Editorial

Soyons un peu jardiniers en cultivant notre jardin théâtral et musical. Après tout ne sommes-nous dans une orangerie – espace chaleureux par définition – pour y faire germer et fleurir quelques plantes inhabituelles ?

Faites vos premiers pas dans notre buvette, ce premier havre de paix et d’accueil où vous pouvez déjà vous installer, à moins que vous ne souhaitiez pousser plus loin, au bord du bassin aux grenouilles coassantes, et au milieu des daturas, orchidées, citronniers, palmiers et autres bananiers. Tout cela ne vous fait-il déjà rêver aux tropiques ? Et pourquoi pas, puisque c’est l’été !

Une buvette bucolique et champêtre, des fleurs de toutes les couleurs, des arrosoirs jaunes d’or et le pavillon de l’Orangerie qui vous regarde en coin, avec son théâtre. Tous les éléments sont réunis pour vous offrir les plus belles soirées estivales de Genève. Vous y rencontrerez des artistes de tous horizons, des anciens comme des nouveaux, des allumés comme des nostalgiques, des ironiques et des parodiques. Certains s’installeront pour deux ou trois semaines, d’autres pour un soir. Du mime prestidigitateur à l’amour romantique en passant par le tango-jazz argentin, le théâtre d’Octave Mirbeau et de Coline Serreau, une étonnante symphonie de Bruckner transposée pour huit musiciens, et tout le reste, tendresse, divertissement, émotion, c’est le choix que nous vous proposons cette saison.

Qu’est-ce qui se passe dans le monde aujourd’hui ? Et dans le cœur de chacun de nous ? Réfléchissons-y ensemble. Le théâtre est fait pour ça, la musique aussi – oh si !

Mathieu Chardet, Directeur de l’Orangerie

Juin 2003

LES AFFAIRES SONT LES AFFAIRES 

d’Octave Mirbeau

[image: image1.png]



présenté par Le Groupe Eugène-Marie 
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Octave MIRBEAU (1848-1917)

Né dans le Calvados en 1848, Octave Mirbeau fait ses études au Collège des jésuites de Vannes, études traumatisantes qui lui inspireront un roman autobiographique, Sébastien Roch  (1890). Ses études de droit sont interrompues par la guerre de 1870 à laquelle il participe comme lieutenant de mobiles dans l'armée de la Loire. Il fait ses débuts de journaliste en 1872, dans un journal bonapartiste, l'Ordre, où il passe de la critique picturale, défendant Monet et Cézanne contre les tenants de l'académisme, à la critique dramatique, aiguisant son sens de la polémique. Après une courte parenthèse politique –il est pendant cinq mois sous-préfet à Saint-Girons, dans l'Ariège–, il tâte de la finance, mais revient rapidement au journalisme de combat.

En 1882, il se distingue par un violent article dirigé contre les comédiens, qu'il juge indignes de la Croix de la Légion d'honneur. Il fonde en 1883, avec Alfred Capus, Paul Hervieu et Etienne Grosclaude, un hebdomadaire satirique, monarchiste et antisémite, les Grimaces. Toujours exalté, il a de nombreux duels, avec, entre autres, Paul Déroulède et Catulle Mendès. Sa position politique évolue, au gré de son individualisme foncier, volontiers excessif, et de sa sympathie pour les milieux anarchistes : il devient anticlérical, antimilitariste et sera dreyfusard. Après un premier recueil de nouvelles (Lettres de ma chaumière, 1885), ses trois premiers romans sont largement autobiographiques (Le Calvaire, 1887 ; L'Abbé Jules, 1888; Sébastien Roch, 1890). Les ouvrages suivants, plus célèbres, dénoncent les vices de la société bourgeoise et cléricale contemporaine (Le Jardin des supplices, 1899 ; Le Journal d'une femme de chambre, 1900). 

En 1896, il est membre de l'Académie Goncourt. Il se signale par son engagement en faveur du sculpteur Rodin, son ami. Il vient au théâtre assez tard, en 1897, avec une première pièce à forte connotation sociale et même anarchisante, « les Mauvais Bergers ». Suivent « l'Epidémie », en 1898, et de courtes pièces réunies en 1904 sous le titre Farces et Moralités, caricatures acerbes d'une bourgeoisie qui fait bon marché des sentiments et de la justice. C'est à ce recueil qu'appartiennent « Amants » et « Vieux ménage ».

En 1903, « Les affaires sont les affaires » remportent un véritable triomphe à la Comédie-Française, après avoir été en partie cause de la suppression du Comité de lecture par Jules Claretie en 1901. La pièce bénéficie de l'interprétation magistrale de Maurice de Féraudy dans le rôle d'Isidore Lechat, personnage de bourgeois parvenu, entièrement corrompu par l'appât du gain. Un autre grand sociétaire, Léon Bernard, lui donne dans les années 1930, au théâtre et au cinéma, une âpre et vigoureuse présence. 

Après ce premier succès, l'administrateur Jules Claretie est prêt à recevoir une autre pièce d'Octave Mirbeau, écrite en collaboration avec Thadée Natanson, le « Foyer ». Autre satire implacable, le « Foyer » met en scène un sénateur académicien, qui pratique la philanthropie dans son propre intérêt et en détourne les effets. Jules Claretie hésite à porter la pièce à la scène. Après un va-et-vient de la pièce de la Comédie-Française au Théâtre de la Renaissance, les auteurs gagnent le procès qu'ils ont intenté à Jules Claretie, qui parvient, avec sa diplomatie habituelle, à monter le Foyer réduit à trois actes, en décembre 1908. Les premières représentations sont troublées par les manifestations de représentants des Camelots du roi et de l'Action française, champions de la « morale offensée », et antisémites avérés.

Sans avoir jamais renoncé à ses engagements et à sa rébellion contre tout ce qui lui paraît injuste, Octave Mirbeau meurt en 1917, au milieu des œuvres de ses amis peintres et sculpteurs.

L'œuvre de Mirbeau, violente, imprécatoire, excessive, mais caractérisée par une profonde tendresse pour les petits et les vaincus, est aujourd'hui redécouverte avec un vif intérêt. Sa verve pamphlétaire, liée à une écriture lyrique et vigoureuse, le situe à la charnière entre l'école naturaliste et les symbolistes.

(
On le classait habituellement parmi les naturalistes, alors qu'il voyait dans le naturalisme la pire erreur de l'écrivain... Il est cependant douteux qu'il n'ait été victime que d'un contresens esthétique.

Selon toute vraisemblance, c'est à son âme de libertaire, de justicier et de grand démystificateur qu'il doit d'avoir été longtemps honni et rabaissé par ceux-là mêmes que, toute sa vie, il avait démasqués, stigmatisés et livrés à la risée de ses lecteurs : les nantis et les dominants, les représentants de tous les pouvoirs, du politique au médiatique, bref tous ceux qui incarnent la bêtise, la laideur morale et l'absence totale de scrupules, de pitié et de sensibilité artistique. »

Si tant de gens aujourd'hui, jeunes et moins jeunes, se passionnent pour Mirbeau, c'est parce qu’ ils découvrent en lui, non pas un "gensdelettres", non pas un fabricant de best sellers en carton pâte tels qu'il en fleurit des flopées à l'automne, mais un homme qui nous aide à voir et à comprendre le monde et nous arme pour mieux y vivre et pour le transformer. 

        





Pierre Michel, un des spécialistes d'Octave Mirbeau 

(
Sa grande comédie Les affaires sont les affaires est reçue à la Comédie-Française en 1901 après une bataille contre le comité de lecture, et est créée le 2 avril 1903. 

Isidore Lechat, « personnage nouveau dans un monde nouveau » est un « self made man ». Sa femme le décrit vaniteux, gaspilleur, insolent, menteur, reniant sa parole. Grand brasseur d’affaires, il jongle avec les millions, fait feu de tout bois, investit tous azimuts, dans l’industrie, l’agronomie et la presse, manipule l’opinion publique, traite sur un pied d’égalité avec l’armée et l’Eglise, fait pression sur les gouvernements, et bénéficie d’une totale impunité.

L’action se passe dans la propriété secondaire de Lechat, un magnifique château du XVIIe siècle, le temps d’un week-end. Durant ces quelques heures, le maître des lieux réglera leur compte à deux financiers véreux venus lui proposer une affaire, congédiera son jardinier sous prétexte que sa femme est enceinte, humiliera son intendant devant ses invités, financera les frasques de son parasite de fils et cherchera à “vendre” sa fille Germaine à son voisin, le marquis de Porcellet, pour prix d’un marché intéressant.

Germaine est la maîtresse d’un jeune ingénieur agronome, employé dans l’entreprise du père. Elle n’en peut plus de vivre dans ce milieu qui lui répugne; elle s’oppose à son père, chez qui l’avoir se substitue à l’être, et tente d’introduire dans la maison un peu plus de lumière, de justice et de beauté. De guerre lasse, elle demande à son amant de l’emmener. Ce dernier, plus enclin à composer avec le père, hésite et tente de la raisonner. Cependant Isidore Lechat découvre le secret de leur amour et chasse les deux jeunes gens, après une scène orageuse. Puis, dernier coup de théâtre, survient l’annonce de la mort du fils, tué dans un accident de voiture.

C’est le moment choisi par les deux financiers pour soumettre au père éploré un nouveau protocole d’accord, dont les clauses lui sont défavorables. Entre deux larmes, Lechat se rend compte de la fourberie des deux canailles et leur dicte ses propres conditions. Les affaires continuent...

(
Dans sa pièce, Mirbeau, « l’imprécateur au cœur fidèle»*, brosse le portrait d’un milieu (la Troisième République) qui voue un culte au veau d’or, où l’argent est la condition du succès et du prestige. Sur un ton résolument subjectif, il dénonce les agissements d’un homme, escroc de la politique et affairiste sans vergogne. Par la description des turpitudes de ses protagonistes, il s’attaque aux institutions que sont la Famille, l’Education, l’Eglise et l’Armée pour en dénoncer, avec une lucidité amère et décapante, les idéologies oppressives et uniformisantes.

Son héros, Isidore Lechat, est une force de la nature, un instinctif. Il est l’illustration parfaite du parvenu. Au cours du récit, il se montre un mari condescendant envers sa femme, un père tyrannique pour sa fille, veule et concupiscent avec son gommeux de fils, un patron paternaliste et intransigeant devant ses employés, un voisin charmeur et obséquieux vis-à-vis du marquis de Porcellet,  un négociateur avisé et implacable dans les affaires. Comme un chat, il retombe toujours sur ses pattes.  C’est un prédateur (il est surnommé Lechat-tigre) capable au besoin d’envoûter sa proie par des caresses et un ton mielleux, ou au contraire, de développer une grande violence physique pour parvenir à ses fins. Par ces aspects, le personnage est antipathique, mais paradoxalement, sa verve, sa faconde, sa roublardise et son appétit féroce suscitent chez le lecteur/spectateur, une jubilation intense et joyeuse. C’est la force du rôle ! 

L’autre figure importante de la pièce, en quelque sorte le second pôle de l’axe autour duquel gravitent tous les autres personnages,  c’est Germaine, la fille de Lechat. « Premier spécimen de femme totalement émancipée » (Pierre Michel), elle nous est montrée, d’entrée de jeu, en résistance face à son milieu et mène un combat qui vise à « diminuer arithmétiquement la douleur du monde » selon la formule de Camus. Double de l’écrivain, Germaine est une étrangère, une marginale, une irrécupérable, parce que sa vision des choses est, à elle seule, un facteur de subversion.  Ce qui, à mes yeux, rend le personnage émouvant, c’est l’art qu’a Mirbeau de nous le présenter dans toute sa fragilité et ses contradictions. Donc si proche de nous. Sa lutte émancipatrice se livre d’abord, à chaque instant, contre l’ennemi intérieur. Elle doit se défendre de céder aux préjugés de classe, aux habitudes acquises qui tendent à devenir une seconde nature, à la culpabilité, au découragement qui naît de la solitude.

A la limite de la schizophrénie, Germaine passe de l’exaltation à une sorte de prostration, entre le rire et les larmes, entre le ricanement féroce et le dévouement passionné. Elle use aussi de violence, mais une violence tournée contre elle-même.

Si, comme l’a dit Ionesco, penser, c’est penser différemment que la majorité, “penser contre“ est une entreprise périlleuse.

Entre ces deux énergies se tient Madame Lechat, épouse et mère. Fidèle, par devoir, à son mari, elle souffre du rejet de sa fille. Ses efforts de conciliation et l’échec de ceux-ci sont pathétiques. Elle assiste finalement, impuissante, à la dissolution de sa famille.

(* Octave Mirbeau, l’imprécateur au cœur fidèle - biographie de P. Michel et J.-F. Nivet, Séguier - 1990)

(
Le Groupe Eugène-Marie (GEM)  est une compagnie théâtrale professionnelle indépendante. Elle a été créée en 1989 par Brigitte Raul et Claude Vuillemin.  Elle a présenté depuis lors :

ADOLPHE OU L’INCONSTANT de Gilbert Pingeon.

L’ECHANGE de Paul Claudel

MERCEDES de Thomas Brasch

LA SORTIE AU THEATRE de Karl Valentin

L’HOMME, LA BETE ET LA VERTU de Luigi Pirandello

FOI, AMOUR, ESPERANCE de Ödön von Horvath

LE BONHEUR DES AUTRES de Michael Frayn

7e Symphonie en mi majeur
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de Anton Bruckner

arrangée pour quintette à cordes, clarinette, cor et piano par Hans Eisler, Erwin Stein et Karl Rankl

par le Nouvel Orchestre de Genève

Direction : Michel Dumonthey

Musiciens : 

Augustin Bourdon (1er violon)

Benoît Ostyn (2e violon)

Lyda Chen (alto)

Alain Doury (violoncelle)

Alain Ruaux (contrebasse)

Corine Fischer (piano)

Christine Guignard (clarinette) 

Jacques Van de Walle (cor)

13 juillet 2003 à 19 h

L'enfance (1824-1837)

Josef-Anton Bruckner est né le 4 septembre 1824 à Ansfelden en Basse Autriche. Il est l'aîné d'une famille de cinq enfants. Son père, Anton, est maître d'école tout comme son grand-père paternel, Josef. Sa mère, Theresia Helm, descend d'une famille d'aubergistes. Un instituteur, à cet époque, multipliait les talents : enseignant, organiste, violoniste aux bals du village. C'est tout naturellement que son père

enseigne au jeune "Tonerl" les rudiments de la musique, du violon et de l'orgue. 

Les dons du jeune Bruckner sont si éclatants que son père décide de l'envoyer au printemps 1835 suivre les enseignements de son oncle Jean-Baptiste Weiss à Hörsching. Il lui apprend la théorie musicale, l'harmonie et la pratique de l'orgue. Les premières compositions, rudimentaires, du musicien datent de cette époque.

En 1836, la santé de son père chancelant, il revient à Ansfelden. Celui-ci décédera en juin de l'année suivante. Le manque de moyens financiers poussera sa mère à faire engager le jeune Anton à l'abbaye de Saint Florian, toute proche, en tant que chanteur à la manécanterie. 

Les années d'apprentissage (1837-1860)

Le petit choriste fera à l'abbaye son apprentissage de musicien tout en poursuivant un cursus scolaire classique. Il se parfait dans le chant, la théorie musicale, le violon, le piano et l'orgue. Ce dernier instrument l'attire beaucoup au point de s'entraîner seul, après les cours.

Sa voix muant, il quitte la manécanterie pour se consacrer entièrement aux études vers 1838. Bientôt, il choisit une profession : il sera instituteur, comme son père. Il prépare à Saint Florian le concours d'entrée à l'école normale de Linz de 1839 à 1840. Il y est admis en octobre 1840.

C'est la première fois, à 16 ans, qu'il pénètre dans une grande ville, 20.000 habitants. La vie culturelle de cette grande cité régionale est éblouissante pour ce jeune provincial. Il découvre les musées, le théâtre, les salles de concert. 

En août 1841 il est reçu à son examen et devient instituteur-adjoint tout d'abord à Windhaag, un petit village proche de la Tchéquie. Dès cette époque, il compose pour diverses occasions : une messe en ut majeur pour alto, orgue et deux cors subsiste de cette époque.

En janvier 1843, il est muté à Kronstorf, tout près de sa chère abbaye. Il continue à se perfectionner auprès de divers professeurs dans les villes proches, à Saint Florian, à Enns et à Steyr. Il compose à cette époque nombre d’œuvres profanes (chœurs d'hommes) ou religieuses (Salve Regina,

Litanie, Requiem, Libera Me, Tantum Ergo, ainsi qu'une messe pour chœur à 4 voix). Comme c'est de règle en Autriche au XIX° siècle, quatre ans après sa sortie de l'école, il repasse son concours brillamment pour être confirmé instituteur; il est alors muté à l'école de Saint Florian.

Cette époque lui apporte un plus grand confort matériel et lui permet de se parfaire auprès des maîtres de l'abbaye et de composer beaucoup d’œuvres nouvelles. Son Requiem en ré mineur est donné à Saint Florian le 13 septembre1849, une Missa Solemnis est créée en 1854 .

En 1855, il s'installe à Linz pour prendre le poste d'organiste de la Cathédrale. Il en profite pour étudier l'harmonie et la composition auprès de Simon Sechter, à Vienne, avec lequel il reprendra tout à zéro. Le rigoureux professeur lui interdit de composer. Ce n'est qu'au bout de cinq ans qu'il tentera,

de nouveau, quelques essais. Il découvre Wagner, ce qui le pousse à s'enhardir : Germanenzug, Symphonie en fa, Psaume 116. En tant qu'organiste il donnera plusieurs concerts dont un à Salzbourg pour le centenaire de Mozart.

Sa mère meurt en novembre 1860, il a 36 ans et célibataire. Sa soeur Nanni (Maria-Anna) lui tient son ménage. En 1861 il passe son examen de maturité au conservatoire de Vienne. Par ailleurs, devenu chanteur puis chef de la chorale d'hommes Frohsinn, il écrit un très grand nombre de pages pour choeur.

La maturité (1860-1881)

Il compose à partir de 1862 sa symphonie en ré mineur, la nullte. Achève en 1863 l'Ouverture en sol mineur. Il commence donc sa véritable carrière de compositeur à l'âge de 38 ans ! En 1864 il écrit sa Messe n°1 en ré mineur. De Wagner, il connait déjà Tannhäuser, en 1865 il assiste à la création de Tristan à Munich. La découverte de cette musique le transporte. A Budapest il entend l'oratorio Sainte Elisabeth de Liszt.

En 1868, il est nommé professeur "in exspektanz" de théorie, de contrepoint et d'orgue au conservatoire de Vienne, en remplacement de son maître Sechter ainsi qu'organiste à la Cour impériale. Il composera ses 2ème (1872), 3ème (1873) et 4ème symphonies (1874) au long de ces années. Il se rend à Bayreuth où Wagner le reçoit avec enthousiasme, acceptant la dédicace de sa 3ème symphonie.

En 1875 il est titularisé à son poste de professeur de conservatoire. Ses élèves se nomment Félix Mottl, Joseph et Franck Schalk, Hugo Wolf et Gustav Mahler. Il est nommé professeur à l'Université de Vienne.

Il assistera en 1876 à la Tétralogie à Bayreuth. L'année suivante, il dirige sa III° symphonie au milieu des lazzis. Mahler et Krzymanowski arrangent pour piano à quatre mains l'œuvre  conspuée. En 1878, il rédige la V° symphonie puis, aussitôt, son Quintette en fa. 

L'âge de la gloire (1881-1896)

1881 verra son premier triomphe: Hans Richter dirige sa 4ème symphonie. A l'issue d'une répétition, Bruckner offrira au chef un thaler "pour boire à ma santé". Richter en fut si ému qu'il sertira la pièce d'argent à sa chaîne de montre. La même année il achève sa VI° symphonie à Saint Florian.

C'est l'année suivante qu'il se rend en Bavière pour assister à la première de Parsifal. En 1883, en pleine composition de l'adagio de sa septième symphonie, il apprend la mort de Richard Wagner, ce qui le conduit à transformer le tronc central du mouvement en thrène à la mémoire du compositeur disparu. Il achève la même année son magistral TE DEUM.

En 1884, à soixante ans, sa lumineuse septième symphonie est un brillant succès à Leipzig, sous la direction de Hermann Levi. Sa troisième symphonie, sa seule symphonie imprimée à l'époque, est jouée à La Haye, Dresde, Francfort, New York en 1885. La septième, toujours interprétée par Levi est jouée puis imprimée à Munich. Il achève la première rédaction de la VIII° symphonie la même année. 

De nouveaux et triomphaux concerts, la 7ème symphonie toujours, sont donnés à Graz, Cologne, Hambourg, Chicago, New York, Amsterdam et Vienne en 1886; Berlin, Budapest, Dresde, Londres et Cologne en 1887. Mais en présentant sa dernière création, la huitième symphonie, à Levi, il ne

recueillera que peu d'enthousiasme. Une deuxième rédaction occupera ses forces jusqu'en 1890. 

Bruckner prend sa retraite en janvier 1891. En 1892, Hans Richter porte au triomphe la huitième symphonie. A partir de 1893, sa santé s'amenuise, il n'en termine pas moins l'adagio de sa 9ème symphonie, entreprise depuis au moins 6 ans. En 1895, l'Empereur d'Autriche lui offre de résider dans un pavillon du Belvédère pour qu'il puisse mieux se soigner. Il y rédigera une bonne partie du finale de sa dernière symphonie tandis qu'on joue sa V° symphonie à Budapest, la VII° à Francfort et la VIII° à Dresde le même jour, le 18 décembre 1895.

Il décède le 11 octobre 1896, dans l'après-midi, après avoir, le matin, travaillé encore à son ultime symphonie. La messe des morts à lieu à Vienne aux accents de l'adagio de sa septième symphonie. Il est inhumé dans la crypte de sa chère abbaye de Saint Florian, sous le grand orgue.

(
La septième symphonie - mi majeur : l'aube de la gloire (1881-83)

C'est l'œuvre  de Bruckner la plus connue avec la quatrième symphonie. Son grand thème lyrique introductif est une pure merveille et l'adagio, l'archétype de ce genre de mouvement. Cette une grande arche solennelle qui allie la plus profonde inspiration à la verve héroïque. Il n'est pas étonnant que Bruckner ait connu son premier et plus incontestable succès avec cette œuvre  magnifique. En 1921, Eisler, Stein et Rankl en font un arrangement pour orchestre de chambre dans le but de conquérir un public plus large.

(
Nouvel orchestre de Genève

En automne 1999, quatre musiciens professionnels motivés : Christine Guignard, Eric Vuichoud, Dominique Bédier et Solange Wisard, décident de fonder le Nouvel Orchestre de Genève. L'objectif est de créer une formation instrumentale à géométrie variable afin de développer une collaboration avec les chorales et initier une activité symphonique. Ses membres fondateurs décident de confier la direction artistique du Nouvel Orchestre de Genève à Michel Dumonthay.

L'ensemble est composé de jeunes musiciens professionnels en début de carrière, d'étudiants des classes professionnelles de perfectionnement et de virtuosité des Conservatoires, encadrés par des musiciens chevronnés, autant dans le domaine orchestral que la musique de chambre. Depuis l'année 2000, le Nouvel Orchestre de Genève a la chance d'avoir comme violon solo Robert Zimansky, ancien Konzertmeister de l'Orchestre de la Suisse Romande. Ainsi dès sa création, les activités de cet orchestre se sont multipliées, et le succès a été immédiat.

(
Michel Dumonthay

Michel Dumonthay est né à Genève. Après avoir suivi des études musicales de piano, de chant, de direction d'orchestre et de direction de choeur, il obtient un premier prix de virtuosité de chant dans la classe de Juliette Bise. Il est également lauréat à deux reprises de la bourse Migros. 

Après une carrière de chanteur à l'Opéra de Bienne (Suisse), il décide de se consacrer principalement à la direction. Ainsi il devient Directeur artistique de l'Union Chorale de la Tour-de-Peilz, du choeur Proclassica de Morges, de l'Ensemble Kneusslin de Delémont, du choeur des Paroisses Réformées de La Chaux-de-Fonds. Avec ces différents ensembles, il dirige notamment le Requiem de Verdi, le Stabat Mater de Rossini, la Messe d'Hector Berlioz, la Symphonie des Psaumes de Stravinsky.

En juin 1999, il fonde le "Nouvel Orchestre de Genève", avec quatre musiciens, tous membres fondateurs: Christine Guignard, Eric Vuichoud, Dominique Bédier et Solange Wisard. Il en devient le Directeur artistique.

 Au cours de l'année 2000, il est assistant de Sir Richard Hickox au Covent Garden de Londres.

(
Le théâtre de verdure

de Coline Serreau
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Production de la Compagnie Mine de rien

Mise en scène : Valentina Sergo

Avec : Erik Desfosses, Joane Reymond, Thomas Laubacher
Du 17 au 31 juillet 2003

L’AUTEURE

Baignant depuis l’enfance dans le milieu artistique, puis devenant l’épouse de Benno Besson, Coline Serreau n’a jamais cessé de côtoyer le monde du spectacle. Son immense talent lui a permis d’aborder le cinéma, le théâtre, la musique, en tant qu’actrice, réalisatrice, metteure en scène, scénariste et auteure. Ses premiers films s’inscrivent dans le courant féministe et militant de l’après 68, ils questionnent le couple et la relation au travail, avec toujours beaucoup d’humour et de poésie ; il s’agit de :

« On s’est trompé d’histoire d’amour » scénario et actrice principale 1973.

« Mais qu’est-ce qu’elles veulent » reportage sociologique et politique 1975.

« Pourquoi pas » scénario et réalisation 1977.

« Qu’est-ce qu’on attend pour être heureux  ? » scénario et réalisation 1981.

En 1985 avec le film : « Trois hommes et un couffin » qu’elle écrit et réalise, elle est propulsée vers le triomphe que l’on sait. Les films qui suivent sont : « Romuald et Juliette » 1988, « La crise » 1991, « La belle verte » 1995 ; et tous rencontrent un beau succès public.

Côté théâtre à partir de 1984 Coline Serreau écrit plusieurs textes :

« Lapin Lapin » 1985, « Le théâtre de verdure »1988, « Quisaitout et Grobeta » 1994, « Salon d’été » 1998. Toutes ces pièces seront jouées à travers toute la francophonie ; la plupart seront mises en scène par son mari Benno Besson. « Le théâtre de verdure » fut créé pour la première fois à la Comédie de Genève en 1988 dans une mise en scène de Benno Besson.

En février 2000, Coline Serreau a reçu de Madame Catherine Trautmann, Ministre de la Culture, la distinction de commandeur des Arts et des Lettres.

LA PIÈCE

Avec « Le théâtre de verdure », Coline Serreau nous convie à une danse symbolique, joyeuse et mélodieuse, mais parfois aussi grinçante et tonitruante où le rêve efface la réalité. Et, comme dans toutes les représentations oniriques, l’histoire ne peut se raconter. Essayez donc de raconter un rêve ! Cette pièce est comme un kaléidoscope multicolore, un puzzle à assembler. Tout est symbole dans ce texte d’apparence banal et naïf : le titre déjà, « Le théâtre de verdure », indique qu’on installe un théâtre dans le théâtre ; les personnages qui n’ont pas de nom : ELLE, LUI, des noms symboles, MUSIDOKIN, sorte d’anagramme d’un nom inventé, garde chasse d’une forêt irréelle, lieu initiatique symbole de l’inconscient où se cachent nos désirs les plus profonds, nos peurs les plus inexprimables. On chemine dans ce texte comme on chemine dans un poème symboliste onirique. C’est du théâtre de l’intérieur.

Dans cette pièce, Coline Serreau nous parle de l’amour sous toutes ses formes : celui dont on rêve, celui qui fait peur, celui qu’on chasse, qu’on fuit, qu’on poursuit et qu’on évite.

LA COMPAGNIE
La Compagnie Mine De Rien est une jeune compagnie de théâtre (1998) qui gère plusieurs tournées : un spectacle de contes pour enfants « Légendes rouges d’Amérique du Nord » (tourne en Suisse et dans les écoles), une clown de rue « Georgina-nettoyeuse de rue » (tournée en Suisse, France et Belgique) et un one woman show « Georgina la grande illusion ».

Pour nous, le théâtre est avant tout un espace de partage et nous aimons citer cette phrase de Gianni Rodari, qui inspire notre manière de travailler :

« Avec les histoires et les processus imaginatifs qui les produisent, nous aidons les gens à entrer dans la réalité par la fenêtre, plutôt que par la porte.  C’est plus amusant et donc plus utile »

Valentina SERGO : mise en scène

Après une formation de comédienne à l’Ecole de théâtre Serge Martin à Genève, Valentina Sergo a commencé sa vie professionnelle en 2001 avec « Nocturne de femme » de A. Ruccello m.e.s Sandra Amodio au théâtre du Grütli à Genève. Suivent ensuite “Le jubilé” et “L’ours” de Tchekhov mis en scène par Cyril Kaiser au Théâtre St Gervais, “Les amours contrariées des amants du parc La Grange” Spectacle de commédia dell’arte m.e.s Cyril Kaiser au Théâtre de l’Orangerie de Genève, “Grand peur et misère du 3èm Reich” de B.Brecht mis en scène par Didier Carrier, au Théâtre du Garage de Genève.

Puis, en 1998 elle se lance dans l’écriture dramatique et la mise en scène, avec “Les aventures d’Anatole Bémol qui raconte les histoires en farandole” avec le groupe enfants-ados du Théâtre Populaire Romand. Viennent ensuite “L’été de tous les songes» d’après Shakespeare suivi de “Le songe d’un dortoir enchanté” pour les groupes d’enfants et ados des Ateliers du Théâtre Permanent de Genève

Elle a par ailleurs suivi de nombreux stages pour parfaire sa formation, notamment à l’École internationale de commédia dell’arte Antonio Fava Réggio-Emilia Italie, puis avec Maurice Bénichou au Théâtre de Vidy.

Ella a également travaillé sur le mouvement avec la chorégraphe Evelyne Castellino et enfin sur le Masque lors d’un stage animé par le metteur en scène et comédien Omar Porras.

Siglotreinta

tango-jazz de Buenos Aires
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                                                                                                                                                                                Photo : P. Lavorel

Osvaldo Belmonte (piano)

Narciso Saul (guitare électrique)

Nestor Tomassini (clarinette et saxophone)
avec la participation de Jean-Bruno Meier (percussions)

du 4 au 8 août 2003

"Mais y a-t-il un oubli qui ne contienne un souvenir ?" (Roberto Juarroz)

À la fin du 19e siècle, les territoires situés en bordure du Rio de la Plata, le plus vaste estuaire d’Amérique latine, après celui de l’Amazone, accueillirent de nombreuses vagues d'immigrants principalement en provenance d'Italie et d'Espagne et les nouveaux venus étaient absorbés par les villes de Montevideo et de Buenos Aires, dont les activités portuaires étaient en pleine croissance.  Chaque communauté disposait d'une tradition musicale spécifique, mais les temps étaient aux brassages et aux bouleversements socio-culturels. Aussi, le rythme syncopé du "candombe" des anciens esclaves africains épousa les sensuelles "habaneras" venues d'Andalousie via Cuba, les austères mélopées du Mezzogiorno italien et les vives "milongas" créoles déjà fort populaires en Argentine. Le tango naquit de cette extraordinaire fusion vers 1870.

Candombe est ce qui survit de l'héritage ancestral des racines bantoues, apporté par les noirs arrivant au Río de la Plata. Le terme est générique pour toutes les danses noires. Son esprit musical résume les douleurs des esclaves malheureux, qui ont été transplantés à la hâte en Amérique du Sud pour être vendus et soumis au travail brutal. C'étaient des âmes faites pour souffrir, hébergeant une nostalgie inconsolable pour leur patrie. Pendant ces périodes  coloniales, les Africains nouvellement arrivés appelaient leurs  tambours « tango » et utilisaient ce terme pour l'endroit où ils  exécutaient leurs danses de candombe; par extension, les danses elles-mêmes se sont également appelées les tangos. Avec le mot tango, ils ont défini: l'endroit, l'instrument, et la danse des noirs. C’est là un conte  musical intrigant sur les origines obscures du tango, un des  genres musicaux latino-américains les plus connus. 

Le tango s'est développé simultanément à Montevideo et à  Buenos Aires. Bien que considéré comme pure création des immigrés italiens et espagnols, la musique du tango et les mouvements de danse ont été,  selon les experts,  profondément influencés par la danse et la musique africaine. 

Dans les vingt premières années de son existence, le tango était joué par des orchestres dont la composition variait considérablement. Les premiers trios étaient constitués d'une guitare, d'un violon et d'une flûte à laquelle vint se substituer un instrument d'origine germanique qui, à lui seul, symbolise toujours le tango: le bandonéon. 

Par la suite, le piano fut parfois intégré et le trio devint quatuor. 

A la fin des années 70, le connaît un nouvel élan grâce au grand compositeur Astor Piazzolla, qui sut renouveler le genre en y introduisant des éléments de jazz et de rock.  C'était absolument nouveau. Bien sûr, ce fut un tollé de la part des amateurs du tango traditionnel, mais le talent du « gran maestro » imposa son style et le « tango nuevo » d’aujourd’hui est fortement marqué de son empreinte.

En digne successeur de Piazzolla, le groupe Siglotreinta puise dans tout cet héritage musical. Son tango est enrichi des formes classiques, de l'apport du jazz, du folklore, du candombe et de ses propres intuitions, empreintes identitaires de ces peuples d’émigrés dont sont issus les musiciens. L’originalité de ce trio, c’est l’absence de bandonéon dans une musique pourtant largement inspirée de Piazzola. Comme si dans sa quête d’un nouvel axe du tango les musiciens voulaient faire ressurgir l’esprit du candombe. 

Un mot sur le trio

C'est en 1987 que le Trio Siglotreinta fut formé, par Nestor Tomassini au saxophone et à la clarinette, Narciso Saúl à la guitare et Osvaldo Belmonte au piano. Ils débutèrent au vieux Café de Olleros, à Buenos Aires. A cette époque ils jouaient du folklore argentin, des tangos et des milongas. A partir de leur première tournée européenne en 1989, leur répertoire s'orienta lentement vers un tango plus original et personnalisé  s'inspirant de la musique contemporaine et du jazz. 

Les mélodies de Siglotreinta, imprégnées de recherches et de nuances à la fois sensuelles et humoristiques, souvent nostalgiques se démarquant du tango traditionnel et de sa connotation chorégraphique. Avec eux, pas de danseurs. L’esprit du tango est plutôt là pour inspirer leurs compositions que pour faire danser les couples. Les trois musiciens suivent un chemin balisé par Astor Piazzolla et dans lequel ils ont trouvé leur langage qui se tient entre le tango de chambre et le tango jazz. 

Narciso Saúl commence ses études de musique en 1965 : d'abord le  piano, puis en 1977 la guitare classique et l'harmonie au Conservatorio Provincial Juan José Castro avec les professeurs Enrique Belloc, Graciela Pomponio, Miguel Angel Girollet et Pedro Chiambaretta. A partir de 1978 il s'intéresse à la musique populaire et devient l’ interprète et le compositeur de plusieurs groupes populaires (Marikena Monti, Jose Angel Trelles); il crée également des musiques originales pour des émissions  de radio et pour des courts métrages à la télévision. En 1979, il entreprend des études de jazz avec le guitariste Mario Anderola. En 1984, il intègre le groupe " Quinteto Carmina " puis le " Trio Sanchez-Saúl-Mora ". En 1985, il obtient son diplôme de professeur supérieur de guitare.

Depuis 1980 il enseigne la guitare à l'Université de Buenos Aires et donne des cours au Conservatoire Manuel de Falla. Il est le guitariste du Trio Siglotreinta, groupe pour lequel il fait des arrangements musicaux et compose des mélodies.

Nestor Tomassini, né à Bahía Blanca en Argentine, commence ses études musicales avec son père. Il est diplômé du Conservatorio Provincial de Música et devient professeur de clarinette. Il obtient un prix de virtuosité de clarinette au Conservatoire de Genève, sous la direction de Robert Gugolz. Parallèlement il étudie à l'AMR de Genève, la clarinette et le saxophone de jazz.  Plus tard, il joue de la clarinette et du saxophone ténor dans le Jazz Club de Bahía Blanca. Cette période sera couronnée par la création du quintet « Groovie Jazz Five ». Il perfectionne sa technique de clarinette avec les professeurs Mariano Frogioni à Buenos Aires et Guy Deplus à Paris. Le Mozarteum Argentino lui octroie une bourse d'études de musique de chambre à deux reprises. Pour approfondir ses connaissances de la musique contemporaine, il part travailler à Los Angeles, sous la direction de Phillip Rehfeldt. Il est lauréat de plusieurs concours d'interprétation, notamment celui du Concurso Nacional de Interpretación de la R. Argentina. Depuis 1975, il se produit comme soliste dans différentes formations  de musique de chambre et de jazz  (Trios Arsis, Cuarteto Siembra, Buenos Aires Salon Musik et plus récemment Siglotreinta et N.Tomassini Latin Jazz) . Sa méthode d’enseignement est publiée sous le titre de " Saxo Primeras Practicas " par l'éditeur Ricordi. Il est actuellement professeur dans sa propre école, dans le quartier tanguero de San Telmo à Buenos Aires. Il joue du saxophone et de la clarinette au sein du Trio Siglotreinta.

Osvaldo Belmonte a fait diverses études : piano dans la classe de Jorge Navarro, jazz avec le professeur Mono Fontana et   folklore avec Hilda Herrera. Graciela Racine est son professeur de perfectionnement dans l'interprétation (U.C.A.). Il poursuit sa formation dans des Ateliers de Composition  (Conservatorio Manuel de Falla)  et de Musique contemporaine  (C.R.A.M .) Pianiste et arrangeur de différents groupes de latin-jazz, membre fondateur du Trio Pedreira-Belmonte-Balé, il accompagne en tant que pianiste des  artistes aussi divers que Marikena Monti, Jose Angel Trelles, etc.). Il participe à de nombreux projets artistiques, comme par exemple au Festival des Lumières à Nantes, en France, en tant que membre de la commission argentine. La création musicale pour pièce de théâtre " Atroce fin d'un séducteur " au Théâtre de Valère (Suisse) fait partie d'une de ses nombreuses activités de compositeur. Actuellement il est professeur de piano et d’harmonie à Buenos Aires. Enfin, il est membre fondateur, pianiste et compositeur du Trio Siglotreinta.

Discographie

EL VIAJE (1988,  cassette)

Ce premier enregistrement contient des thèmes folkloriques comme " La Chacarera para Manolo " ou " La Peregrinación " ainsi que des tangos comme " Luna " et "Viernes Triste ".

LA PROCESION (1990, cassette)

Cet album laisse entrevoir un changement d'orientation. Les thèmes comme " La Serrana " et  " Camino del Indio" côtoient  les mélodies traditionnelles du répertoire tanguero comme " Lo que vendrá " (Piazzolla) et " Taquito Militar "  (Mores).

TANGO SIN LIMITES (Melopea, Buenos Aires,1993) 

Siglotreinta confirme son nouveau style tanguero.

SEDUCTION (Alize, Suisse, 1994)

"Siglo 20 Cambalache" invite Siglotreinta pour faire les arrangements musicaux du tango Cambalache.

TANGOZANDO (MM, Buenos Aires, 1995)

Cet album marque l'identité propre de Siglotreinta et un profil original de sa recherche musicale.

BOULEVART PASCO

Cet album a été édité deux fois :  à Buenos Aires par La Pirada, en 2000, et à Madrid par CEYBA, la même année. Il s'agit du CD issu du concert donné le 14 mai 2000 à Buenos Aires, avec la participation, comme

invité, du contrebassiste Hugo Sanz.

10 ANOS (Buenos Aires 2003)

Un rétrospectif des 10 premières années du groupe. Cet album montre l’évolution musicale de Siglotreinta à travers  ses arrangements et  ses propres compositions.

RIO DE LA PLATA (en cours d’édition)

Cet album d’une grande maturité musicale contient les compositions les plus récentes de Siglotreinta.

Artiste invité :

Jean-Bruno Meier né en 1960 à Grenoble. Après avoir complété ses études de percussion classique au Conservatoire de Genève, suit des cours aux Etats-Unis avec Joe Porcaro (USA) et Alex Acuña (Pérou) pour se spécialiser dans la batterie. Au cours de fréquents voyages en Amérique du Sud et notamment à Cuba, il se perfectionne avec des percussionnistes, tels que, Changuito, Luis Conte, Mario Aspirina, Alberto Pablo, Andre Chacon, Calixto Oviedo.

Dès son retour, il s'intéresse au traitement musical par ordinateur et collabore comme musicien-programmeur avec le "Centre d'Exploration Musicale" (Genève).

Ses connaissances et son éclectisme s'élargissent encore grâce à de nombreuses participations à des orchestres symphoniques, comme à des ensembles contemporains (latin, jazz, rock, etc...).

Travaillant actuellement avec l'école "Atelier Rudra Béjart" à Lausanne en qualité de professeur de rythme. Il collabore également avec Caroline Carlson  (USA), Larrio Ekson (USA), Denise Jefferson  (USA), Malou Airaudo (F), Christel Wallin (SUEDE), Harris Mandafounis (GRECE), Douglas Nielsen  (USA), Clay Taliaffero (USA).

Il ne cesse d'approfondir ses connaissances avec des voyages en Argentine, Brésil, Cuba et les Antilles.  

Petits bouts de rêves…
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Création par la Compagnie A-C Moser, Lausanne

conçu et interprété par Anne-Cécile Moser

du 14 au 26 août 2003

“Pour aller de l’avant, tu dois quitter la mémoire et là, tu rentres dans le temps. Ou tu demeures dans la mémoire mais tu n’es pas dans le temps, tu es hors du temps.”

 “Déterminer ce qu’est un “jeune”, un”vieux”. C’est facile. On sait qui ils sont, dans la rue et ailleurs, on les reconnaît. Mais un adulte, c’est “quoi”? On ne peut pas dire c’est “ça”. “Qui” est-il?”

                                                                                                                                                                                      JEAN-LUC GODARD
                                                                                                                                                                                          L’Eloge de l’amour”

  “Je ne cherche pas, je trouve”

                                                              PICASSO

Petits bouts d’histoire?
                                    Alma habite dans une embrouillamini de ferraille, vestige squelettique d’un arbre centenaire, patrimoine familial, installé tant bien que mal entre ciel et terre!  Elle y mène une petite vie réglée comme du papier à musique. Debout tôt le matin, elle s’active. Jamais une minute à elle!  Elle s’obstine à vouloir remettre sa vie à l’endroit ! 

                                    L’aventure est au bout de la branche! Le voyage d’une vie durera une journée! Alma y fera quelques « rencontres » de rêves ou de cauchemar, c’est selon, petits êtres faits de bric et de broc, personnages issus de son imagination, fantômes étranges prenant des formes diverses selon ses obsessions, ce que sa « machine » inconsciente produit, hantés par ce qu’on appelle la Réalité. 

Rencontres, qui lui permettrons d’endosser des rôles différents, la Jeune Fille, la Mère, etc. Le soir tombe, les fantômes refusent d’être enterrés. C’est le moment  crucial de quitter ce monde. Mais “ce monde” c’est quoi?  Petit bout d’heure, entre rêves, fantômes et désirs.

Alma invente, cherche, trouve, s’interroge, sur son monde et celui du dehors.                                      
Alma naît, « fréquente », se marie, accouche, enterre, règle ses comptes, fait le thé, se prépare à mourir, meurt et renaît, ailleurs ! 

SOLO

Fantaisies, illusions et gravités légères : de« vrai » bonheurs et de méchants » malheurs » ! Dans sa chambre, on se fait des scènes !

C’est ludique, plein de « saugrenus » : petits événements tous plus précieux les uns que les autres où la tendresse de l’imagination, ses « psychotismes » dérisoires permettent de continuer à rêver sans trop souffrir !

Le quotidien se fait poésie, le rêve puise dans l’inconscient,  comme dans une source, une porte qu’on ouvre et Alice, grande sœur d’Alma, débarque ! 

Au pays des merveilles ! ?

L’Arbre d’Alma, c’est sa merveille à elle ; son lieu d’exploration, sa source, mais aussi sa gangue. 

Poème dédié à la solitude. Celle de l’enfance, écrite à l’encre invisible… 

(
Anne-Cécile Moser                                                         
Née le 27 mars 1967

1984-1987       
Diplôme du Conservatoire de Lausanne      

                        
Section art dramatique

1986                
Bourse Migros

1984-1983       
Cours au “Coup d’Essai”avec Roland Jay et Michel  Grobéty

Cours               
Mime et clown, escrime, danses de salon, travail de la voix, danse moderne  

Stages             
Maurice Bénichou, Bruce Myers, Bénédict Gampert

A travaillé avec le Teatro Malandro durant 5 ans, (Ay! Quixote !, Noces de Sang , Les Bakkhantes). Matthias Langhoff, 3 ans, (Mademoiselle Julie, Mission-Perroquet vert, La duchesse de Malfi, L’otage de Breden Behan). Dominique Pitoiset, Robert Bouvier, Martine Paschoud, Gianni Schneider, Le Théâtre de l’Organon et bien d’autres furent des rencontres déterminantes dans son trajet d’actrice.

L’envol de la tortue

comédie humaine imaginaire 

de et par 

Kaki
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Spectacle de mime tout publique

du 27  au 29 août 2003

On l'appelle KAKI.  Il a vécu à la DASS de 8 à 15 ans. Petit, il a eu un rêve éveillé ! Celui d'un magicien qui voyageait dans le monde et qui faisait des bonnes choses. « Rigologue  en mimaginairologie", balayeur, mime, magicien, il est avant tout poète. 

Il vient de l'école de la rue où l'on croise tous les mondes, et qui s'ouvre sur les étoiles et les rêves à réaliser. Depuis qu’un copain à Pigalle lui a appris quelques tours de magie, et après 25 ans de rue, cet enfant d’Avignon a parcouru le monde avant de triompher au Théâtre des Carmes au Festival d’Avignon 2002.  Son imaginaire parsemé de faits concrets  illustre le parcours de sa vie. KAKI dit : "non au monde sans rêves". Il ne prend au sérieux que le rire. 

Kaki est un personnage singulier. Un grand enfant rêveur qui croit aux anges, aux fées, aux princesses enchantées qu’il ira délivrer de leur triste sort. Balayeur innocent, un peu flemmard, il s’endort sur son balai. Un bon génie lui rend visite dans son sommeil et lui donne le pouvoir de transformer les choses. « Objets inanimés, avez-vous donc une âme ? » Oui, répond sans hésiter Kaki l’enchanteur, qui se fait aussitôt le devoir de le prouver. Le balai devient adorable partenaire, le ballon se réfugie, nez en l’air, sous le bonnet, les balles se transforment en parterre de fleurs. Tout cela bercé par la douceur du Concerto d’Aranjuez

Changement de rythme musical, et voilà notre magicien métamorphosé en danseur mondain, virevoltant aux rythmes du mambo, du cha-cha-cha et du charleston. Les partenaires les plus diverses défilent entre ses bras.

Prisonnier d’un invisible cachot, la tendresse, l’amour lui donneront la force de s’élever, d’avoir des ailes, de devenir oiseau montant vers le soleil. Tout est amour dans la lumière, suggère-t-il, rayonnant d’un bonheur unique : celui d’aimer donner.  « La seule vraie magie c’est  l’amour. »

Ce spectacle, conçu pour un public adulte, mais accessible également aux jeunes, est un voyage dans un monde imaginaire mimé.

Stella

de Goethe
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Par des élèves de l’Ecole Supérieure d’Art Dramatique (ESAD)

Mise en scène : Laurence Calame

Avec : Tatiana Auderset, Anna Pieri, Anouk Mettaz, Nathalie Dubey, Lucie Zelger, Carine Sechehaye, Aquilino Ascension, Guillaume Prin, Romain Bevierre

du 1 au 6 septembre 2003

Stella

Stella est une pièce pour les amants. Stella a été abandonnée par son amant et Cécile par son époux. Par un hasard de la vie, les deux inconsolables se rencontrent et se lient d'une affection réciproque. C'est à ce moment que réapparaît Fernando, perdu, prêt à se réengager avec l'une ou avec l'autre : elles découvrent alors qu'elles ont été abandonnées par le même homme. A cette histoire d'amour à trois, Goethe donna à vingt-cinq ans une conclusion heureuse qui fit scandale. Trente ans plus tard, il réécrivit pour sa pièce une fin tragique - sans pour autant ôter sa luminosité et l’ironie à cette œuvre  romantique fortement teintée de parodie.

Goethe, en 1775, à l'âge de vingt-six ans, était le meneur de l'avant-garde littéraire allemande et plus jamais dans sa vie il n'aura eu tant d'influence sur ses contemporains. Stella, comme le dit son sous-titre, est une pièce "pour ceux qui s'aiment". Elle naît entre ses travaux d'avocat, ses fiançailles difficiles avec Lili Schönemann, de longs voyages et une vie sociale animée. "Je danse sur la corde et ma vie s'en va ainsi". 

La création de « Stella » à Hambourg par une troupe célèbre de l’époque fait grand bruit. L'influent pasteur protestant Goeze obtient l'interdiction de la pièce. Quelle est la cause du scandale ? Un rêve masculin qui voudrait qu'un homme puisse aimer deux femmes. Et que les deux femmes s'y résignent ou mieux l'acceptent la joie au cœur. Presque trente ans après, pour une représentation à la cour de Weimar où il occupe une haute fonction - il est ministre de la justice – Goethe corrige ses élans de jeunesse et modifie la fin de la pièce en lui donnant un dénouement tragique:

«… en y réfléchissant bien, nous en vînmes à nous dire que, selon nos mœurs fondées entièrement sur la monogamie, les relations d’un homme avec deux femmes, surtout comme elles se manifestent ici, créent un conflit insurmontable et qu’elles relèvent donc entièrement de la tragédie. La pièce a donc pris une tournure tragique et se termine de façon à satisfaire la sensibilité et à augmenter l’émotion. »

L’éternel féminin :Goethe et les femmes

par  Ernst-Michael Brandt

Les femmes ont fortement influencé, pour ne pas dire marqué, la vie et l’œuvre de Goethe, et ce de façons très diverses et parfois contradictoires. La peur et la défense ont joué chez Goethe un rôle important, bien que méconnu jusqu’ici. Elles ont eu une influence presque aussi décisive sur lui que le désir. Et pourtant, l’idée que Goethe se faisait des femmes peut paraître très traditionnelle à première vue. Pour lui, la femme est un être passif et dépendant, qui a besoin des autres. Il n’hésite pas à écrire que « les femmes sont des coupes en argent que nous remplissons de pommes d’or ».

La vie de Goethe a été marquée par la transgression, de sorte qu’à chaque époque il a alimenté toutes sortes de théories. D’aucuns voient en Goethe un amant fougueux, d’autres un homosexuel ou encore un personnage transfiguré par l’esprit et passionné par les sentiments. Ses œuvres donnent suffisamment d’éléments pour étayer les différentes hypothèses. Mais s’agit-il de vécu ou de manœuvres destinées à semer la confusion ? Si les vérités sont enfouies dans sa vie, pour ce qui est de ses problème, il a essayé de les régler au travers de la littérature. Goethe transcende ses amours  malheureuses et sa fuite devant les relations durables sous forme littéraire, comme dans le roman épistolaire « Les Souffrances du jeune Werther ». Cette  œuvre est un succès dans le monde entier et seule la Bible a été traduite dans plus de langues. Dans le roman « Stella », Goethe brosse le portrait d’un homme tiraillé entre pas moins de trois femmes désintéressées et angéliques. Sa maîtresse, sa fille et son épouse délaissée se muent toutes trois, tour à tour, en objet de ses désirs. S’agit-il d’une nouvelle réflexion sur ses amours déçues ?

« Goethe et les femmes », un thème éternel. En 1823, lors d’un séjour à Marienbad, en Bohème, Goethe demande la main d’une jeune fille de 19 ans. Il a  74 ans. Une fois encore, il cherche à assouvir sa soif inextinguible pour les femmes. Son amour pour Ulrike von Levetzow fait de l’émouvant Goethe la risée de son entourage, sa famille envisage même de le faire mettre sous tutelle. Mais son son délire amoureux inspire à Goethe l’« Elegie de Marienbad », l’un de ses plus beaux poèmes. « Une heure de grâce dans l’histoire de l’humanité » dira plus tard Stefan Zweig. C’est ainsi que, grâce à Goethe, Ulrike et Marienbad entreront dans la postérité.

Laboratoire des comportements amoureux

Ménage à trois ou suicide collectif, entre les deux variantes finales écrites par Goethe, Laurence Calame n’a pas voulu choisir, prétendre que l’un fût moralement plus édifiante ou psychologiquement plus vraisemblable. 

Elle a travaillé avec ses élèves « en laboratoire » en expérimentant différentes formes de narrations et en posant le postulat : « Il n’y a pas d’espace suffisamment étroit, suffisamment clos pour enfermer deux être à l’intérieur d’eux-mêmes » (Henri Laborite).

C’est en effet dans un lieu isolé du monde, comme pour une expérience scientifique, que Goethe imagine, après de longues séparations, la réunion fortuite de trois femmes et d’un homme, plus ou moins entravés les uns aux autres par des liens dits « d’amour », cet amour qui est souvent plus trivial que les mots qui l’exprime… On s’amuse alors de leurs parades amoureuses, de leurs pudeurs, de leurs mensonges ; on s’attriste aussi de leurs souffrances, de leur lâcheté.

Pour raconter naïvement les deux versions de cette histoire de famille, Laurence Calame a distribué deux comédiens ou comédiennes pour chaque rôle. Bien entendu les 4 premiers actes ne sont pas joué deux fois, mais divisés entre les deux groupes qui prennent tour à tour le relais du jeu.

Les jeunes comédiens de l’ESAD ont découvert une matière théâtrale à la fois très contraignante par le classicisme de la langue, mais aussi très libératrice d’imaginaire par l’intrigue qui se noue autour du thème de la relation amoureuse.

Laurence Calame 

Formation : Ecole Supérieure d'Art Dramatique de Genève 

Comédienne depuis 1978

En Suisse : au Théâtre de Carouge, Comédie, Théâtre Le poche - Genève, Saint-Gervais, Théâtre Vidy - Lausanne E.T.E.

En Allemagne : Schauspielhaus de Bochum et Hamburgisches Staatsoper.

En France : Théâtre de la Ville et Théâtre National de Bretagne

En Belgique : Théâtre du Rideau de Bruxelles

Avec : Michel Kullmann, André Steiger, Stuart Seide, Matthias Langhoff (Mademoiselle Julie de

Strindberg, 1988 ; La Duchesse de Malfi de Webster, 1990), Jürgend Flimm, Armen Godel, Hervé

Loichemol, Roberto Salomon, Martine Paschoud, Nathalie Mauger, Hans Peter Cloos (Richard III de

Shakespeare, 2001)…

Mise en scène

Vive l'Europe de Paul Scheerbart, Théâtre Vidy - Lausanne E.T.E. (1993)

Savannah Bay de Marguerite Duras, Théâtre Le poche - Genève (1998)

Stella de Goethe, ESAD Genève (2002)

Le Professionnel de Dusan Kovacevic, Théâtre Le poche - Genève (1998)

Traductions et adaptations

La cerisaie d'Anton Tchekhov publié à l'Age d'Homme, Jour d'abattage de Thomas Hürlimann,

Le lieutenant Gustl de Arthur Schnitzler, Mademoiselle Julie de August Strindberg, publié à

Acte Sud, Œdipe Tyran de Heiner Müller d'après Sophocle, Vive l'Europe de Paul Scheerbart, Ile

du salut de Matthias Langhoff d'après Kafka, Femmes de Troie de Matthias Langhoff d'après

Euripide, La compagnie des spectres de Lydie Salvaire.

Metteur en onde

Depuis 1998, metteure en onde à la Radio Suisse Romande.

En particulier : L'émission Le professionnel de Dusan Kovacevic sur Espace 2 a obtenu le Prix radiophonique suisse de l'année 2000, ainsi que L'espion des Balkans de Dusan Kovacevic en 2002.

Makrokosmos IV : Celestial mechanics

de George Crumb
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Mécanique céleste, danse cosmique pour piano amplifié à 4 mains

Avec : Claire-Lisa Bolle et Christine Thomas (piano) 

Xavier Parès (tourneur de page et pianiste)

Markus Schmid (mime)

le 7 septembre 2003
L’œuvre

1. Alpha Centauri

2. Beta Cygni

3. Gamma Draconis

4. Delta Orionis

L’œuvre  est composée en 1979; elle est le quatrième volet d’une série intitulée "Makrokosmos" . Les 1er et 2e cahiers sont pour piano seul, et le 3e ( Music for a Summer Evening ) est pour 2 pianos et percussion. 

Crumb décrit son œuvre  comme une suite de danses "cosmiques" composées dans un style "fantastique". Les titres des différents mouvements sont des noms d’étoiles, dont le mouvement dans le ciel lui suggère une "chorégraphie cosmique". Il déroge à la tradition de musique pour piano à 4 mains en élargissant l’exécution à 6 mains, le tourneur de pages participant en tant que pianiste.

Le piano est joué de manière non conventionnelle, c’est-à-dire en n’employant pas seulement les touches, mais aussi les cordes et toutes leurs possibilités de résonance, ainsi que des effets de percussion dans le piano. Ceci avec un recours minimal à des accessoires, contrairement à certaines œuvre s de John Cage, par exemple.  L’effet qui en résulte est une richesse et une variété de sonorités étonnante et très séduisante, pour l’interprète comme pour l’auditeur, pour le musicien averti comme pour le profane. 

Crumb parvient à créer un climat très poétique et raffiné, et a véritablement imposé son propre langage et sa place dans la musique du XXe siècle.

George Crumb
Compositeur américain né le 24 octobre 1929 à Charleston, Virginie

George Crumb a fait ses études à l'université de l'Illinois, à l'université du Michigan avec Ross Lee Finney (1954), au Berkshire Music Center, puis à Berlin avec Boris Blacher (1955-56). Professeur à l'université du Colorado de 1959 à 1964, puis à l'université de Pennsylvanie à partir de 1965, il a reçu le prix Pulitzer 1968 pour « Echoes of Time and the River » pour orchestre (1967). Sa musique, souvent d'une concision et d'une austérité issues tout droit de Webern, marquée aussi par l'influence de Debussy et des traditions orientales, doit sa forte originalité à ses sonorités, ses aspects à la fois  rituel et mystique, et témoigne d'une intense sensibilité poétique. Plusieurs des œuvre s de Crumb sont basées sur des poèmes espagnols de Federico Garcia Lorca, tels que les quatre livres de « Madrigals » pour soprano, percussion, flûte, harpe et contrebasse (I et II 1965, III et IV 1969), deux des sept volets de « Night Music I » pour soprano, piano, célesta et percussion (1963), « Songs, Drones and Refrains of Death » pour baryton, guitare, contrebasse et piano électriques et deux percussionnistes (1968), « Night of the Four Moons » (1969), et « Ancient Voices of Children » pour mezzo-soprano, soprano garçon, hautbois, mandoline, harpe, piano électrique et percussion (1970). 

Pour réaliser ses subtils effets de timbres, reflets de son désir de «contempler les choses éternelles», Crumb a élaboré de nouvelles techniques d'exécution et fait appel à de nombreux instruments des musiques populaires et traditionnelles. Son style de maturité s'est manifesté pour la première fois dans les « Cinq pièces pour piano » (1962). On lui doit aussi « Night Music II » pour violon et piano (1964), « Eleven Echoes of Autumn » pour flûte, alto, clarinette, piano et violon (1965), « Black Angels » pour quatuor à cordes électriques (1970, in tempore belli), reflet de la guerre du Vietnam, « Vox balaenae » pour flûte, violoncelle et piano amplifiés (1973), « Makrokosmos » I pour piano, II pour piano amplifié, III pour piano et percussion (1972-74) et IV (Celestial Mechanics), « Star-Child » pour soprano et orchestre (1977), œuvre  dirigée par quatre chefs donnant chacun un tempo différent, Apparition pour mezzo-soprano et piano (1979), « Gnomic Variations » pour piano (1981), « A Haunted Landscape » pour orchestre (1984), « The Sleeper » pour soprano et piano (1984).

Les artistes

CLAIRE-LISE BOLLE

Claire-Lise Bolle, titulaire d’un diplôme de piano ainsi que d’une licence Jaques-Dalcroze, s’est également perfectionnée dans le domaine de la danse.

Portée par son intérêt pour la musique du 20e siècle, elle s’est produite entre autres dans des œuvre s de Crumb, en soliste ou avec percussion, et a participé à la création de "Terres", œuvre  de Nicolas Bolens, commandée par l’Institut Jaques-Dalcroze, en tant que pianiste et chorégraphe.

A créé plusieurs chorégraphies pour le groupe "Mouvance" (TSR,AED), pour la "Geneva English Drama Society" et la troupe d’enfants "Azimuts".

Avec la volonté d’établir des passerelles entre différents modes d’expression, elle a expérimenté la matière textile en collaborant avec des plasticiens lors d’expositions personnelles et collectives.

Elle a enseigné la rythmique et l’expression corporelle à l’école primaire, au Collège de Genève et actuellement à l’Institut Jaques-Dalcroze.

CHRISTINE THOMAS

Christine Thomas, de nationalité anglaise, obtient le Prix de Virtuosité dans la classe de Louis Hiltbrand en 1982 au Conservatoire de Genève. L’obtention de la bourse de Agostini lui permet ensuite de travailler avec John Perry à Houston puis à Los Angeles où elle obtient un Masters Degree en piano en 1987 et le prix de musique de chambre.

De retour à Genève, elle se produit surtout dans diverses formations de musique de chambre, ainsi que dans des répertoires assez variés, incluant des incursions dans la période contemporaine, la musique de salon, la musique argentine, l’accompagnement vocal, le piano à quatre mains, par exemple.

Ces activités lui permettent de collaborer régulièrement avec des musiciens de l’Orchestre de la Suisse Romande dans des concerts de musique de chambre, et d’accompagner des cours d’interprétation de grands maîtres tels que Eric Tappy, Hugues Cuénod, Barbara Hendricks, Nicolaï Gedda, Lynn Harrell, Gary Hoffman, Frans Helmerson, Gérard Caussé et Josef Silverstein.

En Suisse romande, elle participe aux diverses manifestations musicales ( les Schubertiades, le Printemps Carougeois, Musiques sur Rhône, etc. ) et au Verbier Festival & Academy, où elle est accompagnatrice et fait partie de l’orchestre à plusieurs reprises.

Elle était pianiste au Théâtre Poétique de l’Orangerie en 1985, dans "Fantasio" de Musset, et s’est produite à plusieurs reprises avec Claire-Lise Bolle dans des œuvre s du 20e siècle.

Christine Thomas est professeur de piano et improvisation à l’Institut Jaques Dalcroze depuis 1977.

XAVIER PARÉS

Xavier Parés est né à Barcelone,où il a fait ses études de musique à l’Académie Marshall. Entre 17 et 21 ans il gagne le 2e prix du concours Enrique Granados, le prix de la Fondation pour la Vocation et le premier prix de la Fondation Parramon. Une bourse d’études octroyée par la Fondation Juan March lui permet de venir étudier dans la classe de Louis Hiltbrand, au Conservatoire de musique de Genève, où il passe l’examen de virtuosité en 1981.

Son poste d’accompagnateur à l’Ecole Supérieure de Chant de Madrid le porte tout naturellement à se spécialiser dans le répertoire vocal. Après s’être perfectionné avec Félix Lavilla et Paul Schilhawsky, il est souvent engagé pour accompagner des master classes donnés par Marimí del Pozo, Helena Lazarska, Helmut Rilling, Gérard Souzay, ou plus récemment par Renata Scotto, Brigitte Fassbaender, Peter Schreier et Gundula Janowitz au Festival de Verbier en Suisse. Il a aussi collaboré avec le pianiste Wolfram Rieger dans le cours de lied que celui-ci donnait en Espagne.

Parmi ses activités on peut encore signaler sa participation aux cycles de musique de chambre de l’Auditorio Nacional de Madrid, ainsi que des concerts en Espagne, en France, en Italie, en Suisse, au Portugal, en Pologne et au Japon.

A présent il travaille comme professeur de piano à l’Institut Jaques Dalcroze de Genève.
Markus SCHMID se forme dès 1988 à l'art du mime avec Marcel Marceau à Paris. Il fonde en 1991 sa propre compagnie dont le travail sur l'ombre, l'acrobatie, la sculpture et la manipulation de l'objet en sont les lignes directrices. Son intérêt constant pour l'objet l'amène dès 2001 à se confronter à la marionnette avec Philippe Genty, ainsi qu'au jonglage contemporain avec Jérôme Thomas.

Parallèlement il crée et interprète plusieurs productions avec la Cie Miméscope, dont "L'Oracle de Delphi" (2000) ainsi que "Le Chant de l'Etoile" (2002). En janvier 2003 il participe comme interprète dans l'Opéra-Rock "Barbe-Bleue", de la Cie 100% Acrylique (BFM-Genève). En mars 2003, il crée et joue à Genève"le Cœur Suspendu" (Solo de manipulation acrobatique d'objets).

L’acteur-mime joue de son corps comme d'un instrument de musique. Les différents segments de son corps correspondent aux différentes touches, les différentes formes « sculptées » dans l'espace aux différents accords joués. C’est un véritable langage, en tous cas celui que la Cie Andrayas utilise depuis 1991, année de sa fondation à Paris. Ses particularités sont « le jeu de l'attitude » et « le transport de l'immobilité ». C’est à dire que les mouvements sont constitués par une suite de « photos corporelles », chorégraphiées dans l'espace.

Spectacles pour les enfants
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Matinées de dimanche

(
le 6 juillet et le 10 août 2003 à 11 h

(
 « Le chêne et le baobab » 

de la Compagnie Punta Negra

sous la direction de Jean-Pierre Amiel
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6 juillet 2003 à 11 h

L’histoire

N’Zaou ne veut plus rien faire. Il refuse de travailler, de danser, de manger et même de dormir. Il rêve… Il rêve de quitter son village de M’pempa au Congo. Il rêve de connaître la France et de s’asseoir sous un chêne. Sa famille, ses amis tentent de l’en dissuader, en vain, N’zaou veut partir. En dernier recours, les hommes du village organisent une grande fête : une veillée africaine au pied du grand baobab, où petits et grands sont conviés. Magique veillée africaine où se succèdent musiques, danses, chants, contes, devinettes. Magique veillée africaine qui nous révèle une culture chaleureuse et réjouissante. « Les Congolais sont un peuple d’ambianceurs .»

La compagnie

La Compagnie Punta Negra nous arrive de Pointe-Noire, une des villes importantes du Congo après Brazzaville la capitale. Elle est l'émanation de l'atelier dramatique mis en place en 1990 par le Centre culturel français de Pointe-Noire et la direction régionale des Arts et de la Culture. Un atelier destiné à améliorer la formation des comédiens ponténégrins.

« Les miroirs d’Afrique
Le continent africain est un immense réservoir d’aventures humaines, d’épopées, de légendes et des mythes. L’Afrique possède quelques unes des plus fabuleuses richesses artistiques et spirituelles de la planète.

Les ethnologues nous ont fait ressentir ses valeurs. Les musées, les expositions nous ont apporté les premières révélations. La danse, la musique, les griots, nous dévoilent les forces créatrices et artistique de ce continent fabuleux. Le théâtre africain qui privilégie le geste et mêle savamment littérature, mime, chant, musique et danse. »


                         




Jean-Pierre Amiel 



 « Dans la forêt des contes » 

de Philippe Campiche

10 août 2003 à 11 h

En Suisse, il y a le fromage, le chocolat , les montres, les banques, les montagnes, le Saint Bernard etc. et … Philippe Campiche !

«Dès que j’ai vu le jour, j’ai préféré la nuit. On y voit mieux la lumière, les étoiles et le silence.

Plus tard, beaucoup plus tard, ce sont ces mêmes étoiles que j’ai retrouvées dans les yeux de ceux qui, petits ou grands, savaient ouvrir leur cœur au conte, à ses improbables mystères, à son humour, à sa magie.

Depuis lors, je raconte parce que j’aime ça, parce que le conte est une main tendue vers les autres hommes, pour le partage fugitif de simples moments de grâce, parce que, peut-être, les mots du conte peuvent guérir les maux du monde. »

                                                                                                             Philippe Campiche

Biographie

Enseignant de 1982 à 1995 à l’École Active de Chêne-Bourg, en Suisse, adepte des nouvelles pédagogies, Philippe Campiche découvre le conte en 1986. Depuis 1987, il participe, seul ou accompagné d’autres artistes (musiciens ou conteurs), à de nombreux spectacles. Citons par exemple ceux de La Grande Oreille, qui organise annuellement un Festival de Contes à Paris, où se réunissent une vingtaine de conteurs du monde entier, souvent accompagnés de musiciens.

Les créations de Philippe Campiche sont teintées d’humour, d’ironie et de tendresse. Le conteur propose, entre autres, une relecture des contes des Alpes Suisses. Il organise également des stages de formation allant de l’initiation au perfectionnement, en passant par ceux à orientation pédagogique.

Depuis 1992, la «Labiscou Compagnie», née de l’association entre Philippe Campiche et le musicien Etienne Privat, présente des spectacles de contes, musique et Théâtre.







