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Les Gémeaux à Sceaux,  
au fil des compagnonnages
Fidèle à l’exigence artistique qui chaque saison conforte le rayonnement culturel de la scène du Théâtre des Gémeaux en Ile-de-France, 
Françoise Letellier poursuit son action de soutien à la création et d’accueil de spectacles encore inédits en France. Cette saison 2009/2010 
recèle des joyaux et invite à partager un art de la scène propice aux émotions esthétiques, aux questionnements philosophiques et aux 
expressions pluri-disciplinaires. Les artistes ont la parole pour sortir l’homme de sa routine !
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propos recueillis / Jean-François Sivadier

Le vertige de la légèreté
Jean-François Sivadier met en scène La Dame de chez Maxim comme 
une tempête métaphysique où la liberté théâtrale fait exploser les 
cadres de la langue et l’enfermement des rapports humains.

«Feydeau construit une machine à plaquer du 

mécanique sur de l’humain tellement sophistiquée 

que l’acteur a davantage à recevoir qu’à donner 

en l’interprétant : l’état d’électrochoc permanent le 

met dans un état de grâce, d’enfance, d’émerveille-

ment, d’étonnement au monde. Les personnages 

ne reconnaissent plus le monde qui les entoure. 

Ils sont agis et dépassés par l’écriture. Comme 

Chaplin dérapant et tombant, Feydeau ne cesse 

de décrire des corps en chute. Il persécute ses 

personnages jusqu’à trouver sur leurs visages l’in-

nocence et la bêtise. Feydeau rend la bêtise poéti-

que. C’est une bêtise métaphysique, on peut s’en 

moquer mais elle nous concerne tous. Dès qu’on 

plaque dans notre comportement quelque chose 

qui n’est pas nous, on retrouve Feydeau, dans tout 

ce qui en nous peut devenir une mécanique contrai-

gnant le naturel.

Un appel à la liberté
J’essaie de rendre la pièce universelle et intem-

porelle, avec le souci de trouver comment le texte 

ne maîtrise le pouvoir : chez Feydeau, on ne peut 

pas prendre le pouvoir. Les personnages subissent 

énormément et sont pris dans le mécanisme social. 

Mais Feydeau ne se livre pas à une critique de la 

bourgeoisie et ne fait pas du théâtre politique. A 

l’intérieur de cadres très forts qui ont leurs lois et 

leurs psychoses, il crée du chaos. Dans La Dame 

de chez Maxim, le chaos arrive par une femme libre 

qui n’appartient à aucun cadre. Tous les grands tex-

tes de théâtre sont des appels à la liberté. Le souffle 

dionysiaque et libérateur de la Môme Crevette est 

exactement celui du théâtre. La Môme Crevette, 

c’est l’intuition de Feydeau : elle gêne et fascine, 

exactement comme l’inspiration l’écrivain.»
Propos recueillis par Catherine Robert

La Dame de chez Maxim, de Georges Feydeau ;  

mise en scène de Jean-François Sivadier. Du 6 au  

10 octobre 2009. Du mardi au samedi à 20h.

parle du théâtre et donc comment il parle du 

monde. Chez Feydeau, le couple est le cadre de 

départ du jeu et peu à peu, tous les cadres explo-

sent. Tout le monde joue la comédie mais personne 

théâtre

entretien / éric Lacascade

Questionner  
le sens de l’avenir
Trois ans après Les Barbares, éric Lacascade revient à Gorki et met en 
scène Les Estivants. L’été semblait devoir couler tranquillement, au 
creux tiède des habitudes de la campagne russe. Les petit-bourgeois 
avaient gagné leur datcha et retrouvaient le doux ennui de la 
villégiature. Jusqu’à l’arrivée de l’écrivain Chalimov…

En quoi Chalimov perturbe-t-il les esti-

vants ?

Éric Lacascade : Il agit comme révélateur plus 

que perturbateur. Réservé, il observe ce petit 

monde. Il ne fait pas exploser le groupe social 

mais en descelle les failles. En fait, la perturbation 

vient d’une confrontation avec la femme médecin 

Maria Lvovna, voisine de ses hôtes. Tous deux 

débattent de « comment vivre ». Leur conversa-

tion devient un pôle d’attraction et de répulsion 

pour les autres estivants, qui tantôt s’en mêlent, 

tantôt s’en s’échappent. Elle va modifier les 

comportements, provoquer des rencontres, des 

confessions, des conflits, des déceptions, de pro-

fondes remises en cause. Ces questions ravivent 

soudain de profonds problèmes qui rongent cette 

communauté. Certains, en particulier Barbara, la 

maîtresse de maison, vont se frayer un chemin 

d’émancipation, c’est-à-dire arrêter de se sou-

mettre au consensus, se défaire des contraintes 

imposées par le milieu social et trouver leur parole, 

leur propre façon d’être, leur liberté.

Gorki montre aussi la tension entre l’affirma-

tion de la singularité des individus et l’impos-

sibilité d’une identité collective de classe.

é. L.  : Cette classe de petit-bourgeois, fi ls 

d’ouvriers, se constitue dans une époque obscure, 

où, même si le groupe existe, l’individu, l’utilita-

risme et le corporatisme prennent le pas sur le 

collectif et les forces combatives. A défaut d’idéal 

commun, les êtres se trouvent parcellisés et se 

replient sur eux-mêmes. Cette situation évoque à 

bien des égards notre condition actuelle, marquée 

par l’atomisation des luttes sociales et l’impossi-

bilité d’une action collective.

On sent malgré tout chez Gorki une vitalité 

nouée de désarroi.

é. L. : Cette pièce est cruelle, drôle, pessimiste et 

pourtant… le désarroi ne conduit pas forcément à 

l’impuissance et au cynisme. On perçoit en effet 

les prémisses d’une possible liberté, d’une voie 

de résistance. Gorki ne donne pas de solutions, 

mais pose des questions justes, sème des graines 

d’avenir. Il travaille justement à questionner la place 

de l’humain dans ce macrocosme où triomphent 

le profit, l’égoïsme bas et les peurs. Il essaie de 

formuler les soubassements qui pourraient donner 

sens à l’existence et faire progresser la société 

d’un point de vue spirituel et humaniste.

Comment Gorki traduit-il cette violence dans 

l’écriture ?

é. L. : La parole est crue, directe, sans sous-texte. 

Le sens passe par les conversations plus que par 

la situation, qui n’évolue guerre. La pièce ne s’ar-

chitecture pas autour d’un héros mais fourmille 

d’histoires qui s’entrecroisent, à la façon d’un 

feuilleton. Les personnages ressemblent plus à 

des gens en fait, et, comme souvent dans la vie, 

ils ne tiennent pas leurs promesses. J’aime cette 

écriture rude, cette narrativité éclatée, excentrée.

Vous retrouvez votre troupe d’acteurs. 

Quelles sont les lignes de travail ?

é. L.  : Nous essayons d’explorer le concret du 

plateau, l’échange entre humains, nous cherchons 

un langage commun tout en creusant le parcours 

de chacun. Le théâtre est l’une des rares scènes 

du réel dans un monde de plus en plus virtuel. Ça, 

c’est intéressant !

Entretien réalisé par Gwénola David

Les Estivants, de Maxime Gorki, adaptation et mise 

en scène d’éric Lacascade, du 9 au 21 mars 2010.

« Il n’y a de théâtre 
que poétique » Laurent Terzieff

entretien / Laurent Terzieff

L’art du dévoilement
Pour la première fois depuis 1991, Laurent Terzieff ne sera pas son 
propre metteur en scène. Dirigé par Christian Schiaretti dans une 
version inédite du Philoctète de Sophocle, adapté par Jean-Pierre 
Siméon, il incarne le rôle-titre de la tragédie.
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tComment ce projet est-il né ?

Laurent Terzieff : Je ne monte que du théâtre 

contemporain et j’avais envie de renouer avec 

du théâtre lyrique. Il y a deux ans, Jean-Pierre 

Siméon m’a envoyé ce qu’il appelle « une varia-

tion sur Philoctète ». Et il m’a dit qu’il avait pensé 

à moi en écrivant ce texte. Ce texte était une 

commande de Christian Schiaretti, dont j’avais vu 

tous les derniers spectacles. A chaque fois j’avais 

été ébloui. C’est le meilleur metteur en scène que 

je connaisse dans l’Hexagone. Je me suis donc 

associé au projet, que je coproduis très modeste-

ment avec ma compagnie.

Que pensez-vous de l’adaptation de Jean-

Pierre Siméon ?

L. T.  : C’est un très beau texte. Jean-Pierre a 

traduit Sophocle dans sa poésie à lui. C’est une 

véritable mise en poésie personnelle du texte de 

Sophocle. Je l’avais déjà lu dans la traduction 

de Grosjean mais la version de Jean-Pierre est 

plus simple, très concentrée, avec une pluralité 

de sens. Elle a des résonances à la Péguy – ce 

qui n’est pas pour me déplaire – et relève égale-

ment d’une poésie claudélienne, très rugueuse 

et concrète. Il n’y a que la poésie pour exprimer 

ce qu’est au fond cette pièce : le mystère d’une 

culpabilité de l’innocence qui ne peut se dire qu’à 

l’extérieur de la raison. Ce texte est à la fois simple 

et ambigu, ce qui serait une définition du théâtre 

que je souhaite.

Comment abordez-vous ce personnage de 

Philoctète ?

L. T.  : Comme Oedipe, Philoctète est le sujet 

d’une véritable escroquerie céleste. Il appartient à 

la bande des Atrides partis pour conquérir Troie. Il 

hérite de l’arc d’Héraclès mais commet une petite 

faute : il révèle où le héros est enterré. Les dieux le 

punissent : un serpent le mord, et il en garde une 

plaie immonde, qui pue. Philoctète est un héros 

qui pue ! Lâchement, Ulysse l’abandonne donc 

sur l’île déserte de Lemnos. Mais après dix ans de 

siège, un oracle annonce : « Jamais vous ne pren-

drez Troie si vous n’avez pas avec vous Philoctète 

et son arc ». Ulysse envoie alors Néoptolème à 

Lemnos pour tenter de ramener Philoctète et son 

arc… Mais pendant ce temps, seul sur son île, 

Philoctète s’est interrogé : « comment respecter 

des dieux qui se font les complices du mal ? ». Et 

il s’est révolté en basculant dans le dolorisme. La 

raison lui recommanderait maintenant de rejoin-

dre Ulysse et de se plier à l’oracle. Seulement, 

son identité est devenue celle de sa souffrance et 

de son ressentiment. S’il refuse l’injonction, c’est 

parce qu’inconsciemment il a peur de perdre son 

identité.

Pourquoi ce désir de revenir vers un théâtre 

lyrique ?

L. T. : Pour moi, il n’y a de théâtre que poétique, 

même s’il n’y a pas de lyrisme dans le texte. Il y 

a du poétique dans Feydeau, dans Ionesco, où 

c’est un langage volontairement plat et neutre qui 

est utilisé. Mais plus l’expression est lyrique, et 

plus le dévoilement de l’homme va loin. Car la 

poésie seule permet d’exprimer le dévoilement 

de l’homme dans cette expérience collective-

ment vécue que constitue le théâtre. La poésie 

seule, parce qu’elle s’affranchit de la rationalité, 

peut exprimer ces mystères antérieurs à toute 

religion : le malheur sans raison et la culpabilité 

sans crime.

Entretien réalisé par Eric Demey

Philoctète, de Sophocle, adapté par Jean-Pierre 

Siméon. Mise en scène de Christian Schiaretti.  

Les 14, 15, 16 et 18 janvier à 20h45, le 17 à 17h00.

« Gorki essaie de formuler les soubassements 
qui pourraient donner sens à l’existence et 
faire progresser la société d’un point de vue 
spirituel et humaniste. » Éric Lacascade
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« Nous imaginons 
que nous effectuons 
un voyage en enfer. 
Non pas “Pourrais-je 
jamais faire une chose 
aussi terrible ?” mais 
“Que se passerait-il si 
j’avais fait une chose 
aussi terrible ?” » 

Declan Donnellan

entretien / Declan Donnellan

“Le théâtre  
nous apprend l’empathie”
Un long compagnonnage unit le metteur en scène Declan Donnellan 
et le théâtre des Gémeaux. Grâce à une théâtralité et une direction 
d’acteurs limpides, à la fois audacieuses et rigoureuses, cette 
complicité nourrie enchante le public depuis les spectacles russes, 
Shakespeare bien sûr et plus récemment Racine avec Andromaque. 
Retour à Shakespeare avec l’un des sommets de son art, Macbeth, 
où le crime du vieux roi par le fidèle Macbeth et son épouse laisse 
place aux affres de la culpabilité. “Ma pièce préférée” confie le 
metteur en scène.
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Pourquoi avoir choisi de mettre en scène cette 

fameuse «  pièce écossaise  » ? Quelle est sa 

singularité parmi l’œuvre de Shakespeare ?

Declan Donnellan : Dans Macbeth, le canevas 

de l’intrigue est si serré, si précisément ciselé que 

chaque verset compte. Nous sommes impatients 

de nous frotter à ces mots si humains, si brillants, 

jamais habiles ou superficiels. Une telle écriture 

est le summum de la réalisation humaine ! Mac-

beth est ma pièce préférée, c’est un stupéfiant 

concentré d’imagination.

Certains critiques ont défini cette pièce 

comme “une démonstration du mal” (“a sta-

tement of evil”). Qu’en pensez-vous ?

D. D. : Je pense qu’un être humain ne peut pas 

être mauvais. Seul un acte commis par quelqu’un 

peut l’être. Cela fait une énorme différence. Les 

gens mauvais partagent une seule et unique 

caractéristique  : c’est qu’ils sont quelqu’un 

d’autre. C’est très rassurant de penser que les 

gens mauvais existent, et cela permet de gagner 

de l’argent et de consolider le pouvoir. Les 

atrocités et les meurtres vendent beaucoup de 

journaux, confirmant qu’il existe effectivement 

d’autres gens, des gens mauvais commettant des 

actes mauvais. Rien de tel qu’un tueur en série 

pour susciter la frénésie et gagner de l’argent en 

vendant du réconfort. Nous nous écrions alors : 

“Nous ne pourrions jamais faire cela !”  Dans Mac-

beth Shakespeare fait exactement le contraire de 

ce que fait un journal de mauvaise qualité. Il nous 

montre un mari et une femme qui font incontesta-

blement quelque chose de mal. Mais ce n’est pas 

le plus important. Le plus important, c’est de res-

sentir les choses avec eux, plus tard, alors qu’ils 

apprennent, voient, réalisent et comprennent ce 

qu’ils ont fait. Même si les crimes sont horribles, 

nous éprouvons tout de même de la pitié pour 

le pécheur. Cela ne vend pas de journaux, mais 

c’est de l’art explosif.

De l’art qui explore au plus juste les affres de 

la culpabilité…

D. D. : Auparavant je pensais que Macbeth était à 

propos d’un homme et une femme qui conspirent 

pour tuer un vieil homme mais j’ai changé d’avis. 

Je pense maintenant que Macbeth est à propos 

d’un homme et d’une femme qui lentement réali-

sent qu’ils ont tué un vieil homme. Nous ne savons 

pas ce que commettre un tel crime signifie. Mais 

avec les Macbeth nous ressentons ce que cela 

signifierait de réaliser que nous l’avons assassiné. 

Nous prenons part à leur culpabilité, bien que tem-

porairement et au théâtre, à l’intérieur d’un cadre 

collectif fondé sur l’illusion.

Comment prenons-nous part à leur culpa-

bilité ?

D. D. : Nous prenons part à leur culpabilité parce 

que nous prenons part à leur horreur. Et cela 

advient par la qualité de leur imagination. Il est 

difficile de ressentir ce que quelqu’un d’autre res-

sent, mais c’est peut-être la chose la plus impor-

tante que l’on puisse tenter de réaliser. Et nous 

ne pouvons la réaliser qu’à travers notre imagi-

nation. Shakespeare nous aide à imaginer par le 

prisme de l’imagination des Macbeth. Nous ima-

ginons que nous effectuons un voyage en enfer. 

Non pas “Pourrais-je jamais faire une chose aussi 

terrible ?” mais “Que se passerait-il si j’avais fait 

une chose aussi terrible ?” C’est pourquoi dans 

le célèbre verset de Lady Macbeth : “Qui aurait 

pensé que le vieil homme avait en lui autant de 

sang ?” , la partie la plus effarante se trouve non 

pas dans la seconde moitié mais bien dans les 

trois premiers mots : “Qui aurait pensé… ?” C’est 

là que se tapit la véritable horreur.

L’une des fonctions du théâtre est-elle donc 

de connaître la vie des autres… et de soi ?

D.D.  : Je pense que nous allons au théâtre 

pour éprouver une expérience émotionnelle et 

éprouver de l’empathie pour les autres, pour 

avoir une idée de ce que ça pourrait être d’être 

quelqu’un d’autre. Le théâtre nous apprend 

l’empathie.

Propos recueillis et traduits par Agnès Santi

Macbeth, de William Shakespeare, mise en scène 

Declan Donnellan, Du mercredi 3 février au 21 février, 

du mercredi au samedi à 20h45, dimanche à 17h, 

grand Théâtre.

Laurent Terzieff :  

un Philoctète en clair-obscur.

« La Nuit des rois 
avance comme  
pourrait avancer  
un rêve. » Jacques Vincey

entretien / Jacques Vincey

L’instabilité des rêves
Le Belvédère, Mademoiselle Julie, Madame de Sade, La Nuit des rois. 
De spectacle en spectacle, Jacques Vincey explore les fissures nées 
de l’opposition entre la tête et le corps, la volonté et l’instinct. En 
créant pour la première fois une œuvre de William Shakespeare, le 
metteur en scène continue d’avancer sur cette ligne de fracture.
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Qu’est-ce qui a été déterminant dans votre 

envie de mettre aujourd’hui en scène une 

pièce de Shakespeare ?

Jacques Vincey : Ce qui m’intéresse particuliè-

rement dans l’œuvre de cet auteur, c’est qu’elle 

entremêle des codes théâtraux très divers. Elle 

passe en permanence du romantisme à la trivialité, 

du lyrisme au quotidien, du banal à l’étrange, du 

tragique au burlesque… Chez Shakespeare, les 

ruptures interviennent à chaque instant, on ne se 

trouve jamais enfermé dans une stabilité de forme. 

Cette diversité est, pour moi, un terrain privilégié 

pour continuer de creuser des questions qui me 

tiennent spécialement à cœur : celles de l’identité, 

du trouble et du désir.

Pour quelles raisons ces questions vous 

intéressent-elles particulièrement ?

J. V.  : Evidemment, je crois qu’elles doivent 

interroger quelque chose d’intime en moi. Mais, 

ces questions se situent également au centre du 

théâtre. Le divorce entre l’apparence des choses 

et leur essence véritable est l’une des dimensions 

du théâtre qui me passionnent le plus, non seule-

ment en tant que metteur en scène, mais aussi en 

tant que spectateur. Le monde dans lequel nous 

vivons nous pousse toujours à nous rassurer, à 

correspondre à des formats, à nous enfermer 

dans des cases, dans des catégories. J’ai envie 

d’aller à rebours de cette tendance en favorisant 

l’idée d’aventure, en essayant de découvrir ce 

qu’il y a d’inattendu et d’inconnu, en ouvrant la 

vie à toutes sortes de possibilités, toutes sortes 

de désirs.

Cet esprit d’aventure et d’ouverture est-il à 

l’œuvre dans votre mise en scène de La Nuit 

des rois ?

J. V. : Je l’espère. Comme le dit le personnage 

de Feste  : « Rien n’est de ce qui est ». Cette 

phrase ouvre des champs de réflexion très vas-

tes. Dans La Nuit des rois, il faut affirmer « ce 

qui est » tout en laissant la place à « ce qui n’est 

pas » mais qui pourrait finalement se révéler plus 

important que « ce qui est ». J’ai donc veillé à 

laisser un maximum de signes ouverts. Cette 

histoire qui tourne autour de la séduction, de 

l’amour, du deuil, de la gémellité prend place 

en Illyrie, un pays entre réel et imaginaire. Un 

pays qui renvoie, par assonance, à la notion de 

paradis. Mais, il s’agit d’un paradis dans lequel 

les choses ne vont pas aussi bien que l’on pour-

rait l’espérer.

Quelle vision de l’Illyrie avez-vous souhaité 

donner au spectateur ?

J. V.  : J’ai voulu être très précis, tout en me 

gardant d’être définitif ou exhaustif. La Nuit des 

rois fait s’entrecroiser plusieurs intrigues. J’ai 

souhaité retranscrire, sur scène, cette richesse, 

ce foisonnement-là. Cette pièce avance comme 

pourrait avancer un rêve. Elle révèle des cho-

ses très fragiles, qu’il ne faut pas illustrer. J’ai 

donc fait en sorte de me donner les moyens de 

l’instabilité propre aux rêves. Ceci, en privilé-

giant l’émotionnel au rationnel, en travaillant sur 

les chocs dus à la confrontation des différents 
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Le Ballet  
de l’opéra  
de Perm
Dans le cadre de l’année croisée 
France / Russie 2010, c’est la 
première venue dans l’hexagone 
du Ballet de l’opéra national 
Tchaïkovski de Perm.
Cette compagnie, porteuse de la tradition russe 

depuis 1926, est l’une des trois maîtresses du ballet 

en Russie, après le Bolchoï et le Kirov. La région 

les fondements de son art, et, malgré la musique, 

un adieu non dissimulé au romantisme.� N. Yokel

Programme Balanchine, par le Ballet de l’opéra 

National Tchaïkovski de Perm, du 7 au 10 janvier 

2010 à 20h45, le dimanche à 17h.

Flamenco  
se escribe 
con Jota
Alors que le flamenco vit 
actuellement ses grandes heures 
avec les Galvan, Marin, et autres 
Ruiz, le danseur Miguel Angel 
Berna fait figure d’exception en 
privilégiant la Jota.
 Miguel Angel Berna est l’un des rares artistes de 

nos scènes internationales à montrer une autre 

facette de la danse populaire espagnole, sur-re-

présentée par le flamenco. La Jota possède éga-

lement de profondes racines, que l’on retrouve dès 

le xviie siècle, et se répand sur toute l’Espagne, 

avec quelques particularités selon les régions. 

Berna est un virtuose de la Jota, danse énergi-

que et sautillée, souvent accompagnée par les 

fameuses castagnettes. Ce spectacle pour trois 

danseurs et huit musiciens tente le rapprochement 

entre ces deux formes d’expressions cousines, 

l’une terrienne, l’autre plus enlevée et aérienne. 

Non pour la comparaison, mais pour retrouver 

dans le geste une histoire commune à l’Espagne, 

du temps où la danse faisait partie des grands 

mouvements de la vie.� N. Yokel

Flamenco se escribe con Jota, de Miguel Angel 

Berna, Ursula Lopez et Rafael Campallo,  

du 20 au 22 novembre à 20h45, le dimanche à 17h.

L’Intran- 
quillité  
de Pessoa
Une lecture voix-batterie de textes 
choisis dans Le Livre de 
l’Intranquillité de Pessoa. Une 
introspection tumultueuse, 
enchevêtrée dans un flot de pensées 
et de musique disloquées. par frédéric 
pierrot et christophe marguet.

De cette « autobiographie sans événement » écrite par 

Bernardo Soares, l’un des hétéronymes de Fernando 

Pessoa, l’acteur Frédéric Pierrot et le batteur Christophe 

Marguet ont extrait quelques morceaux choisis, dont la 

batterie devient la caisse de résonance. Les sonorités 

percussives soutiennent le narrateur, font vibrer les sen-

sations au-delà des mots. Cet accord scénique entre 

textes et ambiance sonore place le spectateur tout 

au bord d’un gouffre de désespoir lucide. Si ce livre 

est l’expression d’un mal-être sagace, d’une solitude 

malade du monde, le duo acteur-musicien joue sur une 

ambiguïté, un jeu de miroirs entre les mots et les sons 

qui n’est pas sans rappeler la dissociation schizophré-

nique propre à Pessoa / Soares.� V. Fara

Les mercredi 27, jeudi 28 et vendredi 29 janvier  

à 20h45 au Petit Théâtre.

Prévert 
Blues
Depuis pas loin de quatre décennies, 
Henri Texier parcourt un peu tous 
les mondes du jazz : meneur de jeu 
autant que musicien, Texier a l’art 
de créer des synergies humaines et 
artistiques.

Prévert Blues embringue le Red Route Quartet, com-

posé du clarinettiste à l’air de famille Sébastien Texier, 

du guitariste Manu Codjia et du batteur Christophe 

Marguet pour une mise en musique de Prévert, autour 

bien sûr de la contrebasse de Texier père. Guère sur-

prenant de trouver Henri Texier sur ce registre : le poète 

et le musicien ont comme terreau commun la simplicité 

pertinente, l’art juste et engagé. C’est l’acteur Frédéric 

Pierrot (Antoine dans Parlez-moi de la Pluie d’Agnès 

Jaoui) que l’on retrouve dans l’exercice vocal et ryth-

mique du conteur, exercice où les mots prennent part 

à la création musicale sans chanter.� Vanessa Fara

Les jeudi 22 et vendredi 23 octobre à 20h45 au Grand 

Théâtre.

Rencontre 
exceptionnelle : 
L’avenir  
de la culture
Avec Luc Ferry et Jacques Julliard.
Les intervenants explorent diverses contradic-

tions et problématiques ayant trait à la ques-

tion de l’art à notre époque moderne. L’art 

et la vision romantique de l’artiste. L’art et la 

création subventionnée. L’art et la recherche 

du Beau. L’art et l’avant-garde. L’art et la mon-

dialisation. Etc. De multiples et passionnants 

champs d’investigation intellectuelle.� A. Santi

Le dimanche 8 novembre à 17h. Grand Théâtre.
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entretien / Abou Lagraa

Combler l’irrémédiable 
vide en soi
Chez Abou Lagraa, la danse ondule entre sensualité et assauts 
libérateurs, croisant tout en fluidité gestuelle contemporaine, 
élégance classique, couleur orientale et complexité de l’écriture 
chorégraphique. Dans Un monde en soi, pièce pour sept danseurs 
créée en résidence aux Gémeaux, il explore le vide originel qui fonde 
la condition humaine.

«  Au commencement était le vide  » dites-

vous… Pourquoi ce désir de partir de « là » ?

Abou Lagraa  : Nous sommes bâtis sur une 

absence… L’homme naît avec un vide à combler. 

Il épuise sa vie en quête d’une âme sœur, essaie 

de combler ce désert par l’intermédiaire d’une 

personne, d’une entité, ou d’un Dieu. Pour se 

construire, l’être humain a besoin de cette force 

qui rassure. Le vide forme paradoxalement le socle 

même de notre évolution personnelle.

Quel est le chemin que vous tracez pour 

faire émerger ce « monde en soi  » avec les 

danseurs ?

A. L. : La matrice du travail puise dans l’évolution 

de l’homme depuis le « big bang », qui va vers une 

complexité croissante et une organisation sociale 

fondée sur la spécialisation. Pourtant, malgré le 

cloisonnement de la société actuelle, une force 

commune nous traverse, qui est l’âme, la vie, la 

conscience collective. Un monde en soi dessine 

un ballet inspiré du mouvement permanent de l’uni-

vers. L’écriture chorégraphique, le positionnement 

et les trajectoires des sept danseurs sur le plateau 

se feront échos de l’architecture des planètes.

Quelles sont les qualités de mouvement que 

vous cherchez ?

A. L. : Elles suivent la dynamique d’évolution de 

l’homme : elles passent d’une danse intérieure, 

introspective, organique, qui rappelle l’état de bac-

téries, à une corporéité animale, puis à la ges-

tuelle « raisonnée » de l’homo sapiens, structurée 

et composée de mouvements codifiés empruntés 

« L’écriture chorégraphique, le positionnement 
et les trajectoires des sept danseurs sur  
le plateau se feront échos de l’architecture  
des planètes. » Abou Lagraa

est le principe, découvert par Albert Einstein, de 

toute forme de vie dans le cosmos. La vie vibre 

en chacun de nous. Le quatuor génère ainsi les 

changements de direction spatiale du travail scé-

nique et chorégraphique.

Entretien réalisé par Gwénola David

Un monde en soi, chorégraphie d’Abou Lagraa,  

le 23 janvier 2010 à 20h45 et le 24 janvier à 17h.

au classique et à la danse contemporaine, base 

de ma recherche.

Comment appréhendez-vous la relation 

entre la danse et la musique, jouée par le 

Quatuor Debussy ?

A. L. : Les instruments à cordes conviennent par-

faitement à ce thème créatif. La musique constitue 

l’enjeu de la pièce : elle donne la vibration, qui 

codes théâtraux utilisés par Shakespeare. Ce 

monde - où tout semble parfait sans pourtant 

l’être - pose la question d’un désir qui parfois 

s’émousse, un désir qui f init par se raviver 

lorsqu’il est troublé par des choses inavouables. 

C’est ce trouble qui vient réenchanter ce paradis 

dans lequel les personnages s’ennuient. A tra-

vers le mensonge, les oppositions entre le vrai 

et le faux, il mène jusqu’à une vérité beaucoup 

plus forte, beaucoup plus profonde que la vérité 

communément admise.

Entretien réalisé par Manuel Piolat Soleymat

La Nuit des rois ou ce que vous voudrez,  

de William Shakespeare ; mise en scène  

de Jacques Vincey. Du 26 novembre  

au 6 décembre 2009.

gros plan ¶
Les Rendez-Vous 
Chorégraphiques  
de Sceaux
Le temps fort de la danse aux Gémeaux aura lieu cette saison du 6 au 29 
mai : venus d’Espagne, d’Angleterre et de France, quatre chorégraphes 
nous invitent à plonger dans des styles très différents.
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El Canto de Despedida de Maryse Delente.

Cette année, c’est Andrés Marin qui, du 6 au 8 

mai, ouvre la danse à Sceaux, avec une création 

pour deux danseurs et cinq musiciens. Il poursuit 

son exploration de la culture flamenca, tout en 

revendiquant, pour ce nouveau spectacle, le fait 

de se recentrer sur son intimité : la pièce s’intitu-

lera Hermético. Un hermétisme qui ne serait pas 

fermeture ni repli, mais recherche d’une intériorité 

susceptible d’être partagée, à l’image du flamenco 

que Marin nourrit de ses innovations. La semaine 

suivante (11 et 12 mai), c’est le Londonien Russel 

Maliphant qui présentera une soirée composée 

de trois courtes pièces. D’abord le trio After Light, 

inspiré de la figure de Nijinski (on célèbre en 2009 

le centième anniversaire des Ballets Russes). Puis 

A Holding Space, qui explore de façon troublante 

la relation de deux hommes, frères ou amis, à 

la fois unis et emportés. Enfin, le chorégraphe 

reprendra Broken Fall : créée en 2003 pour trois 

interprètes dont l’étoile Sylvie Guillem, cette pièce 

sera revisitée, avec de nouveaux danseurs, pour 

la première fois.

Inspirations libres
C’est un autre regard sur le flamenco que propo-

sera Maryse Delente, programmée du 19 au 21 

mai. Avec El Canto de Despedida, pour sept dan-

seurs, elle rend hommage aux femmes yougosla-

ves, aux “Folles de Mai” et à toutes les femmes 

meurtries. La soirée se poursuivra avec Mariana, 

une pièce de 1998 inspirée d’un ouvrage du xviie 

siècle  : les Lettres de la Religieuse portugaise. 

Enfin, du 27 au 29 mai, Frédéric Flamand présen-

tera, en collaboration avec l’architecte-plasticien 

chinois Ai Weiwei, sa création 2010, inspirée du 

Baron Perché d’Italo Calvino.

Marie Chavanieux

Les Rendez-Vous Chorégraphiques, séries de repré-

sentations à 20h45 entre le 6 et le 29 mai.

gros plan ¶
Tragic / Love
Le CCN - Ballet de Lorraine a commandé au chorégraphe new-yorkais 
Stephen Petronio une pièce pour les trente danseurs du ballet.
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Le duo amoureux revisité.

Connaissez-vous le Juliet Club ? Il s’agit d’une 

association, sise à Vérone, qui répond à toutes les 

lettres – elles sont innombrables – adressées cha-

que année à l’héroïne de Shakespeare. Un florilège 

de ces missives a été publié en 2006 par Lise et 

Ceil Friedman : des réflexions philosophiques, des 

anecdotes et des désespoirs anonymes y côtoient 

les mythes de Roméo et Juliette, Maria et Tony, ou 

encore Vénus et Mars… Ces lettres, lues à voix 

haute et mêlées à une composition électronique 

rendant hommage au Roméo et Juliette de Proko-

fiev, fournissent la matière sonore et imaginaire de 

la dernière création de Stephen Petronio.

L’attirance et  
le sentiment amoureux
Car cette nouvelle pièce, présentée pour la pre-

mière fois en juin 2009 lors du festival Montpellier 

Danse, explore l’amour et l’attirance. Un véritable 

défi, tant il semble que la danse ait sempiternel-

lement évoqué et ré-évoqué cette thématique… 

On a en tête, notamment, les grands duos de la 

«  jeune danse » des années 1980, qui disaient 

la passion, l’accord des corps en même temps 

que le heurt. Or Petronio prend le contrepied de 

la figure du duo : c’est avec les trente danseurs 

du Ballet de Lorraine qu’il entend nous parler du 

couple et du sentiment amoureux. De quoi troubler 

et complexifier une question éternelle.

Marie Chavanieux

Tragic / Love, chorégraphie de Stephen Petronio, 

du 16 au 18 octobre, vendredi et samedi à 20h45, 

dimanche à 17h.

de Perm, berceau de Diaghilev et de Tchaïkovski, 

est également célèbre pour avoir hébergé, durant la 

seconde guerre mondiale, le Kirov. C’est ainsi que 

le ballet de Perm, pris entre l’histoire de la danse 

classique russe et les croisements avec la modernité, 

fait revenir l’esprit de Balanchine pour ce programme 

spécial de trois pièces de 1934 et 1941. Concerto 

Barroco exploite de façon épurée les jeux de jambes 

du classique, parfois jusqu’au décalage de hanches, 

quand la même année, Ballet Impérial met l’accent 

sur la géométrie pure et sur la transposition de la 

musique en danse. Première œuvre de Balanchine 

après son exil aux états-Unis, on découvre dans 

Sérénade, la troisième pièce du programme, tous 

danse

jazz

classique

gros plan ¶
La musique au pluriel  
des subjectifs
Jazz et musiques du monde s’entrecroisent dans une programmation 
qui choisit le pari d’une riche et féconde diversité.
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C’est autour des bonnes Paroles de Jacques Pré-

vert et à la tête d’un quintet inédit (son solide trio 

augmenté d’un comédien) qu’Henri Texier, contre-

bassiste totémique de la scène française, lancera 

le 23 octobre la saison du jazz et des musiques 

actuelles à Sceaux. Nul doute que ce choix pluri-

disciplinaire prend tout son sens sur cette scène 

ouverte à toutes les expressions artistiques. C’est 

d’ailleurs dans de mêmes perspectives qu’il faut 

entendre le duo qui associe l’acteur Frédéric Pier-

rot à Christophe Marguet, batteur d’Henri Texier, 

dans une relecture jazz de L’Intranquilité de Fer-

nando Pessoa. Du 27 au 29 janvier 2010, ce dia-

logue devrait faire raisonner la fécondité rythmique 

qui anime l’écriture du poète lisboète (voir brèves 

pour ces deux spectacles). Du jazz en versions 

latines, il aura été aussi question le 13 novembre 

avec l’ensemble d’un autre contrebassiste, Patrice 

Caratini, qui relie quelques grands musiciens sud-

américains (Horacio Salgan, Gustavo Beytelmann, 

Chano Pozo) au monde du jazz contemporain. A 

la clef, un formidable métissage de sons et de 

rythmes surgis du continent musical qu’est l’ar-

chipel caribéen. 

De Saïgon à Dallas
Quelques jours plus tard (du 20 au 22 novembre), 

l’univers latino sera de nouveau à l’honneur à tra-

vers les fulgurances du spectaculaire Flamenco 

se escribe con jota, tout un programme ponctué 

de chants entêtants qui invitent à la danse. Tout 

comme l’Ensemble contraste qui, entre les lignes 

d’une partition ambitieuse, invite à réinventer l’in-

démodable tango les 26 et 27 mars 2010. S’il a 

lui aussi mené plusieurs projets à forte conso-

nance latine, le saxophoniste Julien Lourau est 

néanmoins de retour (le 8 décembre) avec un 

nouveau quartet et un nouvel album, Saïgon, où 

il délivre son point de vue sur le jazz actuel. Tout 

à la fois superbement composé et subtilement 

improvisé, sur le mode du jeu collectif et au fil de 

belles échappées solitaires. En un mot essentiel. 

Dix jours plus tard, le 18 décembre, l’improvisation 

sera au centre des enjeux du dialogue instruit entre 

les deux pianistes Antoine Hervé et Jean-François 

Zygel dans un mano a mano qui invoquera les 

pères fondateurs. En la manière, le père spirituel 

du guitariste Angelo Debarre et de l’accordéoniste 

Ludovic Beyer n’est autre que Django Reinhardt. 

A l’occasion du centenaire de sa naissance, ils lui 

rendent hommage le 26 mars avec Le Manoir de 

mes rêves, un spectacle où ils convient d’autres 

cordes sensibles à la fibre manouche (Thomas 

Dutronc, Stochelo Rosenberg…). Quant à André 

Manoukian, il viendra saluer en quartet jazz ses 

racines arméniennes (les 11, 12 et 13 février). 

Native des quartiers défavorisés de Dallas, la 

chanteuse Demi Evans n’oublie pas elle aussi ses 

origines, qui s’immiscent à chacune de ses pres-

tations, fortement irriguées de rhythm and blues, 

de funk et de pop (le 14 avril).

Jacques Denis

Haydn  
et Mozart
Le chef flamand Philippe 
Herreweghe dirige un programme 
consacré aux deux grandes figures 
du classicisme Mozart et Haydn.

Philippe Herreweghe.

C’est l’un des plus beaux exemples d’amitié entre 

deux compositeurs dans l’histoire de la musique. 

Mozart et Haydn se sont rencontrés à plusieurs 

reprises et ont toujours eu une grande estime 

l’un envers l’autre – le premier a même dédié au 

second une série de quatuors à cordes. Le chef 

flamand Philippe Herreweghe les réunit lors de ce 

concert donné à Sceaux avec son orchestre des 

Champs-Elysées, jouant sur instruments anciens. 

De Haydn, on entendra deux symphonies « Pari-

siennes »  : la n°83 en sol mineur, surnommée 

« La Poule », en raison de son solo caquetant 

de hautbois, et la n°87 en la majeur, à l’élégance 

souveraine. De Mozart sera interprété le Concerto 

n° 19 KV 459, dans lequel on pourra apprécier le 

jeu du pianoforte de Kristian Bezuidenhout. Ce 

jeune musicien sud-africain, né en 1979, a déjà 

joué avec les plus grands, du violoniste Giuliano 

Carmignola au violoncelliste Pieter Wispelwey en 

passant par le chef d’orchestre Frans Brüggen. 

Mais surtout, on se réjouit de réentendre Her-

reweghe dans un répertoire qu’il dirige finalement 

assez peu, privilégiant d’un côté Bach et de l’autre 

la musique post-romantique. Il va sans dire que Christophe Marguet.

Henri Texier.

le sens toujours expressif du phrasé et l’intelli-

gence de la construction propres au chef flamand 

conviennent parfaitement à la rhétorique musicale 

des Lumières.� Antoine Pecqueur

Vendredi 11 et samedi 12 décembre à 20h45 et 

dimanche 13 décembre à 17h au Grand Théâtre.

Haydn par 
Les Folies 
françoises
Avec son orchestre Les Folies 
françoises, Patrick Cohën-Akénine 
retrouve l’esprit du Sturm und 
Drang dans deux œuvres de Joseph 
Haydn.

L’orchestre Les Folies françoises.

La saison musicale des Gémeaux s’est ouverte fin 

septembre 2009 avec l’une des plus célèbres mises 

en musique de la Passion du Christ, la Passion selon 

Saint Matthieu de Bach. Les deux œuvres de Haydn 

réunies pour ce concert des Folies françoises répon-

dent de manière plus ou moins directe à la même 

thématique. En 1768, date probable de l’achève-

ment de sa 49e Symphonie, Joseph Haydn, alors 

âgé de 36 ans, a mené à un certain degré d’aboutis-

sement son propre style symphonique. Cependant, 

en plein mouvement “Sturm und Drang” (“tempête et 

élan”), prémices du romantisme en Allemagne, son 

langage se charge d’une plus grande sensibilité, qui 

s’exprime en particulier dans le mouvement lent qui 

ouvre la symphonie et dans le quasi-silence qui la 

conclut. Ce caractère grave, sombre même, a valu 

à l’œuvre, qui fut peut-être composée à l’occasion 

du Vendredi saint, son sous-titre « La Passion ». Le 

propos est plus évident en ce qui concerne le Sta-

bat Mater, composé en 1767. Le texte, un poème 

franciscain du xiiie siècle, évoque la souffrance de 

Marie devant la Croix. Sa mise en musique s’ap-

puie sur les mêmes techniques expressives que la 

symphonie (alternance de mouvements sombres et 

de parties rapides, presque dansantes) et y ajoute 

l’émotion des mélodies confiées aux quatre solistes 

vocaux et au chœur – pour lequel Patrick Cohën-

Akénine a fait le choix judicieux de la Maîtrise de 

Paris.� Jean-Guillaume Lebrun

Vendredi 9 et samedi 10 avril à 20h45,  

dimanche 11 avril à 17h.
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