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Jacques Rosner • Jacques  Kraemer • Charles Tordjman 
Gildas Bourdet • Gilles Defacque • Valère Novarina • Jacques 
Delcuvellerie • Heddy Maalem • Jean-Claude Fall • Marijke 
Pinoy • Thomas Joly • Guy Cassiers • Oskaras Korsunovas  • Joël 
Pommerat • Hotel Modern • Thomas Ostermeier • Wayn Traub 
The Wooster Group • Tatiana Frolova • Jean-Pierre Vincent 
Lies Pauwels • Olivier Perrier • Arno • Pierre Ascaride • Roland 
Depauw • Jan Fabre • Laurent Bazin • De Enthousiasten 
Delgado-Fuchs • Denis Guénoun • Didier-Georges Gabily 
Zouc • Claude Degliame • Dominique Sarrazin • El Mossilia 
El Periferico de Objetos • Enriquez Diaz • Eric de Dadelsen 
Eric de Volder • Johann Le Guillerm • Eric Louis • Eric Vigner 
Erna Omarsdottir • Olivier Py • Ezechiel Garcia Romeu  
Fabrice Murgia • Philippe Decouflé •  Fanny de Chaillé  
Hela Fattoumi • Eric Lamoureux • Federico Leon • Fellag 
François Beukelars • François Marthouret • Françoise Delrue 
Frédéric Flamand • Frédérick Gravel • Gabriela Carrizzo 
Franck Chartier • Kayo Fujino • Philippe Lanton • Irina Brook 
Jean-Pierre Lescot • Gad El Maleh • Nicolas Bouchaud 
Valérie Dréville • Jean-François Sivadier • Garry Stewart 
Genevieve de Kermadon • Georges Aperghis • Michel Raffaelli 
Georges Appaix • Gigi Dall’Aglio • Gildas Bourdet • Gilles 
Gleizes • Els Aquilinos • Gilles Vigneault • Claude Yersin 
collectif  Ildi  ! Eldi • Axel de Booseré • Concha Vargas 
Cuadro Flamenco de Jerez • Jean-Luc Lagarde • Curtis Clark 
Quartett • Cyril Robichez • Cyril Viallon • Damien Bouvet 
Daniel Bazilier • Houria Aichi • Daniel Benoin • Ginette Laurin  
Giovanna Marini • Gisèla May • Grace Ellen 
Barkey • Grand Magazin • Mickaël Serre  
Mike Westbrook Band • Mimo Cuttichio  
Josef Nadj • Mladen Materic • Monica 
Casadei • Lisbeth Gruwez • Mustafa 
Kaplan • Nadia Vonderheyden  
Nathalie Baldo • Pierre Meunier  
Joanne Leighton • Nathalie 
Pernette • Nedim Nalbantoglu 
Nicolas Lormeau • Nicolas 
Luçon • Nicole Mossoux 
Patrick Bonté • Olivier  
Dubois • Ol ivier Menu 
Vincent Dhelin • Omar 
Porras •  Matthias Langhoff 
Orchestre National de Lille 
Orphéon Celesta • Johan 
Simons • Daniel Linehan 
Padm i n i  Chet tu r  •  Pà l 
Frenàk • Paolo Conte 
Pascale Platel • Pat r ick 
Sommier • Patrick Timsit 
Ivan Stanev • Paul Laurent 
Pauline Julien • Anne Sylvestre 
Peeping Tom • Peio Serbielle 
Pep Bou • Peter Brook • Philippe 
Avron • Philippe Eustachon • Philippe 
Sireuil • Philippe Van Kessel • Pierre 
Barrat • Pierre Pradinas • Pierre-Etienne 
Heymann • Pip Simmons Theat re Group 
Dirk Pauwels • Quatuor Lalo • Michel Dezoteux  
Quatuor Manfred • Quintett Ibéria • Rafaella Giordano • Ravi 
Prasad • Farid Berki • Ray Lema • Raymond Devos • Renaud 
Cojo • Robert Cantarella • Robert Girones • Roland Fichet  
Romeo Castellucci • Krystian Lupa • Eric Lacascade • Guy 
Touraille • Gwenaël Morin • Habbe et Meik • Hans Van den 
Broeck • Hauke Lanz • Henri Texier Quartett • Hervé Diasnas 
Het Kip & Kopergietery • Hiroaki Umeda • Hubert Colas  
Ingrid Von Wantoch Rekowski • Ivo Dimchev • Marianne 
Sergent • Jacques Lassalle • Jean-Pierre Miquel • Mathilde 
Monnier • Jacques Nichet • Kaori Ito •  James Wood • Daniel
Lemahieu • Dany Boon • Jan Lauwers • Jan Steen • Jango 
Edwards • Janine Godinas • Janus Oprynski • Janusz 
Grzywacz • Javor Gardev • Jean Bois • Jean Gaudin • Jean 
Guidoni • Jean-Michel Rabeux • Philippe Saire • Jean-
Claude Giraudon • Jean-Claude Penchenat • Jean-François 
Duroure • Michel Hermon • Jean-Louis Benoît • Grzegorz 
Jarzyna • Gustavo Frigerio • Guy Alloucherie • Jean-Louis 
Hourdin  • Jean-Luc Paliès • Jean-Marc Musial • Jean-Paul Farré  
Jean-Paul Wenzel • Jean-Philippe Naas• Jean-Pierre Bodin   
Jean-Yves Ruf • Jérôme Savary • Jerzy Zon • Jo Butagaz • Joël 
Jouanneau • Jolente de Keersmaeker • Damiaan de Schrijver  
Thomas Walgrave • Jorge Lavelli • José Navas • Josse de 
Pauw • Juan Dominguez • Julien Bouffier •  Julien Gosselin  
Karine Saporta • Karl Biscuit •  Koen Augustijnen • Kornél 
Mundruczó • Marc Loopuyt •  Kubilai Khan Investigation 
Subramaniam • La Daqqua de Marrakech • Muzzix • Emma Dante

Lalo Tejada • Lars Norén • Laszlo Hudi • Laura Betti • Laurence 
Février • Christiane Véricel • Laurent Hatat • Philippe Pelletier  
Laurent Pelly • Gilles Defacques • Alain Dhayer • Lenz 
Rifrazioni • les ballets C de la B • Miguel Moreira • Romeu 
Runa • Les Chiens de Navarre • Hauser Orkater • les Clowns 
Macloma • Les Gnaouas du Maroc • Les Nouveaux Nez 
Les Poupées de Chimère • Les sans cou • Igor Mendjisky 
Lev Dodine • Lia Rodrigues • Théâtre du Tilleul • Lisa Estaras  
François Chaignaud • Lorent Wanson • Ludovic Lagarde 
Luigi de Angelis • Luk Perceval • Maguy Marin • Marc 
Liebens • Marc Tompkins • Marcela Levi • Marcelo Evelin  
Marco Martinelli • Nasser Martin-Gousset • Maria Frederica 
Maestri • Jean-Louis Martinelli • Martine Boeri • Massimo 
Schuster • Mathias Simons • Yaïr Barreli • Mathieu Bauer  
Meg Stuart • Melos Quartett • M’Hamed Benguettaf  
Michaël Lonsdale • Superamas • Denis Marleau • Dhurba 
Ghosh • Michel Boujenah • Koen de Sutter • Michel Dubois  
Michel Lagueyrie • Michel Por tal • Michel Raskine  
Daniel Veronese • Michel Schweizer • Michel Vuillermoz 
Michèle Anne de Mey • Michèle Noiret • Rony Coutteure 
Rosabella Torres Guerrero • Roxane Huilmand • Hervè Robbe  
Rufus • Sahir Hussain • Sam Lowyck • La Cordonnerie 
Serge-Aimé Coulibaly • Sergio Boris • Tina Satter • Sharam Nazer  
Hossein Alizadeh • Madjid Khaladj • Sharon Eyal • Gai 
Bachar • Sheikh Ahmad Al-Tuni • Sheikh Hamza Chakour 
Sheikh Salim Fergani • Shobana • Sidi Larbi Cherkaoui 
Silvia Rampelli • Simona Levi • Sophia Charai • Sophie 

Loucachevsky • Sophie Perez • Carlotta Sagna  
Sophie Rousseau • Stanislas Nordey • Steven 

Cohen • Kris Verdonck • Sugar Beast Circus  
Susan Buirge • Sylvain Prunenec • Philippe 

Quesne • Sylvie Reteuna • Taoufik 
Bestandji • Teatri de Bricciole 

Ted Stof fer • Teofi lo Chantre  
Teresa Zylis Gara • Théâtre 

de la Planchette • Théâtre de 
la Salamandre • Théât re 
D rak • Théât re Nat ional 
Dan ie l  So rano • Th ie r r y 
Bédard • Thier ry Rois in  
Mathieu Jedrazak • Thomas 
Condemine • Tiago Guedes  
Tilly • Tim Stherland • Tof 
Théâtre • Tom Novembre 
Adel Hakim • Toméo Vergès 
Tortoise • Charles Cré-ange 
Wim Vandekeybus • Valéri 

Fok ine • Anton io Late l la 
Arco Renz • Armando Punzo  

Arnaud Anckaert • Arne Sierens  
Arpad Schilling • Art Point M 

Arthur Nauziciel • Aude Denis 
 Ballet Royal du Cambodge • Benno 

Besson • Benoit Gasnier • Berangère 
Jannelle • Berlin • Bernard Heidsieck 

 Bernardo Montet • Bévinda • Big Art Group 
Blanca Li • Blitz Theatre Group • Bob Théâtre 

Bolek Polivka • Boris Charmatz • Bouffou théâtre 
Régis Bouvier • Joëlle Obadia • Cédric Orain • Brigitte Jaques  
Bruno Soulier • Burhan Oçal • Caratini Trio • Farid Chopel  
Catherine Ribeiro • Cecilia Bengolea • Abattoir Fermé 
Abed Azrié • Caterina Sagna • Agathe Alexis • Akhe Théâtre  
Akram Khan • Alain Buffard • Alain Françon • Alain Platel 
Franck Van Laecke • Alain Populaire • Thomas Duchatelet 
Alain Sachs • Alex Métayer • Alexis Nitzer • Ali Akbar Khan  
Alix Eynaudi • Alvis Hermanis • Amal El Kanawy • Amar Oumazi 
Amelita Baltar • André Engel • Andros  Zins-Brown • Angel 
Ramos Sanchez • Angelin Preljocaj • Angélique Ionatos 
Anna Prucnal • Anne Conti • Patricia Pekmezian • Anne Teresa  
De Keersmaeker • Anne-Cécile Vandalem • Jean-Benoît 
Ugeux • Antoine Laubin • Antoine Lemaire • Antoine Vitez 
Gisèle Vienne • La La La Human Steps • Julie Bérès • Phia 
Menard • Philippe Genty • Philippe Cancel • Alain Weiss 
Retouramont • Vilcanota • Cindy Van Acker • Zingaro • Claire 
Dancoisne • Claire Diterzi • Marcial Di Fonzo Bo • Claude 
Brumachon • Claude Nougaro • Claude Régy • Carlo Cecci 
Carlotta Ideka • Carolyn Carlson • Jan Lauwers • Catherine 
Diverrès • Cesare Ronconi • Chano Lobato • Chanson + 
Bifluorée • Charlie Degotte • Chiara Guidi • Ermanna Montanari 
Liquid Loft • Christian Colin • Christian Plana • Christian Schiaretti  
Christie Lehuede • Christine Le Berre • Colette Garrigan 
De Koe • The Wackids •  Stefan Moskov • Stéphanie Loik 
Willem Breuker Kollektief • Benjamin Verdonck • Wolf Bierman 
Yves Duteil • Yves Hunstad • Zakir Hussain • Zouzou Leyens...
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C’est dans un contexte bien singulier que nous nous apprêtons à fêter le
40e anniversaire de La rose des vents en cette nouvelle année 2016.
C’est (presque) sans regret que nous tournons la page de 2015 marquée
par la fermeture des frontières d’une Europe recroquevillée sur elle-même,
ensanglantée par les attentats à Paris et dans le monde, défigurée par
les fanatismes, la xénophobie, la haine. Notre région reste blessée par
une campagne électorale délétère. Certes, un sursaut citoyen a permis
d’éviter le pire, mais les causes de la progression du Front National
perdurent et son visage en porte durablement les stigmates. Durant ce
scrutin, les artistes, les professionnels de la Culture se sont mobilisés pour
défendre un enjeu essentiel de société, celui de la place de l’Art et de
la liberté de création dans les projets politiques des candidats. Ils se sont
engagés pour défendre l’extraordinaire vitalité culturelle de notre région,
et pour que quarante années d’une politique culturelle ambitieuse ne
soient jetées à bas.

La rose des vents est l’un des symboles de cette belle histoire.
C’est en effet en octobre 1976 que le tout jeune Centre d’Action Culturelle
en préfiguration inaugura sa première saison en ouvrant le rideau sur la
Double Inconstance de Marivaux dans une mise en scène de Jacques
Rosner. Remarquons que ce titre n’était nullement prémonitoire.
Puis, parmi les sept spectacles de théâtre proposés cette saison-là, une
création collective d’une toute jeune compagnie, tout juste arrivée dans
le Nord, le Théâtre de la Salamandre et son Martin Eden qui a marqué
la mémoire de nombreux spectateurs à l’époque, (et la mienne tout
particulièrement). Depuis lors, cette chaîne de la mémoire ne s’est jamais
rompue. Nos murs résonnent encore des voix, des chants, des instruments,
du bruit des corps de ces milliers d’artistes qui se sont succédé sur notre
plateau, mais aussi de ces applaudissements qui les remerciaient.
Défile ici, sur la page ci-contre, un condensé de 40 ans d’histoire du
spectacle vivant. De France et du monde entier, les noms connus et moins
connus s’y côtoient, évoquant des souvenirs mêlés. Y figurent, bien sûr,
des grands noms du théâtre et de la danse mais aussi, plus surprenant,
des noms d’humoristes aujourd’hui célèbres, des chanteurs de variété,
des grandes « pointures » du jazz, du flamenco, des musiques du monde.
La diversité de l’offre culturelle dans la métropole lilloise ainsi que les
conditions du marché aujourd’hui ont rendu caduc cet éclectisme.

Cette histoire, c’est aussi celle de la rencontre de volontés et de politiques
publiques croisées. Celle de l’Etat poursuivant l’aventure initiée par
André Malraux et des ministres successifs tels Jacques Duhamel, de
l’Etablissement Public Régional et de son président, Pierre Mauroy et enfin,
celle, décisive, de la toute jeune municipalité de Villeneuve d’Ascq.
Il y eut surtout l’engagement personnel, l’opiniâtreté du premier président
de l’association La rose des vents : André Vandermarlière et de Pierre-
Etienne Heymann, le premier directeur. Sans eux, sans l’embellie des
années Lang qui sortit enfin La rose des vents de ses balbutiements et de
ses affres budgétaires, notre maison ne serait pas ce qu’elle est devenue.
Cette histoire, c’est aussi la vôtre… celle de générations de spectateurs,
grands et petits. Notre plus cher désir serait que vous nous racontiez votre
Rose des vents, celle des bons et des moins bons moments, des spectacles
qui restent gravés dans votre mémoire et ce n’est pas être prétentieux
d’affirmer que bon an, mal an, ils furent et restent nombreux.
Mais foin de la nostalgie, il est dans l’ADN de notre maison de se réinventer
et de se renouveler sans cesse et le socle de toute cette expérience est
aussi le tremplin vers de nouvelles aventures.

S’il fallait formuler des vœux pour le futur :
- que nous ne lâchions aucun des deux bouts de la chaîne pour réussir
chaque saison le pari de mettre en face de formes et de spectacles
improbables des salles pleines d’un public tout aussi improbable
- qu’avec les outils et dans les conditions d’aujourd’hui, nous réinventions
l’utopie fondatrice de notre maison entre exigence artistique et
démocratisation culturelle
- que vous soyez toujours aussi nombreux à partager nos coups de cœur
et nos découvertes
- qu’enfin nous entretenions la flamme qui brille dans les yeux de
nos spectateurs certains soirs…

Bonne Année 2016
Bon anniversaire La rose des vents 

Didier THIBAUT 
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I N T E R V I E W

ROMEO CASTELLUCCI
PROPOS RECUEILLIS PAR MARIE-CÉCILE CLOÎTRE

LES MOTS DE LA PRESSE 

C’est comme un retour sinon aux origines 
du moins aux racines. Et doublement. 
Celles du théâtre de Castellucci et 
celle du théâtre occidental. Comme 
tous les spectacles de l’Italien, tout 
y est grondement et surgissement, 
articulant une brassée de visions fortes 
et charpentée traversant ici, de façon 
parfois laborieuse, la trilogie d’Eschyle.

Ses visions ouvrent des champs
d’exploration, de gouffres
énigmatiques où le spectateur peut
s’enfoncer, tout en épousant le rythme
souvent hypnotique de ce spectacle qui
associe les métamorphoses du 
battement du cœur aux métaphores 
du cercle, depuis les petits trous 
ménagés dans le tulle à la face jusqu’à 
l’enfermement circulaire où Oreste 
cohabite avec des singes qu’il affole. 
C’est beau et vertigineux […].
Médiapart / Jean-Pierre Thibaudat

Quelle est la démarche qui a présidé à la
reprise de L’Orestie (une comédie organique ?)
vingt ans après la création ?
RC • Il s’agit du même objet, comme un
objet retrouvé vingt ans après. Je le propose
tel qu’en lui-même, sans modification. 
Il s’agit en quelque sorte d’une expérience
d’anthropologie théâtrale. Si j’avais remonté
la pièce aujourd’hui, j’aurais fait un spectacle
différent parce que je ne suis pas le même
qu’en 1995, mais ici c’est un peu comme
reprendre une chorégraphie ou habiter une
architecture qui existe déjà.

En même temps, les acteurs ne sont pas les 
mêmes et le travail avec eux a donc été 
différent d’une véritable création ? 
RC • Oui, les acteurs ne sont pas les mêmes
sauf Nico Notte qui joue Cassandre et qui la
jouait déjà à la création. Le travail avec les
acteurs a été, de ce fait, différent : il s’agissait
pour eux d’entrer dans un moule, dans un
univers figé en reprenant les moindres détails
du spectacle de 1995. Les acteurs poursuivent
la momification première. Vraiment un travail
proche d’une partition écrite qu’il faut habiter !

Seule l’actrice qui joue Cassandre est la même. 
Comment a-t-elle vécu cette reprise ? 
RC • C’est impressionnant de voir comme elle
a préservé toutes les nuances, elle est d’une
fidélité incroyable à ce qui a été fait autrefois !
Elle est chanteuse de formation et elle chante
les mots d’Eschyle de la même façon. C’est un
peu la gardienne du trésor.

Pour ces nouveaux acteurs, vous avez, je
suppose, recherché des comédiens ayant des
corps signifiant sur le plan dramaturgique ?
RC • Ce sont les mêmes principes de choix
de corps qu’à l’époque. Les caractéristiques
physiques sont importantes : ce sont des
corps-signes, un peu comme dans l’univers
grec. Apollon, par exemple, en référence
aux statues, présente une perfection
physique ; Oreste est presqu’encore un
garçon, pas encore un homme et l’acteur
choisi présente une fragilité. Clytemnestre,
au sens étymologique, signifie “la grande
dame” et l’actrice est très forte parce que ce
personnage féminin occupe beaucoup de
place dans la pièce : le pouvoir, la gravité...

Vous revenez aussi à Eschyle parce que son
œuvre vous paraît fondamentale ?
RC • Les tragiques grecs sont le berceau du 
théâtre occidental. L’Orestie témoigne du 
grand passage de l’ordre ancien, celui de la 
vengeance primaire, le sang appelant le sang, 
à un ordre nouveau : celui de l’invention du 
droit de la justice. C’est un passage culturel et 
spirituel fondamental. On passe aussi 
du matriarcat au patriarcat. Le meurtre 
de Clytemnestre par son fils marque cette 
transition. Le matriarcat est l’ancienne 
gynécocratie : toute une culture liée à la mère 
se retrouve dans la période préhellénique, dans 
les Mystères d’Éleusis. L’Orestie signale la fin de 
ce monde ancien. 

Vous avez monté récemment Ödipus der 
Tyrann de Hölderlin, d’après Sophocle, autre 
grand auteur grec. Est-ce un spectacle proche 
de L’Orestie ? 
RC • Dans les deux cas, il y a une référence 
fondamentale à la tragédie, mais ce sont deux 
objets théâtraux radicalement différents : la 
traduction d’Hölderlin du texte de Sophocle est 
un peu tendancieuse et, en poète, il réinvente 
la langue. Ma mise en scène repose beaucoup 
sur la langue parce qu’Ödipus est une tragédie 
de la parole alors que L’Orestie est un objet 
étrange, plus barbare. 

La rose des vents et le Maillon de Strasbourg 
ont été les premières salles à vous accueillir 
en France il y a deux décennies avec votre 
Orestie. Quels souvenirs avez-vous gardé des 
représentations du spectacle à La rose ? 
Êtes-vous content d’y revenir ? 
RC • Je suis content, bien évidemment ! 
J’ai ressenti de la part du public une 
complicité, une ouverture : ce n’était pas 
évident à l’époque d’accepter un tel 
spectacle. Je me suis senti protégé par cette 
maison d’une certaine façon. Et La rose des 
vents est le seul théâtre, avec le Maillon, 
où L’Orestie est rejouée vingt ans après : 
un degré supplémentaire dans l’exercice 
d’anthropologie théâtrale dont je parlais 
au début !

-
ROMEO CASTELLUCCI

ORESTIE
(une comédie organique ?)

D’après Eschyle
-

03 AU 05 FÉVRIER
-

L’ORESTIE 
REJOUÉE
20 ANS 
APRÈS !

VU À 
LA ROSE
DES VENTS 
1996 
ORESTEA 
(UNE COMÉDIE 
ORGANIQUE ?)
-
2000 
GIULIO CESARE 
-
FESTIVAL NEXT 2011 
ON THE CONCEPT OF 
THE FACE, REGARDING 
THE SON OF GOD 
-
FESTIVAL NEXT 2014 
GIULIO CESARE. 
PEZZI STACCATI
-
2016
ORESTEA 
(UNE COMÉDIE 
ORGANIQUE ?)
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Dans cette nouvelle création, je suppose qu’on 
retrouvera votre esthétique qui repose sur le jeu 
du théâtre avec lui-même ?
JFS • Avec Molière, homme de théâtre par
excellence, il est difficile de faire autrement !
C’est lui qui jouait Sganarelle à la création
et il connaît parfaitement le monde auquel il
s’adresse. Ce valet qui commente tout ce qu’il
se passe est presque brechtien et la distance
constante qu’il introduit est une façon de 
jouer avec la représentation elle-même. 
Comme Alceste le misanthrope se trouvait 
au plateau devant tout un groupe humain, 
le public, Dom Juan le séducteur évolue 
sur la scène sous le regard d’une foule de 
spectatrices. Molière joue avec tout cela.

Et pour la distribution de cette nouvelle 
création, vous faites appel à vos 
comédiens habituels ?
JFS • Ils seront six au plateau : Nicolas
Bouchaud jouera Dom Juan et Vincent
Guédon, Sganarelle ; avec eux, Stephen 
Butel, Marie Vial et deux nouveaux venus :  
Marc Arnaud et Lucie Valon que j’ai eu 
l’occasion de rencontrer dans des ateliers.  
Je leur ai proposé de faire partie de l’aventure 
car ce sont de vraies rencontres et je sens que 
ce sont « des acteurs pour moi » ! (Sourires)

Vous revenez à La rose des vents où vous avez 
joué il y a plus de dix ans Le Mariage de Figaro 
puis La Vie de Galilée. Quels sont vos liens 
avec cette scène nationale ? 
JFS • Je suis content d’y revenir ! L’accueil y est 
très agréable et le public, chaleureux. 

Nouvelle création de Jean-François 
Sivadier en mai, il répond à quelques-
unes de nos questions alors que le 
travail de répétition n’a pas encore 
commencé.

Après Le Misanthrope qui a connu un grand 
succès vous allez mettre en scène un autre 
Molière, Dom Juan, en 2016. Qu’est-ce qui a 
motivé le choix de cette pièce ? 
JFS • Cette pièce occupe une place
particulière dans mon parcours : je répétais
avec Didier-Georges Gabily en 1996 sur son
diptyque qui associait Dom Juan à l’un de
ses textes intitulé Chimère quand il est mort et
j’ai dû achever le travail de mise en scène.
Tout en étant attiré par cette œuvre pendant
des années, j’étais trop marqué par le travail
de Didier. J’ai senti que c’était maintenant
le bon moment. Par ailleurs, quand on choisit
une œuvre, il y a un mystère et c’est pendant
le travail que les raisons qui nous ont poussé
vers elle se dégagent et s’éclaircissent. Ce qui
me plaît dans ce texte, c’est qu’il s’agit plus
de cirque que de théâtre : Molière a inventé
une forme inédite en mêlant des éléments de
comédie, de tragédie, de pastorale… Un autre
élément intéressant : dans le dénouement,
on a l’impression que Molière ne croit pas à la
punition de son personnage.

Dom Juan vous paraît-elle en résonnance 
avec notre époque ?
JFS • Les journalistes de Charlie, malgré les
menaces, ont décidé de continuer à faire ce
qu’ils savaient faire : faire rire par leurs dessins
de toutes les religions. Malgré les 
avertissements qui jalonnent l’intrigue, Dom 
Juan pousse jusqu’au bout, presque jusqu’au 
non-sens, son désir de liberté contre la morale, 
la religion, la pensée de l’époque. Ainsi, 
malgré son égoïsme, il est un libérateur et un 
progressiste : il travaille à l’érosion du vieux 
monde dans lequel il vit. Par ailleurs, Dom 
Juan est pris dans un mouvement permanent 
comme pour fuir une seule définition de lui-
même, le désir qu’il a des femmes dépasse 
les femmes et, en ce sens, il incarne bien 
la maladie de notre époque qui consiste à 
désirer toujours autre chose que ce que l’on 
possède ou à vouloir faire autre chose que 
ce que l’on fait : le désir du héros en devient 
abstrait tant il est illimité. Un autre élément lié 
à notre temps est à l’œuvre dans la pièce : 
n’exister qu’à travers le regard de l’autre. 
Il s’agit enfin pour moi de dégager des idées 
plus larges : Dom Juan, qui se définit par la 
somme des femmes qu’il a, ressemble à un
acteur, se définit par la somme des rôles 
qu’il joue.

Y a-t-il des points communs entre votre 
approche d’Alceste dans Le Misanthrope
et celle de Dom Juan ? 
JFS • Quand je commence un projet de
mise en scène, j’aime enlever les clichés
qui collent à la peau de l’œuvre : ici, par
exemple, que le héros est un bourreau et
les autres personnages, des victimes. Ils se
révèlent beaucoup plus ambigus et « le grand
seigneur méchant homme » devient un 
espace de projection de leurs propres 
fantasmes. Contrairement à Alceste ou à 
d’autres figures comme Arnolphe, Dom Juan 
ne défend rien activement : il fonctionne 
par la négative, c’est Sganarelle qui le fait 
parler pour qu’il donne sa vision du monde. 
Alceste expose sa détestation de l’humanité 
à laquelle seule échappe Célimène qui 
constitue un contrepoint ; Dom Juan va 
encore plus loin en désirant sans
aucune restriction, sans aucune limite. 
On trouve un point commun chez les 
personnages centraux de Molière : la 
certitude qu’ils sont au-dessus de l’humanité 
moyenne avant qu’ils ne se retrouvent à la 
fin dans une position commune à tous les 
hommes : s’exiler, mourir…
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AU CŒUR DES 
RÉPÉTITIONS DE

CORIOLAN
13 AU 16 JANVIER

Des questions se posent pendant ce temps
dans la salle : quand lance-t-on le son ? On
essaie, on réessaie jusqu’à ce que le metteur
en scène arrête un choix. Serge-Aimé Coulibaly
frappe le sol de son pied : chef d’orchestre des
corps, il veut construire le mouvement collectif.
La musique qui démarre traverse les peaux et
gagne les muscles. Chaque acteur cherche
pour lui-même. Le chorégraphe revient dans la
salle pour apprécier l’équilibre d’ensemble et
l’accord rythmique de ce chœur se déplaçant
sur le plateau. Il revient parler avec le metteur
en scène et le vidéaste, un geste se dessine
dans leur échange. Temps d’attente. 
Le metteur en scène dit à chacun de bien 
garder en mémoire son parcours et son rythme, 
il précise que tout prendra un autre relief 
quand ils auront la scénographie définitive.

Le travail se poursuit avec la scène où le
couple au pouvoir, Coriolan et son épouse
Virgilia, font du sport dans leur salle de gym à
jardin. Il s’agit de trouver le bon mouvement
de chacun pour que l’image soit juste : elle fait
du hula hoop tandis qu’il saute frénétiquement
à la corde. Plusieurs lumières sont essayées,
plusieurs positions dans le rapport au public :
face ? Profil ? Quand ? Quel doit être le volume
de la musique ? Autant d’essais et Frédéric
Laforgue retient ce qui fonctionne, explique
ce qu’il faut gommer, obsédé qu’il est par le
souci de montrer assez, mais surtout pas trop,
en quête exigeante du vocabulaire scénique
le plus juste.

Pour finir c’est une lente avancée d’un chœur 
armé du lointain à la face qui est essayée : 
encore une fois, trouver le bon rythme de la 
marche, une marche assez lente qui crée un 
saisissant contraste avec la musique violente. 
L’image, comme ralentie, est belle et forte. La 
répétition s’achève trop vite : il me tarde de 
découvrir la création définitive en janvier, ce 
Coriolan au diapason de notre temps !

Samedi 7 novembre, 15h, j’entre
dans la salle de spectacle,
passagère clandestine, je m’installe
discrètement pour assister pendant
deux heures à ce laboratoire
d’images et d’émotions qu’est la
création théâtrale. 

Le metteur en scène Frédéric Laforgue et le
vidéaste Alexandre Leroy, qui ont fondé la
Compagnie des Blouses Bleues au début des
années 2000, travaillent sur la pièce de 
Shakespeare, Coriolan, dont ils ont demandé 
une adaptation à l’auteur Sébastien Hoët. Lors 
d’un chantier sur la pièce élisabéthaine en 
2006 à la Malterie, ils avaient fait leur première 
expérience d’une dramaturgie du politique, 
eux qui travaillaient jusque là davantage sur 
l’intime. L’intérêt qu’ils avaient pour cette 
œuvre n’a pas faibli et s’est même renforcé au 
regard des nouveaux acteurs entrés sur cette 
autre scène qu’est la scène politique depuis les 
années Sarkozy. Seule pièce de Shakespeare 
que Brecht a réécrite parce qu’il voyait dans 
les rapports entre les Patriciens et les Plébéiens 
une lutte de classes, elle est, selon l’auteur 
allemand, « la tragédie d’un héros et de son 
peuple qui n’arrivent pas à s’entendre ». Les 
deux artistes qui abordent dans leurs créations 
la question du corps et de ses représentations 
la place cette fois dans son rapport à la guerre 
et au politique : qu’est-ce qu’un corps guerrier ?  
Qu’est-ce qu’un corps en guerre ? Qu’est-ce 
qu’un corps politique ? La guerre entre Rome, 
dévastée par la famine, et les Volsques, les 
déchirements intérieurs qui agitent la jeune 
République trouvent des échos innombrables 
dans le monde contemporain : les conflits 
antiques sont bien ceux d’aujourd’hui dans 
leur Coriolan.

Pour Frédéric Laforgue qui voyage beaucoup 
dans des endroits sensibles sur le plan géo-
politique, il est fondamental que le travail 
artistique soit connecté avec ce qui se passe 
dans le monde. Un autre enjeu du travail est 
de rendre concrète cette pièce jalonnée de 
longues tirades : modernisation de la langue, 
mais aussi vidéo, bande-son, lumière pour 
traduire les nombreuses images du texte. Les 
deux artistes ont nourri leur imaginaire et celui 
des acteurs à des sources très variées : la vie 
politique et sa médiatisation, les séries House 
of Cards, Game of Thrones, la performance 
d’acteur de Matthew McConaughey dans 
True Detective. Dans les auditions qui se 
sont déroulées sur un an et demi, ils ont 
cherché des acteurs à la fois très engagés 
physiquement comme à l’accoutumée, mais 
aussi « engagés » politiquement : tous ont des 

convictions et des histoires politiques, préalable 
indispensable pour cette nouvelle création. 
A ce moment du travail, l’équipe a passé 
l’adaptation de Sébastien Hoët à l’épreuve de 
la scène. Lorsque le texte ne sonnait pas juste, 
l’auteur a corrigé, reformulé, biffé... Et c’est à 
un travail sur la précision gestuelle, sur la qualité 
du mouvement, dirigé par le chorégraphe 
Serge-Aimé Coulibaly que j’assiste aujourd’hui. 
A l’aide d’impulsions, il donne des directions 
d’énergie aux acteurs ; il leur parle presqu’à 
l’oreille, il montre des gestes tandis que Frédéric 
Laforgue et Alexandre Leroy s’entretiennent 
tous les deux de ce qu’ils voient se dessiner au 
plateau et règlent des questions techniques. 
Prenant le travail en cours, je ne sais pour 
quelles scènes va servir ce travail physique, 
cela n’a aucune importance : j’aime voir le 
corps guidant et le corps guidé, j’aime voir 
la recherche de chacun pour trouver la juste 
énergie et sa propre syntaxe dans l’espace. 
Une sueur particulière émane des corps, celle 
de l’effort plein de sensibilité. 



P O R T R A I T S

C’est lors d’une des représentations
de ce spectacle qu’il fait la rencontre de
Hubert Colas, artiste implanté à Marseille, qui
lui propose de participer l’année suivante, au
festival d’écritures contemporaines, Actoral. 
Après avoir créé sa compagnie « Man Haast »  
en 2014, le jeune artiste donne à Actoral une 
première mouture de Lotissement, texte de 
Frédéric Vossier. Avec la complicité de la 
dramaturge Sarah Cillaire, il réalise ensuite, 
Que je t’aime, transposition du mythe de
Phèdre dans la sueur d’une salle de sport où
Hippolyte est obsédé par le culte du corps.
En octobre dernier, toujours à Actoral, il met en 
scène au Théâtre des Bernardines le texte de 
l’auteure suisse Marie Fourquet, En héritage.

Si les mots comptent beaucoup pour 
déclencher son imaginaire spatial, son univers 
lumineux et sonore, s’ils le guident pour 
conduire le corps des acteurs, le théâtre est 
pour lui un monde de la sensation et non de 
l’intellect. C’est ce théâtre qu’il essaie de 
faire avec le souhait secret que le spectateur 
reçoive quelque chose de l’étincelle qui 
l’a ébranlé lors de sa toute première fois au 
théâtre ! Un théâtre sur lequel le spectateur 
peut se projeter et s’inventer en toute liberté 
et où il se confronte à la profondeur de ses 
propres sentiments.

de l’Ile de Ré et, séduit, il l’invite à présenter 
le spectacle dans le festival des jeunes artistes 
émergents, Labomatic. Le goût de Thomas
Condemine pour l’univers claudélien le
rapproche d’Yves Beaunesne et, en 2011, 
il devient artiste associé à la Comédie Poitou-
Charentes. Il monte en 2013 le diptyque
L’Otage/ le Pain Dur présenté à La rose 
des vents. Il reprend en 2015 un texte 
contemporain, Hétéro de Denis Lachaud. 
En 2016, il s’attaque à un roman de la 
contreculture américaine, Mickey le Rouge
de Tim Robbins, tout en jouant dans L’Annonce 
faite à Marie dans la mise en scène de 
Beaunesne.

Ses spectacles posent tous la question de la 
transmission d’une génération à l’autre, la 
manière dont les individus se repositionnent 
dans les périodes de mutation historique, la 
cohabitation de l’intime et du politique. 
C’est encore cette problématique que l’on 
retrouve dans Mickey le Rouge puisque le 
roman interroge les rapports complexes entre 
l’amour et les convictions politiques, entre le 
rêve occidental d’aimer toujours et les limites 
de cet idéal. Dans cette mise en scène, il 
quitte son esthétique « en noir et blanc » pour 
introduire de la couleur, manière pour lui de se 
risquer plus au cœur du sujet qu’il aborde.

Né à Lille en 1984, le franco-belge Tommy
Milliot découvre le théâtre vers onze ans lors
d’une sortie avec son professeur de français.
Bouleversé, il se trouve face à quelque chose
d’inconnu : il ne comprend pas ce qui se joue
entre la scène et la salle, mais est fasciné par
la présence réelle des acteurs. Puis il oublie
ce choc originel. C’est seulement à 30 ans
que ce souvenir est remonté et il comprend
aujourd’hui pourquoi il s’est dirigé vers l’option
théâtre du lycée Blaringhem de Béthune à
quinze ans. C’est là qu’il construit les fondations
de son éducation théâtrale. Ce furent les
premières révélations esthétiques, notamment
à La rose des vents avec les Flamands
(Josse de Pauw avec l’excellent Übung,
Jan Lauwers...). Après un an à Bruxelles où il
se tourne vers la scénographie, il poursuit sa
formation à l’université d’Artois en licence
 « Arts du spectacle ». Il y crée ses premières 
mises en scène. 

Sélectionné à Nanterre pour le master 
« Mise en scène et dramaturgie », il commence 
le cursus par un atelier sur l’écriture de 
Marguerite Duras avec le metteur en scène Eric 
Vigner et c’est une autre révélation ! L’artiste, 
alors directeur du CDN de Lorient, lui propose 
de participer à un grand projet, l’Académie :
Vigner veut réunir sept jeunes acteurs d’origine
française et étrangère pour une durée de trois
ans au sein du CDN pour plusieurs créations.
Tommy Milliot devient l’assistant d’Eric Vigner
pour l’ensemble du projet. Au cours de cette
aventure, le metteur en scène lui demande de
jouer, ce qui complète son approche du travail 

Lors de spectacles vus dans l’enfance, Thomas
Condemine retient quelque chose qui relève
de la magie sur le plateau de théâtre :
comment les acteurs d’une adaptation de
Jonathan Livingstone le Goéland peuvent-ils
voler ? Car ils semblent voler réellement dans
les yeux du jeune garçon. Au lycée Pothier
d’Orléans, il suit les enseignements artistiques
de cinéma, de théâtre et voit de nombreux
spectacles au CDN, alors dirigé par Olivier Py. 

Étudiant en Faculté de droit, il rejoint une
troupe amateur qui affectionne le boulevard ;
il y joue et y met en scène avec plaisir.
S’opère alors un virage dans l’approche
théâtrale quand on lui demande de jouer
dans une pièce d’un répertoire différent : Lulu 
de Wedekind. Si l’enseignement du droit lui
permet de satisfaire sa passion des questions 
sociales et politiques, il n’offre pas au jeune 
homme assez d’humain ni de corps. Le 
théâtre lui apparaît comme un domaine 
où il peut, selon ses propres mots, « mettre le 
physique et le désir dans l’équation politique ». 
Au Cours Florent, Sandy Ouvrier lui fait 
découvrir Claudel : c’est un choc que cette 
langue lyrique, humoristique aussi, c’est une 
révélation que ces personnages chargés 
des contradictions inhérentes à la condition 
humaine ! Tout en travaillant comme 
comédien au Théâtre 95, il prépare les 
concours et entre à l’Ecole du TNS (promotion 
2007, section jeu). Il y découvre l’importance 
dans la manière d’appréhender le texte 
grâce au travail avec Martine Chambader. 
Le travail avec Alain Françon le nourrit dans 
son approche de la scène au cours de ces 

d’acteur. Il expérimente le jeu de l’intérieur 
et découvre avec jubilation cette pratique. 
La trilogie de l’Académie (La place royale 
de Corneille, Guantánamo d’après Franck 
Smith et La Faculté de Christophe Honoré) est 
jouée dans toute la France. Le moment de 
magie absolu est atteint pour Tommy Milliot au 
festival d’Avignon 2012 où est créée La Faculté. 
Parallèlement à la tournée, le CDN de Lorient 
lui propose de l’accompagner dans une 
première production : il choisit d’adapter un 
album jeunesse écrit par Christophe Honoré. 

années ; en sortant de l’école, il jouera 
d’ailleurs pour ce metteur en scène ainsi que 
pour Stéphane Braunschweig (il retrouve avec 
lui Lulu en 2011). 

Bien que retenu en jeu au TNS, il n’a jamais
cessé en parallèle sa formation de metteur
en scène. Fidèle à sa révélation littéraire, il
monte L’Echange de Claudel en 2010 avec
des élèves de l’école. Il crée cette même
année la compagnie TPN. Didier Thibaut voit
une maquette de ce spectacle au Concours 

TOMMY MILLIOT
—

LOTISSEMENT
19 AU 22 JANVIER

—

THOMAS CONDEMINE
—

MICKEY LE ROUGE
23 AU 26 FÉVRIER
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M U S I Q U E

PCM BLA∫T / REBOTIER
03 MARS — 20:00

Rencontre avec Maxime Morel, musicien
du collectif Muzzix, notamment en tant
que tubiste au sein du trio PCM Bla∫t aux
côtés de Christian Pruvost (trompette) et
Samuel Carpentier (trombone). Ces derniers
préparent un concert-rencontre avec
Jacques Rebotier, poète et compositeur.

Qui est à l’origine de ce projet qui réunit le trio
PCM Bla∫t et Jacques Rebotier ?
Je travaille avec Jacques Rebotier depuis 2011.
J’avais d’ailleurs joué la brève Pourquoi tu
m’aimes plus ? à La rose des vents lors d’une
carte blanche à Muzzix en février 2013. Je me
suis dit qu’il y avait quelque chose à faire avec
PCM Bla∫t et le travail de Jacques, réunir ces
deux univers, d’autant plus que Jacques a écrit
beaucoup de brèves pour cuivres et qu’il 
développe lui-même un travail avec des 
improvisateurs. Sans oublier qu’il improvise 
lui-même.

Qu’est-ce qu’une « brève » ?
Ce sont des pièces qui ne durent pas plus de
5 minutes. Des sortes de fulgurances. Une idée
qui est mise en œuvre très rapidement, très 
efficacement, sur un format court, paroles 
et musique. Jacques en a écrit plus d’une 
centaine. Les brèves sont écrites pour des 
instruments conventionnels comme le piano ou 
le cor mais aussi pour d’autres plus étonnants 
comme la trompette marine. Il y a aussi des 
brèves pour étui d’instrument, atomiseur, 
vuvuzela ou langue de belle-mère...

Que va retrouver le public dans ce spectacle ? 
Ce sera vraiment une rencontre entre les 
univers de PCM Bla∫t et de Jacques Rebotier. 
L’idée est de travailler sur les brèves existantes 
de Jacques et d’exploiter les qualités 
d’improvisateur des quatre artistes.

UN CONCERT DE MUZZIX
DANS VOTRE SALON ?
C’EST POSSIBLE !
Le partenariat avec Muzzix, c’est aussi la possi-
bilité d’accueillir chez vous des musiciens du
collectif pour un concert original et intime.
Nous espérons ainsi vous familiariser avec les
musiques de ce collectif hors-normes
et vous donner envie de les découvrir en grand
format les 3 mars et 28 avril.

Le principe est le même que lors des 
rose@home, vous invitez des amis et nous
arrivons avec les musiciens et l’apéro !

DES CINÉ-CONCERTS
AU MÉLIÈS 
VENDREDI 1er AVRIL — 10:00 & 14:00

« Ciné-concert de papier »
Une sélection de courts-métrages d’animation
réunis autour d’une même création musicale
originale et d’un point commun : la technique
du papier découpé. Mise en musique par 
Sakina Abdou et Ivann Cruz. 

Dans le cadre du  « ciné-concert de papier »,
Sakina Abdou et Ivann Cruz animeront des
ateliers de découverte sonore pour des écoles
de Villeneuve d’Ascq. Un premier éveil au jeu
musical en collectif à travers un petit 
laboratoire de sons. Une occasion ludique 
de découvrir activement la relation du 
son à l’image en réalisant ses propres 
accompagnements sur quelques séquences 
du film.

RÉSO[NANCES] 
MARS – AVRIL

Un mois de création musicale à Lille,
Tourcoing, Villeneuve d’Ascq 
L’atelier Lyrique de Tourcoing, le Conservatoire
de Lille, l’Opéra de Lille, l’Orchestre National
de Lille, le Pôle supérieur d’Enseignements 
artistiques Nord-Pas de Calais, la saison 
Écouter – Voir de Tourcoing, le Collectif Muzzix 
et La rose des vents s’associent pour vous 
proposer un panorama de la création musicale 
aujourd’hui. 
Retrouvez toute la programmation de 
Réso[nances] et l’entièreté des interviews avec 
le collectif Muzzix sur notre site.

IN MOTION
28 AVRIL — 20:00

Rencontre avec trois musiciens du collectif
lillois Muzzix. Peut-être les avez-vous déjà
rencontrés dans le spectacle autour du
compositeur Moondog Round the World
of Sounds créé à La rose des vents en mai
2014. Ils nous parlent du projet In Motion
qui associera le Grand Orchestre de Muzzix et
l’Ensemble Dedalus (Montpellier-Paris) autour
de la pièce Music with changing parts de
Philip Glass, célèbre compositeur du courant
de musique minimaliste.

Quelle est cette pièce Music with
changing parts ?
Sakina Abdou • Cette pièce date de 1970, elle
fait partie du courant minimaliste. C’est une
des premières pièces vraiment répétitives. Philip
Glass écrit toujours tout habituellement, la nou-
veauté dans cette pièce c’est qu’il laisse une
possibilité d’interprétation libre.

Vous autorisez-vous des détours par rapport
à la pièce originale ?  
Didier Aschour • La partition est largement
flexible dans son instrumentation mais aussi dans
sa durée, la notion de version originale au sens
traditionnel est ici obsolète. On espère retrouver
l’esprit dans lequel la pièce a été composée.
Music with changing parts est une sorte de
transe contrôlée qui est à chaque fois revécue
par les interprètes et les auditeurs.
Christian Pruvost • La durée peut-être variable,
de une à deux heures. Il y a quatre parties,
chaque instrumentiste est libre de passer de
l’une à l’autre, de ne pas jouer par exemple.
Mais chaque partie doit être jouée.  

Pourquoi ne faut-il surtout pas rater le
concert du 28 avril ? 
Barbara Dang, Sakina Abdou,Christian Pruvost • 
C’est assez rare de voir ça, c’est peu
joué ! A notre connaissance, un ensemble
slovaque, l’ensemble Cluster, a interprété cette
pièce récemment le 4 juillet 2015, à Košice en
Slovaquie. Par ailleurs, il n’existe qu’un seul enre-
gistrement qui est celui de la création de 1970.
Il est d’ailleurs limité à 60 minutes à cause de la
contrainte du support.

MUZ
ZIX

LE COLLECTIF

DANS TOUS
SES ÉTATS
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O N  A  V U  P O U R  V O U S

En arrivant, le public se demande 
s’il va assister à un spectacle ou un 
match : la scène est transformée en 
un terrain de sport. Sur le sol blanc, 
l’espace est délimité à l’aide de 
lignes noires et, de chaque côté, des 
buts d’environ un mètre de hauteur 
occupent toute la largeur. 

Huit personnes sur le plateau nous regardent,
ou plus exactement, nous écoutent nous
installer : elles sont aveugles ou malvoyantes
et vont jouer devant nous une partie de
goalball, mixte de foot et de hand. Le premier
championnat de ce sport paralympique a eu
lieu en 1978 en Autriche. Parmi les participants, 
les deux arbitres se détachent : la dialectique 
entre ceux qui voient et ne voient pas 
donne le ton de l’ensemble. Les arbitres 
viennent poser sur les yeux de leurs joueurs 
une seconde peau puis un bandeau noir 
de manière à ce que tous soient dans la 
même nuit du regard : les athlètes totalement 
aveugles sont rares et il faut s’assurer qu’ils 

jouent tous dans les mêmes conditions. Au son 
d’une musique lente, ils se déplacent et se 
saluent de manière très rituelle sans que l’on 
sache si cette entrée fait partie des règles du 
jeu ou s’il s’agit d’une proposition de l’artiste 
italien Alessandro Sciarroni. 

L’application de règles du jeu que nous 
découvrons, les coups de sifflets, l’implication 
des athlètes, tous issus d’équipes nationales 
européennes, nous plongent clairement 
dans une compétition sportive. Et l’on se 
prend à vivre les émotions du public qui se 
rend au stade ! On apprécie la précision des 
gestes des joueurs, leurs prouesses sportives 
tout en étant fasciné par l’étonnant ballet 
qu’ils dansent sous nos yeux. Pris par le jeu, 
on constate que quelque chose change 
progressivement : la lumière diminue 
lentement jusqu’à l’obscurité totale. Les 
spectateurs partagent alors la même 
privation sensorielle que les joueurs et
participent au match comme eux, à l’oreille.
Ils essaient de suivre ce qui se passe à l’aide
des grelots qui tintent dans le ballon, à l’aide
des bruits de pas, de mains, de bouche des
participants. Rien n’est modifié pour eux,
tout l’est pour nous ! Étrange expérience
synesthésique et empathique : voir par l’ouïe. 
Quelle équipe a joué ? Qui a marqué ? 

AURORA
ALESSANDRO SCIARRONI

03 & 04 MAI

SPECTACLE 
AVEC DES 
AVEUGLES 
À L’USAGE 

DE CEUX QUI 
VOIENT

Lorsque la lumière revient, c’est l’aurore, le 
début d’un nouveau moment : le match 
se poursuit, mais Alessandro Sciaronni va y 
introduire des éléments qui vont modifier cette 
fois la perception habituelle des joueurs.
La Symphonie n°3 d’Henryk Górecki, d’abord
lointaine, envahit progressivement tout
l’espace sonore et couvre leurs repères 
auditifs, les conduisant à se jeter au hasard 
devant les buts pour éviter que la balle n’y 
entre. Le public a recouvré la vue tandis 
que les malvoyants sont à la fois aveugles 
et sourds. Aussi belle soit-elle, la musique les 
prive de leur rapport au monde et en devient 
insupportable ! Réaction brutale de l’un 
d’entre eux qui traduit la violence qui lui 
est faite. 

Le match reprend avec d’autres variations
plus infimes, de l’ordre de la temporalité :
étirement des temps d’arrêt... Là encore,
les athlètes, habités par la rage de gagner,
doivent être plus attentifs aux moindres signes.
Leur concentration totale leur confère une
incroyable qualité de présence. Aucune
volonté de torturer les participants pour
l’artiste italien dans Aurora : sa démarche
procède de celle de Duchamp et de ses
ready-made. Si le fait de placer un urinoir 
dans un musée amenait à voir l’objet 
prosaïque avec un regard neuf, 

le déplacement d’une pratique 
anthropologique -au sein de laquelle sont 
introduites quelques légères modifications- 
dans une salle de spectacle va 
progressivement changer l’attitude des
participants ainsi que l’enjeu de ce qui se
donne à voir : autre chose que ce que l’on
croyait se joue, se vit ! Avant le goalball, ce
Duchamp de l’art performatif s’est intéressé
à une danse folklorique du Tyrol dans FOLK-S
en 2012 puis à la jonglerie avec UNTITLED_I will 
be there when you die en 2013.

Aurora constitue le dernier volet de Will You 
Still Love Me Tomorrow ? Dans un processus 
de création qui réclame une véritable durée, 
Sciarroni approche en anthropologue la 
pratique qui l’intéresse ; il en dépasse ensuite 
l’étude minutieuse pour la vivre de l’intérieur. 
L’objet scénique qu’il propose relève à la fois 
du rituel anthropologique et du spectacle : ni 
mise en scène véritable ni simple monstration
d’une activité humaine, Aurora se tient dans 
un saisissant entre-deux ! Si le public a assisté
à une performance sportive, s’il a ressenti

le suspens du spectateur du stade, il a aussi
vécu une performance artistique et partagé
une expérience forte avec l’autre, son 
« dissemblable », son frère.  

Le spectacle est suivi du très beau film de
Cosimo Terlizzi sur le making off du spectacle. 
Ce film suivra la représentation et
répondra à toutes les questions que vous vous
posez sur cette performance.
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en coréalisation avec l’Entorse

SOYEZ CURIEUX 

Atelier de pratique le jeudi 05 mai 
avec l’équipe artistique.

L’Entorse – Jouer Ensemble
L’Entorse lance son 6e Printemps 
Du 01 avril au 26 juin 2016
www.entorse.org

10LA ROSE DES VENTS RDV — JANV. › JUIN 2016

-
D’une certaine façon, la mise 
à distance provoquée par la 
danse contemporaine et la 
performance […] ajoute un 

trouble dans le genre... 
jolie manière de jouer les 

trouble-fête.
-

Les Inrockuptibles
Jean-Philippe Noisette
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O N  A  V U  P O U R  V O U S

-
Le cri d’amour d’Angélica 

Liddell, toujours aussi 
culottée, poursuit son 

« cycle des résurrections ».
 

« La chair comme sublime 
tapis d’oraison et d’extase. »

-
Libération 

 Hugues Le Tanneur

dans la suivante, écrite par Angélica Liddell, 
l’être aimé devient Dieu : il n’y a plus de 
différence entre la chair et le divin. Dans une 
transe proche de l’extase, la célébrante hurle 
que Dieu s’est fait homme, que l’homme est 
Dieu ; elle dévide dans l’urgence ses paroles 
d’amour, passant du rire aux larmes, de la 
joie absolue à la douleur insupportable, elle 
dit dans son corps l’intensité et l’ambivalence 
d’aimer. La dernière lettre est celle de l’apôtre 
qui clôt la cérémonie. 

Après le silence de Dieu ou de l’aimé, 
palpable dans le plateau vide de toute 
présence pendant que Blondie chante 
Call me, on entend plusieurs fois la célèbre 
cantate de Bach, Christ lag in Todesbanden : 
l’amour revient sous forme de musique. Dans 
un monde qui tend à abandonner le spirituel, 
la scène de théâtre reste un des rares espaces 
possibles du sacré, un endroit où peut se 
dérouler la messe très personnelle de l’artiste. 
Qu’on soit fasciné ou agacé par l’univers 
de Liddell, que l’on devine élevée dans le 
fétichisme catholique espagnol, il vaut la 
peine pour les fidèles du théâtre de participer 
à ce rituel artistique !

Dans une atmosphère baroque,
l’artiste espagnole Angélica Liddell
nous convie à une cérémonie placée
sous le signe de la première Épître
de Saint-Paul aux Corinthiens : cette
célèbre lettre de l’Evangile place
l’amour au-dessus de tout.

Le deuxième volet de sa trilogie, Le Cycle
des résurrections, s’ouvre sur une mer de soie
rouge qui envahit le plateau. Le rouge, 
solennel, connote le sang, l’amour passionné 
autant que la Passion du fils de Dieu, sacrifié 
pour le salut des hommes. À moins que ce 
rouge ne soit celui du désir que suscite la 
sensuelle Vénus d’Urbin peinte par le Titien 
qui trône, immense, majestueusement nue, 
au lointain ? Liddell, prêtresse possédée, 
établit une équivalence entre l’amour divin 
et l’amour humain : aimer un homme, aimer 
Dieu, c’est toujours aimer ! « Le vocabulaire de 
la foi et de l’amour coïncident : c’est le même 
discours, irrationnel », dit-elle. Les univers se 
mélangent, s’entrechoquent : les planches 
de la croix sont chevauchées par des femmes 
nues et tondues qu’on dirait tout droit sorties 
des limbes de quelques tableaux de Bosch. 
A moins qu’il ne s’agisse d’anges descendus 

dans l’immanence prosaïque du monde ? Un 
Christ doré donne son sang à une infirmière ; 
une fois que le liquide s’est écoulé lentement 
de la poche d’hôpital sur un linge blanc, il 
l’exhibe à l’avant-scène comme une offrande, 
réminiscence de la Cène. A moins qu’il ne 
s’agisse d’une vision du tueur qui se rêvait 
nouveau Messie, Charles Manson, dont la 
photo en médaillon ouvre le spectacle ? 
Les images de la célébration échappent à
toute interprétation univoque. Les textes 
choisis par la passionnaria de la scène sont 
des mots adressés puisqu’il s’agit de trois 
lettres qui, crescendo, « forment le système 
nerveux d’un même corps ». La première est 
celle de Marta au pasteur Ericsson dans Les 
Communiants de Bergman, elle dit l’amour, 
l’attente de l’aimé, l’idéalisation de l’Autre ; 

PRIMERA 
CARTA

ANGÉLICA LIDDELL
07 & 08 JUIN

QUAND 
L’ESPRIT 
SOUFFLE

AU THÉÂTRE
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À  D É C O U V R I R

Conférence sur nos possibilités de
vivre ailleurs, le paradoxe de Fermi,
l’équation de Drake et les petits
hommes verts.

Agée de 4,54 milliards d’années, notre planète
bleue n’est plus toute jeune, il faut commencer
à faire les petites annonces pour trouver où
déménager. Mais une vie ailleurs est-elle 
possible ? Une conférence gonzo scientifique 
tout en étant ludique sur la vie mais pas ici. 
Bon,  il va falloir penser à changer de globe 
puisque notre Terre va bientôt disparaître (à 
cause de nous). D’accord, mais aller où ? 
La découverte d’exo-planètes et de signaux 
interstellaires confirme une vie possible 
ailleurs dans le cosmos et l’existence d’autres 
civilisations. Ouf, on peut s’en sortir mais on 
n’est pas sûr de l’accueil… C’est dingue, c’est 
drôle et c’est complètement sérieux. 

Retrouvez Frédéric Ferrer et ses Cartographies, 
conférences scientifico-ludiques tout au long 
de la programmation de notre partenaire l’USTL
Culture de Lille 1.
www.univ-lille1.fr

SAM. 16 JANVIER — 17:00 
FAUSTINE – CHAPITRE 2
« Où l’on apprend comment Faustine séduit
puis assassine des hommes d’âge mûr, aidée
par quelques potes, pour s’offrir un beau
voyage ».

SAM. 23 AVRIL — 17:00
FAUSTINE – CHAPITRE 3
 
« Où l’on apprend que Claire, la
Méphistophélès de la saga, possède la
capacité de voyager dans le temps et
propulse Faustine à quelques heures du
Massacre de la Saint Barthélémy, dans
l’environnement de la Reine Margot.

Après avoir accueilli Gob Squad avec 
Before your very eyes dans Next 2011,
nous vous emmenons en bus voir leur dernière 
création interactive Western Society.
N’oubliez pas d’allumer vos 
smartphones, vous en aurez besoin ! 
Tarif unique 12€.  

WOW ! 
CARTOGRAPHIE 5 

Cie VERTICAL DÉTOUR 
FRÉDÉRIC FERRER
19 AU 22 JANVIER

WESTERN
SOCIETY

GOB SQUAD
25 MAI

à la Comédie de Béthune

Autour de Naked Lunch 
MERCREDI 20 AVRIL — 18:00 

-
Conférence de Philippe Noisette  
Journaliste, critique de danse, auteur du livre Danse

Contemporaine Le Guide (Flammarion 2015)

OÙ VA LA DANSE CONTEMPORAINE ?
Depuis l’émergence dans les années 80 d’une
nouvelle vague de chorégraphes en France,
en Belgique et dans quelques pays européens,
la danse s’est réinventée sans cesse. Danse
conceptuelle, danse-théâtre, danse hip
hop... nous allons faire le point sur le présent
et envisager quelques piste pour l’avenir. La
danse contemporaine est-elle essoufflée (après 
40 ans de visibilité) ? Ou est-elle revigorée par
des frictions avec le cirque, les arts plastiques,
le théâtre ? La danse contemporaine est-elle
un reflet de notre monde ou repliée sur elle-
même ? Ensemble essayons d’y voir un 
peu plus clair...

LES 
OVNIS DE 
LA ROSE

FAUSTINE 
Cie THEC

ANTOINE LEMAIRE 
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 NAKED 
LUNCH

19 AU 21 AVRIL

ROUGE 
DÉCANTÉ

06 JANVIER

MICKEY LE 
ROUGE
23 AU 26 FÉVRIER

En avril, l’inclassable œuvre, The Naked Lunch,
en français Le Festin nu, que l’américain William
Burroughs a écrite lorsqu’il vivait à Tanger.
Obsédé par son irrépressible besoin d’héroïne,
« ce singe que les drogués ont l’impression de
porter en permanence sur le dos », il se livre à
une écriture compulsive autour de l’univers de
la drogue. Errance narrative, voyage en pays
d’addiction, hallucinations diverses, évocation
des acteurs du monde junkie... C’est un puzzle
inassemblable, un champignon narratif en
prolifération constante, que trouvent Kerouac
et Ginsberg venus rendre visite à Burroughs
en 1957. Ils essayent de donner au Festin nu
un certain ordre, ils s’emploient à taper le
manuscrit mais l’éditeur qui le reçoit le juge
si fouillis et illisible qu’il refuse de le publier. Il
faudra attendre le retour de son auteur à Paris
pour que l’œuvre voie le jour grâce à son ami
Brion Gysin.

Il l’aide à trouver une forme plus cohérente aux
récits décousus qui sont désormais découpés
en chapitres. Publié en 1958, The Naked Lunch
est immédiatement censuré outre-Atlantique.
Comme un Rimbaud en zone psychédélique,
Burroughs y témoigne du « dérèglement de 
tous les sens » de celui qui s’adonne aux 
drogues. C’est de plusieurs saisons en enfer 
dont il est question, l’enfer de la perte de 
toute liberté dans la tragique et mortelle 
idylle qu’entame l’homme avec le produit. 
Il raconte en une succession de tableaux 
heurtés toutes les lignes brisées, les visions, les 
territoires étranges de la came. Paradoxal 
témoignage de junkie passant par l’imaginaire 
et l’hallucination, The Naked Lunch reste une 
référence dans la littérature américaine de 
la fin des années 50. Le Club Guy&Roni s’en 
empare pour embarquer le spectateur dans 
cet hallucinant voyage.
       

Le début du XXIe siècle voit le retour
en force de l’adaptation
du texte romanesque à la scène.

Les metteurs en scène contemporains
s’emparent de la matière narrative,
questionnant par là même le statut du texte au
théâtre. Ils nous confirment qu’il est possible de
« faire théâtre de tout », selon l’expression de
Vitez : le récit appelle un espace, des corps,
des voix, un rythme pour peu que l’artiste en
fasse la dramaturgie. L’exemple récent
le plus brillant est le travail de Julien Gosselin
à partir des Particules élémentaires de
Houellebecq. Dans la suite de la saison, trois
spectacles adaptés de récits vous seront ainsi
présentés, trois textes très différents
dont on peut se demander quelle forme
théâtrale ils vont prendre.

Autre descente aux enfers, en janvier, celle
de Jeroen Brouwers qui, enfant, passa deux
ans au camp de Tjideng, à Batavia, durant
l’occupation japonaise de l’Indonésie
néerlandaise. Il y séjourne, entre l’âge de
quatre et six ans, avec sa mère, sa grand-mère
et sa sœur. Il témoigne des atrocités
de ces camps dans le récit Rouge décanté
qu’il écrit peu de temps après la mort de sa
mère en 1981. Il ne la voyait plus depuis des
années, il renoue avec elle dans l’écriture au-
delà de sa disparition. Ce deuil est le moment 
d’une douloureuse anamnèse : la période 
d’internement avec elle dans les camps lui 
revient. A travers ses yeux d’enfant, Brouwers 
ne comprend pas tout ce qui se passe et sourit 
là où il devrait hurler. Son émotion brisée prend 
racine là-bas, dans les cruautés des « laquais 
de la mort ».

Tout en évoquant la distance avec celle qui
l’a mis au monde, il fait alors l’éloge de son
courage, de sa dignité, de son incroyable
sourire. Ce récit autobiographique hanté par
la douleur est porté par le très grand acteur
flamand, Dirk Roofthooft, dans une mise en
scène de Guy Cassiers. Grâce aux ressources
du son et de la vidéo, grâce au jeu sidérant
de son comédien, il parvient à ce que les
spectateurs ne soient pas passifs dans l’écoute
de celui qui se raconte, mais à ce qu’ « ils
entrent dans la vie de cet homme ».

En février enfin, Thomas Condemine présente
son adaptation, Mickey le Rouge, du
roman Still life with Woodpecker (1980) de
l’écrivain américain Tom Robbins, icône de
la contre-culture. Le personnage éponyme,
révolutionnaire pour les uns, terroriste pour
les autres, a posé des bombes aux USA en
pleine guerre du Vietnam. Vingt ans plus tard,
sa contestation tourne à vide et il décide de
rejoindre un mouvement contestataire contre
les lobbies financiers. Lors d’un congrès de géo-
Thérapie, il tombe sur une autre bombe : 
Leigh-Cheri, vingt ans, séduisante, engagée, 
à la chevelure aussi roux flamboyant que lui 
et c’est deux générations de contestataires 
idéalistes qui se rencontrent !

A travers ce spectacle, le metteur en scène
cherche à dialoguer avec les pères et grands-
pères de ceux qui, comme lui, sont nés dans les 
années 80, à voir les héritages de leurs
pensées et de leurs actions dans le monde
contemporain : « Nous avons tenté d’éclairer
leur lutte à la lumière de ce que nous savons
aujourd’hui. Nous l’avons fait tour à tour avec
admiration pour ces luttes, avec amusement
aussi, et parfois même avec colère. » En même
temps, il rappelle que, même s’ils ont leur part
de responsabilité dans ce qu’est devenu le
monde, ils ont au moins pris le risque de quitter
la passivité pour s’engager : Mickey le Rouge,
en ce sens, qui garde à la scène la distance
ironique et la tendresse du style de Robbins,
leur rend hommage, même si cet hommage
est ambigu.

M
ic

ke
y 

le
 R

o
u

g
e

 ©
 V

in
c

e
n

t 
A

rb
e

le
t

N
a

ke
d

 L
u

n
c

h
 ©

 R
e

ye
r B

o
xe

m

L E S  R O M A N S  A U  T H É Â T R E

15RDV — JANV. › JUIN 2016 LA ROSE DES VENTS



J E U N E  P U B L I C

LES
SPECTACLES

EN
FAMILLE

NUI 3 ANS +
 

Cie Hop Hop Hop / Christine Le Berre 

MERCREDI 27 JANV. — 10:00 & 15:00
 
Un jour, une petite fille découvre un nounours
sur la plage. Il est en piteux état, trempé,
rapiécé, et porte une plaque sur laquelle
est gravé : NUI. A-t-il été oublié, a-t-il été
abandonné ? Hormis les marques de 
naufrage, il porte les traces d’une vie de 
doudou follement aimé, suçoté, mordillé, 
tatoué au feutre... Nui raconte l’histoire de cet 
ours en peluche, qui comme beaucoup de 
doudous, porte les stigmates d’une vie bien 
remplie. À travers un grand tableau avec des 
portes qui s’ouvrent comme des fenêtres sur 
des moments de vie, suivez les mille péripéties 
qui ont jalonné la vie de Nui et l’histoire de ses 
marques et blessures...

EDGAR PAILLETTES 8 ANS +
 

De Simon Boulerice

La Manivelle Théâtre / L’Arrière Scène 

MERCREDI 24 FÉV. — 17:00
 
Edgar est un sacré numéro et un magicien 
du déguisement, de la comédie et de 
l’esbroufe ! Toujours en parade. Toujours 
en représentation. Avec ses costumes, il est 
tour à tour aviateur ou homme-grenouille, 
funambule ou pirate des Caraïbes, 
Spiderman ou cow-boy, avec bottes de 
cuir et veste en suédine usée... Il est au 
centre du monde, au centre de toutes les 
attentions de la famille. Trop fort Edgar ! 
Trop fort surtout pour Henri, son grand frère, 
toujours dans l’ombre et les coulisses tandis 
qu’Edgar est sous les projecteurs et recueille 
les applaudissements. Edgar le différent, 
l’exubérant, le flamboyant. Edgar 
le magnifique. Mais aussi Edgar « le boulet 
à la cheville » d’Henri.

B&B 7 ANS +

Cie La Zampa / Magali Milian
Romuald Luydlin 
JEUDI 28 — 19:00 
VENDREDI 29 JANV.  — 20:00

Comme bien souvent dans les contes, ils
seront trois. La Belle, la Bête et la narratrice.
La Bête fera bien des efforts pour se faire
remarquer par la Belle, mais celle-ci ne 
verra rien, ne ressentira rien. Faudrait-il que 
la magie entre en jeu ? Une chanson peut-
elle révéler des sentiments amoureux ?
B&B est une libre interprétation du conte de
Madame de Villeneuve, La Belle et la Bête.

En coréalisation avec le festival 
les Petits pas du CDC le gymnase de Roubaix.

AU LOIN 3 ANS +  
Plastique Palace Théâtre
Blaise Ludik & Judith Spronck 
SAMEDI 30 AVR. — 15:00 & 17:00
 
Inspiré de l’Odyssée d’Homère, Au loin est 
un spectacle de marionnettes, où les livres 
et les feuilles de papier s’animent. L’histoire 
d’Ulysse prend vie, le petit roi de papier 
surgit des pages et nous emmène dans ses 
aventures pour vivre avec lui un voyage 
initiatique. Au cœur de la poésie, l’écrit se 
transforme et nous plonge dans le rêve. 
L’héroïque navigateur de l’impossible nous 
parle de liberté, de bonheur et de joie. La 
magie de la lumière enrobe le tout et nous 
laisse dériver sur ce chemin enchanteur.

Au loin a été nominé meilleur spectacle 
jeune public aux Rencontres Jeune Public
de Huy 2014
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J E U N E  P U B L I C

LES FUSÉES 6 ANS +
 

La boîte à sel / Céline Garnavault 
MERCREDI 25 MAI — 15:00 &17:30
 
Embarquez dans un étonnant dispositif à 
360 degrés où trois cosmonautes cherchent 
à décoller. Autour d’eux, les objets et les 
matières ne semblent plus soumis aux lois de 
la gravité et les sons résonnent comme des 
échos de leurs odyssées rêvées... Un peu 
perdus, parfois maladroits, nos explorateurs,  
inventeurs et sculpteurs aventureux, tentent 
de comprendre ce monde qui leur échappe 
et se fabriquent des aventures avec des 
globes en plastique et des couvertures 
de survie. 

En coréalisation avec le festival 
l’Enfance de L’art de la Ville de Wattrelos

LA BELLE AU BOIS DORMANT 8 ANS +  
La compagnie / Jean-Michel Rabeux 
MARDI 15 — 20:00 
MERCREDI 16 MARS — 19:00

Une princesse très belle, victime du sortilège d’une fée très méchante, est tirée de son long 
sommeil par un prince très charmant… Mais les problèmes ne font que commencer, car la mère 
du prince très charmant, la Reine de Montreust, pourrait bien être une ogresse…
 
N’en déplaise à certains adaptateurs du XXe siècle, les contes, on le sait bien, ne sont pas faits 
que pour rêver. Ils font peur aussi. La Belle au bois dormant, dans la version de Charles Perrault, 
n’échappe pas à la règle : on y profère de terribles malédictions, on y cuisine les enfants, on y 
meurt en tombant dans des marmites de serpents… Il en faudrait plus pour effrayer Jean-Michel 
Rabeux, qui s’attaque sans détour aux zones les plus troubles de l’histoire, pour les illuminer avec 
l’insolence et l’humour qui le caractérisent. Comme à son habitude, il fait s’entrechoquer les 
époques, les langages et les esthétiques, invite dans son histoire le Petit chaperon rouge aussi 
bien que les Atrides pour mieux multiplier, avec les niveaux de lecture, le plaisir du spectateur. 
Son spectacle parle peut-être de familles épouvantable, mais il est aussi, justement, une occasion 
de se rassembler, petits et grands, pour le plaisir de se faire peur ensemble. Et d’en rire.

AU LaM ATELIER 
PARENTS ENFANTS 
AUTOUR DES FUSÉES
SAMEDI 28 MAI — 14:30 & 16:00

Autour d’une visite avec un des guides du 
LaM pour découvrir les œuvres de Robillard 
(fusées et satellites), la compagnie de la 
boîte à sel propose un atelier d’un heure
sur le thème des fusées.

Info : 03 20 19 68 69
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Cie Hop Hop Hop / Christine Le Berre
NUI

27 janvier

TPN-Théâtre / Thomas Condemine
MICKEY LE ROUGE

23 au 26 février

Collectif Muzzix

PCM BLA∫T / REBOTIER
03 mars

Emma Dante
LE SORELLE MACALUSO

09 au 11 mars

Cie La Zampa / Magali Milian
Romuald Luydlin

B&B
28 & 29 janvier

Dans le cadre du festival Les petits pas

Cie Vertical Détour / Frédéric Ferrer
WOW ! CARTOGRAPHIE 5 

19 au 22 janvier

DÉBAT - MONDE DIPLOMATIQUE
LA LAÏCITÉ : SPÉCIFICITÉ

FRANÇAISE, VALEUR
UNIVERSELLE OU PRINCIPE 

« UNIVERSALISABLE » ?
Lun. 07 mars — 20:00

DÉBAT - MONDE DIPLOMATIQUE
LES TRAITÉS DE LIBRE

ÉCHANGE : DES CONSÉQUENCES 
SOCIALES ET ÉCOLOGIQUES

SANS PRÉCÉDENT
Lun. 25 janvier — 20:00

Frédéric Vossier / Tommy Milliot
LOTISSEMENT
19 au 22 janvier

Societas Raffaello Sanzio
Romeo Castellucci

ORESTIE 
(UNE COMÉDIE ORGANIQUE ?)

03 au 05 février

FÉVRIER

MARS

JANVIER

3+

7+

La Manivelle Théâtre / L’Arrière Scène
EDGAR PAILLETTES

24 février

8+

Les Blouses Bleues - Frédéric Laforgue
CORIOLAN

13 au 16 janvier

Toneelhuis / Guy Cassiers
ROUGE DÉCANTÉ

06 janvier



La compagnie / Jean-Michel Rabeux
LA BELLE AU BOIS DORMANT

15 & 16 mars

Ensemble Dedalus et Grand Orchestre 
de Muzzix / Philip Glass

IN motion
28 avril

I.C.I Centre Chorégraphique National
de Montpellier Languedoc-Roussillon 

Christian Rizzo
D’APRÈS UNE HISTOIRE VRAIE

18 au 20 mai

Alessandro Sciarroni
AURORA

03 & 04 mai
Dans le cadre de L’Entorse

Club Guy & Roni / Guy Weizman
Roni Haver

NAKED LUNCH
19 au 21 avril

AVRIL

MAI

JUIN

Atra Bilis Teatro / Angélica Liddell
PRIMERA CARTA DE SAN PABLO...

07 & 08 juin
Dans le cadre du festival les Latitudes Contemporaines

Gob Squad
WESTERN SOCIETY

25 mai
À la Comédie de Béthune

La boîte à sel / Céline Garnavault
LES FUSÉES

25 mai

6+

8+

Plastique Palace Théâtre
Blaise Ludik, Judith Spronck

AU LOIN
30 avril

3+

Jean-François Sivadier
DOM JUAN
24 au 27 mai

À VOS AGENDAS 
Le jeudi 2 juin à 19:00 

on vous invite à fêter
la saison 2016/2017

en compagnie d’artistes
et de surprises ! 

Koen Augustijnen, Rosalba Torres Guerrero 
et Hildegard de Vuyst

BADKE
22 & 23 mars

Dans le cadre du festival Le Grand Bain

Jan Martens
ODE TO THE ATTEMPT

22 & 23 mars
Dans le cadre du festival Le Grand Bain
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