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Liens - Radios & tv  
 
  

Radio Campus / Acy – “La Méridionale du 22/05/2025 : Festival Printemps des  
Comédiens”. 22/05/2025. 
https://www.radiocampusmontpellier.fr/podcast/la-meridionale-du-22-05-2025-festival 
-printemps-des-comediens/ 

 
​
​ Radio FM Plus / Annick Delefosse – “Jean Varela et Crystel Labasor au micro  

d’Annick Delefosse dans votre émission Scén’Orama”. 23/05/2025. 
https://www.radiofmplus.org/scenorama-jean-varela-39-eme-printemps-des-comedie 
ns-crystel-labasor-k-live-sete/ 

  
 

Radio Aviva / Bernard Montanari – “Printemps des Comédiens – Jean VARELA”.  
27/05/2025.  
Printemps des Comédiens – Jean VARELA – Radio Aviva 

 
 

ICI Hérault / François Nicolas – “Le printemps des comédiens 2025”. 30/05/2025. 
https://www.francebleu.fr/emissions/l-invite-programme-du-6-9?pageCursor=OA%3D 
%3D 
 
France Inter / Stéphane Capron - “La Guerre n’a pas un visage de femme”.  
31/05/2025. (13’50) 
https://www.radiofrance.fr/franceinter/podcasts/le-journal-de-8h-du-week-end   

 
 

France Inter / Stéphane Capron - “Monde Nouveau”. 03/06/2025. (10’40) 
https://www.radiofrance.fr/franceinter/podcasts/le-journal-de-7h30  
 
 
Radio FM Plus / Annick Delefosse – "Cie Bêtes de foire / Décrochez-moi-ça, CDAC  
Balthazar / Chicane à l’horizon et l’Autre théâtre / Les chants du cygne”. 06/06/2025. 
https://www.radiofmplus.org/cie-les-betes-de-foire-decrochez-moi-ca-cdac-balthazar- 
chicane-a-lhorizon-et-lautre-theatre-les-chants-du-cygne-au-micro-dannick-delefosse 
-en-direct-du-domaine-do-pour-votre-emission-sc/ 

  
 

France 3 Occitanie. ICI 12/13 / C. Alazet. Y. Le teurnier. C. Calmels. B. Richard –  
“Spectacles vivants au Printemps des comédiens”. 06/06/2025. 
ICI 12/13 - Languedoc-Roussillon les replays et vidéos en streaming Occitanie 

 
  

Radio Clapas / Monica Zerbib – “Festival Le Printemps des Comédiens du 30 mai  
au 13 juin”. 
Cultural - Radio clapas 

https://www.radiocampusmontpellier.fr/podcast/la-meridionale-du-22-05-2025-festival-printemps-des-comediens/
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31 mai 2025 

Véronique Hotte 





OFFRIR LE MONDE

Article réservé aux abonnés

CULTURE SCÈNES

A Montpellier, la metteuse en scène et directrice du Théâtre Gérard Philipe à Saint-Denis
adapte « la Guerre n’a pas un visage de femme » de la romancière biélorusse Svetlana
Alexievitch, Prix Nobel de littérature en 2015.

Par Joëlle Gayot (Montpellier, envoyée spéciale)
Publié aujourd’hui à 17h00 Lecture 4 min.

« La guerre n’a qu’un visage », de Julie Deliquet, lors du Printemps des comédiens, à
Montpellier (Hérault), en mai 2025. CHRISTOPHE RAYNAUD DE LAGE

31/05/2025 17:22 Théâtre : Julie Deliquet ouvre le Printemps des Comédiens par le fracas d’une guerre vécue et racontée par les femmes

https://www.lemonde.fr/culture/article/2025/05/31/theatre-julie-deliquet-ouvre-le-printemps-des-comediens-par-le-fracas-d-une-guerre-vecue-et-racontee-par-les… 1/3



Une partition croisée et alerte

LA SUITE APRÈS CETTE PUBLICITÉ

L’oralité des propos se déplie pour accéder à la théâtralité

31/05/2025 17:22 Théâtre : Julie Deliquet ouvre le Printemps des Comédiens par le fracas d’une guerre vécue et racontée par les femmes

https://www.lemonde.fr/culture/article/2025/05/31/theatre-julie-deliquet-ouvre-le-printemps-des-comediens-par-le-fracas-d-une-guerre-vecue-et-racontee-par-les… 2/3



Découvrir

Mots croisés mini
Profitez tout l’été de grilles 5x5 inédites et ludiques, niveau
débutant

Mots croisés
Chaque jour une nouvelle grille de Philippe Dupuis

Mots trouvés
10 minutes pour trouver un maximum de mots

Voir plus

Joëlle Gayot (Montpellier, envoyée spéciale)

La guerre n’a pas un visage de femme. D’après Svetlana Alixievitch.
Adaptation et mise en scène : Julie Deliquet. Printemps des Comédiens.
Domaine d’O. 31 mai et 1er juin. Reprise au Théâtre Gérard Philipe du
24 septembre au 17 octobre.

31/05/2025 17:22 Théâtre : Julie Deliquet ouvre le Printemps des Comédiens par le fracas d’une guerre vécue et racontée par les femmes

https://www.lemonde.fr/culture/article/2025/05/31/theatre-julie-deliquet-ouvre-le-printemps-des-comediens-par-le-fracas-d-une-guerre-vecue-et-racontee-par-les… 3/3
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En aparté 

 

 Jean-Baptiste Tur, dans l’arène des origines 

Présenté dans le cadre du Printemps des 

Comédiens, De lumière explore l’héritage, la filiation et 

la mise en danger, à travers la figure controversée du 

torero. Une pièce écrite par Azilys Tanneau, conçue par 

Jean-Baptiste Tur et portée au plateau par David Ayala, 

où théâtre et documentaire s’entrelacent pour faire 

surgir les zones d’ombre de l’enfance et les lumières du 

Sud. 

2 juin 2025 

 

Comment est née cette envie d’embrasser un sujet aussi brûlant que la tauromachie, à rebours des discours 

dominants ? 

Jean-Baptiste Tur : Ce n’est pas parti d’un désir de provocation, mais plutôt d’une friction intime. J’ai grandi 

à Béziers, la culture taurine était partout. Moi, je n’allais pas aux arènes, mais c’était là, dans les bruits de la 

ville, dans les récits de famille. Et très tôt, en faisant du théâtre, je me suis demandé, pourquoi ça me gêne, 

pourquoi ça me fascine ? Il y a quelque chose, dans le spectacle de la mort, dans le rituel, qui m’a toujours 

troublé. Et puis, le confinement a agi comme un révélateur. On a mis le monde en pause pour éviter des 

morts qu’on ne voulait plus voir. Et j’ai repensé à la corrida, qui est justement l’inverse, rendre visible, 

ritualiser la fin, exposer l’irréparable. C’est là que le projet a pris racine. 

Vous l’avez imaginé avec David Ayala. Vous vous connaissez depuis longtemps ? 

Jean-Baptiste Tur : On s’est rencontrés à 

Limoges, au Théâtre de l’Union, quand j’étais 

encore étudiant. Nous avons joué 

ensemble Ubu Roi mis en scène par Pierre 

Pradinas, qui était alors directeur des lieux. 

David tenait le rôle-titre, moi j’étais dans les 

rôles secondaires. C’est là que j’ai appris que 

c’est grâce à lui que j’avais été pris au sein de 

la formation limougeaude. Ce qui est drôle, 

c’est que je le connaissais avant qu’on ne se 

rencontre vraiment. Je le voyais jouer quand j’étais lycéen à Pézenas, lors des spectacles au théâtre de 13 

vents.  Il était une figure solaire de l’époque Jean-Claude Fall. Et puis on s’est retrouvés, liés aussi par cette 

fascination ambivalente pour le Sud, que nous avons tous les deux fuit un temps, pour Artaud, et pour ce qui 

résiste à l’analyse. 

https://www.loeildolivier.fr/Cat/en-aparte/


Vous avez aussi associé une autrice au projet : Azilys Tanneau. Quel a été son rôle ? 

Jean-Baptiste Tur : Essentiel. Avec David, on avait nos récits, nos sensations, mais il fallait une distance, un 

filtre, une voix tierce. Azilys est venue de loin, géographiquement et symboliquement, elle est née à 

Châteauroux, n’a aucun lien avec la corrida, elle y était même plutôt opposée. Et c’est cette extériorité qui 

nous intéressait. Elle a écouté nos histoires, nos matériaux, nos ambivalences, et elle en a tiré une fiction, 

une forme d’archéologie sensible. Le personnage central du spectacle, un artiste qui revient dans sa ville 

natale après la mort de son père pour réaliser un documentaire sur les arènes, c’est un peu un hybride entre 

David et moi. Mais c’est elle qui en a dessiné les contours, qui a trouvé la justesse du regard. 

Vous avez aussi mené une enquête de terrain, au plus près des jeunes apprentis toreros. Pourquoi ce détour 

par le réel ? 

Jean-Baptiste Tur : Parce que je voulais 

comprendre ce qui pousse encore aujourd’hui des 

adolescents à se lancer là-dedans. On pourrait 

penser que cette génération est plutôt dans la 

déconstruction des traditions, dans une tendance 

au véganisme, à la globalisation accélérée par les 

réseaux sociaux. Et pourtant, il y en a, des filles 

comme des garçons, qui s’entraînent dans des 

écoles taurines, qui rêvent de devenir toreros ou 

toreras. On a mené des entretiens, filmé leurs 

gestes, leurs entraînements avec des simulacres de 

taureaux. Pas d’arènes, pas de mise à mort. Juste cette tension du corps, ce désir d’aller au-devant du danger. 

Ce qui m’intéresse, ce n’est pas tant la corrida en tant que folklore, mais ce qu’elle met en lumière, la place 

du risque, de la peur, du rite. Ce qu’elle a à voir avec le théâtre, au fond. 

Vous parlez souvent de théâtre comme d’un espace de mise en danger. La scène est-elle, pour vous, une 

arène symbolique ? 

Jean-Baptiste Tur : C’est une question qui m’obsède. Michel Leiris écrivait qu’il fallait “insérer une corne de 

taureau dans une œuvre ». Je pense qu’il voulait dire qu’il faut prendre des risques réels, pas simulés. 

Qu’engage-t-on quand on monte sur scène ? Quelle part de soi met-on en jeu ? Jusqu’où allons-nous dans la 

vérité ? Comment être artiste, quand on porte en soi un héritage, une peur, une part d’ombre ? Comment 

s’arrange-t-on avec ce qu’on n’a pas choisi ? 

Après Béziers, Montpellier et d’autres villes du Sud, vous espérez présenter le spectacle ailleurs ? 

Jean-Baptiste Tur : Oui, j’aimerais beaucoup qu’il soit 

vu par des publics plus éloignés de cette culture. Pas 

pour évangéliser ou convaincre, ce n’est pas le propos. 

Mais parce que je crois qu’il y a, derrière la corrida, 

quelque chose qui résonne très profondément avec 

notre rapport à l’enfance, à la violence, au mythe. Des 

jeunes danseurs du Luxembourg, qui l’ont vu, m’ont dit 

qu’ils ignoraient qu’il y avait encore des corridas en 

France. Ce décalage crée de l’écoute. Ce que j’espère, 

c’est que ce spectacle, en parlant d’une pratique archaïque, interroge le présent. Et propose une forme 

d’éloge du risque comme l’a écrit Anne Dufourmantelle.  

Olivier Frégaville-Gratian d’Amore – Envoyé spécial à Montpellier  

https://www.loeildolivier.fr/2021/05/les-instantanes-de-david-ayala/


 

De lumière d’Azilys Tanneau 

Le Printemps des comédiens 

Hangar Théâtre 

du 6 au 8 juin 2025 

durée 1H40 

Tournée 

26 et 27 mars 2026 au Théâtres de Gascogne – Mont-de-Marsan 

Avec David Ayala et les musiciens Thomas Delpérié et Pierre Borel 

À l’image : Laura Domenge et Tomas Cerqueira, Nino Julian, Pablo Juliano, Fanny Lombardo, Carlos Olsina, 

Christian Parejo, Swan Soto et Tomas Ubeda 

Avec la participation d’une fanfare 

Création Le Grand Cerf Bleu 

Conception et mise en scène de Jean-Baptiste Tur 

Assistant à la mise en scène – Joris Rodriguez 

Scénographie de Cécile Marc 

Création lumière de Jimmy Boury, Création son de Jules Tremoy, Création vidéo de Marine Cerles 

Images – Clément Delpérié et Mathis Rodriguez 

Costumes de Cathy Sardi 

 

https://printempsdescomediens.com/evenement/2025/de-lumiere__2968
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« De Lumière ». D’hommes à hommes au Printemps des 

comédiens 

https://cult.news/scenes/theatre/de-lumiere-dhommes-a-hommes-au-printemps-des-comediens/ 

par Marie Anezin 

08.06.2025 

 

De Lumière, de celles du Sud à celles des origines, filiales, passionnelles, existentielles, Jean-Baptiste Tur et 

Azilys Tanneau éclairent le monde taurin d’un regard nouveau, aussi tendre que sociologique, et porté par 

une grande beauté émotionnelle. 

Dans le Hangar Théâtre – Studio 1, 3 rue Nozeran à Montpellier, un comédien raconte sa vie d’homme. Des 

années auparavant, il avait enlevé les gravats de ce lieu pour le faire naître théâtre, et y faire ses débuts. Cette 

anecdote est significative de ce que contient De Lumière et des intentions du metteur en scène Jean-Baptiste 

Tur : les origines se bardent de présent, avec et pour seule vibration l’émotion. 

Dans un studio de répétition un peu de bric et de broc, à l’image du cerveau bouillonnant des trois artistes 

en recherche de création, le spectateur se glisse discrètement à leurs côtés pour découvrir l’histoire d’une 

communauté, d’une région et de ses traditions. Pourtant, un seul homme est au plateau : le fabuleux David 

Ayala, qui déroule le fil de son récit de vie, un pays natal du côté du Rhône, les ambitions du père pour lui, 

son désir de théâtre et d’évasion. 

Ces moments de vie, ses réflexions sur la tauromachie, se tricotent malicieusement avec ceux d’autres 

humains qui ont vécu la même passion. On pourrait dire la corrida, mais ce serait réducteur — et enfermer 

https://cult.news/author/marie-anezin/
https://cult.news/author/marie-anezin/


ce très beau spectacle dans une case clivante, un débat perdu d’avance, qui lui fermerait de nombreuses 

portes. De Lumière est un spectacle sur l’appartenance : sociale, familiale. 

« Ce que j’ai aimé est ce qui m’a fait fuir. » 

De Lumière est l’approche ethnographique d’un sujet brûlant. L’intime éteint ici les braises de la controverse 

pour attiser celles de la passion, et en faire un récit de vie, une réflexion sur l’art, la mort, la voie que l’on se 

choisit. Pour tout cela, c’est un spectacle passionnant. 

La force, l’ingéniosité du metteur en scène Jean-Baptiste Tur, est de ne jamais montrer de taureau, ni vivant, 

ni mort. Pas de sang pour choquer ou décourager, pas de long travelling sur les yeux pétris de peur de l’animal. 

Il n’y a que des représentations : une tête empaillée, avec qui le personnage dialogue dans une scène très 

cinématographique, à la manière de Yórgos Lánthimos. Il n’y a que le combat, qui pour eux est à la loyale. 

Des combattants qui se traitent en égaux. 

« On lui donne une chance, au taureau », scande Pablo. 

« Il peut faire ses preuves. C’est mieux qu’une balle dans la tête. » 

Ceci marque une première mise à distance. La deuxième vient des mots d’Azilys Tanneau, nourris par 

plusieurs immersions auprès de David Ayala, du metteur en scène, et d’interviews menées pour en extraire 

l’essence – délestée du pathos, mais non de l’émotion. 

La troisième distance est apportée par les musiciens sur scène, qui rendent au live son intensité de vivant. Ce 

n’est plus une musique qui s’impose, c’est une musique qui s’intègre. Elle est le souffle du spectacle, rythmée 

souvent sur celui du taureau, ou douce et mélancolique. Elle est la veine qui pulse. Le dernier solo de 

saxophone nous émeut jusqu’aux larmes. La composition est l’un des éléments phares de ce récit : elle en 

assure l’équilibre, donne une fluidité déconcertante, et installe un jeu de réel, qui gomme l’interprétation 

pour en faire une scène de vie. 

On pense à TG STAN dans cette façon de lier des éléments disparates, au plateau et dans le discours, tout en 

leur donnant une évidence d’enchaînement. Nous sommes là, nous sommes bien, nous sommes avec eux 

sans être eux. Nous sommes la part de leur passion, celle qui, en écho, nous éclaire ; celle qui fait de cet acte 

barbare un art – celui de la tauromachie. Car c’est par le prisme de l’intime et de la passion que se pose ce 

débat houleux qui traverse les siècles. 

Nous sommes dans la cuisine avec la mère qui prépare à manger, dans la salle de répétition, dans les lieux 

d’entraînement, avant d’entrer dans l’arène. 

De Lumière sublime David Ayala. Il y apparaît apaisé, dans la force de son talent, dans une puissance douce, 

une réunification des genres : entre la masculinité que dégage son corps, et la tendresse de sa voix lorsqu’il 

parle des siens, avec les mots d’Azilys Tanneau. 

De Lumière met en avant le goût du risque, ce qu’il emporte avec lui en supplément dans une vie — que ce 

soit dans l’arène ou sur une scène de théâtre. La tauromachie est ici un art qui chemine avec un autre, dans 

une émotion pure, sincère, pleine d’espoir : celle d’un monde qui ne veut pas lâcher ses valeurs, même si 

elles restent controversées. Elles sont l’âme d’un peuple né quelque part autour du Rhône. 

Le printemps des comédiens se déroule à Montpellier jusqu’au 13 juin 

Informations et réservations 

  

Visuel : (c) Nathalie SAPIN 

https://printempsdescomediens.com/


08 juin 2025 

Jeanne Louis-Calixte, dans le spectacle « Musée Duras », aux Ateliers Berthier de l’Odéon Théâtre de l’Europe, en 
mars 2025.  SIMON GOSSELIN 

Comment amplifier l’expérience de la littérature, la rendre intensément vivante, lui donner une dimension collective ? Julien Gosselin 
répond avec un spectacle qui fera date, hors normes dans tous les sens du terme. Musée Duras a laissé le public du Printemps des 
comédiens de Montpellier, où il était présenté samedi 7 et dimanche 8 juin, dans la sensation grisante d’avoir vécu une expérience 
d’une profondeur exceptionnelle. Une expérience, oui, plus qu’un spectacle. Une traversée : vous entrez dans la salle de théâtre à 
10 heures, vous en ressortez quelque onze heures plus tard, en vous disant que cela aurait pu durer encore et encore. 

L’ensemble emmène dans un paysage durassien bien éloigné des clichés qui collent à la peau d’une écrivaine qui attire les sarcasmes 
de ceux qui, en général, ne l’ont pas lue. L’amour, la mort, la folie, l’inscription dans l’histoire, dans un mélange indémêlable entre 
l’intime et le collectif, et plus que tout la littérature comme principe vital, qui était déjà au cœur des deux extraordinaires traversées 
théâtrales conduites par Julien Gosselin avec Roberto Bolano (2666, 2016) et Don de Lillo (Joueurs, Mao II, Les Noms, 2018) : tout est 
là. 

Ce sentiment de vie et de nécessité est d’autant plus fort que Julien Gosselin a mené cette aventure avec une promotion de jeunes 
élèves-acteurs du Conservatoire national supérieur d’art dramatique, avec qui il avait été convié à animer un atelier. C’est pour et avec 
eux qu’il a eu l’idée de ce Musée Duras, comme une rétrospective permettant de présenter les motifs et les obsessions d’une écrivaine 
dont la vie embrasse le colonialisme, la seconde guerre mondiale et le mouvement de libération des femmes. 

Une boîte à jouer 
Et c’est pour eux qu’il a déployé ce qui est aussi un musée des formes théâtrales, allant du réalisme naturaliste à la performance, 
mêlant, comme toujours chez lui, le théâtre avec la vidéo et un travail sophistiqué sur le son et la musique électronique. Toutes les 
pièces, qui durent entre une demi-heure et une heure et sont entrecoupées d’entractes de dix minutes, sont jouées dans le même 
espace : un plateau blanc, à même le sol, entre deux rangées de spectateurs. Aux deux bouts, un vaste mur comme surface de 
projection, et une boîte à jouer dont le décor change aisément d’une pièce à l’autre. 

Le rapport entre acteurs-performeurs et spectateurs est ici complètement poreux, le public étant régulièrement invité à s’allonger ou 
s’installer sur le plateau, voire jouant le rôle de figurants dans certaines scènes. Julien Gosselin, qui avait déjà cassé le rapport scène-
salle dans Extinction (2023), pousse plus loin ici la recherche de dispositifs ouvrant vers un partage de sens, d’expérience, d’émotion, 
de beauté, d’art. 

 

https://www.lemonde.fr/festival-d-avignon/article/2016/07/11/a-avignon-julien-gosselin-remporte-avec-2666-son-marathon-contre-le-mal_4967348_4406278.html
https://www.lemonde.fr/festival-d-avignon/article/2018/07/09/a-avignon-le-spectacle-monstre-de-julien-gosselin_5328185_4406278.html
https://www.lemonde.fr/festival-d-avignon/article/2016/07/11/a-avignon-julien-gosselin-remporte-avec-2666-son-marathon-contre-le-mal_4967348_4406278.html


Le choix des textes se décline entre des pièces de facture classique, voire flirtant avec le théâtre de boulevard − comme Suzanna 
Andler ou La Musica Deuxième −, le roman le plus grand public de Duras, L’Amant − avec la fameuse scène de la rencontre, au bord du 
Mékong, entre la jeune fille blanche et l’amant chinois –, et des écrits au statut beaucoup plus hybride : journal de guerre dans La 
Douleur, scénario de film dans Hiroshima mon amour, romans ou récits affranchis de la narration classique comme La Maladie de la 
mort, retranscription de film dans L’Homme atlantique… 

  

Le tour de force c’est de les jouer, ces textes, comme on ne les a jamais vus, en repartant à la source de l’écriture elle-même. Le 
spectacle s’ouvre ainsi, dans une dimension tellurique, sur L’Homme assis dans le couloir, joué dans le noir par la seule force de la voix 
de la comédienne, Founémoussou Sissoko, qui nous tient en son pouvoir dans ce récit troublant d’un acte sexuel dont l’héroïne est 
bien l’écriture durassienne elle-même, dans ses répétitions, ses hésitations, ses silences. 

Délicatesse d’approche 
La même qualité de concret, de même que la sensibilité et la délicatesse d’approche, se fera entendre de pièce en pièce, éloignant 
résolument Duras de la petite musique éthérée qui lui a longtemps été attachée pour lui rendre sa dimension d’œuvre majeure dans 
sa manière de sonder une humanité opaque à elle-même. Dans Savannah Bay, pièce labyrinthique où les pistes se brouillent entre 
réel, théâtre, cinéma, fantasmes, la violence des sentiments se répercutant d’une génération à l’autre semble s’inscrire non seulement 
dans la chair des deux comédiennes, Atefa Hesari et Lucile Rose, mais aussi dans la nôtre. 

Plusieurs sommets sont atteints dans ce Musée Duras. Avec L’Amant, joué par la seule comédienne Alice Da Luz Gomes, fabuleuse 
dans sa manière de faire vivre les enjeux de l’histoire sans illustration aucune, en performant le texte et en le faisant vivre dans toutes 
les fibres de son corps longiligne. Avec La Maladie de la mort, porté de même par une remarquable actrice, Rita Benmannara, assise 
au milieu des spectateurs et emmenant loin, très loin, dans l’insondable de ce récit où un homme paye une femme pour la soumettre 
à ses volontés pendant sept jours. Avec La Douleur, récit par Duras de l’attente insupportable, à la fin de la guerre, du retour de camp 
de son mari Robert Antelme, porté avec une douceur et une pudeur infinies par Louis Pencréac’h. Avec L’Homme atlantique, enfin, qui 
clôt le spectacle sur une performance hallucinée, entre théâtre et chant, de Clara Pacini. 

Le talent de lecteur de Julien Gosselin se lit aussi dans sa manière, jamais vue jusqu’ici, d’aborder L’Amante anglaise, histoire d’une 
meurtrière trop souvent montrée comme une dame chic et mystérieuse. En allant voir, de manière inattendue chez lui, du côté du 
naturalisme social, en faisant de l’héroïne, Claire Lannes (superbement jouée par Juliette Cahon), une femme de province mal 
dégrossie, absente à elle-même, il livre la clé fondamentale d’une forme de folie émise par la société. 

 

Une justesse parfaite 
Tout semble constamment d’une justesse parfaite dans les choix opérés par le metteur en scène, sauf peut-être, s’il faut émettre un 
bémol, dans Suzanna Andler et La Musica Deuxième, pièces dont le côté boulevard chic a vieilli, malgré des personnages de femmes là 
aussi regardés avec une acuité imparable par Duras. Femmes folles, femmes libres : une feuille de papier à cigarette entre les deux, 
dans un monde qui organise leur aliénation à partir de cette structure de base qu’est le couple. C’est bien une voix de femme qui se 
fait entendre ici : cette grande lectrice de Racine et de Henry James qu’était Duras enregistre l’incapacité à aimer, chez les hommes 
notamment, comme un fait anthropologique majeur, dont on pourrait dire qu’il est aussi destructeur qu’une guerre au vu de ce que 
tisse peu à peu le spectacle. 

 

On l’aura compris, le jeu est ici porté à un niveau d’incandescence rare par ces jeunes acteurs. Un jeu qui chasse comme la peste le 
« faire-semblant » et laisse affleurer l’intériorité et l’émotion vécue par les comédiens, et partagée directement avec les spectateurs : 
le théâtre joue ici pleinement son rôle de musée de l’humain, où les visages et les corps s’exposent avec les affects qui les travaillent, 
et offrent une possibilité de reconnaissance. 

Et puis il y a la littérature, le langage, travaillés comme une matière en soi, notamment dans le choix de faire jouer des scènes dans 
une autre langue, notamment celle, originelle, de certaines actrices, comme l’arabe ou le dari (parlé en Afghanistan). Ce parti-pris qui 
implique la lecture de surtitres s’affirme dans son évidence, rendant justice à l’étrangeté de Duras, élevée à l’étranger, dans d’autres 
sons, d’autres lumières que les nôtres, et inscrivant la lecture dans le processus même d’un spectacle où tout est fait pour restituer 
une écriture au présent, comme venant de naître car renaissant dans les corps de ces jeunes acteurs. 

Comme dans tous les grands spectacles de Julien Gosselin, ce Musée Duras prend valeur de manifeste pour une écriture (textuelle 
aussi bien que scénique) de la vie qui ne décalque pas le réel, mais le traduit et le fait éprouver par la force d’un regard qui assume sa 
singularité radicale. 

 

Musée Duras, de Julien Gosselin, du 9 au 30 novembre, à l’Odéon-Théâtre de l’Europe. 

 

Fabienne Darge 

https://www.theatre-odeon.eu/fr/saison-2025-2026/spectacles-2025-2026/musee-duras-25-26
file://///signataires/fabienne-darge/


 

 

De lumière » : férias à la loupe 

 

Photo Nathalie Sapin 

Plongée au cœur du monde de la tauromachie, De lumière éclaire une pratique sujette à controverses, 

l’héritage des pères et du terroir, la permanence de la tradition, le hiatus entre cultures élitiste et populaire. 

En se nourrissant à la source de leurs origines, Jean-Baptiste Tur et David Ayala mêlent leurs histoires 

respectives à une démarche documentaire qui va au-devant d’apprentis et de jeunes toreros d’aujourd’hui. 

Un spectacle incandescent qui confronte théâtre, musique et cinéma. 

Lendemain de fête. Lendemain d’excès. La cuite est encore fraîche, mais eux ne le sont pas, frais. Ils arrivent 

au compte-gouttes sur scène, trio improbable qui vient répéter dans ce studio loué de bon matin. À moins 

que ce ne soit un garage, un grenier, un espace à la marge où créer. Le plateau a des airs d’entrepôt où 

s’entassent objets et colifichets, bouteilles et trophées, bouquins et paperasse, instruments et 

électroménager. Un lieu aussi flou et incertain que l’état de ceux qui l’occupent est vaseux et embrumé. Notre 

trio a la gueule de bois, mais il est là pour enregistrer musique et texte sur des images filmées par lesquelles 

on entre dans le sujet. Ils fabriquent un film et nous sommes dans ses coulisses, sa cuisine interne, sa 

pénombre, ses doutes. La machine à café est (à peu près) opérationnelle, le frigo ronronne et émet sa lumière 

froide dans le noir, tandis qu’une cigarette électronique promène son halo bleuté au rythme des enjambées 

d’un musicien en crocs. L’obscurité règne, mais la lumière s’immisce, la troue par à-coups, révélant l’invisible 

https://sceneweb.fr/wp-content/uploads/2025/06/de-lumiere-jean-baptiste-tur-credit-nathalie-sapin-1.jpg


autour. L’un ne va pas sans l’autre et les contraires s’attirent. Cette entrée en matière nous le rappelle 

subtilement et c’est toute la dramaturgie qui ira dans ce sens. La scénographie de Cécile Marc raconte et 

reflète d’emblée l’écartèlement, le tâtonnement à l’œuvre dans le processus créatif, l’accumulation de 

strates et de sources, le bric-à-brac de l’esprit qui cherche et se cogne aux attentes, aux préjugés, à 

l’incompréhension, à son époque. 

Jean-Baptiste Tur s’attèle à un motif aussi épineux que clivant : la tauromachie. Mais, s’il attrape ses enjeux 

par les cornes, c’est en artiste qu’il s’en approche. Exit toute polarisation, jugement moral ou éthique, le 

metteur en scène puise dans ses propres racines occitanes pour regarder en face cet héritage et le 

frictionner avec l’histoire familiale de son comédien, David Ayala. Il fait appel à une autrice « neutre », Azilys 

Tanneau, pour tresser leurs récits, brouiller les pistes et se glisser par la fiction en contrepoint d’une parole 

documentaire née d’entretiens avec de jeunes apprentis toreros. Il ne s’agit pas là de réhabiliter une pratique 

controversée et problématique, mais de la questionner en tant que rituel, tradition, partie prenante d’un 

ensemble de festivités qui créé communauté. Et s’intéresser à celles et ceux qui aujourd’hui ont choisi d’en 

faire le cœur et la valeur de leur vie. Le film réalisé pour l’occasion, projeté sous forme de bribes, s’ouvre avec 

le témoignage de Pablo, 10 ans. On entendra également Nino, Anna, Charles, chacun s’exprimant sur ce qui 

le lie à la tauromachie. Enfants, adolescents ou jeune adulte, aux prises avec un art aussi vieux que les arènes 

qui l’accueillent. Les écouter, c’est s’ouvrir, accepter de ne pas (tout) comprendre. Accueillir ce qui ne se 

justifie ni ne s’explique, ce qui bouscule idées reçues et positions dans le marbre. 

Et c’est tout le spectacle qui nous amène là, à cet endroit instable et inconfortable, où les opinions 

tranchées sont peaux mortes, où la pierre de nos convictions se fissure en sable. La terre ocre de l’arène 

contamine le plateau. Doucement. Sans bruit. Le sable se cache et se niche, ici dans une tasse, là entre deux 

pages, dans un sac que l’on vide. Métaphore de ce qui nous glisse entre les doigts, de ce qui ne se laisse pas 

attraper ni contraindre, symbole aussi d’une terre ancrage, du territoire qui nous voit grandir et mourir, qui 

nous façonne malgré les trains pris dans un sens, puis dans l’autre. C’est une histoire de fuite et de retour au 

pays natal, une histoire qui dit nos clivages culturels et la honte d’être provincial, la capitale et ses codes qui 

nous échappent, c’est une histoire qui se mêle à d’autres, se confond, se fourvoie, se perd pour mieux nous 

retrouver, à la fin, dans la simplicité d’une parole adressée sans fard et sans esbroufe. 

David Ayala est littéralement l’homme de la situation, méridional, ancré, habité autant qu’il habite le 

théâtre. Sa voix caverneuse ravive les fantômes et nos mémoires trouées. Elle se fond dans l’ambiance 

musicale concoctée par Thomas Delpérié (à la guitare et aux percussions électroniques) et Pierre Borel (aux 

cuivres et à la batterie). Composition atmosphérique qui monte en puissance progressivement, se colore de 

grands écarts au saxophone façon free jazz et de guitare aux rythmiques espagnoles. Un maelstrom qui tire 

de l’hybridation de ses genres et références sa force inouïe. Car De lumière n’a pas peur du lyrisme, il le 

traque sans en avoir l’air dans ses accents d’oratorio tressant texte et musique, dans ses images aussi, tantôt 

brutes, tantôt poétiques. Foule en liesse, gestuelle hypnotique, entraînement concentré… Que vont-ils 

chercher tous ces aficionados dans cet art archaïque ? Et ce tableau abstrait tel un Rothko, cette couleur ocre 

qui envahit l’écran jusqu’à ce qu’un zoom arrière en révèle l’origine et la matière dans une vue plongeante 

sur l’arène. À l’image d’un spectacle qui oscille entre immersion sensitive et hauteur de vue. 

Convoquer des souvenirs de jeunesse, retrouver des sensations, la foule assourdissante et grouillante, les 

visages qui exultent, l’alcool qui aide à avaler le réel, la tension dans les gradins, les rires, les odeurs de 

piperade, tout ce qui fait l’intensité folle des férias. Et le cœur du rite, son engagement total, séculaire, 

ancestral, l’humain face à l’animal. Défier le taureau dans une chorégraphie au millimètre, manier la muleta 

avec la gravité de qui sait ce qu’il risque. Frôler la mort à chaque fois. Toréer est un art de la mise en danger 

de soi autant que de la mise à mort de l’autre. Nul ne sait l’issue du spectacle, mais elle sera fatale. La corrida 

est une tragédie qui vient convoquer notre rapport au risque, au danger, à la mort. Jean-Baptiste Tur la 

prend à bras le corps, dans la rencontre avec l’autre, dans la mise à nu qu’elle impose. Il bouscule et 



questionne pour approcher le mystère des choses. Il n’y aura pas de réponse, mais la question, 

incandescente, brûle chaque parcelle de la représentation, la fait crépiter d’un appel à la fête qui ne soit pas 

aveuglement, mais conscience aigüe de ce qui nous humanise. Il invite une fanfare à mettre le feu au plateau, 

à prolonger le geste au-delà, pour que le théâtre incruste nos vies et la nuit. Le public la suit, aimanté par la 

musique. L’émotion est palpable. Vidée de ses interprètes, la scène reste muette, mais les traces de pas dans 

le sable témoignent de ce qui a eu lieu, de nos passages fugitifs, mais mémorables. De nos lumières 

éphémères, mais indispensables. 

Marie Plantin – www.sceneweb.fr 

De lumière 

Texte Azilys Tanneau 

Conception et mise en scène Jean-Baptiste Tur 

Avec David Ayala, les musiciens Thomas Delpérié et Pierre Borel, et, à l’image, Laura Domenge, Tomas 

Cerqueira, Nino Julian, Pablo Juliano, Fanny Lombardo, Carlos Olsina, Christian Parejo, Swan Soto, Tomas 

Ubeda, et la participation d’une fanfare 

Assistant à la mise en scène Joris Rodriguez 

Scénographie Cécile Marc 

Création lumière Jimmy Boury 

Création son Jules Tremoy 

Création vidéo Marine Cerles 

Images Clément Delpérié, Mathis Rodriguez 

Costumes Cathy Sardi 

Production Le Grand Cerf Bleu 

Coproduction Le Cratère scène nationale d’Alès 

Soutiens et accueils en résidence de création Le Cratère scène nationale d’Alès ; Scène de Bayssan – Hérault 

Culture ; La Maison de L’Eau CDC – Allègre-Les-Fumades 

Aide à la résidence Théâtre des franciscains à Béziers 

Avec le soutien et la collaboration des Écoles taurines d’Arles, de Nîmes et de Béziers 

Avec l’aide à la production de la DRAC Occitanie, l’aide au Compagnonnage auteur.trice du Ministère de la 

Culture DGCA et l’Aide à la production de La Région Occitanie 

Avec le soutien du fonds d’insertion professionnelle de l’Ecole supérieure de théâtre de l’Union financé par 

la DRAC Nouvelle-Aquitaine et la Région Nouvelle-Aquitaine 

La compagnie Le Grand Cerf Bleu est soutenue par Le Ministère de La Culture-DGCA pour le programme 

d’aide à la création mutualisée en musiques actuelles, la DRAC Occitanie, la Région Occitanie, le 

Département de l’Hérault. Elle bénéficie des crédits Politique de la Ville pour l’ensemble des actions en 

direction des publics à Béziers. Jean-Baptiste et Gabriel Tur sont artistes résidents au CENTQUATRE à Paris. 

La compagnie est accompagnée par la Scène de Bayssan Hérault Culture. 

Durée : 1h40 

Hangar Théâtre, Montpellier, dans le cadre du Printemps des Comédiens 

du 6 au 8 juin 2025 

La Cigalière, Scène conventionnée d’intérêt national Art Enfance et Jeunesse, Sérignan, en co-accueil avec la 

Scène nationale Grand Narbonne - le 21 mars 2026 | Théâtres de Gascogne, Mont-de-Marsan 

les 26 et 27 mars 
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“Monde nouveau” une pièce de Nathalie Garraud et Olivier Saccomano © Jean-Louis Fernandez



Le duo Nathalie Garraud-Olivier Saccomano s’interroge sur notre XXIe siècle tandis que Julien Gosselin revient sur le

XXe via le génie de la prose au scalpel de la grande Marguerite.

Avec une dizaine de jeunes comédien·nes, Olivier Saccomano (à l’écriture) et Nathalie Garraud (à la mise en scène) relèvent

le défi dans Monde nouveau de tirer l’instantané d’un portrait de groupe du temps présent. Faire le point sur aujourd’hui

nécessite de changer souvent de focale. Passer du détail au plan large, de l’immédiat au mémoriel, s’appuie sur autant de

flashs métaphoriques.

Printemps des Comédiens à Montpellier : entre chaos du présent et
hommage à Duras

10/06/2025 11:12 Printemps des Comédiens à Montpellier : entre chaos du présent et hommage à Duras | Les Inrocks

https://www.lesinrocks.com/arts-et-scenes/printemps-des-comediens-a-montpellier-entre-chaos-du-present-et-hommage-a-duras-666928-09-06-2025/ 1/6



Femme de chambre dans l’hôtellerie, leur Alice plonge dans un monde minuté où tout est fait pour la mettre en retard. Un

royaume où le monarque a la silhouette de Trump, où la reine en lamé s’appelle Giorgia et le valet hystérique Javier. Dans cet

univers, les machines gouvernent les actions humaines. Rêver d’un Eden pour demain convoque la folie des êtres en

évoquant le fameux Jardin des délices de Jérôme Bosch. Une manière ludique de toucher du doigt les milles et une raisons

d’aller droit dans le mur.

Sublimer Duras
Avec Musée Duras, Julien Gosselin entraine la promotion 2025 du Conservatoire national supérieur d’art dramatique de

Paris dans le projet fastueux d’un spectacle fleuve de dix heures consacrant l’impudeur éclairante de l’écriture de Marguerite

Duras. La simplicité du cadre scénographique se résume à un long plateau blanc et nu flanqué de deux gradins surmontés de

vastes écrans pour permettre de situer le propos entre performance, théâtre, cinéma et concert. Jouant de cette proximité, le

public devient un partenaire privilégié invité à quitter les gradins pour occuper l’espace du jeu. Les œuvres sélectionnées

composent une enfilade de salles dédiées.

Cette aventure au long cours en terres durassiennes explore les nombreux champs d’intérêts de l’autrice. Violence sans fard

des rapports amoureux, déchirantes confessions autobiographiques, goût de Duras pour la valeur insondable du fait divers.

Sa stature internationale s’exprime à travers l’usage que les interprètes font de l’anglais ou de l’arabe pour bousculer les

textes au plus près d’eux-mêmes. Ainsi, on va passer de la quasi-pornographie de L’Homme assis dans le couloir à la

sidération dénonciatrice d’Hiroshima mon amour, du journal de bord de La Douleur, retour de l’être aimé rongé par la mort

après avoir échappé à celle-ci dans les camps de concentration, au récit sensuel d’un premier amour adolescent dans

L’Amant… Purement bouleversant, ce Musée Duras touche au cœur à chaque instant.

 

 

Envie d’en savoir plus ? Ces lectures pourraient vous passionner.Découvrez aussi Au théâtre, l’“Institut Ophélie” porte

haut la cause des femmes pour aller plus loin.Si ce sujet vous passionne, lisez aussi Julie Deliquet et Julien Gosselin à

Montpellier, Lilo Baur au Français… : que voir au théâtre ?.

Si ce sujet vous passionne, lisez aussi Pour le festival Nouveau Printemps, Alain Guiraudie invite à repenser le beau.Un

sujet similaire est exploré dans [Avignon 2023] “Le Beau Monde”, Prix Impatience 2022 : un vent de fraîcheur dans la

Collection Lambert.

À lire également

Julie Deliquet et Julien Gosselin à Montpellier, Lilo Baur au Français… : que voir au théâtre ?

Pour le festival Nouveau Printemps, Alain Guiraudie invite à repenser le beau

[Avignon 2023] “Le Beau Monde”, Prix Impatience 2022 : un vent de fraîcheur dans la Collection Lambert

Que faut-il aller voir à la 34ème édition du FIDMarseille ?

Au théâtre, l’“Institut Ophélie” porte haut la cause des femmes

Réserver : les spectacles à ne pas manquer en avril 2022 ! (partie 2)

Julien Gosselin Marguerite Duras printemps des comédiens

i
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LA CHRONIQUE DE FABIENNE

PASCAUD

La guerre n’a pas un visage de femme Théâtre D’après
Svetlana Alexievitch

| 2h30 | Mise en scène Julie Deliquet | Du 24 sept. au 17 oct., Théâtre Gérard-Philipe, Saint-
Denis, tél. : 01 48 13 70 00. Puis énorme tournée à partir de janvier 2026.

C’était le premier Printemps des comédiens sous la bannière Cité européenne du théâtre et des
arts associés — Domaine d’O : soit un nouvel établissement créé par l’État et la Métropole de
Montpellier pour renforcer la place fragilisée du théâtre dans le département. Cette 39e édition
fut en effet moins pourvue en créations internationales, mais offrit de culottés spectacles… On
attendait ainsi impatiemment Julie Deliquet, patronne du Théâtre Gérard-Philipe de Saint-
Denis et dont on n’avait rien vu depuis Welfare (2023), adapté du film documentaire de
Frederick Wiseman (1975). Une fois encore, elle a pris des risques en adaptant La guerre n’a pas
un visage de femme, premier livre-documentaire de la Biélorusse Svetlana Alexievitch, Prix
Nobel de littérature 2015. De 1970 à 1980, celle-ci s’y entretient avec quelque cinq cents
soldates de l’armée de Staline ayant combattu les nazis de 1941 à 1945. À l’heure de l’invasion de
l’Ukraine, exalter l’armée russe, fût-elle féminine, était-il opportun ? On réalise vite que les
héroïnes d’Alexievitch sont elles aussi victimes d’une violence d’État qui les invisibilisera dès
leur retour des combats, et jusque dans leur famille. Obsédées dès l’adolescence par l’idée de

La Prix Nobel de littérature donne la parole aux soldates invisibilisées de l’armée de Staline.
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sacrifier leur vie à la patrie, ces vaillantes, qui n’hésitèrent pas à laisser enfants et mari, sont
évidemment suspectées d’être devenues des femmes à soldats. Le spectacle le suggère
tardivement. Comme les viols qu’elles ont vu commettre sans broncher par leurs compagnons
d’armes ou ont elles-mêmes subis dans les chambrées. Sont plutôt évoquées la difficulté de
porter des habits et chaussures d’hommes, la honte d’avoir ses règles sans pouvoir se protéger.
Peu de sexe, peu de récits de harcèlements des camarades. La parole s’est libérée depuis que
Svetlana Alexievitch a publié son livre, pourtant censuré dès 1985. Les femmes sont sorties des
silences qu’imposait leur éducation.

Avec Julie André et Florence Seyvos, Julie Deliquet a adapté le texte avec science et nous fait
pénétrer, en deux heures trente, au cœur de son projet : dire la guerre côté femmes, ces grandes
oubliées des récits militaires, qui furent pourtant près d’un million, sous Staline, à partir au
front. En tout domaine, après l’indispensable et courte formation exigée, elles se révèlent aussi
habiles que les hommes, qu’elles soient brancardières, chirurgiennes, tireuses d’élite,
démineuses, pilotes ou conductrices de chars. Et aussi féroces que les hommes. Avouant jouir
d’entendre sous les roues les os broyés des cadavres ennemis, de les voir torturer. Dans le vaste
appartement communautaire bric-à-brac qui sert de décor, Julie Deliquet — comme Svetlana
Alexievitch — a voulu une œuvre chorale où s’entende la diversité des voix, des souffrances de
ces exclues de la grande Histoire. L’écrivaine a su en faire bouleversante littérature, Julie
Deliquet cherche à en faire théâtre, plaçant Alexievitch elle-même en scène (interprétée par
Blanche Ri-poche) et interrogeant avec pédagogie neuf soldates. D’abord longuement assises
face public et égrenant à tour de rôle leurs souvenirs, puis debout mais sans réellement
communiquer entre elles. En cette première représentation, la mise en scène volontariste
n’avait pas encore trouvé la grâce d’une polyphonie. Les performances individuelles des actrices
ne se fondaient pas encore dans un chœur à l’antique. Il rayonnera sûrement à la reprise à
Saint-Denis et lors de la grande tournée du spectacle.

10/06/2025 17:08 Télérama
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Pour la création de son seule-en-scène « Sous les paupières » au Théâtre Hangar de 
Montpellier, Lou Chauvain regarde par le trou de sa serrure. C’est la fille du pays qui vous le 
dit, avec son t-shirt Waikiki. Et avec (Po)Paul Valéry, enterré à côté de sa mamie dans le 
cimetière marin de Sète : « il n’y a rien de plus profond que la peau ». 

« Parfois, je voudrais pouvoir jeter un œil par ma petite cicatrice en bas à droite, de 
l’appendicite, voir à l'intérieur de mon ventre, de ma grotte, comme on regarderait par le trou 
d’une serrure. » Alors, on entre à l’intérieur – de la serrure, du corps, puis on creuse – le 
souvenir et la tombe de la mamie. La petite fille qui ne dormait jamais vivait sous ses 
paupières. Puis la « grosse daurade » est devenue une comédienne prisée, passée par le 
CNSAD (Conservatoire national supérieur d'art dramatique) où elle fut l’élève de Dominique 
Valadié et de Nada Strancar avant de remporter, en 2012, le prix Silvia Monfort en 2012. 

La peau, ça fait écran – de cinéma. Donc ça protège. Mais aussi, ça gratte, tout le temps. Lou 
a commencé à gratter très tôt : des croûtes, des lignes, des histoires. Sabine Paturel qui aurait 
avalé Valerie Solanas, elle raconte les déboires de la petite fille face au regard des autres. 
Petites humiliations tressées comme une chevelure que l’on se passerait de mère en fille, 
jusqu’à ce que  

surgisse l’image du souvenir enfoui – le cousin du cousin du cousin, celui qui sans prévenir 
pénètre sur les coussins : « Je ris mais c'était horrible et si j'y pense je l'assomme avec ma tête 
en rêve. Faut pas qu’il arrive ça à ma fille. » 

ANDROMAQUE POINTE LE BOUT DE SON NEZ 

Les digressions sont cousues de bouts de chanson, les réminiscences stoppées au bord des 
lèvres. La petite fille en justaucorps flashy de natation synchronisée a dû beaucoup pédaler 
pour garder la tête hors de l’eau. 

« Faut pas qu’il arrive ça à ma fille » : avec un talent de clown cabossé, Lou voyage dans son 
corps. Il était une fois ma rate, mon foie, mon utérus : « Coucou ! Je compte sur vous ! ». Ce 
qui n’empêche pas Andromaque de pointer le bout de son nez, et la silhouette d’Angélica 
Liddell de s’inviter dans une danse – enfantine et acérée – de nénés. Le principe du stand-up, 
c’est de se relever. 
 

Isabelle Barbéris 
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nouveau
Première partie

LES ROUAGES DE LA MACHINE

Depuis leur arrivée à la direction du Théâtre 
des 13 vents à Montpellier, Nathalie Garraud et 
Olivier Saccomano n’ont eu de cesse de défendre 

le « temps long » comme condition essentielle 
au développement de la pensée artistique et 
de la rencontre. Ce rythme ne s’applique pas 

uniquement à leur programmation, elle se lit telle 
une revendication politique dans une société 

gangrénée par la fast-culture. Autant dire que 
lorsqu’il s’agit de s’investir dans une nouvelle 

création, il n’est pas question de renier cette 
conviction. C’est ainsi qu’avec pour horizon le 

Printemps des Comédiens, le binôme et sa 
troupe ont commencé à plancher sur Monde 

nouveau de nombreux mois avant les premières 
représentations. Sollicité par le CDN pour suivre 

ce travail, il m’est vite apparu précieux de pouvoir 
rendre compte de la naissance d’un projet de 

théâtre public, en 2025…

PAR PETER AVONDO
TOUTES LES PHOTOS DE RÉPÉTITIONS QUI ILLUSTRENT CE DOSSIER 

SONT DE JEAN-LOUIS FERNANDEZ
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Bâtir un 
Monde nouveau
LES ROUAGES DE LA MACHINE

D’ abord la surprise, 
l’étonnement, puis l’ex-
citation, folle, à l’idée 

de suivre le processus de fabrication 
de la prochaine création de Nathalie 
Garraud et Olivier Saccomano. Ensuite 
le doute, les questionnements. Je sais 
que je m’apprête à mettre les pieds 
dans un espace dont je n’ai pas encore 
tout à fait mesuré l’ampleur. Il y aura 
matière à et matières de… trop, peut-
être ? Que faire, dans quelques mois, de 
tout ce matériau que je vais glaner ici et 
là au gré des répétitions ? Cette plon-
gée dans l’inconnu m’attire comme 
un vertige. Autour du duo auteur/met-
teuse en scène fourmillent déjà toutes 
les personnes qui œuvrent à faire de 
ce projet une réalité, et toutes celles qui 
font que le théâtre, comme lieu, vit jour 
après jour.

Depuis plus de trois ans, je connais 
le Théâtre des 13 vents autant qu’il me 
connaît. Pourtant il existe encore toute 
une part de cette entité qui m’échappe. 
Là, alors que va bientôt prendre vie, 
sous mes yeux, la prochaine produc-
tion du CDN de Montpellier, je l’ap-
proche comme on rencontre un incon-
nu. Derrière ces murs, encore caché 
au regard du public, le théâtre va se 
construire, et c’est détaché de tout a 
priori que je veux m’y plonger. Oui, le 
travail mené par Nathalie Garraud et 
Olivier Saccomano, comme artistes au-
tant que dans leur direction de struc-
ture, résonne fortement avec mes sen-
sibilités. Mais ce n’est pas ce dont il 
s’agit ici. Monde nouveau existera bien 
assez tôt dans sa forme publique. En 
attendant, l’heure est à la recherche 
des rouages qui, une fois assemblés, 
constitueront la machine théâtrale.

Les premières fois que Nathalie 
Garraud et Olivier Saccomano 
m’évoquent leur nouveau travail en 
cours, Institut Ophélie est en plein suc-
cès. De leur propre aveu, cette pièce 
reste à ce jour celle qui a reçu le meil-
leur accueil, celle aussi qui a enfin 
donné à leur travail un écho important 
auprès de la profession et du public. 
Pourtant une autre réflexion est déjà à 
l'œuvre, à l’abri de toute forme de sa-
tisfaction du travail comme un accom-
plissement. Il faut dire que cette satis-
faction est rare : il faut des semaines, 
des mois, des années et un nombre in-
déterminable de représentations, pour 
qu’une pièce se rencontre elle-même. 
Et quand bien même, une pièce ne 
reste pas figée, c’est chose impossible : 
le spectacle est vivant. Toute création 
reste en travail, de son premier souffle 
à l’ultime représentation. Et si je ne peux 
souhaiter, à Monde nouveau, qu’une 
vie longue modelée au gré des dates 
qui l’attendent, c’est donc à partir de 
ce premier souffle, de ce premier pas, 
de ce premier contact, qu’il fallait com-
mencer. Même s’il est déjà tard, même 
si l’heure n’est déjà plus aux prémices 
de la réflexion.
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Lorsque j’engage le suivi d’une 
création, quels qu’en soient la durée 
ou le degré d’implication, la réaction 
des artistes est souvent la même. Il 
s’agit non pas de défiance, comme on 
pourrait l’attendre au regard d’un pro-
jet encore fragile ou dont on veut gar-
der le secret. Il s’agit plutôt d’une in-
conscience de ce que l’acte artistique, 
le geste de création, porte d’intérêt : pas 
seulement à destination des éventuels 
lecteurs qui prendront connaissance 
de ces quelques lignes, mais à l’égard 
d’une certaine histoire présente de ce 
que produit le spectacle vivant. On a 
souvent tendance à regarder derrière 
nous ce que les artistes on pu laisser 
comme traces. Cela ne nous rend pas 
pour autant conscients du rôle que 
nous sommes en train de jouer dans 
notre contemporanéité. Quand, lors de 
mes premières immersions dans les ré-
pétitions de Monde nouveau, Nathalie 
Garraud pensait peu intéressant d’as-
sister à certaines étapes du travail, 
elle ne se doutait pas qu’en réalité 
elle entendait me priver de l’essentiel : 
l’invisible.

Entrer 
dans la machine
SEPTEMBRE 2024

D epuis les premiers mots 
échangés avec Olivier 
Saccomano et Nathalie 

Garraud à propos de Monde nouveau, 
le projet s’est confronté à des dizaines 
de voies possibles. Quelques sessions 
de travail ont déjà eu lieu. De multiples 
recherches menées çà et là ont tracé 
une première ligne de ce vers quoi ten-
drait le nouveau cycle de travail. Partant 
du constat d’un monde sous le joug de 
la précarité, de l’angoisse et de la mon-
tée du fascisme, le tout étroitement lié 
au néolibéralisme devenu norme socié-
tale, il s’agissait de trouver comment in-
terroger cette (dés)humanité.

En est née une machine, construite 
sur la base de standards et de proces-
sus dans lesquels il s’agirait d’entrer et 
desquels il s’agirait de ne pas sortir. Puis 
l’heure vint d’un premier geste d’écri-
ture, inspiré de la fugue, en cinq mou-
vements qui devraient faire émerger de 
la foule quelques paroles plus audibles 
que d’autres. Plus tard s’imposait la 
question du dispositif qui accueillerait 
cette parole et lui donnerait écho. Là, 
bien que rien ne soit définitif, les cadres 
furent posés, les lignes de fuite identi-
fiées, les logiques algorithmiques envi-
sagées. De la sorte, le travail du docu-
ment comme témoin d’un système en 
place depuis quarante ans commen-
çait à rejoindre la nécessité de faire 
théâtre. Monde nouveau se plaçait dès 
lors dans le sillon de Kafka, pour une 
littérature mineure de Gilles Deleuze et 
Félix Guattari.
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Depuis ces premiers mots, il y a 
eu aussi la dissolution de l’Assemblée 
Nationale, les législatives organisées 
dans l’urgence et la menace plus forte 
que jamais d’un retour du fascisme dé-
complexé au pouvoir dans les institu-
tions françaises. C’est fou comme par-
fois ouvrir les yeux sur le monde suffit à 
en révéler la cruauté. Il y a eu les guerres 
qui firent soudain rage en Ukraine ou 
à Gaza. Il y a eu l’effroi des premiers 
jours et l’oubli dans le silence les mois 
suivants. Moins on écoute l’écho des 
bombes, plus elles répandent la dou-
leur, la souffrance et la mort. Il y a eu 
le retour de Trump dans la course à la 
Maison Blanche. L’histoire nous appren-
dra qu’elle lui fut victorieuse. Il y a eu, 
surtout, un vertige immense, qui sou-
dain rendait ce Monde nouveau si réel, 
si probable. C’est encore pris dans ce 
vertige que s’engage une nouvelle ses-
sion de travail, la première à laquelle 
j’assiste, en septembre 2024.

Dans le dispositif qui servira à 
la recherche, le plateau est enva-
hi de cadres gris, de différentes tailles. 
Certains sont posés au sol, d’autres 
sont suspendus. Leurs emplacements 
créent en réalité des lignes parallèles 
que les corps vont devoir emprunter 
sans chercher, dans un premier temps, 
de rapport spécifique à l’espace. Il 
s’agit avant tout de se conformer à une 
mécanique : parcourir la ligne 7 (la plus 
éloignée), puis la 6, la 5… jusqu’à la ligne 
1, surtout suivre des lignes droites sans 
jamais franchir les diagonales. Pour po-
ser le postulat d’une machine qui nous 
écrase autant qu’on l’alimente, cette 
machine doit pré-exister.

Ce n’est qu’après, à force de tenta-
tives, d’échecs ou de bonnes surprises, 
qu’il s’agira de prendre conscience de 
la logique de la machine et qu’il de-
viendra possible de sortir du cadre, de 
le regarder, de le considérer. De ces 
« marches neutres » – c’est le nom qui 
leur sera donné – doivent aussi émer-
ger des (dé)marches particulières 
dont pourront s’inspirer les prochaines 
étapes de travail. Car si de premiers 
textes servent à cet instant de support 
de recherche, ceux-ci n’ont alors rien 
d’immuable. Ils accompagnent une 
approche par l’improvisation – elle-
même motivée par les enjeux de créa-
tion –, tendant à esquisser des types de 
personnages et des formes de langage 
spécifiques qui feront l’identité même 
de la pièce.
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Les hypothèses se multiplient, d’au-
tant que tous les corps de métiers 
tentent d’avancer ensemble vers une 
destination qui leur est, pour l’heure, in-
connue. De propositions en réflexions, 
chaque personne impliquée se met en 
posture de recherche au service glo-
bal de la création. Derrière les consoles 
de régie, le son sculpte les sessions 
d’improvisation quand la lumière 
s’emploie à trouver des esthétiques.  
Au plateau, les décors et accessoires 
apparaissent, disparaissent, se trans-
forment et se déplacent d’heure en 
heure pour arpenter de nouvelles 
pistes. Au cœur de cette dynamique, 
les interprètes sont eux-mêmes en 
quête de ce dont ils ont à s’emparer. Et 
bien que la machine échappe encore à 
tout le monde – metteuse en scène et 
auteur inclus –, les séances de travail 
déposent discrètement et inconsciem-
ment les sédiments de ce Monde nou-
veau à venir.

Dans les esprits, la frustration est 
palpable à tous les niveaux. On pense 
toucher du doigt une réponse et ce sont 
dix nouvelles questions qui émergent. 
Quelque chose résiste indéniablement 
dans le passage de la théorie à la pra-
tique, des enjeux au plateau. Mais avec 
un peu de recul – ou de hauteur –, on 
s’aperçoit sans mal que certains élé-
ments essentiels ont d’ores et déjà été 
confirmés ici ou là. La nécessité de pas-
ser par la farce et l’artificialisation, en 
poussant les curseurs aux extrêmes, 
en fait partie, tout comme certains élé-
ments de langage – des gestes, des ex-
pressions, des voix, des postures – qui 
deviendront bientôt matière à travailler 
davantage. Il s’agit par-dessus tout de 
ne fermer la porte à rien sous prétexte 
de penser avoir une solution. Douter 
permet souvent d’aller plus loin, même 
s’il est nécessaire, ensuite, de revenir lé-
gèrement sur ses pas.

De Kafka à Alice
DÉCEMBRE 2024

L es mois se suivent et ap-
portent avec eux des vagues 
entières de violence, d’ab-

surde, de mort, de guerre, d’emprise, 
d’intolérance et de haine. Depuis la der-
nière session de travail, un semblant de 
course s’est engagé entre Monde nou-
veau et ceux dont il voudrait se faire la 
caricature. D’un jour à l’autre, le sujet et 
son miroir semblent s’observer pour ri-
valiser de surenchère. À une différence 
près : la création de Nathalie Garraud 
et Olivier Saccomano cherche à se sai-
sir de la farce dans toute sa cruauté, 
quand le vrai monde en fait sa doctrine 
au premier degré. Que peut alors le 
théâtre, ainsi talonné par la réalité ? Une 
chose est sûre : se cramponner au réel 
est le meilleur moyen de perdre pied et 
d’y laisser son art. La prise de distance 
apparaît essentielle. Or en termes de 
recul et de détachement de la réalité, 
il est un auteur qui s’y connaît relative-
ment bien : Lewis Carroll.
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Pour cette nouvelle session de tra-
vail, c’est donc à la figure d’Alice qu’ont 
choisi de se rattacher Nathalie Garraud 
et Olivier Saccomano. Le Kafka de 
Deleuze et Guattari n’a pas été mis au 
rebut, il plane toujours quelque part, 
mais il est trop tôt pour le reconvoquer 
frontalement. L’hypothèse envisagée 
est cette fois celle d’une machine qui, 
confrontée à la candeur et à la curiosi-
té d’Alice, ne tiendrait pas de l’évidence 
pour qui y est étranger. Ainsi il s’agit 
moins d’approcher la création par son 
dispositif que par son essence. Pour ce 
faire, exit les éléments trop concrets, au 
profit d’une matière moins identifiable 
ouvrant sur l’interprétation qui interroge 
plutôt que de répondre. La méthode 
évolue en traçant des pistes de réflexion 
inédites. Mais si Nathalie Garraud a la 
sensation de repartir de zéro, c’est bien 
sur les couches rémanentes des pré-
cédentes sessions que se poseront les 
fruits des séances à venir.

Dans l’appréhension du plateau, 
de nouvelles directives viennent éga-
lement donner une lecture repensée 
de l’espace. Les contraintes strictes 
qui faisaient précédemment loi ap-
partiennent au passé, du moins tem-
porairement. C’est désormais dans la 
flexibilité et l’ouverture qu’il convient de 
chercher des solutions, dans une ten-
tative de se protéger des certitudes. Et 
pour cause, celles-ci se trouvent ébran-
lées à bien des niveaux. La scénogra-
phie évolue au jour le jour au gré des 
hypothèses, les rapports entre les per-
sonnages se précisent d’un côté au-
tant qu’ils se délitent de l’autre, et les 
images qui s’imposent comme les plus 
pertinentes s’avèrent insaisissables tant 
elles sont souvent le fruit d’un heureux 
hasard.

D’une improvisation à une autre, 
une difficulté semble être particuliè-
rement à l’origine de cette résistance  : 
celle d’une rencontre qui ne se fait pas 
encore entre le texte et la pièce à ve-
nir. Initialement pensée comme de 
grands blocs à une voix, la matière 
textuelle joue presque à contre-cou-
rant de la machine. Les différents lan-
gages – ceux du corps, du dispositif et 
de la parole – avancent ainsi sur des 
voies parallèles qui peinent à se croi-
ser de façon pérenne. Alors les tirades 
sont découpées, tricotées, confrontées, 
superposées, instituant un nouveau 
rythme et une nouvelle méthode d’ap-
proche. La sensation d’inconfort, pro-
voquée par une recherche qui n’aboutit 
pas, ne disparaît certes pas totalement. 
Mais ce regard neuf apporte un certain 
optimisme.
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À sa lueur, des révélations et des 
confirmations se manifestent. Certains 
rapports se précisent, entre les per-
sonnages eux-mêmes ou dans l’es-
pace qu’ils occupent. Des images et 
des concepts que l’on cherchait à tou-
cher du doigt depuis longtemps se ré-
vèlent enfin. Et l’hypothèse Alice met en 
lumière une certaine justesse, ouvrant 
sur des perspectives à approfondir à 
l’occasion d’une prochaine session de 
répétitions. Pour l’heure, la question des 
enjeux est venue remplacer celle du 
dispositif théâtral au centre des consi-
dérations. Au cours de ces deux se-
maines de travail, ce sont précisément 
ces enjeux qui agissent comme un re-
père. C’est en résonance avec eux que 
tout converge pour donner ton et sens à 
Monde nouveau.

Comprendre Alice
FÉVRIER 2025

L a première chose qui s’im-
pose à moi lors de chaque 
nouvelle journée de répéti-

tions, c’est nécessairement ce qui est 
le plus visible : la scénographie. À elle 
seule, elle pourrait raconter toutes les 
étapes de la création, au cours des 
sessions au plateau autant que dans 
les périodes qui les séparent. À travers 
elle et ses changements jusqu’aux plus 
minimes, c’est tout un schéma de ré-
flexion artistique qui se dessine, comme 
un espace de projection sensible aux 
doutes et aux fantasmes. Ainsi le pla-
teau de Monde nouveau s’est-il peu à 
peu transformé, délaissant progressi-
vement les teintes de gris – peut-être 
dégorgées d’Institut Ophélie ? – au 
profit de toujours plus de clarté. C’est la 
manifestation d’une société aseptisée, 
normalisée, codifiée et aux apparences 
faussement joyeuses, à partir de la-
quelle se développe la dramaturgie.

S’il est vrai que, pour de multiples 
raisons, aucune session ne peut res-
sembler à une autre, celle-ci est abor-
dée avec une énergie jusqu’alors in-
connue. Tout juste revenus de Lyon, où 
ils travaillent en parallèle à la confec-
tion de Monde grand avec les élèves 
de l’ENSATT, Nathalie Garraud et Olivier 
Saccomano voient s’entremêler deux 
projets qui se trouvent ici dans une rare 
proximité. Des liens se tissent et des 
portes s’ouvrent de l’un à l’autre, d’au-
tant qu’il s’agit d’enchaîner les deux 
séquences de travail sans interruption. 
Pourtant il est primordial de recentrer 
l’attention autour d’une pièce à la fois.
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En l’occurrence, Monde nouveau a 
connu quelques évolutions depuis sa 
dernière confrontation au plateau. La fi-
gure d’Alice est devenue un pivot autour 
duquel le texte provisoire prend une 
nouvelle forme. À la faveur des tenta-
tives improvisées de la dernière session, 
les blocs sont désormais structurelle-
ment fragmentés. Non sans humour, 
Olivier Saccomano reconnaît que la 
tâche est de fait plus compliquée pour 
les acteurs et actrices. Mais la nouvelle 
dynamique ainsi créée en réplique des 
uns et des autres apporte aussi sécurité 
et stabilité dans la poursuite des impro-
visations de recherche. Et pour cause, 
à mesure que se dévoilent les hypo-
thèses, la nécessité du texte comme 
socle de travail se fait de plus en plus 
évidente.

Quelques certitudes – encore fra-
giles – finissent par poindre ici ou là, 
tandis qu’un nouveau rythme s’en-
clenche. Le rôle d’Alice s’affirme comme 
une anomalie dans la machine, venue 
perturber son bon fonctionnement. 
Autour d’elle et à travers elle, c’est l’al-
gorithme entier qui doit apprendre à 
se réadapter en effaçant la menace 
que représente ce corps étranger, cet 
esprit qui doute du bien fondé du sys-
tème qu’elle vient de pénétrer. Cela 
tient presque du hasard, mais cette 
Alice n’a ni la peau blanche, ni les che-
veux raides qu’arborent tous les autres. 
Bientôt elle fera le ménage sur le pla-
teau qu’arpenteront celles et ceux qui y 
ont un rôle à jouer : celui de l’intégrer ou 
de l’exclure, tout pour ne pas gripper les 
engrenages.

À l’image d’Alice, passée de l’hy-
pothèse à sa confirmation – relative à 
bien des égards –, d’autres aspects de 
la recherche semblent également se 
faire plus concrets. Alors que les ses-
sions précédentes étaient notamment 
marquées par la quête d’une artificia-
lisation poussée à l’extrême dans les 
gestes, les corps et les voix, c’est dé-
sormais la marche inverse qui s’en-
gage. Pour autant, il ne s’agit pas de 
balayer le travail passé d’un revers de 
main. Au contraire, c’est sur la base de 
cette matière que Nathalie Garraud en-
tend proposer aux acteurs et actrices 
une nouvelle approche du jeu. Revenir 
aux affects et à la fluidité, c’est aus-
si chercher à faire opérer la justesse et 
l’équilibre de la farce, entre le réel et sa 
caricature.
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Les yeux du monstre

À la fin de chaque ses-
sion, l’équipe artistique 
s’adonne à un rituel es-

sentiel au processus de création : le 
monstre. En guise de dernière séance, 
une forme issue des deux semaines 
de travail est alors présentée à un pu-
blic restreint, notamment composé 
d’artistes complices et des équipes du 
Théâtre des 13 vents. Cette occasion n’a 
pas pour vocation de montrer ce à quoi 
pourrait ressembler la pièce à terme – il 
faudrait pour cela en avoir une idée –, 
mais d’observer, dans sa globalité, un 
état du travail à l’instant T. De cette pre-
mière distance prise avec la session de 
répétitions, ressortent les incertitudes et 
les possibles qui viendront alimenter la 
poursuite de la réflexion jusqu’à la ses-
sion suivante.

C’est précisément sur un monstre 
– et sous l’objectif de Jean-Louis 
Fernandez, dont les photos prises au fil 
des étapes illustrent ce dossier – que 
s’arrête cette première partie consa-
crée à la création de Monde nouveau. 
De nouvelles pistes ont déjà surgi et de-
vront être mises à l’épreuve de l’écriture, 
puis du plateau et ainsi de suite. Car 
plus les images et les enjeux donnent 
l’impression de se préciser, plus ils 
semblent inaccessibles. Pourtant, 
quelque chose est bel et bien en train 
de prendre forme, strate par strate. Il 
ne restera peut-être rien, bientôt, de ce 
dont vous venez de lire le récit, ou bien 
cela aura une autre forme. Mais que 
cette éphémérité ne vous effraie pas. 
Sans elle et sans le temps nécessaire 
à son existence, il reste la certitude que 
ce Monde nouveau prendrait un tout 
autre visage.

À suivre…

Ces pages consacrées à la 
création de Monde nouveau 

sont aussi l’occasion de rappeler 
que le spectacle vivant ne peut 
exister sans l’implication des 
personnes qui y travaillent, de 
près ou de loin, avec passion et 
conviction. C’est pourquoi je tiens à 
remercier l’ensemble des équipes 
administratives, techniques et 
artistiques pour leur accueil et leur 
confiance, dans le cadre de ce 
projet comme le reste de l’année.

Générique Monde nouveau
Mise en scène, dramaturgie, 
scénographie : Nathalie Garraud | Texte 
et dramaturgie : Olivier Saccomano | 
Acteur·ice·s : Florian Onnéin, Conchita 
Paz, Lorie-Joy Ramanaïdou, Charly 
Totterwitz (Troupe Associée au Théâtre 
des 13 vents) et Eléna Doratiotto, 
Mitsou Doudeau, Jules Puibaraud / 
Cédric Michel (en alternance) | 
Costumes : Sarah Leterrier | lumières : 
Sarah Marcotte | Collaboration 
scénographique et plateau : Marie 
Bonnemaison | création son : Serge 
Monségu et Pablo Da Silva | Assistanat à 
la mise en scène : Romane Guillaume | 
Régie générale : Nicolas Castanier | 
Chef atelier décors du Théâtre des 13 
vents : Christophe Corsini | Cheffe atelier 
costumes du Théâtre des 13 vents : Marie 
Delphin | Production : Jessica Delaunay, 
Mathilde Bonamy, Enora Desaphy

Printemps des Comédiens 
Théâtre des 13 vents (Montpellier) 
30 mai au 7 juin 2025

Scène nationale d'Albi-Tarn 
19 et 20 novembre 2025

L'Empreinte - Scène nationale Brive-Tulle 
25 et 26 novembre 2025

Malakoff scène nationale - Théâtre 71 
11 et 12 décembre 2025

Les Quinconces et L'Espal (Le Mans) 
16 et 17 décembre 2025

T2G - Théâtre de Gennevilliers 
5 au 14 février 2026

Le Manège (Maubeuge) 
13 mars 2026

La Comédie de Béthune 
17 au 19 mars 2026

Les Célestins, Théâtre de Lyon 
25 au 28 mars 2026

Théâtre Joliette / Le Zef (Marseille) 
31 mars au 3 avril 2026

Le Cratère (Alès) 
14 avril 2026

Théâtre Molière Sète 
16 avril 2026
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25 mai 2025 



25 mai 2025 



27 mai 2025 





https://www.midilibre.fr/2025/05/27/printemps-des-comediens-2025-la-creation-de-lequipe-des-13-vents-nous-

dessille-sur-le-monde-nouveau-12722509.php 
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https://www.midilibre.fr/2025/05/27/printemps-des-

comediens-2025-un-theatre-sans-frontieres-a-montpellier-

12722573.php  
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Printemps des comédiens 2025 : "Coup fatal", le concert

baroque à la mode congolaise qui ne se refuse pas !

Printemps des comédiens, Concerts - Spectacles, Culture et loisirs, Montpellier

Publié le 31/05/2025 à 18:54 , mis à jour à 18:55

JÉRÉMY BERNÈDE

Encore visible ces samedi et dimanche à l’Amphithéâtre d’O, à Montpellier, la recréation

de "Coup fatal", le spectacle imaginé par Fabrizio Cassol, Alain Platel et Rodriguez

Vangama est un régal de tous les instants !

Il y a deux façons d’entendre "baroque" mais rarement en même temps… En fait, jamais.

Sauf dans Coup fatal, le spectacle imaginé par le chorégraphe belge, Alain Platel, avec son

compatriote compositeur Fabrizio Cassol, et le guitariste et chef d’orchestre congolais,

Rodriguez Vangama, qui réussit donc cet exploit assez peu sensé, voire carrément dingue,

de marier musique baroque et esprit baroque, grande musique donc et grande excentricité !

  

Non content d’être un fantastique concert de baroque à la mode congolaise, "Coup fatal" est

aussi un spectacle jubilatoire. / ZOÉ AUBRY - ZOE AUBRY

   
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Les deux premiers ne sont pas au plateau, mais celui-ci porte leurs empreintes. Fabrizio

Cassol en a assuré la direction musicale ; ce qui ne fut pas une mince entreprise puisqu’il

s’est agi de faire entrer des airs et mélodies de Vivaldi, Bach, Monteverdi, Gluck ou encore

Haendel dans les doigts et les voix de musiciens congolais ne sachant pas lire la musique à

l’exception de leur chef d’orchestre, mais aussi et surtout dans un univers musical

et un instrumentarium également congolais à base de balafons, percussions, calebasses,

likembés (vous savez ces métallophones plus ou moins petits et franchement bricolés, que

les colons pensant avec leur nombril culturel, appelaient "pianos à doigts") et, on ne va pas

se gêner, guitares électriques. Quant au chorégraphe Alain Platel, il lui est revenu de mettre

en scène et en corps ce concert qui déborde ainsi la seule restitution de cet improbable-et-

pourtant-heureux mariage de la carpe et du lapin, pour offrir un véritable spectacle complet,

jouant sur la profondeur de champ autant que sur celle de son homophone, comme sur la

rupture de ton, l’individuation, l’ensemble, etc.

Quant au troisième complice, Rodriguez Vangama, il est immanquable, pile au milieu de la

scène comme de l’orchestre. Sans jamais éloigner longtemps ses doigts véloces et dextres

de sa superbe guitare double manche (en vérité une basse en haut, une guitare en bas, qu’il

manie avec une égale virtuosité), il dirige ses musiciens-interprètes avec vigueur et rigueur,

distribuant ici les interventions et improvisations des solistes, et exigeant là la reprise

collective. Sans bien sûr se priver lui-même de quelques soliloques électriques, extatiques et

groovalistiques !

Une troupe brillante et attachante

Pour cette recréation, c’est le merveilleux contre-ténor Coco Diaz qui reprend le flambeau du

lead singer tenu en 2014 par Serge Kakudji, entouré d’une troupe en partie renouvelée de

musiciens et d’interprètes équitablement brillants et attachants. On y note la présence

nouvelle d’une femme, Jolie Ngemi, dont le visage impassible tranche paradoxalement avec

la danse ultra expressive. Les autres chanteurs Russell Kadima, Boule Mpanya et Fredy

Massamba ne maîtrisent peut-être pas le baroque mais leur contrepoint lui est essentiel, et

niveau excentricité, ils sont imbattables.
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La jubilation provoquée par ce tour de chant et de force (et billon) atteint son paroxysme

avec la séquence consacrée à la Sape, autrement dit à la Société des ambianceurs et des

personnes élégantes, cet éclatant mouvement né à Kinshasa dans les années 1980 dont les

adeptes paradent et se pavanent dans des tenues follement élégantes, et inversement,

élégamment folles. En fait, il y a deux façons d’entendre "baroque" mais de le voir beaucoup,

beaucoup plus. Combien ? Allez voir Coup fatal au Printemps des comédiens, vous n’en

reviendrez pas, vous comptez dessus !

Voir les commentaires

Réagir
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Lire la charte de modération

Ajouter un commentaire
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Printemps des comédiens 2025 : "La guerre n’a pas un

visage de femmes", une pièce salutaire et inoubliable !

Printemps des comédiens, Théâtre, Concerts - Spectacles, Montpellier

Publié le 31/05/2025 à 17:28

JÉRÉMY BERNÈDE

Julie Deliquet a ouvert vendredi la 39e édition du Printemps des Comédiens, à

Montpellier, avec “La guerre n’a pas un visage de femme” d’après Svetlana Alexievitch. Un

choc fondamental à voir encore ces samedi à 19 h et dimanche à 17 h.

Elles sont neuf. Assises dans le décor réaliste, pour ainsi dire cinématographique, d’un

appartement vieillot et encombré. Fixant, silencieuses, le public encore éclairé face à elles.

"On va commencer !" C’est Svetlana Alexievitch qui l’annonce, enfin la comédienne qui

l’incarne. Mais l’adaptation scénique de son ouvrage essentiel, La guerre n’a pas un visage

de femme, que crée Julie Deliquet au Printemps des comédiens, produit si rapidement un

si profond sentiment de vérité qu’on en oublie le truchement théâtral. Comme si, devant

  

La nouvelle création de Julie Deliquet profite des talents de dix comédiennes remarquables. /

CHRISTOPHE RAYNAUD DE LAGE - RAYNAUD DE LAGE CHRISTOPHE

ABONNÉS 

   
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nous, s’était déchiré le rideau de l’espace, du temps et de la langue, nous révélant l’intérieur

d’un appartement communautaire soviétique où en ce début des années 80, sont réunies

neuf anciennes combattantes qui n’ont jamais parlé et une jeune journaliste qui veut les

écouter.

Des témoignages exceptionnels

Ainsi, l’humanité aurait-elle connu jusque-là 3 000 guerres au sujet desquelles a été écrit un

nombre incalculable de livres mais aucun du point de vue des femmes qui les ont vécues et

toujours, à un moment ou l’autre, subies. Pendant la “Grande guerre patriotique” (1941-

1945), environ un million de femmes, souvent (très) jeunes, se sont battues, mais on n’en

parle jamais alors Svetlana veut savoir. Sa première question est un peu emphatique, trop

grande pour ces femmes qui ne sont pas comme leurs camarades masculins, du genre à

bomber les torses pour qu’on voie mieux leurs décorations ; du reste, elles les ont remisées.

Mais elles vont parler.

Dire la sidération de l’entrée en guerre. Souligner que si les hommes ont été mobilisés, elles,

elles se sont engagées ; ce qui est une nuance cruciale. Reconnaître leur innocence, plus ou

moins sous influences. Avouer la viralité de la haine, sa nécessité aussi. Dénoncer la violence

autophage du régime stalinien avant, pendant et après. Évoquer la difficulté du retour à la

vie normale, ou son impossibilité. Énumérer les petits trucs qui aidaient à tenir, les chants,

les rires, les désirs. Avouer les conséquences physiologiques de la guerre. Regretter le

mépris, les insultes, l’injuste, la dégueulasse réputation de "putes à soldats" après guerre.

Raconter les atrocités, les tortures, les viols…

Deux heures et demie passionnantes

Pendant deux heures trente, elles se confient à la journaliste qui parfois les relance, parfois

les invite à une pause, elles échangent entre elles, se disputent un point de vue, s’accordent

une sororité… On ne voit pas le temps passer, et pour cause, une fois encore, par la grâce

d’une mise en scène d’une subtilité et d’une vitalité renversantes, et la force exceptionnelle

de la parole incarnée par des actrices qui ne le sont pas moins, on s’est trouvé hors d’icelui.

Hors du fait historique qui au fond maintient à distance, puisque passé, pour atteindre à

une vérité intemporelle en même temps qu’essentielle (sur la guerre, et la place, et le sort, et

le rôle, de la femme dedans), et la prendre donc en pleine gueule. Souvent notre cœur se

trouve déchiré par ce qu’il entend d’humanité, de sa moitié toujours trop invisibilisée, mais

au moins s’avère-t-il ainsi ouvert à l’appréhender, l’embrasser, plus entièrement. "On a fini ?",

demande Svetlana. Et La guerre n’a pas un visage de femme de parler en nous bien après

sa fin. Quelle claque !

Voir les commentaires

Réagir
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Printemps des Comédiens, Les

combattantes d’Alexievitch mises en scène

par Deliquet
par Véronique Giraud

Arts vivants Théâtre

Publié le 31/05/2025

Julie  Deliquet  poursuit  son théâtre  du documentaire avec,  créée le  30 mai  en ouverture du
Printemps des Comédiens de Montpellier,  une adaptation éponyme de l’ouvrage de Svetlana
Alexievitch,  La  guerre  n’a  pas  un  visage  de  femme.  Témoignages  de  dix  combattantes
soviétiques pendant la première guerre mondiale.

La guerre n'a pas un visage de femme, mis en scène par Julie Deliquet fait l'ouverture du Printemps des Comédiens ©
Christophe Raynaud de Lage

Julie Deliquet avait ouvert le Festival d’Avignon 2023 avec son adaptation de Welfare, un documentaire de
Frederik Wiseman qui avait fait tourner sa caméra en 1975 dans les bureaux des services de santé et d’aide
sociale de New-York, rendant visibles la détresse des patients et l’épuisement des travailleurs sociaux.

Cette année, la metteure en scène ouvre un autre festival, le Printemps des Comédiens, avec La guerre n’a
pas  un  visage  de  femme,  premier  livre  qu’a  fait  paraître  en  1985  la  journaliste  biélorusse  Svetlana
Alexievitch (née en 1948 à Stanislav, Ukraine) dans lequel elle retrace par des entretiens le récit de femmes
soldats  de  l'Armée  rouge  durant  la  Seconde  Guerre  mondiale.  Alexievitch,  dénoncée  comme

http://naja21.com/discipline/arts-vivants
http://naja21.com/discipline/arts-vivants
http://naja21.com/discipline/theatre
http://naja21.com/discipline/theatre
https://naja21.com/espace-journal/printemps-des-comediens-les-combattantes-dalexievitch-mises-en-scene-par-deliquet/


« antipatriotique, naturaliste, dégradante » par le pouvoir soviétique et ensuite soutenue par Gorbatchev. Son
livre est un best-seller.

 

Fidèle  à  la  trame  de  l’ouvrage,  Julie  Deliquet  nous  met  face  à  dix  femmes  qui  vont  répondre  aux
questionnements  d’une  autre  femme,  incarnant  l’autrice.  Assises  dans  la  cuisine  d’un  appartement
communautaire, elles racontent tour à tour leur «  guerre  ». Celle vécue en tant que partisan (émouvante
Évelyne Didi) dans la résistance communiste, celle vécue par de toutes jeunes lycéennes et de jeunes mères
qui délaissèrent leurs parents, leur compagnon, leur enfant, pour s’engager au combat. Elles s’improvisèrent
aviatrice,  brancardière,  aide-soignante.  L’une  d’elle,  médecin,  poursuivit  sa  vocation  sur  le  front  de  la
«  grande  guerre  patriotique  ».  Elles  racontent  leur  premier  choc  de  la  guerre,  la  façon dont  elles  sont
enrôlées, ce que représente la haine, le pénible retour après quatre ans d’absence, les violences et les tortures
subies ne viennent qu’au final.

Ce qui transparaît dans ces dialogues qui fusent d’une vie à une autre, c’est la difficulté à saisir l’importance
de ce qu’elles ont vécu. La victoire finale, « c’est la victoire des hommes », les femmes ont dû rejoindre le
foyer ou en former un afin d’assurer la bonne marche du pays et passer dans l’oubli. Après avoir souffert
dans leur âme, dans leur chair,  avoir vécu l’atrocité, avoir dû porter puis soigner des corps démembrés,
déchiquetés, éventrés, celles qui ont été culpabilisées par leurs familles pour les avoir abandonnés, ont dû
taire ces années pour tenter de redevenir des femmes « normales ».

 

C’est  un récit  de  l’intime  que  nous  livre  Alexievitch,  une  résistance  qu’on  ne  lit  pas  dans  les  livres
d’histoire, une souffrance qui a gangréné les corps du million de femmes soviétiques engagées. Une part
d’ombre nécessaire pour ne pas atténuer la lumière due au Combattant valeureux, unique incarnation de la
victoire. «  Les hommes nous ont lâchées après la guerre  » dit,  amère, une guerrière. Loin de l’ouvrage
historique,  ce  sont  des  fragments  de  vie,  des  souvenirs  épars  qui  font  littérature.  Ces  Ukrainiennes,
Biélorusses,  Sibérienne,  témoignent de l’immensité d’un État,  l’URSS de Staline,  capable d’écraser son
peuple pour gagner contre l’ennemi nazi, jadis allié.

Avec cette nouvelle pièce, Julie Deliquet poursuit ce théâtre du documentaire où le tragique n’est plus dans
la création mais dans une « esthétique du témoignage ». Au point que les actrices passent l’essentiel de leur
temps assises  pour  répondre aux questions d’une écrivaine que la  metteure en scène a  voulu hésitante,
parfois maladroite.  La question esthétique est  donc bien posée par notre époque, au rebours des siècles
précédents où les artistes considéraient que l’art ne devait pas reproduire le réel, tâche impossible, mais
donner à l’imaginer. Rapportant des fragments des entretiens enregistrés, Svetlana Alexievitch fut d’ailleurs
la première journaliste à recevoir le Prix Nobel de littérature en 2015 sans avoir écrit de fictions,. Au rebours
d’Elfriede Jelinek, Doris Lessing, Herta Müller ou Alice Munro qui, en notre siècle, le reçurent avant elle
pour leurs romans.

 

La guerre n'a pas un visage de femme, texte Svetlana Alexievitch. Traduction : Galia Ackerman, Paul
Lequesne. Version scénique : Julie André, Julie Deliquet, Florence Seyvos. Les 30 et 31 mai à 19h. Le
1er  juin  à  17h.  Domaine  d'O -  Théâtre  Jean-Claude  Carrière.  178  Rue  de  la  Carriérasse  34090
Montpellier

Avec : Julie André, Astrid Bayiha, Évelyne Didi, Marina Keltchewsky, Odja Llorca, Marie Payen, Amandine
Pudlo, Agnès Ramy, Blanche Ripoche, Hélène Viviès.
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Julien Bouffier : « Nous travaillons à une Déclaration
de Montpellier sur le théâtre »

lokko.fr/2025/06/03/julien-bouffier-nous-travaillons-a-une-declaration-de-montpellier-sur-le-theatre/

En 1968, les artistes et les directeurs de théâtre se réunissaient à Villeurbanne pour
repenser le rôle du théâtre en temps de crise. En 2025, la MA.C PRO.relance ce
débat, au cœur du Printemps des Comédiens. Cette Maison de la culture provisoire
réunit du 3 au 11 juin, artistes, chercheurs, étudiant·e·s, professionnel·le·s et
spectateur·ice·s pour questionner les valeurs fondatrices du théâtre. Des
spectacles, des rencontres -avec Stanislas Nordey, Marjorie Glas, Pascale
Goetschel, Pascal Ory et Jacques Kraemer- et un « Banquet républicain », avec des
élèves du Cours Florent Montpellier et du Conservatoire, le 5 juin. 

LOKKO : En décembre, vous aviez initié une première réflexion sur le rapport entre
le théâtre et l’éducation populaire, en mobilisant à la fois des acteurs du théâtre et
des associations actives sur la question des publics de la culture. Vous allez plus
loin aujourd’hui en vous inscrivant au cœur du second festival de théâtre en
France avec un événement à entrées multiples. Quelles sont les étapes de ce
travail de fond ?

JULIEN BOUFFIER : Quand on a tourné le spectacle ‘’Gaby mon spectre’’, on a imaginé
qu’autour, on pouvait inviter des historiens pour réfléchir sur ce qu’est une Maison de
la Culture aujourd’hui et en quoi le théâtre et la culture peuvent aider au vivre
ensemble. Voilà l’enjeu. Dans l’histoire, il y a eu des expériences extraordinaires, en
particulier celle de Gabriel Monnet avec la Maison de la Culture de Bourges. Comment
en cherchant dans l’histoire, on peut trouver des petits cailloux qui nous permettraient de
développer cela dans l’avenir ?

https://www.lokko.fr/2025/06/03/julien-bouffier-nous-travaillons-a-une-declaration-de-montpellier-sur-le-theatre/


2/5

Ensuite, il y avait la volonté que la compagnie travaille sur cette question de l’histoire et
sur des évènements qui soient transgénérationnels. C‘est à la fois demander à l’histoire
de nous donner des indices, de les partager et de les transmettre à des jeunes gens en
faisant se parler des générations, ensemble.

Vos réflexions réactivent la question du lien entre le théâtre et les publics dans un
secteur qui n’est plus en ébullition d’idées. Comment analysez-vous cette
évolution ?

De nombreuses personnes ont questionné cet enjeu de la relation entre théâtre et
publics. A toutes les périodes. En effet, en 1968, il y a eu, dans le contexte de discussion
des valeurs de la société, une réflexion sur le non-public. A ce moment-là s’opère une
sorte de bascule. 68, c’est aussi l’avènement de l’individu, de son identité et de son
bonheur particulier.

A cette époque, on invente des outils, des formes. La question est encore d’actualité. Il y
a un public qui ne vient jamais au spectacle et ce n’est pas en baissant le tarif des
places et en lui faisant un beau sourire qu’il entrera dans une salle de spectacle. Le
combat est plus âpre. Il faut le muscler par tout un tas d’actions et par tout le travail
d’action culturelle qui était l’apanage des pionniers de la décentralisation théâtrale.
Comment aller vers le public, comment travailler avec lui ? 

Le mauvais côté de mai 68, c’est que des artistes se sont dit que leur création était un
geste politique en elle-même. Une partie des artistes et metteurs en scène se sont alors
un peu écartés des publics en imaginant qu’il n’était pas forcément utile de construire un
chemin pour accéder à leurs œuvres. 

En 68, la question de ce que l’on partage avec le public est posée. Les pionniers et
Malraux pensent qu’il y a un patrimoine culturel mondial universel et que c’est ce
patrimoine que l’on doit partager. Mais qui en décide ? Shakespeare ou Molière parlent-
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ils à tout le monde ? Il faut peut-être, au contraire, partir de la culture de chacun, raconter
l’histoire de l’infirmière comme Armand Gatti l’a fait dans les années 1968 et 1970.
Raconter l’histoire de gens dont on ne parle jamais.

La question reste obsédante avec cette culture du chiffre imposée aux théâtres par
les pouvoirs locaux pour prouver le bienfondé de leur action et la pertinence des
financements donnés à l’aune du nombre de spectateurs touchés. On sait, pourtant,
que c’est la qualité du lien qui prime pour apprécier l’importance du théâtre et du service
public de la culture.

L’histoire est le fil conducteur de ces journées, peut-elle fédérer autour d’un même
récit du théâtre pour inventer l’avenir ?

Nous allons faire un pas de côté, tenter d’élargir le prisme autour de mai 68. Le mardi 3, il
y aura une rencontre avec Marjorie Glas et son ouvrage ‘’Quand l’art chasse le populaire’’
qui a travaillé sur le moment de bascule de mai 68 et ses conséquences et Pascale
Goetschel, historienne du théâtre, dont le travail est lié au théâtre dans les crises. Le
mercredi 4, j’ai organisé une rencontre avec Stanislas Nordey (à 14h au Hangar). Ancien
directeur du théâtre Gérard Philipe à Saint Denis, du théâtre national de Strasbourg, du
Théâtre national de Bretagne et son école, il a un énorme parcours dans le théâtre
public, et va nous raconter son expérience du texte de Denis Guenoun sur mai 68 : ‘’Mai,
juin, juillet’’ sur lequel j’ai choisi de travailler, sous la forme d’une sorte de chronique. Mai :
la prise de l’Odéon par les étudiants à Paris. Juin : la réunion de Villeurbanne autour des
événements, les directeurs de théâtre vont rester trois semaines ensemble pour voir
comment réagir et proposer au pouvoir de nouvelles manières d’agir à l’écoute de ce qui
se passait dans la rue. Juillet : le travail du festival d’Avignon quand Jean Vilar se
retrouve face aux étudiants, et au Leaving Théâtre, troupe américaine avec son travail de
performance lié au mouvement hippie.

Lors de ces journées, comment allez-vous mettre en scène la rencontre entre les
générations avec à la fois des acteurs du théâtre en 68 et des étudiants. Qu’en
attendez-vous ?

Cette pièce sera donnée avec les jeunes du Cours Florent et des élèves sortants du
Conservatoire. Je trouvais important que ces jeunes gens, qui ont envie de faire ce
métier, aient conscience de ce qui s’est passé avant eux. Leur donner des repères
pour le futur . Les mettre en relation avec des historiens mais aussi Jacques Kraemer,
fondateur du théâtre populaire de Lorraine, un monsieur de 80 ans qui, alors jeune
metteur en scène, a participé aux rencontres de Villeurbanne. Ils vont pouvoir les
rencontrer et les questionner.
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Pouvez-vous nous parler du banquet, point fort des journées ? Quels publics y
attendez-vous ?

Le banquet, c’est un rêve. C’est l’aboutissement du travail que je mène avec des jeunes
acteurs du cours Florent et les élèves sortants du Conservatoire à rayonnement régional
de Montpellier, pour les faire jouer l’adaptation de ‘’Mai, juin, juillet’’.

L’idée est à la fois de donner lieu à leur envie de théâtre, de faire corps avec cette
histoire et à la fois de donner la parole au public d’une autre manière en permettant aux
spectateurs d’incarner les personnages de la pièce de Denis Guenoun. A l’écoute de
cette pièce, des 3 journées avec les historiens et avec Stanislas Nordley, auxquelles tout
le monde est convié, il s’agit de faire naître des idées. Et voir comment on peut
phosphorer et rêver ensemble à de nouveaux modèles. On va essayer de créer une
dynamique de discussion. Lors des rencontres de Villeurbanne, ces directeurs de
théâtre ont produit un texte : la Déclaration de Villeurbanne, que l’on donnera à
entendre. A la suite, nous travaillerons à une Déclaration de Montpellier sur le
théâtre.

Il y aura les jeunes, leurs copains et leurs familles, et des gens qui sont intéressés par
l’histoire du théâtre. L’objectif est de croiser ces publics, de réfléchir et de rêver
ensemble.

On constate depuis quelques années des nouvelles dynamiques prenant des
formes diverses, par exemple les tiers lieux, des théâtres liés à des institutions
comme la Bulle Bleue, des initiatives citoyennes…etc. Cela peut il faire naître un
mouvement qui toucherait aussi les grandes institutions du théâtre public ?

Je suis un peu embêté pour répondre à cette question. Aujourd’hui, les théâtres se
retrouvent de plus en plus dans une situation absurde. Ils n’ont plus d’argent pour
programmer des spectacles. Ils ne produisent rien parfois pendant 3 à 6 mois alors que
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le lieu est ouvert. Dans ces conditions, des gens continuent à travailler mais le sens de
leur métier n’est plus là. Il y a un véritable problème dans la structuration des théâtres
aujourd’hui.

Les tiers lieux sont-ils la solution ? Peut-être. C’est ce que j’avais tenté avec ‘’Gaby mon
spectre’’ en décembre dernier : montrer un travail sur une durée de 10 jours. Cela n’avait
pas eu lieu à Montpellier depuis une quinzaine d’années et pourtant, économiquement,
nous y sommes arrivés. La Compagnie a décidé de prendre ce risque financier mais en
association avec la Cité européenne du théâtre, et le théâtre Jean Vilar, dans ce théâtre
du Hangar qui est une sorte de tiers lieu !

A la suite de ces journées, pensez vous formaliser une réflexion de fond réunissant
les acteurs de la culture et de l’éducation populaire ?

Oui, les Mac pro vont être prolongés en tant qu’outil de travail. La 3  Mac pro se fera au
moment du festival Saperlipopette en mai 2026, sur la jeunesse au théâtre. Nous allons
continuer aussi à montrer nos « Warm up » pour soutenir des jeunes de différentes
compagnies, leur permettre de montrer une étape de leur travail.

Enfin, La Maison de la Culture Provisoire est un dispositif de recherche accompagné par
la professeure Olivia Levet, du laboratoire RIRRA 21 de l’Université Paul Valéry à
Montpellier, qui porte sur un Escape Game autour de la question des Maisons de la
Culture.

Du 3 au 11 juin, la 𝗠𝗔.𝗖. 𝗣𝗥𝗢 2025. Tout savoir, ici. Photos Marc Ginot.

e

https://printempsdescomediens.com/evenement/2025/banquet-republicain__3035
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Au Printemps des Comédiens, Julie Deliquet met la
guerre à hauteur de femmes

lokko.fr/2025/06/04/au-printemps-des-comediens-julie-deliquet-met-la-guerre-a-hauteur-de-femmes/

Une partie du public est sortie éprouvée par « La guerre n’a pas un visage de femme »
qui ouvrait le Printemps des Comédiens. Où la directrice du théâtre Gérard Philipe à
Saint-Denis met en lumière le travail de Svetlana Alexievitch sur les combattantes
russes de la Seconde Guerre mondiale. N’omettant ni les viols, ni l’invisibilisation
dans l’histoire. A sa sortie en 1985, ce livre fit scandale avant de devenir un best-seller
après que Gorbatchev en a fait l’éloge dans un discours.

«Je viens d’un monde qui n’a connu que la paix» assène au public le personnage de la
journaliste Svetlana Alexievitch. Avant de poursuivre qu’elle a pour ambition de raconter
«comment les femmes sont précipitées du jour au lendemain dans la guerre», celle-ci
traverse le plateau de part en part, carnet et stylo à la main. Dans un décor d’appartement
communautaire soviétique.

Le mouvement grandiloquent pêche, revêt quelque chose de trop spectaculaire vis à vis du
travail de l’ombre que requiert le recueil la parole du témoin de l’histoire en général et du
conflit armé en particulier. 

Il faut dire que Julie Deliquet s’attaque à un monument de l’historiographie de la grande
guerre patriotique. Mettre en scène La guerre n’a pas un visage de femmes, ce grand essai
paru en 1985 qui va puiser dans les mémoires des femmes combattantes, est une gageure
tant les récits se suffisent à eux-mêmes, convoquant par le prisme du langage du front, une
esthétique de la violence très marquée. 

https://www.lokko.fr/2025/06/04/au-printemps-des-comediens-julie-deliquet-met-la-guerre-a-hauteur-de-femmes/


2/3

Pour cette création rassemblant 9 femmes au plateau, tout commence par un chœur
cacophonique, où chacune élève la voix, parle très haut. Fin de cette fantaisieLa parole
circule, les échanges sont habiles, mais transposent une fascination très éloignée du travail
de recherche comportant le recueil des souvenirs, minorés ou amplifiés du témoin. Il faut
donc comprendre d’emblée que ce théâtre documentaire ne l’est pas tout à fait et appartient
au plaidoyer, à une certaine vision romantique.

Un véritable parti-pris, dont les charmes relèvent davantage de la célébration de la mémoire
que de l’étude distanciée de l’histoire. Faut-il vraiment répéter plusieurs fois en s’égosillant à
quoi ressemble une amputation ? S’agit-il d’une façon de souligner un passage dont le souci
serait la juste compréhension des spectateurs ou une manière d’incarner des épisodes
triviaux et réminiscences sanglantes ?

C’est précisément pour cela que l’emphase de toute la première partie impose aux actrices
de s’adresser aux spectateurs en cantatrices de la surenchère d’exploits et indignations.

Au fil de la pièce, les voix s’apaisent peu à peu, les corps se déplacent dans l’espace avec
davantage de sobriété, laissent place à la réception du texte. On entend mieux tout en
comprenant l’enjeu de cette création importante, qui met en lumière et en près de deux
heures trente, le travail autrefois opéré par Svetlana Alexievitch au beau milieu du désert
historiographique concernant les femmes dans un conflit armé.
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Il est très intéressant d’avoir choisi de consacrer à cette œuvre, une partie sur la jalousie de
celles qui n’ont pas servi et ont choisi d’acculer les combattantes revenant du front. Julie
Deliquet réussit à montrer, cette fois sans exagération, avec nuance, que la salissure fait
partie des dommages collatéraux de la guerre, et qu’elle s’infiltre jusque dans la sphère
civile. Les belles-familles envieuses du passé glorieux de ces héroïnes ordinaires en
prennent pour leur grade et à juste titre : la société civile a toujours secrètement détesté les
femmes occupant des places importantes dans l’armée et trouvé un moyen de leur faire
payer leur engagement. Ce passage de la mise en scène de Julie Deliquet est l’un des
mieux réussis, puisqu’il vient toucher un sujet encore plus tabou que la culpabilité ou la mort.
La mise au ban des femmes militaires, suscitant la jalousie des hommes comme des
femmes, pour des raisons différentes mais qui convergent, font d’elles des parias.

Ce retour amer de la guerre patriotique dessine au plateau une vraie grâce, par la palette
d’émotion que chacune apporte dans une expression de la solitude et de la mise au ban.

Mais lorsqu’une spectatrice perd connaissance dans le public, alors qu’il est question de
corps civils féminins violés et mutilés, il est certain que le verbe fait son œuvre, qu’il ne s’agit
plus de dramaturgie mais du réel, historique et indéniable qui surgit. Le texte de Svetlana
Alexievitch dévore toute la pièce, qui a le mérite de faire connaître ces témoignages,
variables, selon qu’ils ont été recueillis en vase clos ou en groupe. Cet exercice de style est
à saluer pour son courage et son souci du détail, et offre de grands moments de théâtre.

Photos Christophe Raynaud de Lage.
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« Monde nouveau » : la drôle de dystopie de Garraud et
Saccomano

lokko.fr/2025/06/04/monde-nouveau-la-drole-de-dystopie-de-garraud-saccomano/

Après une série classique autour de Shakespeare, Olivier Saccomano et Nathalie
Garraud ont présenté leur dernière création au Printemps des Comédiens Monde
nouveau : brillante évocation de l’hubris capitaliste, sa dérive autoritaire. Deux
virtuosités y sont à l’œuvre : littéraire et théâtrale pour dire le stade crépusculaire
de l’humanité. Du théâtre lanceur d’alerte mais paradoxalement léger, dans un
refus d’esprit de sérieux.

Dans cet écosystème perturbé qu’est le secteur culturel, le CDN fait figure d’institution
stable et prospère et l’humeur est à la créativité joyeuse du côté des 13 Vents. Olivier
Saccomano écrit. Nathalie Garraud s’empare de ses textes pour les mettre en scène.
Couple à la ville comme à la scène, comme on dit. Une formule unique dans le paysage
théâtral français.

Nous voilà, plutôt en confiance et en appétit, après le remarquable «Institut Ophélie»,
devant un petit peuple uniforme qui s’agite sur la scène du théâtre de Grammont. K1, K2,
K3, K4, K5 et K6 sont leurs noms. Le personnel d’une agence de design japonaise qui en
a plein la bouche de ces poncifs de la langue mondialisée, au vide abyssal. Ils sont
DISRUPTIFS ! Leurs malheurs sont juste des «opportunités». C’est l’hubris du
capitalisme dans toute sa splendeur. Une prétention fumeuse. Une technolangue où
les chiffres priment, parlent, qui vise à restaurer l’autorité biologique de l’espèce, délivrée
de toute guimauve existentielle.

Après avoir travaillé dans la plus pure tradition théâtrale sur Shakespeare (avec Un
Hamlet en moins, et Institut Ophélie), le duo des 13 Vents refait une irruption dans ce
registre contemporain, qui ramène à leur saisissante pièce grouillante de CRS, La beauté
du geste, la première présentée au public montpelliérain, il y a 5 ans.

https://www.lokko.fr/2025/06/04/monde-nouveau-la-drole-de-dystopie-de-garraud-saccomano/
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«Nous avons gagné la bataille du temps» : le vol du temps est une récurrence de la
pensée critique anticapitaliste. L’hypertemps, le fléau majeur. C’est notre contre-la-
montre dont on parle, une des formes les plus explicites de notre aliénation. Pour
ce texte, Saccomano a puisé à ses sources de prédilection : Grégoire Chamayou, jeune
philosophe français et son concept de «libéralisme autoritaire», Mark Fisher, le pop
philosophe britannique et son «réalisme capitaliste» ou l’américain Frederic Jameson,
penseur marxiste américain, qui ont fendu l’armure du libéralisme pour en atteindre le
cœur puant.

Franchement, on se demande comment Nathalie Garraud va s’en sortir avec cette
langue, ultra équipée intellectuellement, qui n’est pas un cadeau pour la mise en scène.
Comment faire théâtre avec un texte-fleuve qui charrie tous les maux du monde : drogue,
wokisme, immigration, surveillance… ? Ce duettisme est d’ailleurs un des ressorts de
la pièce, son challenge intrinsèque. Comment ? En opposant une certaine sobriété à la
luxuriance verbale de Saccomano, en s’appuyant sur le jeu des acteurs qui sont toujours
une ressource fortement convoquée dans les propositions des dirigeants du CDN
montpelliérain.
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La mise en scène sur un plateau quasiment nu met le focus sur une communauté de
pantins, êtes modifiés à leur insu qui parlent comme une IA en nous ramenant, par la
mécanique maladroite de leurs corps, aux Temps modernes de Chaplin. 

A quoi bon la belle langue de ces «gens qui portent le désordre dans le langage ? » Ils
« sont encore plus dangereux que ceux qui portent le désordre dans les rues ». Un
monde a basculé. Après l’effacement de ses données, chacun peut prétendre à être
pleinement nouveau. «Ça se voit dans le regard de ma boulangère, si on peut encore
appeler ça un regard, et si on peut encore appeler ça une boulangère, qu’elle n’y est
plus, vous comprenez». Ce qu’ils appellent «une réélaboration partagée».

Cet homme d’état à la perruque peroxydée, et plus tard cet homme politique, croqué en
ventriloque de la domination capitaliste, qui a un PROJET, nous citent, nous sont
familiers. On pense aussi à l’homme augmenté, bien réel lui aussi, des chroniques de la
Vallée du Silicium même si Damasio n’est pas dans le logiciel du CDN montpelliérain.

C’est un fascisme digeste, en apparence anodin qui se déploie sur une toccata de
Bach empruntant à l’univers coloré et absurde de Lewis Caroll, comme autre indice
de travail fourni par Garraud/Saccomano.

La scène est juchée d’habits de couleurs entre vide-grenier et cimetière. Une mise en
scène minimaliste qui offre la possibilité aux spectateurs.trices de projeter leurs propres
images. On pense aussi à la série Black Mirror, mais tant de références possibles.
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Une femme de ménage résiste. Qui s’appelle Alice justement. Habillée de couleur, elle
vient questionner le système. « Je peux dire ce que je pense ? » Elle est la figure des
petites gens, et la palette flashy de ses vêtements tranche avec le gris, du
fascisme, de Gaza, de la fin du monde. L’espoir, le messianisme serait plutôt du côté
de cette fille aux mots simples. Une héroïne de cette «guerre contre la rêverie, contre
l’ennui», du sensible, dont parle Annie Lebrun, autre source de Olivier Saccomano.

Elle sera jugée pour avoir provoqué «une accélération de l’histoire ». Avant que la pièce
nous laisse sur un cut, presque trop net, un peu comme la hache qui peut lui couper la
tête sur l’ordre de ce roi et cette reine tout droits sortis d’un jeu de carte. Fin de cette
fantaisie qui fait froid dans le dos, de cette forme indéfinissable et curieuse à la
fois militante et désinvolte, où prime le goût du jeu et de la beauté plastique.

Alice est vaincue par une «monarchie opérationnelle provisoire». Le fascisme a gagné, et
gagnera si l’on ne se ressaisit pas.

Nouveau monde, encore visible du 5 au 7 juin, au CDN de Montpellier, ici. Photos
@Jean-Louis Fernandez.

https://printempsdescomediens.com/evenement/2025/monde-nouveau__2933
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9 juin 2025

Duras en 3D au Printemps des Comédiens
lokko.fr/2025/06/09/duras-en-3d-au-printemps-des-comediens/

5 séances de deux heures chacune, à voir séparément ou ensemble, sur la scène
du théâtre Jean-Claude Carrière, évoquant les grands livres comme Hiroshima Mon
amour, L’Amante anglaise, Savannah Bay, ou La Douleur : le « Musée Duras » de
Julien Gosselin est une expérience totale, entre théâtre, exposition, concert et
cinéma, radicalement audacieuse dans la forme, très loin de muséifier Duras. Le
deuxième upercut du Printemps des Comédiens après « La guerre n’a pas un
visage de femme » de Julie Deliquet.

Il y a toute une hype au théâtre autour de Julien Gosselin. Nommé, il y a un an, à la
direction du théâtre national de l’Odéon, le metteur en scène -barbe fournie, crâne
dégarni et boucle à l’oreille-, est un des plus en vues de la scène française. Ses
spectacles sont ambitieux, bourrées de solutions visant à dynamiter le genre.

A Montpellier, son Extinction avait été un des temps forts du Printemps des Comédiens
2023, qui démarrait par un dance-floor avec les spectateurs.trices sur la scène du Jean-
Claude Carrière.

https://www.lokko.fr/2025/06/09/duras-en-3d-au-printemps-des-comediens/
https://printempsdescomediens.com/


2/4

Musée Duras a attiré ce week-end la presse nationale et on peut dire que c’est le
deuxième grand upercut du festival après Julie Deliquet avec La guerre n’a pas un visage
de femme. Des proches avaient fait le déplacement comme la journaliste Florence
Aubenas, qu’il avait invitée la semaine dernière dans une émission qui lui était dédiée sur
France Culture (Comme un samedi).  

Comment parler de Duras au théâtre aujourd’hui ? Comment la faire entendre à de
nouveaux publics ? Comment restituer le sortilège Duras dans une forme contemporaine
?

Julien Gosselin n’en est pas à sa première adaptation littéraire. Son travail à partir du
roman de Michel Houellebecq, Les particules élémentaires, avait créé l’événement, en
2013, au Festival d’Avignon, le propulsant, à 26 ans, sur la scène internationale. Les
mises en scène qui ont suivi : 2666, d’après le roman fleuve de Robert Bolano, ou son
adaptation des trois romans de Don DeLillo, Les Noms, Joueurs et Mao II, ont imposé un
style.

Mais il n’est pas un adorateur. La manière qu’il a de se saisir, de faire théâtre, à partir de
sa passion pour une écrivaine qu’il a lue dès l’âge de 19 ans puis redécouverte plus tard,
n’est pas précisément un exercice d’admiration. La forme choisie s’inscrit dans un
continuum de décloisonnement quasi insurrectionnel du théâtre.

https://www.radiofrance.fr/franceculture/podcasts/comme-un-samedi/comme-un-samedi-avec-julien-gosselin-1222289
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5 séances étaient proposées d’une durée de 2 heures chacune, chacune traitant de 2
textes. Hiroshima mon amour, L’Homme assis dans le couloir, Savannah
Bay, L’Amant, Suzanna Andler, La Maladie de la mort, L’Exposition de la peinture, La
Douleur, L’Homme atlantique. On pouvait voir l’intégralité de cette série, soit dix heures
en tout, ou bien choisir un ou deux moments sans savoir à l’avance quel titre était traité.
Deux rangées de spectateurs encadrant la vaste scène du théâtre, abolissant la
classique frontalité, des écrans sur les 3 faces du plateau : on comprend tout de suite
qu’on est dans un espace créatif en 3D.

Julien Gosselin a construit cette proposition pour un atelier avec les élèves du
Conservatoire d’art dramatique de Paris où il enseigne. Les performers sur la scène sont
donc très jeunes -que savent-ils de Duras ou de sa caricature ?- et c’est un des aspects
les plus intéressants de cette appropriation. Le saut générationnel se voit très nettement
dans L’homme atlantique où une jeune femme livre un show total entre slam,
performance et concert, frêle minois à la Pomme et punk dans son corps et son impudeur
à frôler les corps, crier et pleurer avec une voix vocodée pour dire toute la «putréfaction
du bonheur des amants». On n’a pas vu grand-chose de tel sur le désastre amoureux.

L’intensité traverse toutes les propositions, à grand renfort d’effets stroboscopiques, de
fumée, dans une recherche de saturation, du jeu et du son, qui a gêné quelques puristes.
Mais c’est aussi une affaire de corps comme ce couple qui se revoit après une rupture
dans «La Musica». Elle «veut en finir avec cet amour, le mettre dehors», lui, souffre dès
qu’il l’approche. Un corps à corps sexualisé, qui met la peau et la sueur à portée de
spectateur, puis les amants s’échappent par la porte, suivis par une caméra, pour une
séquence en extérieur sous les pins. «J’ai oublié notre histoire. Souffrir comme ça et ne
plus savoir pourquoi…»

Pour L’Amante anglaise, on est à la fois dans un commissariat et dans un tribunal. La
scène est jouée dans une cabine de verre, filmée et projetée sur trois écrans : un écran
se trouve sur la scène, les deux autres sont installés latéralement de part et d’autre du
grand rectangle immaculé qui est le théâtre d’opération, où le public est invité à s’asseoir
sur des chaises au cœur du dispositif. Une jeune actrice crève l’écran, avec la gouaille
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glaçante et effrontée de Claire Lannes qui a tué sa cousine et caché ses morceaux dans
plusieurs trains. Un puissant procès de la folie et du mystère du meurtre sans intention
par une romancière fascinée par le fait divers. «Je ne la détestais pas !»

Dans La douleur, un seul acteur est sur scène, filiforme, féminin, juché sur des talons,
pour dire l’absence et le retour des camps de Robert Antelme.

L’approche multidimensionnelle qui est la signature de Josselin sous-tend tout ce travail.
Cela a quelque chose d’un No Limite mais donne à voir aussi tout un potentiel de
déconstruction. Se saisir de tous les terrains de jeu, Duras l’avait d’ailleurs fait elle-
même, à la fois entre théâtre, cinéma et roman. L’homme atlantique est né de la bande-
son d’un film.

On est dans une exposition d’art contemporain, autant que sur la scène d’un théâtre
qu’au cinéma. Certaines scènes sont jouées et filmées en même temps, selon un
procédé déjà vu dans Extinction, par des élèves qui manient eux-mêmes la caméra en
reporters mobiles, collant au jeu. Les spectateurs sont partie prenante : soit sur la scène,
sur des chaises ou debout, ou bien sur des fauteuils de part et d’autre, le jeu est parfois
dans leur dos, parfois devant eux, souvent à quelques centimètres.

Cela relève de la visite virtuelle en 3D de l’intérieur d’une œuvre. Rien de gratuit dans
cette manière iconoclaste, par laquelle il s’agit de s’approcher au mieux des logiques
intimes de l’autrice. «Quelque chose subsiste, quelque chose comme un corps, une
douleur, le souvenir de l’enfance et de la violence» a expliqué Julien Gosselin. En
ravivant aussi en nous, constatant à quel point elle a pu être profonde, l’empreinte Duras.

photos © Christophe Raynaud de Lage et Simon Gosselin.
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Printemps des comédiens 2025 : "Hourvari", la pépite

sous chapiteau de Rasposo à ne pas louper à Grabels !

Printemps des comédiens, Concerts - Spectacles, Cirque, Grabels

Publié le 09/06/2025 à 19:52

JÉRÉMY BERNÈDE

La géniale compagnie de cirque-théâtre Rasposo donne encore, jusqu’à vendredi à

Grabels, “Hourvari”, sa nouvelle création, ode poétique et acrobatique à l’insoumission.

Il n’est que l’art pour, comme le feu, nous éclairer, nous éblouir, nous réchauffer, nous

enflammer… Mais ce n’est pas tous les matins qu’une œuvre nous rappelle à ce flamboyant

pouvoir, non, c’est tous les soirs jusqu’à vendredi inclus : invitée par le Printemps des

comédiens de Montpellier qui lui est fidèle depuis longtemps (même si, cette fois, c’est du

côté du complexe de l’Avy, à Grabels, qu’il l’a invitée à planter son chapiteau), la compagnie

de cirque-théâtre Rasposo donne encore ces trois soirs sa nouvelle création Hourvari.

  

Un spectacle d’une grande beauté plastique et d’une plus grande encore richesse symbolique !

/ RYO ICHII

   
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Ce titre, déjà, mérite éclairage. En vénerie, le hourvari est au choix l’alerte des chasseurs

pour rameuter les chiens en défaut ou bien la ruse de la bête traquée consistant à revenir

sur ses voies pour justement mettre en défaut ses poursuivants. Pour les littéraires, c’est au

choix une difficulté imprévue ou une grande confusion, un chaos bruyant… Le spectacle

homonyme ? Écrit, mise en scène et en lumière par Marie Molliens, il nous semble retenir

les sens seconds, et un peu contraires, qui tient tout à la fois du salutaire brouillage des

pistes et de tumulte insurrectionnel pour en ouvrir de nouvelles !

À peine sous le chapiteau que Guignol en personne nous met sur la voie en poussant la

sienne, homophone, sarcastique, fournie par un clown blanc planqué dans la foule. "Qui

manipule qui ?", interroge-t-il en fixant le pauvre musicien qui l’anime, lui qui n’est qu’une

marionnette à gaine. Bientôt, c’est sa version en chair et en rosse qui jouera du bâton,

comme un chef d’orchestre de la baguette mais le but inverse : pour insuffler de la

désobéissance, du chaos.

Marionnettes et pantins

Outre cette marionnette dégainée, pas gênée, plusieurs pantins blafards pendouillent aux

cintres ou reposent désarticulés sur la piste réduite à un couloir par des voilages rouges. Les

musiciens Benoit Segui (guitare, théorbe, vielle à roue) et Claire Mevel (chant, accordéon,

trombone) sont à la fois au fond et toujours au centre du spectacle. On reconnaît Fanny

Molliens, la fondatrice de Rasposo, derrière le sourire de l’aînée qui parfois s’assoie au bord

de la piste, et l’on soupçonne Achille et Orphée, les enfants de sa fille Marie, dans les deux

garçons qui ne tiennent pas en place ; à moins qu’il ne s’agisse de deux avatars de

Pinocchio ?

Pour travailler les figures de la marionnette et du pantin, et les idées de la manipulation et

de l’insoumission, Hourvari convoque en effet, outre le canut anarchisant, la merveilleuse

Hourvari | Rasposo, Marie MolliensHourvari | Rasposo, Marie Molliens
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d’une tête de mule : claquette aux pieds, il se rebelle contre sa punition, il frappe du sabot, il

se rebelle, il rue ; le passage est époustouflant !

Une virtuosité camouflée

Mais tout l’est, dans cette création qui débute par spectaculariser le bazar, l’accident, pantins

volant dans tous les sens, la sécurité s’en mêlant, la musique s’emballant… L’air de rien,

éblouissants de virtuosité camouflée, s’enchaînent ainsi les numéros de portés, contorsions,

voltiges, sangles aériennes dans le flou artistique du voilage sanguin ou la douche sublime

d’une lumière arrosée de confettis colorés…

Quand une incroyable marionnette se débat sans filet dans une guirlande lumineuse, sa

prouesse tient de la cascade, et en haleine. Quand deux fous déboulent masqués et

emmitouflés dans des peaux de bête alourdies de cloches, on jure un rituel apotropaïque : il

faut éloigner le mauvais sort. Bien sûr, Marie Molliens émerveille encore au fil de fer mais

elle émeut plus encore quand elle le fait conjointement avec ses enfants : il faut transmettre

le vertige et la grâce !

Pendant plus d’une heure dix, une étrange tension travaille Hourvari, une intranquillité…

Tout bascule, et c’est rien de le dire, dans les dix dernières minutes extraordinaires qui nous

libèrent de cette pesanteur dans une succession de voltiges acrobatiques. Et de finir K.-O.

debout, mais éclairé, ébloui, réchauffé, enflammé !

“Hourvari”, les mercredi 11, jeudi 12 et vendredi 13 juin, à 20 h 30. Sous chapiteau, complexe

sportif de l’Avy, Grabels. 9 € à 25 €.

Voir les commentaires

Réagir

Lire la charte de modération

Ajouter un commentaire

Publier mon commentaire
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Accueil  Culture et loisirs  Concerts - Spectacles

Un seul-en-scène au cœur de l’intime

Concerts - Spectacles, Saint-Gély-du-Fesc

Publié le 08/06/2025 à 05:05

CORRESPONDANT

C’est au rythme d’une création théâtrale intime et bouleversante que la scène en Grand Pic

Saint-Loup vibrera mercredi 11 et jeudi 12 juin à 20 h 30.

Proposés par la saison culturelle de la Devoiselle en partenariat avec le Printemps des

comédiens, "Les bijoux de pacotille" sont un seul-en-scène adapté du récit autobiographique

(Arléa, 2015) de Céline Milliat-Baumgartner qui retrace son histoire d’enfant orpheline à l’âge

de 9 ans après le décès brutal de ses parents dans un accident de voiture. De cette nuit

tragique ne subsistent que trois objets : une boucle d’oreille fleurie et deux bracelets en

métal. Des "bijoux de pacotille" que la comédienne fait revivre grâce à la mise en scène par

Pauline Bureau.

 

Un récit à portée universelle. / PIERRE GROSBOIS.

 

   
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Entre douleur et lumière, mémoire et résilience, le spectacle, salué par la presse et le public,

transcende l’histoire personnelle pour toucher à l’universel. "L’actrice nous raconte comment

elle s’est construite sur les cendres d’une tragédie. Cette œuvre repose sur une telle qualité

d’écriture et de jeu théâtral que seul un bel écrin comme la scène en Grand Pic Saint-Loup,

garantissant proximité et chaleur humaine, pouvait conduire l’émotion à son maximum", indique

Jean Varela, directeur du Printemps des comédiens.

C’est la troisième fois que la Saison culturelle de la Devoiselle et le Printemps des comédiens

collaborent dans ce cadre. Après le succès de la pièce sur Gisèle Halimi notamment, la

proposition des "Bijoux de pacotille" illustre bien la capacité des deux institutions culturelles

à s’unir pour offrir des spectacles de haut niveau en dehors des grands centres urbains. "Il

est très important pour nous de pouvoir irriguer le territoire dans des lieux où nous savons que

nous serons accueillis, épaulés", explique Jean Varela.

Tarif plein 15 €. Réservation en ligne sur www.ladevoiselle.com, en mairie ou sur place le jour

même, une heure avant le spectacle.

Correspondante Midi Libre : 06 27 84 59 01

Voir les commentaires
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Lire la charte de modération

Ajouter un commentaire

Publier mon commentaire
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