cours
de création?
JÉRÔME BEL : Jamais: si je change de titre, je change de spectacle.
ROBYN ORLIN : Toujours… Quand je travaille sur une pièce,
chaque jour j’ai tendance à trouver un nouveau titre… Mais,
finalement, je reviens invariablement au premier et je ne me
fatigue pas à en changer en cours de route, cela rendrait fou
tout le monde!
RACHID OURAMDANE: Souvent je n’ai pas un seul titre mais plu-
sieurs pendant les périodes de répétitions. C’est l’usure du temps
qui finit par faire qu’un titre s’impose. En ce qui concerne ma
dernière pièce, j’avais d’abord annoncé un premier titre : « Sar-
racenia Pourpre ». Il s’agissait du nom d’une fleur carnivore
dont l’apparence attire sa proie pour ensuite la tuer. Il s’agissait
pour moi d’utiliser le mécanisme de cette fleur comme méta-
phore de certaines idéologies qui séduisent tout en cachant leur
dangerosité. J’ai au dernier moment rappelé tous les théâtres
pour leur dire que je préférais intituler cette pièce « Exposition
Universelle ». Je trouve fascinant d’observer les enjeux politiques
qui se cachent derrière ces grands rassemblements nationaux.
DAVID LESCOT: Vous voulez dire au moment des répétitions ou
de l’écriture? Au moment des répétitions c’est difficile, le spec-
tacle le plus souvent est déjà programmé, il a déjà son nom.
Au moment de l’écriture, oui ça m’est arrivé, même si pas sou-
vent. Je choisis même parfois les titres avant de commencer à
écrire le reste. Le titre me fait envie et me donne de la force
pour la suite. Mais c’est une partie de l’œuvre que l’on est par-
fois obligé de négocier avec les directeurs de théâtre. Beaucoup
déplorent surtout la tonalité trop noire de certains titres, qui
pourraient décourager le public. Pourtant, un spectacle intitulé
« Le bonheur de vivre » ou « Venez rire avec nous », person-
nellement je n’irais pas.
Ma pièce L’Européenne, par exemple, ça a été un long processus.
Je voulais l’appeler Europe réanimation, mais ça ne faisait rire
personne et plusieurs théâtres qui le produisaient me disaient
que ce serait un suicide. Une autre de mes pièces, publiée sous
le titre Nos Occupations, s’est d’abord appelée L’Après-guerre
lorsque j’en ai fait les premières lectures.
Mais changer en cours de création, c’est violent, ce serait un
peu comme rebaptiser un enfant une fois qu’il est né.
FABRICE LAMBERT : Oui; plusieurs fois.
CHRISTIAN RIZZO: Non jamais, car il reste un guide. Un autre
titre supposerait un autre désir de démarrage, donc une pièce
nouvelle, à venir…
HOFESH SHECHTER: Oui, une fois… Le choix final a été Uprising…
et je ne vous révélerai pas, même sous la torture, quel était le
titre à l’origine!!

LES SENS DU TITRE

DONNER LA CLEF
Que demande-t-on à un titre lorsqu’on doit l’inventer? Beaucoup, énormément,
et naturellement quelque chose de l’œuvre. Et de vous. Sept artistes de la saison
répondent à nos questions.

THÉÂTRE DE LA VILLE-PARIS I 8 & 9 OCTOBRE 2011

WEEK-END PAKISTANAIS
POUR LA 1re FOIS AU THÉÂTRE DE LA VILLE
Chant, musique, poésie, films, rencontres, ateliers…

POÉSIE
& MUSIQUE
PAKISTANAISES
→ AU CAFÉ DES ŒILLETS

Lectures en musique avec Leili Anwar

SAMEDI 8 OCTOBRE I 15H

« En territoires nomades : 
contes & poèmes »
La tradition des contes folkloriques et des poèmes
populaires des tribus nomades du Pakistan, en parti-
culier les Baloutches. Cette littérature orale a voyagé
« de poitrine en poitrine » avec les Baloutches, au gré
de leurs pérégrinations. Ces poèmes et ces contes se
disent lors des veillées pour petits et grands.

DIMANCHE 9 OCTOBRE I 15H

« La quête de l’invisible :
poèmes spirituels »
Au Pakistan, où le soufisme est encore un phéno-
mène vivant et dynamique, on se nourrit depuis des
siècles de poèmes en persan, urdu ou pashtou. La
poésie mystique est une porte vers l’invisible et la
langue de l’indicible. Déclamée, accompagnée de
musique ou chantée, elle réveille l’âme et lui pro-
pose, le temps d’une lecture, de s’envoler vers le ciel,
pour y contempler la beauté de Dieu et s’ouvrir à
l’amour infini.

DEUX CONCERTS
→ DANS LA GRANDE SALLE I D
SAMEDI 8 OCTOBRE I 20H30

L’exaltation des sens nomades
ZARSANGA CHANT & MUSIQUE Pashtou Muhabat Khan RUBÂB (LUTH), Shahzada TABLA, Bilal TULA (FLÛTE)

AKBAR KHAMISU KHAN ALGHOZA (DOUBLE FLÛTE) MOHAMAD KHAN DHOLAK (PERCUSSION) Sind
MOHAMMAD BASHIR SUROZ (VIÈLE) NAWAB KHAN CHANT & NAR (FLÛTE) Baloutchistan

L’exaltation des sens nomades
Que vous gardiez les yeux ouverts ou fermés, ce n’est pas un rêve, votre cœur sédentaire se meut bien en
esprit nomade parcourant les terres arides du Pakistan. Sur la route se sont arrêtés les rythmes endiablés et
les accentuations stridentes du suroz de Mohammad Bashir. Le vent du nar souffle sur le Balouchistan, le
chant de Nawab Khan est libre, les frontières n’existent plus, la musique est partout. Arrive une caravane
Sindhi : à sa tête, nul autre que le grand Akbar Khamisu Khan, maître incontesté de la double flûte alghoza
et les ponctuations savantes de Mohamad Khan au dholak pour l’accompagner. Suit une voix vive comme le
torrent : Zarsanga, surnommée le « rameau d’or » par ses parents, cette diva des landays (poèmes d’amour)
et autres chants kuchi (nomades), est la reine de la musique pashtoune. Toujours suivi de son fils Shahzada
au tabla, le subtil Muhabat Khan les accompagnera au rubâb et Bilal viendra appuyer ses volutes mélodiques
au tula. Qui aurait cru les voir tous réunis pour une performance unique?

DIMANCHE 9 OCTOBRE I 17H

L’héritage de Hazrat Amir Khusro
SUBHAN, BILAL & HILAL NIZAMI AND PARTY 7 chanteurs et musiciens
ABID KARIM CHANT avec 3 musiciens

Le soufisme est la tradition mystique de l’Islam au sein duquel évoluent plusieurs écoles appelées confréries. Une de ces confréries est celle
des Chishtia, du nom de son créateur Khwaja Muin ul-Din Chishti, considéré comme le père de la tradition Qawwali. Cette confrérie pratique
la diction « qawl » des prières divines à travers la musique. Les Qawwal-s pratiquent la musique pour son caractère sacré dans les tombeaux
des saints, ou dans un hall de concert. Ils y interprètent des chants mystiques en persan, en urdu et surtout en langues vernaculaires pour
provoquer l’extase et la danse mystiques chez les dévots présents. C’était une des confréries les plus prisées des Grands Moghols.
Nusrat Fateh Ali Khan, qui nous a quittés en 1997 fut à l’origine de la renommée internationale du style Qawwali, surtout depuis son premier
passage en Europe, au Théâtre de la Ville en 1985. Cette soirée est un hommage à une autre figure incontournable de la tradition Qawwali :
Hazrat Amir Khusro (1254-1324) a qui l’on doit son développement. Savant lettré de la confrérie soufie des Chishtiyyas de Delhi, homme
moderne et ouvert d’esprit, il favorisa les échanges entre les différentes classes sociales, mais également entre les religions. Son père l’a
encouragé à utiliser le multilinguisme dans ses poèmes afin de mettre en évidence les limites du langage. Il jouait ainsi avec les multitudes
de doubles sens qui existent entre les langues. Subhan Nizami et ses frères sont les derniers descendants directs de cet héritage puisqu’ils
représentent la 33e génération de la lignée de Ustad Samaat Khan, lui-même élève d’Hazrat Amir Khushro.                                   Jérôme Louis

ET AUSSI
POUR LES ENFANTS,
CONTES & ATELIERS
MUSICAUX
→LOGE SARAH-BERNHARDT

Plusieurs ateliers seront 
proposés aux enfants 
à partir de 4 ans le samedi
et le dimanche. 
Présentation des instruments
avec des musiciens et 
un luthier, lectures de contes
(programmation en cours).

FILMS
→ AU CAFÉ DES ŒILLETS

Des films d’archives, 
présentant les grandes
figures historiques de 
la musique pakistanaise
(programmation en cours).

À DÉGUSTER
→ AU BAR DU THÉÂTRE

Cuisine pakistanaise 
du samedi après-midi
au dimanche soir.

FRANCE MUSIQUE
PRÉSENTE, TOUT
LE WEEK-END
En octobre, une nuit France
Musique et deux émissions
Couleurs du monde seront
consacrées à ces deux 
journées exceptionnelles.

Bus pakistanais // Akbar Khamisu Khan © KAMROUZ

ÀQUEL
TITRE?

À l’heure où nous imprimons ces pages, un voyage sur
place est encore nécessaire pour finaliser la venue des
musiciens. Le programme détaillé de ce week-end sera
disponible sur le site du Théâtre à partir du 15 septembre.

AGA KHAN TRUST FOR CULTURE

Music Initiative



MUSIQUES DE RUE, MUSIQUES MANDINGUES
Énergie, voix puissantes et musiques traditionnelles
sont les armes de prédilection des Espoirs de
Coronthie. Né dans les rues de Conakry, ce big
band ouvre de nouvelles perspectives à la musique
mandingue

Lorsque l’on voit débarquer sur scène l’ensemble des Espoirs de
Coronthie, l’on pense être en face d’une jeune formation. Si
l’âge des participants oscille bien entre 25 et 35 ans, la forma-
tion fête l’an prochain ses 20 ans d’existence! En 1992, dans le
quartier populaire de Coronthie à Conakry, quelques ados dés-
œuvrés, désargentés, mais déterminés, décident que la musique
sera leur planche de salut. Utilisant des percussions qu’ils ont
eux-mêmes bricolées, ils sillonnent la vie en chantant à plein
poumons pour récolter quelques billets.
Très vite, le groupe s’organise autour de trois voix. La première,
soyeuse et grave, est celle de Senso, le fondateur du groupe.
Plus proche de la tradition des griots, le chant de Mengue s’en-
vole et harangue. Quant aux scansions rocailleuses de Machété,
elles donnent une pulsion bien particulière à l’ensemble. Se for-
mant là où ils peuvent, baignant dans la culture mandingue,
ces trois-là peaufinent leurs personnalités musicales bien dis-
tinctes. L’instrumentation s’étoffe, un balafon apparaît puis
une kora et même une guitare en provenance de… France.
Antoine Amigues débarque à Conakry en 1998 pour y faire un
travail de mémoire en ethnomusicologie. Il devient un membre
du groupe à part entière.
Il faut dire que le projet des Espoirs a de quoi séduire. Ces com-
pagnons en musique ont investi une maison et s’organisent en
communauté. La musique est pour eux un projet de vie. Et
l’école de la rue leur réussit puisqu’ils ont alors déjà à leur actif
un premier disque, sacré « meilleur album traditionnel du
pays ». En 2007, Thinkhiyi, enregistré au studio Bogolan de
Bamako, trouve un distributeur français, et le groupe se lance à
l’assaut du public occidental. Fidèle à l’état d’esprit qui les unit
depuis le début, les Espoirs de Coronthie réinvestissent l’argent
gagné à l’étranger. Ils investissent dans un club à Conakry :
l’Espace Culturel Fougou Fougou Faga Faga.
Fougou Fougou est le son que font les ailes frottées d’un oiseau
au moment de prendre son envol : un beau symbole pour ce
groupe qui arrive à faire beaucoup avec trois fois rien.
Aujourd’hui, le club est déjà devenu le rendez-vous de tous les
artistes de la ville. C’est sur scène que les Espoirs donnent le
meilleur d’eux-mêmes. Les trois chanteurs aux voix puissantes
et prenantes sont aiguillés par un combo au tempo infernal,
toujours prêt à faire voltiger la tradition mandingue au bout de
ses tambours ou de ses cordes. En point d’orgue le spectaculaire
danseur Kassa joue parfaitement son rôle d’« ambianceur ».

Elisabeth Stoudmann
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En Grande-Bretagne, l’ukulélé appartient à la tradition
nationale au même titre que le cricket, le pub, la
tasse de thé, le rock’n’roll ou l’humour nonsensique.
Et l’Ukulele Orchestra of Great Britain est le fleuron
de cette tradition aussi séculaire que déjantée.

Déjà, Lewis Carroll photographiait Alice et ses cousines jouant
l’ukulélé, et le hibou d’Edward Lear en accompagnait sa séré-
nade quand, avec le chat, They danced by the light of the moon,
the moon, the moon. Certes, l’instrument s’appelait encore
machete et venait de Madère, mais c’est de là qu’il entreprit le
long voyage jusqu’à Honolulu, et lorsqu’en 1919 les musiciens
hawaiiens le ramenèrent à Londres, chacun le reconnut et
s’empressa de l’accueillir sous son nouveau nom indigène :
ukulele. Adepte enthousiaste, Édouard Windsor, prince de
Galles en joue fort bien, organise des ukulele tea parties pour la
gentry, offre des instruments à la famille royale lors des fêtes de
Noël, emporte le sien dans ses safaris africains. La fièvre gagne
toute l’Angleterre après les représentations à l’Hippodrome de
Londres de la revue Leap Year, où le tableau final réunit cin-
quante joueurs d’ukulélés. Puis arrive George Formby, sorte de
croisement entre Fernandel et Charles Trenet à l’accent popu-
laire de Liverpool s’accompagnant d’un ukulélé. Son succès
s’étendra, à travers la scène et de nombreux films pendant
toutes les années 1930 et bien au-delà de la Seconde Guerre
mondiale. Outre le grand public, plusieurs générations d’ar-
tistes lui vouent un véritable culte, parmi eux Eric Clapton, les
Beatles − John Lennon, Paul McCartney et surtout George Har-
rison, collectionneur d’ukulélés, membre bienfaiteur de la
Formby Society, mais bien d’autres encore, tels Peter Sellers ou
Malcolm Lowry qui clôt sa propre épitaphe ainsi :
« …He lived, nightly, and drank, daily
And died playing the ukelele »

C’est dans ce prestigieux contexte historique que s’inscrit The
Ukulele Orchestra of Great Britain. L’ensemble se réunit pour la

première fois en 1985 pour ce qui ne devait être qu’une expé-
rience d’un soir. Le succès rencontré lors de cette représenta-
tion est tel que l’orchestre doit rejouer le lendemain. Il n’a plus
jamais cessé depuis.
Depuis un quart de siècle, il est devenu une institution nationale,
vénérable et vénérée. Ses membres, en frac et avec le plus grand
sérieux, moulinent à l’ukulélé les fleurons des compositeurs
classiques, rock, punk, de musiques de films ou d’avant-garde.
Wagner, The Clash, Beethoven, Nirvana, Bach, The Beatles,
Morricone, Undertones, Sex Pistols… nul n’échappe.
L’entreprise ne tient aucunement du pastiche ou de l’ironie,
encore moins du barbouillage exotique. Elle relève plutôt de ce
que l’on nomme en français « pataphysique », avec tout ce que
cela suggère de recul, de distance, d’appels d’air. Un change-
ment d’échelle et de perspective qui permet à partir du dérisoire
d’atteindre l’essentiel et d’entendre d’une tout autre oreille ces
musiques souvent ressassées.
L’ensemble actuel comprend les mêmes musiciens depuis plus
de vingt ans. Il a donné des représentations sold out dans le
monde entier, de l’Europe à l’Amérique en passant par la Nou-
velle-Zélande et le Japon… Sur scène, l’expérience UOGB prend
toute sa dimension.

En vingt-cinq ans, The Ukulele Orchestra of Great Britain a
suscité nombre de vocations, voire d’imitations. Les orchestres
et clubs d’ukulélés ont éclos un peu partout dans son sillage, au
point que souvent on lui impute d’avoir déclenché ce nouvel
engouement pour l’instrument qui depuis quelque temps a
gagné la planète entière.

Cyril LeFebvre
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Le grand maître tunisien de l’oud Anouar Brahem éprouve une nouvelle fois les fondements de sa poétique
en s’ouvrant au lyrisme du jazz nordique.

L’oud n’est pas tout à fait un instrument comme les autres. Authentique « espace » de réconciliation, lien symbolique magique
unissant dans un même champ culturel des peuples et des traditions souvent en conflit au cours des siècles, ce luth traditionnel
oriental trimbale dans sa calebasse pas moins de trois mille ans d’histoire méditerranéenne, et renferme dans la haute sophistica-
tion de son art ancestral tout l’héritage musical du monde arabe et islamique. Partant des rives sensuelles et hédonistes de la Médi-
terranée et s’élançant résolument vers l’Orient spiritualiste, englobant ainsi dans sa sphère d’influence aussi bien les pays du
Maghreb que la Turquie, l’Iran et l’Irak, l’oud est cet instrument singulier où se cristallise miraculeusement l’essence même d’une
tradition transnationale et transculturelle, constamment renouvelée de tous ces apports parfois contradictoires.

C’est très précisément ce mouvement millénaire d’assimilation et d’intégration des différences que s’est donné pour tâche de per-
pétuer et actualiser le Tunisien Anouar Brahem. Après avoir minutieusement étudié et exploré tous les continents stylistiques aux-
quels l’instrument s’est trouvé un jour lié par son histoire, voilà en effet plus de vingt ans maintenant que Brahem laisse chanter
son oud en toute liberté. Mêlant avec grâce différentes sensibilités modales du Proche-Orient et du Maghreb (son maître Ali Sriti
était adepte de la tradition orientale de la musique arabe, c’est-à-dire des courants syriens et égyptiens, et son style, à la fois tendre
et ascétique, s’en ressent), Brahem a entrepris de les confronter amoureusement à d’autres formes, à d’autres cultures, à d’autres
pratiques. Osant les hybridations les plus folles avec divers types d’improvisations hérités du jazz ou s’engageant dans des conver-
sations fécondes avec la tradition savante occidentale et notamment l’impressionnisme français, Brahem s’est ainsi forgé au fil du
temps une manière parfaitement originale, à la fois terriblement aventureuse dans ses écarts pris avec la règle et paradoxalement
on ne peut plus respectueuse de l’esprit syncrétique de la musique arabe – évitant finalement tout autant clichés orientalistes que
fusions mondialisées.

Ce nouveau groupe à l’instrumentation funambulesque en est un merveilleux exemple, qui ose le choc des cultures et invente ses
propres territoires en tissant des liens inédits entre les brumes métaphysiques du romantisme allemand, les immensités glacées
du grand Nord et la clarté aveuglante du soleil du Moyen-Orient. Sur le tapis subtil et mouvant des percussions chorégraphiques
du Libanais Khaled Yassine, subtilement rehaussées par la basse électrique tout à la fois sobre, pulsative et hypermélodique du
Suédois Björn Meyer, Anouar Brahem, alternant motifs géométriques propres à la tradition arabe et exquises ornementations tout
droit tirées de miniatures persanes, entrelace les lignes serpentines et sensualistes de son oud à la plainte vaporeuse de la clarinette
basse embrumée de l’Allemand Klaus Gesing. Passant de climats incantatoires et alanguis à des formes plus austères et ascétiques,
les quatre musiciens, comme en apesanteur, inventent un univers onirique et cotonneux empruntant sa poésie raffinée et son sens
de l’espace immensément dilaté autant au jazz nordique qu’aux traditions méditatives orientales. Cette musique rigoureuse oscille
sans cesse entre pudeur et sensualité, nostalgie et recueillement. Un magnifique voyage intimiste et spirituel au cœur du son.

Stéphane Ollivier

LE BENGALE, TERRE D’ÉLECTION DU SAROD

Le Bengale, terre de poésie, est aussi l’État de l’Inde où le sarod
règne en maître. En dehors d’Ali Akbar Khan et de son cousin
Bahadur Khan, guru de Tejendra Majumdar, déjà présentés au
Théâtre de la Ville, il existe un grand nombre de sarodistes, cer-
tains ayant leur origine dans la partie orientale du Bengale
devenue le Bengladesh. Abhisek Lahiri, fils d’un maître de sarod,
est de ceux-là.

LE SAROD, UN INSTRUMENT MAJEUR

Si le sitar est toujours l’instrument le plus populaire de l’Inde
du Nord, le sarod, fier d’allure et tenace dans son jeu, est de
plus en plus pratiqué et présenté en concert. Sa sourde puis-
sance expressive semble faire contrepoids à la poésie aérienne
et sentimentale du sitar. D’ailleurs dans le bestiaire indien des
comparaisons, le sitar est un jaguar et le sarod n’est autre qu’un
tigre… Il est vrai que les bonds impétueux jonchent un discours
musical resserré et tendu.
Ce grand luth d’un mètre dix, à cordes pincées, apparu au
XIXe siècle, est dérivé du rabab afghan. Comme celui-ci, sa
caisse en bois de teck est recouverte d’une peau de chèvre (sur
laquelle reposent deux chevalets). Toutefois il s’en éloigne sur
un point capital. Ainsi, pour permettre les glissandi et oscilla-
tions des notes, le large manche bombé est recouvert d’une
plaque métallique que longent les cordes à quelques millimè-
tres de sa surface. C’est le bout des ongles, et non la pulpe, qui
fait pression sur les cordes afin de produire un son clair et per-
mettre les glissements appropriés. Dès lors on comprend
mieux qu’Amjad Ali Khan se lime les ongles (sur scène) avant
de jouer…
La version la plus récente du sarod est due à Allauddin Khan,
considéré comme le père de la musique instrumentale hin-
doustanie. Elle inclut en tout vingt-cinq cordes, dont dix-neuf
dites sympathiques, accordées sur les notes du raga, et six pour
marquer les rythmes. Les huit grandes chevilles principales
placées en bout du manche règlent quatre cordes mélodiques
et quatre cordes servant le jeu rythmique indispensable dans
les parties rapides.

ABHISEK LAHIRI, L’ENFANT PRODIGE DU SAROD

Initié par son père Alok Lahiri dès l’âge de six ans (avec un
sarod de dimension réduite) Abhisek apprend les tournures,
façons et secrets de trois écoles stylistiques différentes (ghara-
nas) : la gharana de Maihar, fondée par Allauddin Khan, celle
de Rampur-Sahajanpur, et celle de Gwalior, brillamment illus-
trée par Amjad Ali Khan, qui tint à prendre Alok Lahiri comme
disciple après l’avoir entendu en concert à Calcutta.
Muni de ce savoir étendu, l’enfant prodige, né en 1983, est
considéré comme l’un des meilleurs sarodistes de sa génération,
sinon celui dont la maturité est la plus aboutie.
Dès l’âge de dix ans, il joue en duo avec son père et acquiert
l’expérience déterminante de la scène tout en affinant son jeu.
À treize ans il participe en Hollande au World Kinder Festival
(le festival pour enfants le plus important d’Europe) en compa-
gnie du chanteur Arshad Ali Khan, présenté en mai dernier au
Théâtre des Abbesses. Il s’est depuis illustré lors de maints évé-
nements, en Inde comme à l’étranger, devenant le plus jeune
musicien à obtenir le « Grade A » de All India Radio. Après avoir
accepté tant de demandes d’organisateurs indiens, Abhisek,
volontiers enclin à l’introspection, décide de moins jouer pour
consacrer son temps à penser sa musique.
Sa maîtrise absolue de l’instrument, sa sonorité ample et majes-
tueuse, sa subtilité, son imagination lyrique et rythmique, sont
en passe de faire de lui l’égal de ses aînés.

Christian Ledoux

→ THÉÂTRE DES ABBESSES I D
SAMEDI 15 OCTOBRE I 17H

ABHISEK LAHIRI SAROD

Partha Sarathi Mukherjee TABLA

Inde du Nord

→ THÉÂTRE DE LA VILLE I D
SAMEDI 15 OCTOBRE I 17H

LES ESPOIRS DE CORONTHIE
Guinée

→ THÉÂTRE DE LA VILLE I D
LUNDI 24 OCTOBRE I 20H30

ANOUAR BRAHEM OUD

KLAUS GESING CLARINETTE

BRJÖRN MEYER BASSE

KHALED YASSINE DARBOUKA, BENDIR

The Astounding Eyes of Rita

LES PARTENAIRES MUSIQUES DU MONDE

• Les Espoirs de Coronthie

• Week-end pakistanais
• The Ukulele Orchestra of Great Britain
• Les Espoirs de Coronthie
• Anouar Brahem

The Ukulele Orchestra of Great Britain © PAUL CAMPBELL

Abishek Lahiri © DR
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Les Espoirs de Coronthie © ANTOINE AMIGUES

→ THÉÂTRE DE LA VILLE I D
LUNDI 19 SEPTEMBRE I 20H30

THE UKULELE ORCHESTRA
OF GREAT BRITAIN
POUR LA PREMIÈRE FOIS À PARIS
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BARTHOLD KUIJKEN
LA FLÛTE TRAVERSIÈRE BAROQUE & SON MAÎTRE

Sens de la recherche, intuition, art de remonter le temps et de résoudre les
énigmes. Du solo de la Partita BWV 1013 de Bach à la Suite de Weiss, un ami 
du cantor de Leipzig qui peut-être la lui inspira, Barthold Kuijken va éclairer 
les œuvres de son récital d’une lumière unique. Et inaugure ainsi la superbe
saison baroque des Abbesses.

Une étoile du berger particulière, la musique, guide parfois certaines familles : les Casadesus, les
Pasquier et, avant elles, les mythiques Bach et Mozart. Comme le père et la mère de Myung
Whun Chung et de ses deux sœurs, les parents de Wieland, Sigiswlad et Barthold Kuijken, simple-
ment mélomanes, ont transmis un chromosome musical à leurs enfants : Barthold, le cadet, né
en 1949, a 4 ans quand Wieland, l’aîné qui en a 15, apprend piano et violoncelle. Tandis que
Sigiswald, son autre frère, âgé de 9 ans, opte
pour le violon, il choisit, lui, un instrument à
vent. À Bruges d’abord, puis à Bruxelles et à
La Haye, il étudie la flûte traversière tout en
jouant la musique ancienne sur une flûte à bec.
Le destin lui met entre les mains une excel-
lente flûte traversière baroque originale : fas-
ciné par l’instrument, Barthold l’apprivoise, en
découvre les arcanes. Il écume les musées, en
explore les pièces rares, décortique les sources
écrites des XVIIe et XVIIIe siècles et devient spé-
cialiste autodidacte de l’interprétation de la
musique ancienne sur instruments originaux.
Ce qui ne l’empêche pas de participer à de nom-
breux concerts d’avant-garde de l’ensemble
« Musiques nouvelles » de Bruxelles en tant
que flûtiste moderne.

Anne Lombard

QUATUOR TAKÁCS
SPLENDEUR DU SON

Adulé par le public parisien, le quatuor Takács
revient avec trois œuvres fondamentales de son
répertoire.

Comme la plupart des grands quatuors, le Takács ne s’est pas
fait d’un seul trait. Formé en 1975 à Budapest par quatre étu-
diants (Gábor Takács-Nagy, Károly Schranz, Gabor Ormai et
András Fejér), le jeune ensemble se fit rapidement remarquer
en remportant tout ou presque ce que le monde du quatuor à
cordes connaît de concours. De souche purement hongroise à
l’origine, les hasards et les drames de la vie ont peu à peu
ouvert le quatuor sur d’autres horizons culturels. Ce fut d’abord
au premier violon d’être remplacé dès 1992 par le Britannique
Edward Dusinberre, puis c’est un second sujet de Sa Majesté,
Rogger Tapping, qui prit le poste d’altiste deux ans plus tard,
avant de laisser sa place à l’Américaine Geraldine Walther en
2005. De ses bouleversements, l’ensemble s’est toujours sorti
grandi, affinant son style au juste point d’équilibre entre la
force et la tendresse et modelant un propos d’une cohérence
exemplaire. Leurs sonorités radieuses et leurs nuances subtiles
donnent à chacune de leurs interprétations un parfum de
vérité, sans faute de goût ni mièvrerie. C’est cette justesse du
ton, avec son brin de fragilité, qui en fait assurément l’un des
plus éminents quatuors à cordes de notre temps, fidèle parmi
les fidèles du Théâtre de la Ville depuis 25 ans.

Jean-Michel Molkhou

→ THÉÂTRE DE LA VILLE I D
JEUDI 13 OCTOBRE I 20H30

RAVEL Quatuor en fa majeur
BARTÓK Quatuor n° 1, op. 7 Sz 40
DVOŘÁK Quatuor n° 10 en mi bémol majeur, 
« Slave », op. 51

Barthold Kuijken © THIERRY MARTINOT

PLÉNITUDE
Barthold Kuijken à Montmartre, le Quatuor Takács au Châtelet : la saison classique du Théâtre de la Ville 
s’ouvre au sommet.

→ THÉÂTRE DES ABBESSES I D
SAMEDI 8 OCTOBRE I 17H

Œuvres françaises & allemandes pour flûte seule
(1720-1750)

JOHANN SEBASTIAN BACH
Solo pour la flûte traversière, en la mineur, BWV 1013
JACQUES HOTTETERRE LE ROMAIN
Brunette L’autre jour ma Cloris
FRANÇOIS COUPERIN LE GRAND
Le Rossignol en amour, extrait du 14e Ordre
JOSEPH BODIN DE BOISMORTIER
Suite en si mineur, op. 35 n° 5
GEORG PHILIPP TELEMANN
Fantaisie en ré mineur ; Fantaisie en si mineur
CARL PHILIPP EMANUEL BACH
Sonate en la mineur, Wq 132
SYLVIUS LEOPOLD WEISS
Suite en sol majeur d’après ses œuvres pour luth

Quatuor Takács © PATRICK RYAN

SUR LE VIF
Chantiers Europe, qu’est-ce à dire?
C’est, au cours d’un temps de liberté et de risque, un temps d’instabilité volontaire pour l’équipe.
Un temps ostensiblement libéré du calendrier de la saison, à l’heure où le programme annoncé
se termine, tout à coup, la réouverture d’un nouveau champ de fouilles, l’occasion inattendue
pour le spectateur de visiter le chantier d’une activité artistique saisie sur le vif. Art vivant, bien
sûr, qui ne se présente ni comme une reprise, ni comme l’invitation officielle d’un spectacle, mais
comme une surprise, et presque un cadeau. Un spectacle de fin d’année!
Un projet qui s’invente en grande part durant les mois qui le précèdent, au gré des rencontres
artistiques, des partenariats inventés, de la direction qu’il nous semblera pertinente de prendre;
et du sens qu’il nous semble nécessaire de donner à de tels choix.
Pour faire mentir ceux qui reprochent aux théâtres la raideur de leurs programmes, fixés long-
temps à l’avance, et inamovibles !
I Am the Wind, en est le meilleur exemple. C’était la possibilité de voir l’étrange pièce de Jon
Fosse, traduite en anglais par l’excellent Simon Stephens, mise en scène par Patrice Chéreau,
dans le prodigieux dispositif de Richard Peduzzi : la vague portant le radeau pénétrant loin dans
la salle, aux pieds des spectateurs. Ce fut aussi le champ de terre sur lequel étaient assis ceux qui
assistèrent à la fresque imaginée par Mario Martone pour les Operette Morali de Leopardi.
Autant d’expériences rares de l’inscription d’une œuvre dans l’espace, de la réapropriation poé-
tique d’un espace familier comme le grand plateau du Théâtre de la Ville.

Cette initiative donne l’occasion de revisiter le cadre privilégié du théâtre, d’essayer de nouveaux
lieux, d’expérimenter de nouveaux rapports entre la scène et la salle, au Théâtre de la Ville, aux
Abbesses, dans d’autres lieux; et même, d’autres espaces du Théâtre de la Ville lui-même ont été
investis, parfois pour la première fois : ainsi « la coupole », salle de répétitions cachée sous les
toits, a accueilli les Five Truths, installation de la metteuse en scène anglaise Katie Mitchell inven-
tée en partenariat avec le Victoria Albert Museum de Londres, ou le « happening » de la jeune
compagnie Action Hero et ses cascades effrontées.
Emplacements insolites, œuvres inédites, formes inouïes.

Avec France-Culture, nous avons imaginé un cycle de lectures publiques, en studio, dans la
grande salle ou dans l’ancien restaurant du Théâtre : des pièces inconnues en France, choisies
par un comité réuni pour l’occasion. De même, Fabrice Melquiot, auteur associé, a proposé dans
le foyer du public un Bal littéraire européen unissant Rémi de Vos, Penelope Skinner, Marco Cal-
vani et Nathalie Fillion.
Enfin, le « théâtre document » de RoadKill imaginé par l’écossaise Cora Bisset nous aura entraînés,
en bus, depuis la place des Abbesses, le long de Pigalle, jusqu’à des appartements scrupuleuse-
ment reconstitués au Centquatre, avec la complicité de son directeur José Manuel Goncalves.

Chantiers Europe ne change donc pas en principe la nature des œuvres, mais le temps et la forme
de leur apparition. C’est une occasion à saisir « aux cheveux », comme disaient les Grecs.
Ce qui vérifie bien l’idée du chantier, où se font des rencontres de fortune.
Juste avant les vacances, pour ceux qui vont partir comme pour ceux qui ne partent pas, et qui
trouvent souvent que Paris en été a bien des somnolences culturelles !
Hors-abonnement.
Sans contrainte.
Des électrons libres.

Emmanuel Demarcy-Mota & l’équipe du Théâtre de la Ville

A. Five Truths. Inventée par la metteuse en scène Katie Mitchell, l’installation 
5 truths, en partenariat avec le Victoria and Albert Museum de Londres est
construite au centre de la « coupole », salle de répétition du Théâtre de la Ville.
© LAURENT PHILIPPE

B. Fado. Les plus grands noms du Fado d’aujourd’hui réunis pour une soirée 
exceptionnelle au Théâtre de la Ville, avec la complicité de la mairie 
de Lisbonne. © LAURENT PHILIPPE

C. I Am the Wind. Le plateau de terre et d’eau rentre dans les gradins, passant
par-dessus plusieurs rangs de fauteuils, démontés pour l’occasion. © A. POUPENEY

D. Roadkill. Le voyage commence dans le bus qui part des Abbesses et file vers
le Centquatre et ses appartements reconstitués. Dans chaque lieu se déroule
une étape de ce récit-document. © A. POUPENEY

E. Operette Morali. Pas de cadre de scène, le public est en tri-frontal, dans la
salle et sur le plateau pour la fresque théâtrale de Mario Martone. © A. POUPENEY
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         SEPTEMBRE 2011
                THÉÂTRE DE LA VILLE            THÉÂTRE DES ABBESSES

             20H30                         20H30
LU     5     
MA    6                                                KLP I Sofian Jouini

ME    7                                                KLP I Sofian Jouini

JE      8                                                KLP I Sofian Jouini

VE     9                                                KLP I Sofian Jouini

SA   10                                                KLP I Sofian Jouini 15H
                11 septembre 2001                         KLP I Sofian Jouini

DI   11     11 septembre 2001 15H             KLP I Sofian Jouini 15H
                    11 septembre 2001

LU    12     
MA  13     
ME  14     
JE    15                                                Simon Tanguy I Noé Soulier

VE   16     ± 0                                       Simon Tanguy I Noé Soulier

SA   17     ± 0                                       Simon Tanguy I Noé Soulier

DI   18     ± 0 15H

LU    19     Ukulele Orchestra of G.B.               Simon Tanguy I Noé Soulier

MA  20     ± 0                                       Simon Tanguy I Noé Soulier

ME  21     ± 0

JE    22     ± 0

VE   23     ± 0                                       Dance is a dirty job but…

SA   24                                                Dance is a dirty job but… 15H
                ± 0                                                   Dance is a dirty job but…

DI   25     
LU    26                                                Dance is a dirty job but…

MA  27                                                Dance is a dirty job but…

ME  28     DV8                                      Dance is a dirty job but…

JE    29     DV8                                      Dance is a dirty job but…

VE   30     DV8                                      Dance is a dirty job but…

         OCTOBRE 2011
                THÉÂTRE DE LA VILLE            THÉÂTRE DES ABBESSES

             20H30                         20H30
SA     1     DV8 15H                                Dance is a dirty job but… 15H
                DV8                                        

DI     2     Conférence danse 11H              
LU     3     DV8

MA    4     
                DV8

ME    5     DV8                                                 Vivre dans le feu

JE      6     DV8                                                 Vivre dans le feu

VE     7                                                Vivre dans le feu

SA     8     Week-end Pakistan                         Barthold Kuijken 17H
                                                              Vivre dans le feu

DI     9     Week-end Pakistan                  Vivre dans le feu 15H

LU    10     
MA  11                                                Vivre dans le feu

ME  12     Boris Charmatz                               Vivre dans le feu

JE    13     
                Quatuor Takács                        Vivre dans le feu

VE   14     Boris Charmatz                               Vivre dans le feu

SA   15     Les Espoirs de Coronthie 17H        Abhisek Lahiri 17H
                Boris Charmatz                               Vivre dans le feu

DI   16     Boris Charmatz 15H

LU    17     
MA  18     
                

ME  19     
JE    20     Sul concetto di volto nel…

VE   21     Sul concetto di volto nel…

SA   22     Sul concetto di volto nel…

DI   23     Sul concetto di volto… 15H

LU    24    Anouar Brahem

MA  25     Sul concetto di volto nel…

ME  26     Sul concetto di volto nel…

JE    27     Sul concetto di volto nel…

VE   28     Sul concetto di volto nel…

SA   29     Sul concetto di volto nel…

DI   30     Sul concetto di volto… 15H

LU    31     

         SEPT. 2011 THÉÂTRES PARTENAIRES
                THÉÂTRE MONFORT // 106 RUE BRANCION PARIS 15

             20H30
LU     5     
MA    6     
ME    7     
JE      8     
VE     9     
SA   10
           

DI   11
                    

LU    12     
MA  13     
ME  14     
JE    15     
VE   16     
SA   17     
DI   18     
LU    19     
MA  20     
ME  21     
JE    22     
VE   23     
SA   24
           

DI   25     
LU    26     
MA  27     Quartier lointain

ME  28     Quartier lointain

JE    29     Quartier lointain

VE   30     Quartier lointain

         OCT. 2011 THÉÂTRES PARTENAIRES
                THÉÂTRE MONFORT // 106 RUE BRANCION PARIS 15

             20H30
SA     1     
                Quartier lointain

DI     2     
LU     3     
MA    4     Quartier lointain 14H30
                Quartier lointain

ME    5     Quartier lointain

JE      6     Quartier lointain

VE     7     Quartier lointain

SA     8     
                Quartier lointain

DI     9     
LU    10     
MA  11     Quartier lointain

ME  12     Quartier lointain

JE    13     Quartier lointain 14H30
                Quartier lointain

VE   14     Quartier lointain

SA   15     
                Quartier lointain

DI   16     
LU    17     
MA  18     Quartier lointain 14H30
                Quartier lointain

ME  19     Quartier lointain

JE    20     Quartier lointain

VE   21     Quartier lointain

SA   22     Quartier lointain

DI   23     
LU    24     
MA  25     Quartier lointain

ME  26     Quartier lointain

JE    27     Quartier lointain

VE   28     Quartier lointain

SA   29     Quartier lointain

DI   30     
LU    31     

PRIX DES PLACES
TARIF A      THÉÂTRE I DANSE

TARIF PLEIN 1re cat. 25€                     2e cat. 19€
JEUNE         1re et 2e catégories .................   14€
TARIF B       THÉÂTRE I DANSE

TARIF PLEIN 1re cat. 29€                     2e cat. 23€
JEUNE         1re et 2e catégories .................   16€
TARIF C      THÉÂTRE I DANSE

TARIF PLEIN 1 seule catégorie ....................  16€
JEUNE         1 seule catégorie ....................  12€
TARIF D      MUSIQUE I MUSIQUES DU MONDE

TARIF PLEIN 1 seule catégorie ....................  20€
JEUNE         1 seule catégorie ....................  14€
TARIF E       THÉÂTRE I DANSE

TARIF PLEIN 1re cat. 34€                     2e cat. 28€
JEUNE         1re et 2e catégories .................   25€

JEUNE: MOINS DE 30 ANS (JUSTIFICATIF OBLIGATOIRE)

Location
COMMENT RÉSERVER

PAR TÉLÉPHONE       01 42 74 22 77
du lundi au samedi de 11h à 19h

AUX CAISSES
Théâtre de la Ville I 2 place du Châtelet, Paris 4
du mardi au samedi de 11h à 20h (lundi de 11h à 19h)

Les Abbesses I 31 rue des Abbesses, Paris 18
du mardi au samedi de 17h à 20h

PAR INTERNET www.theatredelaville-paris.com

QUAND RÉSERVER

OUVERTURE DE LA BILLETTERIE
21 jours avant la 1re représentation et pour toutes les 
représentations du spectacle concerné.

CONSULTEZ NOTRE SITE INTERNET POUR CONNAÎTRE :

→ Les rencontres du Théâtre de la Ville, organisées dans 
les deux Théâtres et en partenariats avec les bibliothèques,
les arrondissements, des associations ou des librairies.

→ Les surprises que programme le Théâtre de la Ville au fil
de la saison: bal littéraire, ateliers, expositions, émissions de
radio, projections de films, cycle de conférences sur l’histoire
de la danse du XXe siècle, rencontres exceptionnelles avec les
auteurs associés et l’Ensemble Artistique du Théâtre de la Ville.

HORS SÉRIE DU THÉÂTRE DE LA VILLE
direction, administration : 16 quai de Gesvres 75180 Paris Cedex 04 I Tél. : 01 48 87 54 42
DIRECTEUR DE LA PUBLICATION, DIRECTEUR DE LA RÉDACTION:
Emmanuel Demarcy-Mota
COORDINATION ÉDITORIALE:
Anne-Marie Bigorne, Colette Godard, François Regnault, Christophe Lemaire
CONCEPTION GRAPHIQUE: Émilie Paillot graphiste
ASSISTANTE: Marie-Pierre Lasne CORRECTEUR: Philippe Bloch
IMPRESSION: BLG Toul - 54200 TOUL I ISSN 0248-8248 I tirage à 35 000 exemplaires

COUVERTURE, DE GAUCHE À DROITE EN PARTANT DU HAUT:
Pakistan: les fakirs de Shah Latif © KAMROUZ // Noé Soulier © BART GRIETENS // Dance is a dirty job…, Scali Delpeyrat © AGATHE POUPENEY // 11 septembre 2001 © PIERRE-ÉTIENNE VILBERT
Sur le concept du… de Romeo Castelucci © KLAUS LEFEBVRE // Can We Talk About This? DV8 © OLIVIER MAZI // Pakistan : Zarzanga © KAMROUZ // Simon Tanguy © NELLIE DE BOER //
Quartier lointain © CAROLE PARODI // ± zéro, Christoph Marthaler © BO KLEFFEF

Théâtre de la Ville PARIS
septembre-octobre 201122 • BRÈVES SHOR ÉRIE

septembre-octobre 2011 CALENDRIER • 23
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ESPACES PUBLICS
EXPOSITIONS AUTOUR DE 11 SEPTEMBRE 2001

AVEC L’INSTITUT DES CULTURES D’ISLAM
L’exposition Nine Eleven propose un aperçu des représentations artistiques du 11 septembre
à travers la création contemporaine transatlantique. Elle rassemble des photographies,
vidéos et installations produites sur le vif ou à l’occasion du 10e anniversaire, dont des œuvres
inédites de Majida Khattari et Mounir Fatmi.
Programme complet sur le site www.institut-cultures-islam.org

PLANTU
Sous l’égide de Plantu, le théâtre expose les dessins des dessinateurs de Cartooning for
Peace dont la plupart seront édités chez Casterman sous le titre 12 septembre l’Amérique
d’après.

L’ÉCOLE DU SPECTATEUR

SAMEDI 10 SEPTEMBRE 2011 DE 13H30 À 17H30 AU THÉÂTRE DE LA VILLE
Autour du spectacle 11 septembre 2001
En présence de Michel Vinaver, temps de rencontre, d’information et d’inscription ouvert 
à tous les enseignants.
Une action ANRAT/Théâtre de la Ville // Inscription: www.anrat.asso.fr // Tél. : 01 45 26 22 22

SAMEDI 22 OCTOBRE 2011
Lancement du projet Transvers’Arts
1er temps: au Théâtre de la Ville à 15H. Rencontre : Quelle utopie?
2e temps: au Théâtre du Rond-Point à 20H30. Autour du spectacle René l’Énervé
de Jean-Michel Ribes

DÉVELOPPEMENT DES PUBLICS JEUNES

Cette saison, le Service du développement des publics jeunes poursuit avec énergie 
ses actions pédagogiques auprès des Publics Jeunes.
Le champ d’action du service concerne tous les Publics Jeunes, des primaires aux universitaires
de moins de 30 ans, sans oublier les enfants des centres de loisirs.
Dès la rentrée 2011, nous prenons part au parcours Culturel Transvers’Arts initié par l’ANRAT,
ainsi que dans le programme éducatif de la Ville de Paris L’Art pour Grandir.

Les partenaires principaux de la saison 2011-2012: l’option Danse du lycée Georges Brassens
(Paris 19), l’option Théâtre du lycée Molière (Paris 16), l’Atelier de danse du collège Léon
Blum (Villiers-le-Bel, 95), la classe à PAC du collège Yvonne le Tac (Paris 18), la DRAC Île-de-
France, la DAAC du rectorat de Paris, Parcours des Théâtres du Monde avec les conserva-
toires municipaux de la Ville de Paris, le lycée Claude Monet (Paris 13), le lycée Rodin (Paris
13), l’enseignement d’exploration du lycée Fénelon (Paris 6), l’ESAD, l’École Active bilingue 
J. Manuel (Paris 15), le lycée Paul Lapie, Enseignement Histoire de l’art (Courbevoie, 92), 
le lycée Galilée (Gennevilliers, 92)…

Le service du développement des Publics Jeunes est à votre disposition pour penser ensemble
un parcours sur mesure selon le profil des élèves et vos envies, pour une ou plusieurs productions,
dans la limite des places disponibles.

ACTUALITÉ
RHINOCÉROS EN TOURNÉE

La pièce de Ionesco mise en scène par Emmanuel Demarcy-Mota ouvrira la saison du Théâtre
National de Bretagne du 4 au 14 octobre 2011. Une tournée internationale est également 
en cours d’élaboration (New York, Moscou, Istanbul…).

PARUTION

ALTERNATIVES THÉÂTRALES N° 109. LE THÉÂTRE EN SA VILLE

Le théâtre trouve sa forme dans la confrontation aux développements
sociaux, culturels et politiques de son territoire propre et du monde
entier. Du KVS de Bruxelles au Teatro Municipal São Luiz de Lisbonne,
en passant par le Théâtre de la Ville à Paris, les représentations 
théâtrales s’ouvrent à de nouveaux publics et sont le reflet de cette
urbanisation mouvante. On trouvera dans ce numéro des entretiens
avec Emmanuel Demarcy-Mota, Claus Peymann, Luca Ronconi,
José Luis Ferreira, Jan Goossens, le maire de Paris Bertrand Delanoë
et le maire de Lisbonne Antonio Costa.
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RENCONTRES & CONFÉRENCES
CONFÉRENCES INTERNATIONALES

PROXIMO/FUTURO
CONFÉRENCES EN PARTENARIAT AVEC LA FONDATION GULBENKIAN À PARIS

« Perception et Représentation de l’Afrique et de l’Amérique latine contemporaines »
Deux journées de rencontres avec des universitaires et leurs étudiants. Cinq invités de marque,
cinq grandes thématiques dont :
ELIKIA M’BOKOLO RÉPUBLIQUE DÉMOCRATIQUE DU CONGO
→ Afrique: au-delà de la relation avec l’Europe
GUSTAVO FRANCO BRÉSIL
→ Amérique Latine : Le futur Passera par ici
SERGE MICHAILOF FRANCE
→ À quoi sert l’aide au développement?
TICIO ESCOBAR PARAGUAY
→ Culture populaire /Culture érudite?

JEUDI 17 NOVEMBRE DE 10H À 18H AU THÉÂTRE DE LA VILLE
5 tables de travail élaborées à partir des conclusions et conférences de Lisbonne (14-16 nov.).
Journée réservée aux étudiants.

VENDREDI 18 NOVEMBRE DE 10H À 18H AU THÉÂTRE DE LA VILLE
Confrontation entre les étudiants français et les chercheurs de la conférence de Lisbonne.
Journée ouverte au public.

Réservation pour la journée du jeudi 17 novembre auprès du service développement des
Publics Jeunes. Réservation pour la journée du vendredi 18 novembre auprès de la billetterie.

CYCLE DE CONFÉRENCES SUR L’HISTOIRE DE LA DANSE • 3e SAISON
TARIF UNIQUE 5 € PAR JOURNÉE • LOCATION PAR TÉLÉPHONE : OUVERTURE DE LA BILLETTERIE LE 5 SEPTEMBRE • PAR INTERNET
www.theatredelaville.com
(RUBRIQUE RENCONTRE PUIS CALENDRIER DES RENCONTRES) OU AUX CAISSES

Par Sonia Schoonejans, historienne, journaliste, réalisatrice de documentaires

DIMANCHE 2 OCTOBRE 11H (DURÉE 2H30)

LUNDI 9 JANVIER 19H
LUNDI 12 MARS 19H

Cette saison, nous nous attacherons donc à entrer dans la matière chorégraphique en explorant
les modes d’écriture de la danse dans leurs différents registres. La première conférence
retracera l’histoire de l’écriture chorégraphique et de la transmission de la danse. Les deux
conférences suivantes entreront plus à fond dans l’analyse du mouvement et les stratégies
d’écriture, avec des artistes invités.

SAMEDI DU THÉÂTRE DE LA VILLE

UN SAMEDI AVEC BORIS CHARMATZ & LE MUSÉE DE LA DANSE
15 OCTOBRE À PARTIR DE 14H

14H-15H30: atelier
16H-17H30: rencontre
« L’écriture chorégraphique
de Boris Charmatz »
18H-19H30: films proposés
par le musée de la Danse

Entrée libre, réservation
conseillée

SALON « SPECTACULAIRE »

La 4e édition de Spectaculaire se tiendra samedi 24 et dimanche 25 septembre autour
du bassin de la Villette.
• Samedi 24 septembre, sur une péniche, rencontre avec Dorian Rossel autour de Quartier
lointain,
• Dimanche 25 septembre dans le cadre de Café/théâtre qui donne la parole aux auteurs,
David Lescot interviendra pour Le Système de Ponzi entre 15H et 18H et sur une péniche
à 15H, Bérangère Jannelle évoquera dans son intervention « le théâtre comme poème », 
la création de Vivre dans le feu.
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www.theatredelaville-paris.com
2 PL. DU CHÂTELET PARIS 4 


