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GENESE 

 
Le Bestiaire à Pampilles est une compagnie Franco-Suisse, créée par la toulousaine Sigrid Perdulas 
et le genevois Alexandre Bordier. Fort de leurs parcours individuels (c.f. cv), ils décident de s’en 
forger un commun et se spécialisent dans l’art du jeux clownesque. 
 
Notre première création « Marie Glawdys et Max Paul expérience », fut présentée officiellement à 
Genève en mars 2005, au Théâtre de la Grenade. Forts de ce mois de représentations, dont les fruits 
de notre travail furent immédiatement récompensés par une série de dates en Suisse (les dix ans de 
l’usine à gaz et le festival de la cité), Nous décidions de préciser notre démarche artistique en nous 
impliquant intensément dans un travail de jeu 
et de mise en scène de qualité auprès de Michel Dallaire (formateur et metteur en scène du Cirque 
du Soleil, du cirque Gosh, de la compagnie Okupamobil et membre fondateur des « hommes en 
noirs »). Depuis ce jour nous n’avons cessé de pousser plus loin le jeu, la mise en 
scène, et de mettre ce travail en application en le confrontant à des publics variés. 
 
 

PRESENTATION 
 
Mesdames et Messieurs, bien le bonsoir ! 
 
C’est avec un immense plaisir que j’ai la joie de vous présenter la primeur de ce que l’on est en 
droit de nommer un spectacle HORS du commun... 
 
A NEW SHOW ! 
 
Il y en aura pour tout un chacun : des rires, des larmes, de la fantaisie, un feu d’artifice, de la sciure, 
des choses obscures, de la magie, des éléphants, de la sueur, des drames conjugaux, des rites 
ancestraux...Vous allez assister à une farandole d’effets spéciaux, d’émotions brutes et  
sensationnelles ! 
Je vous l’annonce et je vous en promets, me direz-vous, oui... mais c’est le cirque de notre vie que 
nous nous apprêtons à vous livrer en pâture, à vous, spectateurs avides de découvertes. 
 
Marie Glawdys et Max Paul forment un couple de nobles empruntés et en perpétuel décalage avec 
la réalité. Pour vivre, ils se donnent en spectacle et c’est tant mieux. Elle est étrange, il est bizarre. 
La folie qu’ils essaient de contenir dès leur entrée en scène va se révéler petit à petit sous vos yeux, 
jusqu’à atteindre pour notre plus grand plaisir un délire incontrôlable ! Ils campent leurs 
personnages avec une grande précision et avec un humour frais et extravagant dont on ne se lasse 
pas. 
 
Ainsi, Sigrid Perdulas et Alexandre Bordier, que vous aviez peut-être connu dans la compagnie Les 
Epis Noirs, débarquent de Toulouse... Un rien singulier, leur prestation ne manquera pas de vous 
perturber ! 

 
      DISTRIBUTION 

 
JEU :  Sigrid PERDULAS : Femme au foyer maniaco-dépressive, elle se lance dans le clown. 
 Alexandre BORDIER : C'est tout l'inverse. 
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MISE EN SCENE :  Christine Rossignol et Michel Dallaire 
 

BIOGRAPHIES 
 
 
PERDULAS Sigrid 
 
ETUDES 
1991-1992 Obtention du baccalauréat A2 
1992-1993 1ère année I.E.D.N à l'E.S.C 
1993-1994 Université Paul Sabatier III 
Obtention du diplôme universitaire de délégué médical et information pharmaceutique 
1994-1995 Université Paul Sabatier. P. Sabatier 
U.F.R de langues vivantes. Reçue à l'U.V d'anglais scientifique  
 
FORMATION 
Du 19/04 au 25/04/20008 Stage de clown module 3 « écriture clownesque » avec M.Dallaire-Alès 
Du 11/09 au 06/10/2006 Résidence mise en scène et formation avec M. Dallaire - Alès 
Du 6 au 17/02/2006 stage de clown "création de numéro et mise en scène" avec M. Dallaire Hagard des Mines- Alès 
Depuis octobre 2005 Formation à la cascade burlesque- Carnage Production-Toulouse 
Depuis janvier 2004 Travail de recherche sur le jeu clownesque- Hagard des Mines- Alès 
Du 14 au 21/01 Stage de clown animé par M. Dallaire - Hagard des Mines-Alès 
09/2002 à 06/2003 Ecole de théâtre-Le Passage à Niveau- Grenier Théâtre - Toulouse 
Du 7 au 20 octobre Stage de Comédie Dell'Arte animé par Carlo Boso - Toulouse 
Du 19 au 28/11 2001 Stage de clown animé par N. Garretta et I. Luchioni -Toulouse 
Septembre 2000 Stage de clown animé par Ami Hattab -Samovar- Paris 
Avril 1999 Cours particuliers de chant au Centre de la voix- Avignon 
Février 1998 Série de trois stages de clown animés par Pina Blanckevoort-Samovar- Paris 
Mars-Avril 1997 Stage de "théâtre basé sur le mouvement" animé par G. Nicolas-Paris 
 
SPECTACLES VIVANTS 
Depuis mars 2005 Nombreuses représentations de "Marie Glawdys et Max Paul Experience" en France et pays 
francophones 
Février 2004 Comédienne pour la création de "Bal-trap" de X. Durringer (rôle de Lulu), mise en scène E.Rémy - 
Théâtre de Cugnaux 
Juillet 2003 Création de la Compagnie "Le Bestiaire à Pampilles" 
Novembre 2002 Comédienne pour la création du "Cabaret sur le côté", présenté par la Compagnie "L&E et création" du 
duo "Fever" 
Création du duo "La Duchesse" 
Mars-Novembre 2002 Comédienne pour la création du spectacle "Vivons encore un peu" écrit et mis en scène par A. 
Trijoullet 
 
AUDIO VISUEL 
Hiver 2007 Ecriture de sketches "Histoire de la musique selon Marie Glawdys et Max Paul". Coproduction 
TSR/Akkafilms (Suisse) 
Septembre 2007 Ecriture et rôle de Garance dans "Peplum" plusieurs capsule de 3 minutes co 
production TSR/Akkafilms 
Octobre 2005 Spot publicitaire pour téléphonie mobile - Réalisation 123 Multimédias Toulouse 
Février 2005 Reportage "La Tête Ailleurs" pour "Le Bestiaire à Pampilles" TSR 
2001 Intervenante à la MJC du pont des Demoiselles dans la création d'une télévision "assaut. de quartier" – Toulouse 
Juillet-Août 2000 Coaching d'enfants sur le tournage du téléfilm "15 rue des Bains" de N. Wadimoff, comédienne (rôle 
de la fliquette) dans ce même téléfilm 
Octobre 2000 spot publicitaire "Kamol" 
 
 
BORDIER Alexandre  
 
Né le 09.09.1971 à Genève 
Nationalité suisse 
Marié, un enfant 
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FORMATION 
1982- 1988 Cours de théâtre à Genève avec Claude Delon 
1988- 1990 Conservatoire Populaire de Musique de Genève (Diplômé section théâtre) 
1988-1993  Improvisation et Travail d’acteur avec Alicja Kuhn 
2000 – 2001 Improvisation avec Ccédille à Toulouse 
2004-2006 Formation continue au jeu clownesque avec Michel Dallaire 
 
STAGES 
Danse jazz avec Charlotte Fox 
Mime avec Patricia ballosini- Random 
Danse africaine avec Casimir N’Zoulou 
Jeux masqués avec Omar Porras-Speck 
Chant folklorique italien avec Lucilla Galeazzi 
Acrobatie avec Jacha Mare-Pino 
Clown avec Ami Hattab 
Clown avec Pina Blankevoort 
Chant folklorique avec René Sosso 
Clown avec Laura Hearts 
Chant masterclass de Peter Elkus 
Jeu Clownesque de Michel Dallaire 
Cascade burlesque avec Stef Filloque 
 
QUELQUES SPECTACLES VIVANTS 
 
1993- 1997 Début avec Les Épis Noirs : Quand trois poules de Pierre Lericq : au Théâtre des Blancs Manteaux pendant 
18 mois et en tournée dans toute la France (1er prix au Festival de Villard de Lans), « Performance d’acteur » à Cannes 
et sur France 2, Festival Off d’Avignon en 1995, 1ère partie des Vamps à l’Olympia pendant 2 semaines. 
 
1997- 2000 Opéra des champs de Pierre Lericq, avec Les Épis Noirs, tournée dans toute la France et la francophonie 
(Belgique, Canada, Suisse), succès à Avignon en 1999-2000 
Flon Flon de Pierre Lericq, avec Les Epis Noirs, créé en Avignon, joué 8 mois au Théâtre de la Gaité Montparnasse et 6 
semaines à la Comédie des Champs-Elysées, à Paris. 
 
2005-… Création du duo « Marie Glawdys et Max Paul Expérience » de la cie le Bestiaire à Pampilles  
 
2006   Dérapage création de Carnage Production, spectacle de rue ,m,e,s Stef Filloque  
 
2007  Préparation du second spectacle « Marie Glawdys et Max Paul Expérience 2 » 
 
AUDIO-VISUEL 
Guerre en pays neutre réal. Marcel Bovaud 
Torito réal. Antoine Bordier 
Le tunnel sous la Manche commande de Arte à Charlie Hebdo 
Sion 2006. film promotionnel pour la candidature des Jeux Olympiques, réal. Nicolas Wadimoff 
Spot publicitaire pour les produits du Valais (Suisse). réal. Nicolas Wadimoff 
Rue des Bains réal. Nicolas Wadimoff 
Peplum rôle de Jeff coproduction TSR/Akkafilm 
Histoire de la musique selon Marie Glawdys et Max paul TSR/Akkafilms 
 
DISQUES 
1995 « Quand trois poules » avec Les Epis Noirs 
1997 « Les Epis Noirs » avec Les Epis Noirs 
2000 « Delmonte » (batterie) 
2001 « Amourdeuse » de Michelle Muhlemann (batterie) 
2002 « Flon Flon » avec Les Epis Noirs 
2006  « Whisky chocolat » 
 
  
AUTRES EXPERIENCES 
- Donne des stages de jeu clownesque 
- Bac langues : anglais et italien lus, écrits et parlés 
- Sports : football, hockey, boxe 
- Pratique de la batterie, de l’accordéon et des cuillères 
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- Divers :dessin, danse et chant, peinture en lettre 
 

Danse-théâtre 
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“Une nation est une âme; un principe spirituel.  
Deux choses, qui, à vrai dire, n'en font qu'une, 
constituent cette âme, ce principe spirituel. 
L'une est dans le passé, l'autre dans le présent. 
L'une est la possession en commun d'un riche legs 
de souvenirs, l'autre est le consentement actuel, 
Le désir de vivre ensemble, 
la volonté de faire valoir 
l'héritage qu'on a reçu indivis .” 
Ernest Renan (1882) 
 
Le mot allemand Heimat implique une relation entre l’Homme et l’espace, mais la délimitation 
historico-géographique des lieux familiers n’est pas fixe, elle dépend de chaque personne, de 
chaque situation, elle est déplaçable. Heimat ne concerne donc pas un lieu concret, elle est plutôt 
synonyme d’une identification, celle a travers laquelle un être se construit, celle dont son psychisme 
s’imprègne. Envers l‘étranger, Heimat dans son sens utopique devient un lieu à protéger, un lieu à 
créer chacun de son côté de la frontière. 
 
La création de la compagnie Karine Jost « Heimat » explore la patrie dans son sens propre lié a la 
nation, mais aussi dans un sens plus vaste lié a l’individu. On y travaille les corps, les souffles, les 
tensions, les sons mais également, les odeurs et les goûts, ainsi que les émotions. Il s’agit de trouver 
comment traduire en geste, ce sentiment de Heimat et toutes les problématiques qui lui sont liées, 
liberté, appartenance, frontières, exils, choix, relations, partage, manques… 
 
Les artistes partent à la recherche de la patrie intime, celle qui se tapit au coeur de chacun de nous. 
„Mon corps est ma maison“ – à partir de ce postulat les artistes vont se lancer à la conquête des 
limites entre le connu et le nouveau, la délicate frontière entre patrie et passion. 
 
Quelle est ma patrie? Quelles sont nos racines? Qu’est-ce qui nous relie? De combien de „Heimat“ 
l’Homme a-t-il besoin? Ce sont les interrogations de Karin Jost et Anne-Claire Monnier, mais elles 
renoncent délibérément à un concept pour ne se concentrer que sur la personnalité de leurs 
interprètes. Elles s’intéressent avant tout à leur intimité, à leur identité culturelle propre. Dans cette 
création, la danse classique et contemporaine côtoie les danses traditionnelles. La musique, les sons 
(les sons primitifs - urklänge) y jouent un rôle essentiel. Pour cette occasion, André Rossier 
compose une musique  originale et originelle. 

 
 
 

DISTRIBUTION  
 
Chorégraphies: Karine Jost et le collectif 
Mise en scène: Anne-Claire Monnier 
Danseurs: Lucas Balegno, joshua Monten, Anne-Claire Monnier, Agata Lawniczak 
Musique originale et régie: André Rossier 
Création lumière et régie: Laurent Magnin 
Photos: Karine jost et Pierre-André Fragnière 
 
Coproduction Espace Nuithonie (FR) et la compagnie Tanztheater Karine Jost, 2008 
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BIOGRAPHIES 

 
Karine Jost  - Chorégraphe 
 
Née le 10 mars 1975 à Berne, vit et travaille à Fribourg CH 
 
Danseuse dans le SOPE Dancetheater Frankfurt sous la direction de Rui Horta. 
Danseuse de la Cie Philippe Saire. 
Création personnelle « corps-a-corps ein duett » pour les Freiburger Kulturtage (1995) performances dans le cadre du 
6ème au 10ème Berner tanztage(1994-98) Chorégraphie 
la production de théâtre « sommernachttraum » du WO DAS WAR THEATER de Fribourg (1993) collaboration avec 
Niklaus Talman pour les chorégraphie du Basler ensemble(1999-2000) 
pièce courtes chorégraphiées pour l’association Beweggrund/ Bern en collaboration avec Suzanne Schneider(2000-
2006). 
 
Fonde en 2005 la compagnie de danse-théâtre karine Jost. Dont la 1ère production « Reduziert schön »(2005) est très 
bien accueillie par le public fribourgeois. 
 
Formation et Formation continue 
Enfant elle étudie la danse classique à la balletschule AKAR a Bern, chez Anne-Marie Parekh. Suit une formation de 
danse professionnelle à l’école IWANSON chez Jessica Iwanson à Münich. L’attribution d’une bourse d’étude pour un 
an d’échange lui offre un voyage intérieur est extérieur, une année de formation complémentaire à l’école de ballet de 
l’opéra de Paris. « mon chemin de danseuse a été imprégné par Jormen Uotinen de façon décisive. » 
Formation continue a la cotemporary Dance School de Hamburg. 
 
Un accident grave dont elles sort indemne après avoir été paralysée lui montre de nouvelles routes dans la pédagogie. 
Formation à l’école normale de Fribourg. Et un retour à la danse en travail intensif avec Ivan Wolfe, Hans Forer, Rui 
Horta. Susan Buirge accompagne ses premiers pas de chorégraphe à l’atelier de composition au centre de recherche de 
Royaumont/F. 
« Pina Baush imprègne fortement mon travail de chorégraphe en devenir lors d’un pratikumbesuch am tanztheater 
Wurppeltal.D ». 
 
 
Anne-Claire Monnier - comédienne & metteur en scène 
 
Née le 10 avril 1973 à Moiry (VD), vit et travaille en Suisse romande 
 
Anne-Claire entre dans le monde du spectacle à l’âge de 9ans, pour ne jamais en ressortir. De 9-15ans elle apprend le 
B.A. ba du métier d’artiste avec la troupe de théâtre du collège puis du gymnase et des chœurs des mêmes institutions 
où elle est souvent soliste. Elle prend des cours de 
danse africaine et contemporaine ainsi que des cours de musique. Après avoir acquis une maturité scientifique au 
gymnase de la cité à Lausanne, elle entre à 22 ans à l’école de théâtre Serge Martin à Genève(formation le Coq, Paris) 
dont elle sort diplômée en 1998. Elle est immédiatement engagée par la compagnie de danse-théâtre 100% Acrylique de 
Evelyne Castellino, avec qui elle collaborera pendant plus de 7ans. (le prunus, tarab, performances au grand café de la 
Parfumerie GE et notamment, pour la comédie musicale « Barbe Bleue » où 
elle joue la soeur Anne et « Robin des bois » où elle est la sorcière ) 2005 école de pantomime Omnibus, à Montréal, 
Québec. 
 
Ecriture et mise en scène du spectacle de danse-théâtre« meurtre à quatre temps. » pour les DIVAs (GE) 2006 Elle met 
sur pied le spectacle-concert « röschti-wurst » (une tentative réussie de rendre accessible au romands les chansons de 
Mani Matter, Stiller Haas, et autre Patent Ochsner…) 
 
2007 école de cirque Circus Oz, Melbourne, Australie. 
Côté théâtre elle fait partie de la troupe des meurtres et mystères depuis 
2001 et a eu l’occasion de travailler avec de nombreuses compagnies romandes(Opéra de Genève, 
Théâtre du Loup, Oscar Gomez Mata, Adam Benjamin, Pierre-Alexandre Jauffret, Tanz-Theater Karine Jost, les 
Arpenteurs, Rêves en stock, …) Polyvalente, elle n’a de cesse de se former constamment en explorant le mouvement et 
le corps dans toutes leurs disciplines. 
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Concert 

 
 
 
 
 

Jean Bart Concerts 
 

 
 
 
 
 

 
© photo Stephane Pecorini 

 

 
 
24-28 Février 2009 
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L’acte est vierge même répété. 
René Char 
 
 
Durant ces sept dernières années, face aux planches des salles de spectacles en tant que concepteur 
d’adaptations théâtrales et metteur en scène, Jean Bart n’a jamais oublié ni la chanson, ni la 
musique, ni même l’image. Toujours attiré vers les mixités et les correspondances de ces différents 
modes d’expression artistique, Jean Bart présentera durant 2009 son nouveau concert avec 
différents titres tirés de ces 6 albums précédents ainsi que de nouvelles compositions et mises en 
images. 
 
Plusieurs formules seront possibles : lors des concerts au Théâtre Alchimic de Genève fin février 
prochain, il sera accompagné par le guitariste Carle Ducasse, le batteur Paul Zouridis et la 
comédienne Anne Martinet. Il pourra aussi être secondé d’un musicien ou encore en mode solo 
selon les événements et les salles qui l’accueilleront. 24, 25, 26, 27 et 28 février 2009 Théâtre 
Alchimic de Genève 
 
 

DISTRIBUTION  
 
avec le guitariste Carle Ducasse, le batteur Paul Zouridis et  
la comédienne Anne Martinet 
 

BIOGRAPHIE  
 
Jean Bart 
Extrait de biographie 
Auteur, compositeur, interprète, réalisateur et musicien multi-instrumentiste, né à Parme en 1961 et 
vivant actuellement à Genève. 
Après avoir créé différents groupes sur la scène de Suisse romande, repéré par Jean-Jacques Burnel 
le bassiste des Stranglers et producteur artistique, Jean Bart composera plusieurs titres sur sa 
demande, dont deux qui seront retenus et acheté par le chanteur Daniel Darc. 
 
Jean Bart réalise par la suite des maquettes pour Françoise Hardy qui reprendra d’ailleurs un de ses 
titres Modern Style avec Alain Delon sur son album Paranthèses sorti fin 2006.Avec Dominique A 
et Katherine, Jean Bart est, dès 1993, l’un des pères de la Nouvelle Vague de la chanson française 
dite minimaliste. 
 
De 1994 à 1999, lors de ses différentes tournées françaises, il sera mis en avant par Les 
Inrockuptibles ou Le Monde ou encore Télérama et les Cahiers du cinéma. Il sera invité pour des 
interviews et des lives à de nombreuses émissions de radio et de télévision comme Rien à cirer de 
Laurent Ruquier, Le Pop-Club de José Artur, ainsi que Pollen de Jean-Louis Foulquier ou Le Cercle 
de  Minuit de Bernard Rapp et Laure Adler. 
 
Outre ses activités musicales, Jean Bart s’illustre aussi, dès 2000, comme metteur en scène et 
réalisateur. Il aura l’occasion de travailler notamment à différentes reprises avec Michael Lonsdale, 
mettra en scène et réalisera plusieurs pièces de Stéphane Sweig, Harold Pinter, Vassili Grossman, 
Cesare Pavese et Margerite Duras. Après ces sept années consacrées au théâtre, Jean Bart revient à 
la musique, sur scène et avec la sortie d’un nouvel album qui verra le jour courant 2009. 
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D’après Lorenzaccio d’Alfred de Musset 
 

Adaptation l ibre de Jul ien Lambert  
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Résumé de Lorenzaccio de Musset 
 
Lorenzo est le cousin du duc de Florence Alexandre de Médicis. Il l’accompagne dans ses 

crimes, qui font régner la terreur dans Florence et la haine contre le tyran. Ce sentiment croît à 
mesure que le duc et ses courtisans séduisent les femmes les plus chastes et humilient leurs 
opposants politiques. Lorenzo se moque ainsi des élans idéalistes du jeune peintre Tebaldeo, mais 
l’engage pour réaliser le « portrait » du duc.  

Philippe Strozzi est à la tête du mouvement républicain, qui fomente une insurrection contre 
le duc, mais s’avère cruellement impuissant. La marquise Cibo échoue également, manipulée par le 
cardinal, après avoir sacrifié sa dignité pour tenter d’adoucir le duc. De son côté, Lorenzo prépare la 
réalisation suprême de sa vie, l’assassinat du duc, dont il n’espère pourtant plus de suites 
révolutionnaires. Poussé par Philippe à sortir de son double jeu de machinateur et de courtisan, il lui 
avoue avoir renoncé à la vertu pour accomplir ce geste qu’il avait pourtant choisi par idéalisme.  

Les avances que le duc fait à la tante de Lorenzo incitent ce dernier à passer définitivement à 
l’acte, après une longue préparation avec son complice Scoronconcolo. Une fois le meurtre effectué, 
le coup d’Etat démocratique échoue et un nouvel autocrate est nommé, tandis que Lorenzo est 
assassiné à Venise. 

 
 
 
Construction de Lorenzo, adaptation libre de Julien Lambert 
 

Émergence du personnage 

Regards de la société sur Lorenzo 

Énigme de Lorenzo, indices de faiblesse et de menace ; le meurtre, projet fondateur 

Souvenirs croisés avec sa mère : jeunesse et idéalisme 

L’art du vice cultivé par Lorenzo sous l’impulsion du Duc, incarnation de ses fantasmes 

Séduction de la mère par le Duc : collision de la morale et des fantasmes 

La mère réveille l’image du « jeune homme vêtu de noir », double moral et Conscience de 
Lorenzo 

Dialogue avec la Conscience (Philippe): énigme de Lorenzo, appel à l’action 

Aveu d’impuissance de Lorenzo : la corruption de sa mère parachève sa propre chute. 

Confession/perversion à trois voix, arbitrée par Lorenzo en Cardinal. Sa mère s’est vendue au 
Duc pour ramener ce dernier (ou Lorenzo ?) sur la voie du bien. 

Désespoir profond de Lorenzo, résolution d’accomplir le geste qui sauve son existence 

Philippe ne peut accéder à la logique subjective du projet, il rêve encore au bonheur de 
l’humanité. 

Rencontre de Tebaldeo : théorie de la transformation de la souffrance en art 

Séduit, Lorenzo y voit l’illumination esthétique de son projet de meurtre et fait du jeune 
idéaliste son inspirateur aussi bien que l’objet de son sacrifice. 

Il le travestit en duc, simule un combat rituel avant de confondre l’expliquation du meurtre et 
sa réalisation même dans un même geste rituel. 

Extase finale, le paradis perdu s’ouvre à nouveau aux yeux de Lorenzo dans un délire. 
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Lorenzo, un être, une âme,  

la relecture poétique d’un chef d’œuvre rendu à son essence   
 

 
Pourquoi réaliser une « adaptation » d’un chef d’œuvre accompli, souvent qualifié par 

les critiques de « plus grande pièce » du XIXe français ? Déjà bicentenaire en 2010, souvent 
considéré comme le meilleur dramaturge français du XIX e siècle, Alfred de Musset est relativement 
peu joué aujourd’hui, ou réduit à des lectures sociales ou romantiques. L’adaptation poétique de 
Lorenzaccio, sa plus grande pièce mais aussi la plus effrayante pour les metteurs en scène de par 
son envergure, vise donc à réhabiliter le dramaturge dans une forme contemporaine qui le revisite, 
tout en restant fidèle à l’âme de la pièce.  

On dit souvent que le théâtre de Musset est éminemment lyrique, tandis que sa poésie est trop 
narrative. En adoptant une forme dense où se heurtent les voix et les élans émotionnels qui intègre 
certains poèmes de Musset, Lorenzo dépasse également cette dichotomie, pour mettre à nu la 
fulgurance lyrique de la pièce, en écho avec les meilleurs passages de la poésie.  

Musset a écrit Lorenzaccio après l’échec de la révolution de 1830, pour évoquer en utilisant le 
contexte florentin les questionnements politiques de son temps. La thématique révolutionnaire ne 
nous touche plus avec la même force aujourd’hui, si ce n’est comme un souvenir pathétique. Le 
trouble identitaire de Lorenzo comme le style brûlant de la pièce nous intéressent en revanche et 
demandent à être mis en valeur.  

 
L’adaptation d’un grand drame romantique comme Lorenzaccio répond premièrement 

à une nécessité dramaturgique : libérer l’œuvre de ses strates politiques et sociales. Ne serait-
ce que pour libérer l’attention pour un formidable texte poétique et une quête essentiellement 
humaine. Le propos universel et philosophique ainsi révélé interpelle sans doute l’Homme 
contemporain plus encore qu’il ne véhiculait le « mal du siècle » de Musset. La difficulté à 
s’inscrire dans le monde, à le comprendre, à définir des repères moraux et à se définir 
constitue le vrai enjeu de Lorenzo… et de la jeunesse contemporaine.  

La relecture de Lorenzaccio réintègre donc Musset dans les priorités de notre temps, en se 
débarrassant d’un substrat historique et politique qu’il serait déplacé de resservir au goût 
d’aujourd’hui. 

 
On attribue souvent, avec complaisance, l’essence de Lorenzaccio à George Sand, de 

même pourrait-on dire que Lorenzo doit tout à Musset. À quelques minuscules ajustements 
près, le texte de cette adaptation d’une heure est compris dans les cinq actes de Musset… et 
facilement quatre heures de spectacle. La moelle du drame reste : un homme, idéaliste et amoureux 
de l’humanité, s’enferme peu à peu dans son dégoût de soi et du vice qu’il voit reflété sur ses pairs, 
pour réaliser sa parfaite perdition dans un meurtre qu’on devine idéologique autant qu’esthétique. 
Un suicide et un accomplissement à la fois, qui sublime sa quête d’un sens existentiel.  

L’adaptation a donc pour but premier de mettre à nu le squelette du drame et de 
valoriser les trésors poétiques du texte de Musset, par un vigoureux dépoussiérage. C’est sans 
pitié et sans remords, avec une certaine jubilation même, que l’adaptation expulse du drame son 
cadre historique et spatial, son intrigue de grande fresque romantique, et par conséquent tout un 
fatras de personnages représentatifs d’une société qu’on veut absente de ce drame singulièrement 
humain, tout un imbroglio d’intrigues parallèles qui perdent la quête fondamentale. En fin de 
compte, Lorenzo se voit dépouillé de toute mise en situation, d’intrigue même et de motivation, 
puisque le meurtre politique ne lui sert plus d’alibi. Il ne reste que Lorenzo et non plus Lorenzaccio, 
diminutif du personnage de cour qui joue avec la malédiction du peuple.  

Juste Lorenzo, un être, une subjectivité, une âme qui se « dilate singulièrement » en se 
donnant bribe après bribe avec douleur dans le seul langage sincèrement hypocrite des méandres de 
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l’être : le texte poétique. De la cinquantaine de personnages représentatifs des divers corps de la 
société chez Musset, ne restent que sept personnages, émanations fantasmagoriques d’un seul 
univers personnel. 

Trahir Musset pour mieux révéler la portée insoupçonnée que peuvent avoir ses images, ses 
introspections aujourd’hui, trahir Musset pour se libérer de l’angoisse d’un tel héritage et mieux 
créer une nouvelle œuvre, résolument scénique, résolument contemporaine et originale, assumée par 
une nouvelle subjectivité. Lorenzo est bel et bien une relecture originale plus qu’une réécriture. Un 
travail fascinant d’utilisation à la lettre du matériau offert par Musset pour une signification 
renouvelée. Il ne s’agit pas de démonter un classique, mais bien de le remonter de manière efficace 
et curieuse, dynamique, polysémique.  

L’allégement, la refonte, l’entremêlement parfois des répliques, puzzle de poète 
impertinent, fuit en permanence les concepts de situation et souvent de dialogue. En 
fonctionnant par échos, contrastes, associations libres parfois, progressions thématiques ou 
purement poétiques, cette composition provoque volontairement des chocs brutaux de sens qui 
donnent des valeurs fraîches aux répliques nouvellement confrontées, les teintant souvent d’ironie, 
esquivant un sens trop immédiat. Elle dessine surtout une progression fluide, singulièrement 
dynamique et implicite, au cœur de cette âme suivie depuis son éclosion à la surface du monde, 
jusqu’à sa dissipation finale dans l’extase. 

 

DISTRIBUTION 
 

Une production de la Compagnie Adulescence 
 
 

Texte      Alfred de Musset / Julien Lambert 
Mise en scène     Julien Lambert 
Création lumière et régie   Philippe Dunant 
Costumes     en cours de distribution 
Administration et relations publiques  Eva Kiraly 
 
Avec : 
Lorenzo      Felipe Castro 
L’Amant (le Duc, Tebaldeo, Scoronconcolo) Thomas Laubacher  
La Conscience (Philippe)   Richard Vachoux 
Marie, mère de Lorenzo   Josette Chanel 
 

 
 

BIOGRAPHIE 
 
Julien Lambert, auteur de l’adaptation, metteur en scène 

 
Licencié en lettres françaises et russes de l’Université de Genève en 2008, Julien Lambert fait son 

mémoire de licence en dramaturgie sous la direction d’Eric Eigenmann. Il écrit depuis 2001 sur le théâtre et 
les arts plastiques pour le mensuel Scènes Magazine, fait un stage au Temps en 2002. Depuis 2008, il écrit 
aussi dans le Courrier. 

Passionné de théâtre, il souhaite depuis longtemps exploiter sur scène le regard extérieur qu’il a 
développé dans ses études et sa pratique journalistique. Il fréquente Richard Vachoux depuis 2007, autour de 
divers projets. Il collabore au projet des Perses de Claudia Bosse au Grütli en 2006. Lorenzo est sa première 
mise en scène. 
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L’HISTOIRE 
 
 
Un mystérieux mandat plonge un détective dans les abysses de ses souvenirs, qui l’entraînent de 
plus en plus loin dans le coeur du meurtrier. Dans cette pièce policière surréaliste qui pourrait être 
un tableau vivant de René Magritte, Philipp Boë agit aux confins du théâtre, de la chorégraphie 
et de la magie. Un détective se tient dans une pièce entre des meubles couverts de draps blancs. Il 
rêve de voler. Mais un mystérieux appel vient le ramener à la réalité, pour lui confier le mandat de 
rechercher une femme disparue. Les indices suggèrent un meurtre nocturne commis dans une forêt 
automnale: une chaussure, un mouchoir taché de sang, un cri lointain. Le client inconnu semble en 
savoir plus qu’il ne le prétend. Et la presse précède toujours le détective. 
 
Le détective est pris dans un tourbillon croissant d’événements surréalistes, où des choses surgissent 
du néant et où les objets quotidiens s’animent d’une vie propre. Les objets perdent leur nom et une 
commode mystérieuse suscite bien des interrogations. Ce mandat s’avère être une course folle et 
grisante à travers sa propre mémoire et un jeu passionnant et énigmatique entre rêve et réalité. Le 
détective reste comme prisonnier d’un cadre de tableau. Ou peut-être a-t-il enfin réussi son envol? 
 
Par sa présence envoûtante, son art du cirque et ses surprenantes illusions magiques, Philipp Boë 
crée des images poétiques et mystérieuses, qui, alliées à une musique hypnotique font de « Mémoire 
de la nuit » une expérience de l’inquiétude et de l’absurde. 
 
Avec sa première pièce en solo, le biennois Philipp Boë a développé un style théâtral propre qui lui 
a valu le prix de l’innovation créatrice du „Prix des Arts de la scène d’Europe centrale 2005“ 
(„Zentraleuropäischer Kleinkunstpreis“). Philipp Boë développe depuis 1989 une activité d’artiste, 
d’acteur du mouvement et de metteur en scène pour offrir à son public des moments inédits et 
riches de surprises. Il s’est formé dans les meilleures écoles européennes de théâtre du mouvement 
et de cirque. On compte entre autres au nombre de ses collaborations internationales sa participation 
à la „Cie. Goudard“ et au „Cirque Nu“ (F), à „Peepolykus“ (GB), ainsi qu'à cinq productions 
parisiennes avec „Le Site Cra“. 
 
 
Théâtre d'illusions - Création: Bienne, 2003-2005 - Durée: 60 Mins. 
Première: 23 février 2005, La Tarentule St.Aubin (NE). 
Première allemande: 21 octobre 2005, Rennweg 26 Bienne (BE). 
Première anglaise: 17 janvier 2007, Clocktower, Croydon (GB). 
 
PARCOURS JUSQU’EN NOVEMBRE 2008 
60 représentations en Suisse, Angleterre, Brésil, Canada, Allemagne, Belgique, Italie, Autriche et 
Portugal avec env. 6000 spectateurs. „Mémoire de la nuit“ a remporté le "Zentraleuropäischer 
Kleinkunstpreis 2005". Les tournées en Angleterre, au Brésil et en Belgique étaient soutenu par Pro 
Helvetia. La tournée en Belgique a été co-organisé par Asspropro. 
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DISTRIBUTION 
 
 
 
Acteur et conception: Philipp Boë 
Mise en scène: Matthias Rüttimann 
Musique: Markus Gfeller 
Voix off: Sophie Kummer, Jacques Zwahlen 
Lumières: Tobias Müller 
Scénographie: Marc Calame 
Constructions techniques: Thomas Batschelet 
Costume: Carla Prang 
 

BIOGRAPHIE 
 
 
PHILIPP BOË – conception, jeu 
1971, CH-Bienne 
 
Formation spécifique 
1992-93 Fool Time, Centre for Physical Theatre and Circus Skills (GB-Bristol). 
1994 Laban Centre for Movement and Dance (GB-London). 
1995 Ecole Philippe Gaulier (GB-London). 
1997 Centre National des Arts du Cirque (F-Châlons-sur-Marne). 
2001 Bont’s Escuela Internacional de Clown (E-San Josep). 
 
Expérience professionelle (sélection) 
Théâtre 
1994-95 Co-Auteur/Comédien  - No Man’s Land - Peepolykus, Bristol (GB). m.e.s: Bim Mason. 
1995-96 Co-Auteur/Comédien - Squid - Peepolykus. m.e.s: Bim Mason. 
2000-95 Acteur - Henry 5 - Théâtre de la Grenouille, Biel. m.e.s: Charlotte Huldi. 
1999-00 Artiste et Comédien - Close-up- Cie. Goudard. m.e.s: Philippe Goudard. 
2004 Concepteur / Artiste - Vol de nuit- m.e.s: Matthias Rüttimann. 
2004 Concepteur / Artiste - Mémoire de la nuit - m.e.s: Matthias Rüttimann. 
 
Performance 
1998 Concepteur / Performer staffette Kunsthaus Thun. Avec le sculpteur Daniel Zimmermann. 
1999-93 Concepteur / Jongleur 13 Cycle à Bienne. Avec le musicien Christian Müller. 
2001-92 Performer 4Darwin per/form.group, CH-Zürich. Théâtre improvisé. 
2001 Concepteur / Performer Time Journées d’Improvisation, CH-Bienne 
2007 Concepteur / Performer Le pays de l'imprévu Série de performances, Festival Pod'Ring, CH-Bienne. 
 
Cirque / Danse 
1992 Co-Auteur / Jongleur aeromusic aeromusic, trio de jonglage et musique. 
1993 Danseur White Snake RaRaZoo, Cambridge (GB). m.e.s: Deborah Pope. 
1997-98 Jongleur / Clown Cirque Nu Cie. Goudard, Montpellier (F). m.e.s: Philippe Goudard. 
1998 Jongleur / Danseur Anatomy of... Chorégraphie et manipulation de bâtons. 
1999-01 Danseur / Artiste Dreams of a lila cow öfföff productions, Berne. Spectacles en Egypte. 
2000 Jongleur / Comédien Cirque du Tambour Le Site CRA, Paris. m.e.s: Roland Auzet. 
2002 Comédien Tambour – opus 2 Le Site CRA, Paris. m.e.s: Roland Auzet. 
2005 Comédien Schlag 2 Le Site CRA. m.e.s Roland Auzet. 
 
Mise en scène / Film 
1998 Metteur en scène Tank da! Platztheater, Zürich. Spectacle de plein-air. 
1999 Metteur en scène Le temps perdu Festival Pod’Ring, Bienne. Performance avec 30          grimpeurs. 
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2001 Metteur en scène Backstage Anam Cara, Bienne. Théâtre magique pour deux magiciens. 
2001 Oeil extérieur explosivelunatictheatre elxt-90 (international). Spectacle visuel plein-air. 
2001-2 Co-Auteur / Comédien bielbienne01-02.ch Documentaire de Beat Borter. 
2003 Metteur en scène Schlag! Le Site CRA, Paris (Prod.IRCAM). Cirque multi-média. 
2004 Oeil extérieur Harjahti F-Art , Wohlen. Duo de cirque dansé. 
2005 Metteur en scène Pianomorte Lisa Gretler. Solo de Théâtre musical. 
2006 Oeil extérieur Walser- Der Abgang o.n.d. performance theater. 
2006 Metteur en scène PuuPäät Spectacle de danse-cirque plein-air. 
2007 Metteur en scène UFO Zirkus Chnopf, Zürich. 
2008 Metteur en scène Damioscha Monique Schnyder, Solo de danse clownesque. 
2008 Metteur en scène Don Quijote... OFF SZoEN, Spectacle en pleine air. 
 
MATTHIAS RÜTIMANN – mise en scène 
26.2.1963, Evilard BE 
 
Formation 
Studium der Germanistik und Philosophie an den Universtitäten Bern und Wien. Abschluss mit Lizentiat und Diplom 
für das Höhere Lehramt 1990. 
Ausbildung in Theaterimprovisation und Action Theater bei Peter Honegger (Zürich), Ruth Zaporah (USA), Bruce 
Myers (Peter Brook Company) und Markus Zohner (Lugano). 
Weiterbildung in Physical Theater bei Ron East (London). 
Weiterbildung in „The Method“ nach Lee Strassberg bei Herbert Fischer (Berlin). 
Weiterbildung in Regie bei Liz Pauwels (Belgien). 
Weiterbildung in Sprechtechnik bei Jürgen Wollweber (Bern). 
Weiterbildung in Performance-Art bei Wendy Houston (GB). 
Intensive Auseinandersetzung mit Butoh-Tanz und Dancing-Yoga bei Susanne Daeppen (Nidau). 
1995 Regieassistenz am Stadttheater Bern bei Michael Wallner „Die letzten Tage der Menschheit“. 
1996 Regieassistenz am Schauspiel Leipzig beim Tanztheater von Irina Pauls. 
 
Mise en scène 
2008 „DON QUIJOTE–the making of dreams“ Projektleitung und Regie 
2007 „DREAMINGS – 101 Fragmente“ Kreation und Regie mit OFF SZoEN, Musik: Markus Gfeller 
„Le pays de l’imprévu“ Regie im Rahmen des Pod’Ring mit Philipp Boë, Markus Gfeller u.a.m. 
2006 La Forêt sacrée: Le voyageur immobile création théatrale de trois textes (Charles André Steiner La traversée du 
désert; Philippe Claverie Intra muros; Stephen Vincke Des choses légères) 
2004 Philipp Boë: Mémoire de la nuit und Vol de nuit. Regie & Co-Autor zusammen mit Philipp Boë und dem Musiker 
Markus Gfeller. 
2005 projekt.parzivâl. eine reise in bildern mit helden und maiden Eigenkreation nach den Legenden von Parzival und 
der Suche nach dem Gral. Regie und Kreation mit Theatergruppe OFF SzoEN. Aufgeführt in Biel, Nidau, Bern. 
2004 von ir herzen daz bluot Eigenkreation nach der Legende „Der arme Heinrich“ von Hartmann von Aue. Regie und 
Kreation mit Theatergruppe OFF SzoEN. Nidau. 
2003 Betriebsstörung Inszenierung mit Texten von K. Campbell, D. Charms, W. Deichsel. Regie für Theatergruppe 
OFF SzoEN. Aufgeführt in Nidau, Biel, Zürich. 
1998 Der Besuch der alten Dame von F. Dürrenmatt. Inszenierung mit Theatergruppe OFF SzoEN. Aufgeführt in 
Nidau, Solothurn, Bern. 
1996 Komm ins Schiff. Spiel – Tanz – Musique. Inszenierung des gleichnamigen Textes von Gertrud Leutenegger mit 
Monica Amrein (Schauspiel), Olivier Forel (Akkordeon) und Sylvia Gwerder (Tanz). 
1995 Strangers im Paradies. Theaterprojekt mit Asylsuchenden, Ausländer-Innen und SchweizerInnen. Co-Regie und 
Produktionsleitung. 
91–95 Inszenierungen mit der Theatergruppe OFF SZoEN: Die Versicherung (P. Weiss; 1992), Casa Blanca oder Wie 
(an)erkennt man Flüchtlinge (Eigenkreation; 1993/94), Woyzeck, die Schuld. Ein Nachspiel (Eigenkreation; 1995) 
 
 
Comédien 
2006 unversehen-walser. der abgang Theater zum 50. Todestag des Dichters Robert Walser. Eigenkreation mit 
Matthias Rüttimann (Spiel), Marc Calame (Bühnenbild) und Chrischi Weber (Musik). Aufgeführt in Biel, Zürich, 
Mannheim, Heidelberg u.a. 
2004/05 unversehen-bush. iraqi theater of war Kriegstheater zur Eroberung Bagdads. Eigenkreation und performed von 
Matthias Rüttimann & Marc Calame. Aufgeführt am Theater Basel, Stadtttheater Bern, Stadttheater Biel, bei 
zeitraum.ex!t in Mannheim u.a. 
2005 home and how to get there Performance unter der Leitung von Wendy Houston (GB, Member of the group Forced 
Entertainment) im Rahmen von STROMEREIEN Performance-Festival Zürich 
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2004 unversehen.one-night-stand-performances mit dem Bühnenbildner Marc Calame Eigenkreationen zur 
Untersuchung des Live-Charakters von Theater: unversehen–tschechow. lust’ger kirschgarten und unversehen-lynch. 
the lost highway 
2004 The human plant. Butoh-Tanzperformance von Dakini Dance Projects. Choreographie von Susanne Daeppen. 
Passage public. Performance mit Verena Lafargue, Ninh lê Quan, Christian Müller, Adrian Russi, Matthias Rüttimann, 
KatharinaVogel, 03.ImprovisationsTage 04 in Biel. 
2002 4 darwin. Performances zu 4 Wissenschaftlern und ihren Theorien der Familie Darwin mit der per\form.group 
(Thomas Grüebler, Michael Wernli, Philipp Boë, Matthias Rüttimann). Aufgeführt in Zürich, Luzern, Biel. 
2000 Allein mit Shakespeare. Das Wichtigste in 7 Tagen. Solo-Performance- Serie zu sieben Werken von Shakespeare, 
improvisiert an sieben aufeinanderfolgenden Tagen. 
 
THEATERPÄDAGOGIK 
Seit 1999: Verschiedene theaterpädagogische Projekte: Co-Leitung Club Junge Bühne Biel / Leitung Schultheater 
Gymnasium und Handelsmittelschule Thun-Schadau / Leitung Schultheater Gymnasium Interlaken / Diverse 
Schultheaterprojekte, u.a: OSZ Biel-Mett, Lyss, Walperswil, Steiner Schulen Langnau i. E., Steffisburg. 
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GENESE 
 
 
 
 

Lors d’un de mes séjours au Maroc, j’ai entendu un jour une femme marocaine dire ‘‘…elle a de la 
chance, son mari lui a acheté un balaie électrique…’’. De cette phrase, est née l’idée du spectacle 
« Moukteb » 
 
Moukteb est un mot dialectale marocain, son origine vient de l'arabe classique Maktoub qui 
signifie: écrit ou ce qui est écrit. Dans la tradition arabe ce mot signifie aussi destin, il désigne ce 
qui a été défini et écrit par le Tout Puissant, et ce qui est écrit par lui ne peu être changé et doit être 
accepté car c'est lui qui décide du destin de chacun, d'où la grande fatalité dans cette tradition, en 
particulier chez la femme traditionnelle Arabe, qui accepte sa vie telle qu'elle a été écrite pour elle.  
 
Je voulais aborder les sujets d’actualités tels que le décalage des générations, des cultures et 
d’époques, l’immigration, la modernité, les idées préconçues etc.… avec humour, tendresse et 
poésie. J’ai choisis de traiter ces sujets de manière à ce que le spectateur ait le sentiment d’assister à 
des scènes de vies quotidiennes par une fenêtre ouverte sur la réalité. Ce spectacle léger et 
dramatique à la fois, nous transporte au coeur d’un Maroc encore archaïque, presque médiéval, en 
pleine mutation cependant, il nous entraîne dans un aller-retour entre les réflexions naïves et les 
rires enfantins de Safia. 
 
Au départ, on pourrait croire que « Moukteb » nous parle d’une situation bien particulière dans 
l’espace et dans le temps, mais très vite, on a le sentiment que le lieu importe peu. Ce que nous 
raconte cette femme, ses impressions, ses sentiments et ses réactions est universel. Il ne s’agit pas 
uniquement l’histoire d’une femme marocaine ; cette femme n’est que le porte parole des 
malentendus, des incompréhensions entre les gens, des préoccupations face à l’inconnue, la société 
en mutation : la modernité.  Elle est désemparée face à un monde qu’elle ne connaît pas et qui 
avance à grand pas vers elle, pour bouleversé ces habitudes et ces traditions. 
 
On a de la peine à imaginer cette femme en dehors de son ménage et de ces enfants, l’introduction 
de la danse nous emmène dans une autre dimension, ces passages sont intemporels et ajoutent à la 
pièce et particulièrement au personnage de Safia une grande poésie. Jeux de miroir entre le 
personnage et son double, sur le fil de la réalité et de l’illusion. Le travail d’improvisation est à la 
base de cette création, le scénario a été donc écrit au fur et à mesure de ce travail qui a été fait en 
solitaire et ensuite avec Nasma Moutaouakil pour le personnage de Sara. J’ai abordé la mise en 
scène d’une manière simple et sobre. 
 
J’ai présenté un extrait de 25 minutes de « Moukteb » à l’examen final du certificat de théâtre du 
Conservatoire populaire de Musique que j’ai réussi avec les félicitations du jury. 
 

 Ahlam Tsouli 
 
 

DISTRIBUTION 
 

Création et Mise en scène : Ahlam Tsouli  
Jeux : Nasma Moutaouakil et Ahlam Tsouli 
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BIOGRAPHIE 

Ahlam TSOULI 
 
Directrice artistique de Diafa Danse et de la Cie Ahlam Tsouli 
Professeur de Danse Orientale, TSOULI FUSION et de la Methode TSOULI 
 
Née à Fès et grandie à Rabat, une des premières femmes à devenir une figure de l’athlétisme dans son pays, le Maroc, 
Ahlam Tsouli (connue sous le nom de Moutaouakil) mène une carrière de sprinteuse de haut niveau jusqu’à la 
consécration, en 1986, comme championne marocaine et du Maghreb du 100m, 200m , 4x100m et 4x400m. 
L’entraînement de haut niveau sera mis par la suite au service de son travail de danseuse. 
 
Profondément attachée à son pays et à ses richesses culturelles, elle a toujours considéré les expressions 
chorégraphiques marocaines et arabes comme une immense source d’inspiration. Elle pratique la danse arabe, découvre 
l’immense diversité régionale des styles et développe une expression propre, en grande partie en autodidacte. En 1988, 
après des années de compétition au niveau international, Ahlam se consacre entièrement à la recherche des expressions 
de la danse arabe contemporaine ainsi qu’à la recherche pédagogique. 
 
Habitée par la danse qu’elle voit comme champ ultime d’expression physique et intérieur, elle enseigne depuis 1988 à 
Genève, puis fonde, en 2002, son studio genevois, Ahlam Tsouli Danse Atelier, pour s’adonner pleinement à la création 
et à l’enseignement de la danse arabe. 
 
Son entraînement d’athlète de haut niveau a conditionné son travail de danseuse chorégraphe. Discipline olympique par 
excellence, l’athlétisme lui a apporté des valeurs sportives essentielles, telles que la recherche du dépassement et du 
geste parfait. L'entraînement physique et mental aide les sportifs à réaliser des performances personnelles de haut 
niveau, à l'entraînement comme en compétition, y compris dans des conditions difficiles. Cette forme de discipline 
place les sportifs en situation de recherche constante, au niveau du muscle, du mouvement et du déplacement du corps 
dans l’espace. A travers une pratique du sport de haut niveau pendant une dizaine d’années, Ahlam a acquis la 
connaissance de l’anatomie, de la diététique ainsi que de différentes techniques de travail, telles que le stretching et la 
sophrologie du Dr Abrezol, qui faisaient partie de l’entraînement quotidien. 
 
Sur la base de cette expérience et de ses recherches personnelles, Ahlam développe sa propre méthode d’enseignement 
de la danse, traduisant cette philosophie du sportif de haut niveau, tout en restant à l’écoute du corps de chacun. La « 
Méthode Tsouli » est fondée sur la dissociation des mouvements, indispensables à la pratique de la danse arabe, un 
travail musculaire tout en finesse, et surtout, la visualisation des mouvements depuis l’intérieur. 
 
En tant qu'interprète solo et chorégraphe, Ahlam Tsouli réinterprète les styles classiques du Maghreb et du monde arabe 
tout en osant les confronter entre eux ainsi qu’aux différentes autres danses et autres rythmes. Dépouillant la danse 
orientale de tout artifice, elle cherche sans cesse ce retour aux sources traditionnelles, à l’épure des folklores locaux. 
 
Elle puise son inspiration tout à la fois au coeur des traditions marocaines, souvent méconnues, et dans le monde qui 
l’entoure, sensible aux croisements culturels entre orient et occident. 
 
« Les mouvements de la danse sont calqués sur la vie quotidienne de ces femmes et de ces hommes : tantôt ancrés au 
sol et très rythmiques comme chez les berbères ou les peuples ruraux, tantôt inspirés de la transe de différentes 
confréries mystiques, telles que les Aïssawa, les Gnaouas etc. » 
 
Depuis 1986, Ahlam se produit à l’occasion d’événements et festivals des arts vivants. 
  
Créations et Interprétations 
 
1997 ''IL était une fois…''  MQEv, Genève 
1998 Création chorégraphique pour ses élèves à l’occasion de la 1ère année de Danse Area, Genève 
2002 '' Fusion Orientalo-Berbères'' Semaine sur les 3 religions monothéistes ; MQJ, Genève 
2003 «Ballet Oriental», Diafa Danse, Genève 
2003 Invitée au spectacle «Couleurs de l’Orient», Lausanne 
2004 «Danse Orientale et hip hop», Aula de Staël, Genève 
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2004 Festival MediTerraNostra, Première partie du groupe Les Orientales, Barrio Chino, La Traverse, Genève 
2005 «Elèves et Profs en Scène » à l’Aula de Staël, Genève 
2005 Gena Festival, Genève 
2005 ''Tsouli Fusion''  Création chorégraphique pour les 40 ans de la Jeune Chambre Economique de Genève, Beau 
Rivage, Genève 
''Extrait n°1'' , Scène de l’ADC, Danse à l’Alhambra Terrasse, Fête de la Musique 2006, Genève 
''100% Halal'' , Théâtre de l’Epicentre, Collonge-Bellerive, Genève 
2006 Extrait de ''100% Halal''  au Gala du salon International de la Danse, Genève 
2006 Extrait de ''100% Halal''  au Gala de bienfaisance au profit de l’association marocaine Soroptimist pour la 
scolarisation de jeunes filles marocaines en milieu rural 
2007 « Le Maroc dans Tous Ces Etats » Extraits de ''100% Halal''  à La Traverse, Genève 
2007 Féstival «La Rose des Sables», ''Tsouli Fusion''  salle Centrale, Genève 
2007 "Moukteb"  Création théâtre et danse, théâtre du Crève-Coeur, Cologny  
2008 en tant que comédienne dans ''il était une fois en 2032'' pièce écrite et mise en scène par Sandra Amodio, au 
théâtre du Vélodrome à Plan les Ouates.  
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L’été essaie de pointer son nez, les clients lorgnent vers les terrasses et les théâtres tirent le bilan 
avant la prochaine saison. 
 
Mais pourquoi devrait-on abandonner les théâtres pour le farniente d’un printemps souvent timide ? 
La création est-elle soumise aux intempéries ? Un artiste doit-il se soumettre aux aléas de fenêtres 
propices pour montrer son travail ?  
 
Les objectifs sont de réunir des comédiens, qui en dehors de leur travail dans des productions ayant 
pignon sur rue, cultivent un jardin secret, bricolent un bout de quelque chose, fantasment un 
spectacle dont ils aimeraient maîtriser la couleur.  
 

Vincent Aubert 
 
 
 
 
 

Le Théâtre Alchimic est ravi d’accueillir une belle palette d’artistes et de compagnies 
indépendantes pour faire connaître leur univers artistique, leurs préoccupations et leurs recherches, 
comme un laboratoire de leur jardin secret. C’est une forme originale, car pendant trois semaines on 
présentera 2 voire 3 spectacles par jours pour permettre à tout le monde d’y assister selon ses 
préférences horaires.  
 
C’est une première expérience que de donner le plateau à ce genre de « plate-forme théâtrale 
tournante », mais on peut imaginer de finir la saison théâtrale avec ce  type de concept chaque 
année en dégustant d’autres gourmandises. 
 
         Pierre-Alexandre Jauffret 
         Directeur  
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Les spectacles 
 
 

1.- 

aubert & siron® déconcertent 
 
 
 
Il s’agit d’un spectacle musical a cappella.  
 
a & s® prennent comme point de départ une rengaine, la habanera de l’opéra Carmen de Bizet. Le 
chaloupé de la musique est la première pente savonneuse. 
 
Une fois la mélodie exposée, a & s® passent au thème, l’amour. Et aux mots de Prospère Mérimée 
mis en musique. La poésie sonore et la déconstruction verbale font leur apparition. Le banal devient 
cocasse et l’amour se fait terrible. 
 
A partir de là, a & s® vont utiliser, parcourir, revisiter d’un point de vue sonore, musical, rythmique 
et impertinent nos a priori sur le sujet. Ils vont s’arrêter sur des mythes à la vie dure, naviguer dans 
la palette sonore de l’ethnomusicologie (l’amour n’a pas de frontière), passer de l’infiniment forte 
de l’opéra à l’infiniment pianissimo du bruissement des insectes nocturnes, inventer des langages 
dignes des films d’art et d’essai non sous-titrés, manifester, filmer… Bref, délirer sans retenue 

 
 

2.- 

Tiens-toi droite ! 
Ou  les états d’âme de Madame Papillon 
 
Une femme seule show de Perrette Gonet 
Co-écrit et mis en scène par Martine Brodard 
 
 
Madame Papillon qui êtes-vous ? 
 
«Je suis la femme du 21 ème siècle, une exécutive woman. Je travaille, j’ai des enfants, des 
orgasmes, plusieurs !… des enfants je veux dire, des orgasmes aussi, enfin… de temps en temps et 
je trie mes déchets bien sûr… mais  on s’en fiche, on n’est pas dans une soirée « développement 
durable ».  
  
  
Nom  Madame Perrette Papillon  
Adresse habite un appartement moderne mais qui a du cachet dans le centre d’une 

ville de Suisse Romande. 
Age 48 ans parfaitement assumés 
Etat civil Mariée, deux enfants, Tiffany 14 ans et Gaëtan 9 ans, un chien Sushi. 
Taille 1m60 sans talons 
Poids Si on est obligé de le dire, en léger excès mais toujours au régime 
Profession Travaille à 75 % dans l’organisation d’événementiel 
Signe particulier Problèmes digestifs en rapport à des angoisses existentielles 
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Le spectacle est construit en une série de scènes humoristiques qui retrace le quotidien cocasse et 
ridicule de Madame Papillon.  Tout au long du spectacle, Madame Papillon maintient un contact 
avec le public et tente de partager ses angoisses et surtout de les dépasser afin d’en rire.  
C’est une femme d’aujourd’hui qui essaie désespérément de suivre les diktats des médias et qui se 
met une pression énorme pour être : fit, au top, zen, cool, in, sexy et intelligente, efficace et 
créative, philosophiquement, politiquement et psychologiquement correcte.  
Madame Papillon a des angoisses, surtout une :  elle a terriblement peur de mourir. Cela lui donne 
des crises de panique et de gros problèmes digestifs. Plus elle a peur de mourir plus elle se sent 
ballonnée, plus elle se sent ballonnée, plus elle a besoin d’évacuer ses gaz. Mais comment rester 
digne quand on a envie de péter ! 
Le drame de Madame Papillon, c’est qu’à chaque fois qu’elle se prend au sérieux, elle est ridicule, 
mais heureusement, on n’en meurt pas. Quoique… 
Elle se voudrait femme active, bonne mère, bonne amante et bonne copine. Elle veut tout, tout de 
suite mais veut prendre le temps d’Etre…  
On la retrouve dans des lieux et des situations très divers tels qu’ un groupe de parole autour de la 
mort, une séance de pesée collective dans un club d’amaigrissement, avec son fils blessé dans des 
permanences médicales, dans un magasin chic spécialisé dans les « sex-toys », etc… Pour nous 
entraîner dans ses pérégrinations, Perrette Papillon se transforme et incarne les personnages au 
gré de ses rencontres. 
 
 
Les dames du spectacle 
 
Perrette Gonet : comédienne genevoise, joue régulièrement au théâtre du Loup -elle fut la reine 
d’Angleterre du « Bon Gros Géant »- et dans la Compagnie de théâtre forum « Le Caméléon » où 
elle écrit, joue et improvise des spectacles interactifs sur des sujets de société. Elle amasse depuis 
des années croquis et brouillons de personnages et de situations croisés dans son quotidien de 
comédienne et de mère de famille. Aujourd’hui elle a décidé de faire de l’ordre dans ses tiroirs et 
de se lancer en écrivant, avec la complicité de Martine Brodard,  son « Une femme seule Show ». 
 
Martine Brodard  : comédienne, metteur en scène et chorégraphe, elle est Ghislaine dans « Les 
Grandes Fragiles ». Elle travaille régulièrement pour le théâtre Am Stram Gram –récemment, 
chorégraphies de « Barbababor »-. Lors d’une mise en scène pour la compagnie des Grandes 
Fragiles , « Lunch Girls », elle croise le chemin de Perrette et perçoit très vite le potentiel de la 
« femme seule show » qui sommeille en cette comédienne. Rompue à l’observation satirique de 
l’univers féminin, elle lui propose de partager cette aventure. 
 
3.- 

Ça vous prend souvent ? 
�
�
Spectacle pictural, musical et théâtral créé par 
Sara Boesch, Isabelle Giraud, Tamara Recasens et Vincent Aubert 
 
Pour flûte, flûte, flûte et voix. 
 
Un gardien rêve,  
le cadre est là, l’image retenue un instant,  
Où se trouve la muse du peintre ? 
L’un discoure 
Les autres se désespèrent 
on y flûte, c’est certain 
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un autre gardien rêve aussi 
le paysage se plaît à résonner 
une musique bleue fait apparition 
la lune se met à danser 
la muse est piégée 
la montre fond  
et l’on martèle en canon 
un troisième gardien veille 
le paysage défile 
le cadre part en voyage 
 
Poème pour raconter un spectacle qui tisse sa toile entre textes, musiques et images. 
Les flûtistes jouent chantent et parlent, le comédien danse et raconte. 
 
Textes de : Emile Zola, Dubuffet, Jaccottet, James Lord, Vincent Aubert 
Musiques de : Antonio Vivaldi, Caspar Kummer, Wilhelm Popp, Alexandre Tcherepnine, Thierry 
Péccoud. 
 
 
4.- 

La mémoire qui pâlit … 
 

Une création de Sandrine Girard et Diego Todeschini 
Qui sont ces gens atteints de la maladie d’Alzheimer ? Que vivent-ils ? Où vont-ils ? 
Qui prend soin d’eux ? Que racontent-ils ? 
Nous avons suivis leurs traces et partagé un bout de chemin ensemble. 
 
Écriture, jeu et mise en scène : Sandrine Girard et Diego Todeschini. 
Son et Lumière: Jérôme Ingravallo. 
Régie Gaël Chappuis 
Initiateur du projet : Joël Vallat 
Costumière : Diane Grosset 
Construction décors : Maxime Fontannaz 
Photographe : Fabienne Jobin 
 
Le jour se lève sur une unité de soins en géronto-psychiatrie… Du clair-obscur apparaissent Mme 
Capucine, M. Colchique, Rose, Narcisse, Marguerite… Tous sont atteints de la maladie 
d’Alzheimer… 
Ils sont confus, désorientés, cherchent des mots qui se sont effacés, ils errent… Certains lavent leurs 
souvenirs en replongeant dedans, les repassent pour effacer les plis, d’autres sont persuadés d’avoir 
toujours vingt ans…Un vieux pianiste alité s’évertue à jouer dans sa tête….Une vieille dame 
retrouvée dans un centre d’achats, et personne qui la recherche… Un chat, spécialiste du réconfort, 
se balade et vient nous faire des confidences…Des soignants s’arrêtent un instant pour parler de 
leur métier… Une petite fille cachée sous un bureau joue avec un drap, qui devient marionnette, qui 
devient souvenir…Le soleil se couche sur une mémoire qui pâlit… 
 
C’est au printemps 2006 que nous nous sommes immergés dans le quotidien des unités de 
gérontopsychiatrie du canton du Jura (UCG), en Suisse. C’est en tant qu’aides-soignants que nous 
avons amorcé notre démarche de création. Guidés par les soignants, médecins, ergothérapeutes et 
animateurs, nous avons été amenés à faire un pas dans l’art du prendre-soin, et surtout entrer en 
contact et vivre une expérience forte avec ces aînés en perte d’autonomie. 
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La simplicité : Le spectacle mise sur une économie des moyens scénographiques, des costumes et 
des accessoires ; en jouant avec une table, deux chaises et des draps blancs, on entrera dans une 
salle de séjour, une chambre, un endroit du passé ou encore un lieu imaginaire. Par le travail 
physique et vocal des comédiens, on reconnaîtra aisément chacun des caractères des personnages. 
Des images : Au-delà des mots, il y a des regards qui rassurent, des doigts qui s’agrippent, une 
main qui apaise, des conversations silencieuses, des errances lunaires, un chat qui rôde, des 
souvenirs qui perdurent, des corps vacillants, des sourires qui en disent long… 
La marionnette : La marionnette a un fort pouvoir d’évocation et permet de mettre les choses à 
distance. Un petit être, né d’un simple drap, nous révèle le monde intérieur d’un personnage 
tourmenté ou le rend léger jusqu’à le faire voler. La marionnette nous fait voir la vie sous un angle 
différent. 
 
Afin de traduire la richesse de la palette émotive qui teinte une journée en UCG, tant dans la joie 
démonstrative que dans le mutisme, tant dans la perte de contrôle que dans la sérénité, nous 
utilisons : 
Le réalisme : tirés du quotidien, un langage et des situations concrets, présentés de façon réaliste. 
Le rire : généré par les fréquentes situations cocasses, sans jamais entacher la dignité des personnes 
concernées. 
Le tragique : la lucidité des soignants, des familles et surtout des aînés face à leur perte 
d’autonomie, à leurs angoisses, à leur solitude, à leur dégénérescence et à l’inexorabilité de la mort. 
Le surréalisme : pour illustrer des souvenirs qui resurgissent ou des hallucinations. 
 
5.- 

Petites gourmandises sans conséquence. 
 
 
Par et de Vincent Aubert. 
Avec la complicité de Sylvie Zahnd. 
 
Oser créer un spectacle comme je rêve par moment. Sauter du coq à l’âne, me laisser guider par les 
associations délirantes qui m’amusent, ne pas justifier mon plaisir. Au cours de la vie, j’accumule, 
non pas des souvenirs, mais des trésors qui me font vivre. Des rencontres, des textes, des musiques. 
Tout cela a modelé mon esprit, a fait ce que je suis. 
Alors je vais construire un spectacle de cela et de moi. Passeront textes, musique, humour et 
légèreté.  Les virages créeront des scènes, les scènes amèneront des images, tout cela devrait 
s’enchaîner dans un délicieux et vertigineux équilibre. Ce seront vraiment des petites gourmandises 
sans conséquence, si ce n’est du plaisir.      (Vincent Aubert) 
 
 
Musiques de Vivaldi, Purcell, Mozart, Schubert … et Johnny Halliday.  
Textes d’Eluard, Louise Labbé, Jean-Lou Dabadie,… et peut-être même de Vincent Aubert. 
 
 
6.-  

La nuit, au fond de votre jardin nocturne 
 

Une proposition de Jacques Siron 
avec du compost en diaporama, des animaux en mots, de la musique en direct 
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Quelque chose se joue entre des images de compost, des mots d’animaux et des sons de musique. 
Quelque chose au milieu de vos nuits, aux heures où vous êtes traversé de mondes secrets, 
souterrains, déroutants, échappant à la logique quotidienne. Quelque part au fond de votre jardin 
nocturne, à l’instant où vous dérapez, où vous rêvez, où vous cauchemardez. Dans ce terrain vague 
où se jouent les sept émerveillements, les trois piliers de la sagesse, les douze préludes et fugues de 
la démesure, les dix-sept stations de l’aigre-doux, les quatre vérités, les trente-six chandelles, les 
mille et unes illusions. 
 
 
7.- 

Le Sakakoi ? 
Spectacle tout public, dès 7 ans 

 
-  

Conte   Philippe Campiche 
Musiques   Jacques Bouduban 
 
Mise en scène  Isabelle Bouhet 
Aide à l’écriture René Trusses 
Création lumières Jean-Philippe Roy 
 
Des souris nichant dans un mur se préparent à l’hiver, elles engrangent des provisions et remplissent 
leurs réserves. L’une d’entre elles ne fait rien, baye aux corneilles, regarde le ciel, dit qu’elle 
collecte la couleur du vent et le bruit des nuages. L’hiver venu, c’est elle, la paresseuse, qui va 
égayer les longues heures froides en racontant des histoires nourries de ses rêveries estivales. 
D’où vient le monde, où va-t-il, d’où viennent les histoires, pourquoi le ciel est si haut, comment 
devenir fort, telles sont quelques-unes des questions auxquelles elle répondra par ses récits. 
 

LE FOND 
 
Un jour, en Bretagne, j’ai fait un spectacle au pied d’un énorme cairn, dans lequel les Allemands 
avaient coulé un bunker en béton. Je me suis surpris à réfléchir à la puissance des histoires que se 
racontent les hommes, puissance qui a transporté au sommet d’une colline des tonnes de pierres, 
puis des tonnes de béton, puis des spectateurs venus écouter des contes. 
C’est qu’au début était le verbe. C’est la parole qui a créé le monde, qui lui donne un sens, qui lie, 
qui rassemble, qui ouvre sur un ailleurs, et ce sont les histoires qui tiennent le monde debout. 
À travers des souris frileuses dans un mur qui écoutent des récits imaginaires, c’est bien du destin 
des hommes qu’il s’agit.  
 
Un spectacle vif, coloré, interactif.      Philippe Campiche 
 


