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Pour son deuxième anniversaire, d’art & de culture tisse 
la trame de son contenu à partir de l’actualité culturelle 
monégasque et « plus si affinités ». Voilà pourquoi cette 8ème 
parution s’ouvre sur un portrait de Florent Mattei, photographe 
actuellement exposé à Nice et à Paris, grâce auquel le numéro 
hiver 2009-2010 tire la couverture à lui. 
Au fil d’un important dossier consacré aux productions du 
5ème Monaco Dance Forum, dans le cadre de la célébration 
du centenaire des Ballets russes à Monaco, d’art & de culture 
propose sa sélection de projets estampillés Acte I. 
Un détour par le Faune, à la rencontre d’Eric Vu-An, le nouveau 
directeur du Ballet Méditerranée /Opéra de Nice. 
Puis, retour à l’Opéra de Monte-Carlo pour une première 
production 2010 dont le décor a été confié à Laurent Castaingt. 
Enfin, venez écouter le chœur des Petits Chanteurs de Monaco 
avant de partir à la découverte de la Beauté du monde avec la 
nouvelle saison des Mardis du Cinéma. 
Blanc sur blanc et l’horizon tout autour… 

Bonne lecture ! 

La rédaction 

édito d'art & de culture
joue blanc sur blanc 
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Ne plus suivre
les règles du "je"
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Ne plus suivre
les règles du

U
ne tête d’homme sans 
cou, reproduite sur un 
fond noir et coiffée de 
toutes sortes de couvre-

chefs - un bonnet, une chapka, 
une charlotte… Jeu de casques, 
« je » de masques : la série Nobody 
n’appartient qu’à Florent Mattei. 
Parce que l’autre, c’est lui… vous 
et / ou moi ? ! Le travail de Florent 
Mattei tourne autour de la persona 
(du verbe latin personare : parler 
à travers) et de ses jeux de rôles. 
Troubles de l’apparence, goût 
prononcé pour le camouflage et 
l’infiltration. Avec ce qu’il appelle 
son physique de Monsieur Tout-le-
monde, il met à l’épreuve le « délire 

de faciès » et dans son cas, l’auto-
fiction s’enrobe d’une bonne 
couche de dérision, une sorte de  
« belgitude », un ixième degré de 
compréhension - surtout quand 
l’artiste s’incruste, par l’autoportrait, 
dans la reproduction d’un tableau 
classique. De cette « technique de 
coloriage améliorée », comme il 
la présente, résultent des images 
« très pop et galvaudées » et autres 
joyeuses orgies de feutre. 
Dans un monde parfait (en version 
originale The world is perfect), 
« Monsieur Tout-le-monde » partage 
sa salle de bains avec une créature 
de rêve ; sur L’île fantastique, les 
couples aux passions partagées 

regardent dans la même direction… 
Qu’il soit devant ou derrière 
l’objectif, le photographe produit 
une œuvre inclassable qui moque 
les stéréotypes appliqués à une 
certaine imagerie contemporaine 
et à sa dialectique (dans son 
acception kantienne de « logique 
de l’apparence »). Il revendique un 
certain attachement à la culture 
populaire qui lui « vient  », dit-il 
« des bals de villages, en Corse », 
dont il est originaire.
La musique tient une part active 
dans son travail puisqu’il s’est par 
exemple filmé le 4 juillet 2006, 
dansant seul dans son salon 
pendant deux heures et quarante-

dans la lucarne > portrait

Série Nobody, 2005 - #6/40, #11/40, #28/40, #39/40, 
25 x 25 cm, Courtesy Galerie Espace à Vendre (Nice), Le Cabinet (Paris).
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Série J’aime la peinture, 2004 sans titre (d’après l’œuvre de Lucas Cranach, 1503 - Judith avec la tête de Holofernes)
technique : feutres sur papier, 105 x 160 cm, Courtesy Galerie Espace à Vendre (Nice), Le Cabinet (Paris).
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cinq minutes sur quarante-huit 
titres de la play-list de sa vie. Avec 
Qu’est-ce qu’on attend pour foutre 
le feu ?, titre d’une série récente, 
en référence au morceau du même 
nom de son groupe fétiche NTM, il 
cache son visage sous des signes 
distinctifs de revendications de 
groupe. En arrière plan, la ville 
éteinte et anonyme attend d’être 
mise à sac / au premier plan, un 
combattant isolé, détaché de son 
organisation. « Qu’est-ce qu’on 
attend pour ne plus suivre les 
règles du jeu ? Juste d’être un peu 

plus nombreux. », dit plus loin la 
chanson du groupe de rap français. 
Keffieh, attributs de «  caillera », 
cagoule noire… A lui tout seul, 
Florent Mattei pirate les voix des 
révolutions qui avancent masquées.
Et la peur de la mort dans tout 
ça ? Si, en exposant son corps nu, 
les bras en croix, dans Mon père 
m’a tué, il a provoqué le rire chez 
certains, c’est sans doute parce 
que, dans ce grand « je » de dupe, 
l’artiste s’adresse finalement plus à 
la deuxième personne (et ainsi de 
suite) qu’il ne parle à la première. 

Dans sa période « Vanité », il 
installe des mouches sur son corps 
cadavéreux, ou les photographie 
(toujours mortes) façon planche 
entomologique. Pour Les anges 
ne savent pas voler, il regarde 
vers le ciel… la tête auréolée d’un 
halo de lumière. Les mains dans 
les poches, Florent Mattei souffle 
dans un mirliton (aussi connu sous 
l’appellation « sans-gêne ») et fait 
sonner la trompette d’un cotillon 
funèbre. Mais qui croire ? Qui 
mène la dernière danse ? Et qui 
joue vraiment le « je » ?        EDBB

Série Qu’est ce qu’on attend pour foutre le feu, 2009
#6, 76 x 100 cm, Courtesy Galerie Espace à Vendre (Nice), Le Cabinet (Paris).
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Série The world is perfect, 2001
sans titre, 136 x 110 cm, Courtesy Galerie Espace à Vendre (Nice), Le Cabinet (Paris).

Transmission réussie

Depuis deux ans, Florent Mattei enseigne la photographie au Pavillon Bosio, l’Ecole Supérieure 
d’Arts Plastiques de la Ville de Monaco. Une expérience qu’il juge extrêmement enrichissante en tant 
qu’elle l’engage à se maintenir en perpétuelle effervescence. 
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Smolett is Beautifull (Les artistes de la galerie), jusqu'en janvier 2010

L'Espace A Vendre en partenariat avec Halogène /design/ présente : Art Cycle, Jusqu'au 9 janvier 2010 - Halogène, 15 francois Guisol 06300 Nice

Florent Mattei 
Né en 1970
Diplômé de l’Ecole Nationale Supérieure 
d’Art de Nice - Villa Arson 1998
Vit et travaille à Paris et à Nice.

Expositions personnelles
2007 •  Bouge ! , Vitrine du Musée d’Art Moderne et 	

  d’Art Contemporain, Nice
2006 • Le Parasite, Galerie Espace à Vendre, Nice
2000 • The world is perfect, Galerie Frank Elbaz, Paris

1999 • Vacances Bleues, Marseille
1995 • Culture du paysage, Galerie Renoir, Nice
1993 • Musée de la Photographie, Mougins (06)

Résidences
2004 • Centre Méditerranéen de la
	  Photographie, Bastia
1999 • Astéride, Friche de la Belle de Mai, Marseille

• Atelier Lebras, Nantes
1998 • Triangle France, Friche de la 	

 Belle de Mai, Marseille

Les mouches (Vanité), 50 x 50 cm - 2009, Courtesy Galerie 
Espace à Vendre (Nice), Le Cabinet (Paris).
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De pierres et de sang

exposition > photographie



D
ans sa chute, un mur 
entraîne la marche en 
avant de l’Histoire. En1988, 
le photographe Patrick 

Tournebœuf effectue son premier 
voyage initiatique à Berlin, en 
amont des « événements ». Il 
reviendra ensuite en 1990, en 2003 
et enfin en 2004 pour poursuivre 
un important travail de mémoire 
autour de cette frontière de pierres 
et de sang en contribuant à la mise 
en perspective des traces d’un 
bouleversement historique. 
Présentées en ce début d’année 
2010 à la Fnac Monaco, les photo-
graphies de Patrick Tournebœuf 
ont été éditées par le Huitième 
Jour sous le titre La Cicatrice, sur 
les traces du mur de Berlin. Dans 
la préface de ce livre, Jean-Noël 
Jeanneney écrit : « Il y avait le 
tumulte et voici le silence. Il y avait 
l’instantané d’un basculement 
soudain, et voici la durée restituée 
jusqu’à l’immobilité des pierres. 
Il y avait la foule enfiévrée et voici 
que le décor paraît, selon une 
étrange mélancolie, déserté par les 
humains.… Quinze ans ont passé. 
Patrick Tournebœuf est revenu 
devant les paysages qu’il avait 
photographiés avant ce séisme. 
On attendrait quelque bonheur 
préservé des jours de liesse. Mais 
il a disparu. Une longue douleur 
demeure vive… ».

page de gauche, en haut :
Sur les traces du mur de Berlin, East 
Side Gallery, Berlin, Allemagne 2003 
© Patrick Tourneboeuf - Tendance Floue

La cicatrice - Une exposition présentée à l’oc-

casion des 20 ans de la chute du mur de Ber-

lin, du 12 janvier au 28 février 2010 - Forum 

Fnac Monaco C.C. Le Métropole, 17 avenue 

des Spélugues - 98000 Monaco. Ouvert du 

lundi au samedi de 10h à 19h30 - Accès libre

BALLET NICE MÉDITERRANÉE

O P É R A  D E  N I C E

VEN. 29 JANVIER 2010 20h SAM. 30 20h DIM. 31 14h30

Conservatoire
chorégraphie d'Eric Vu-An d'après Auguste Bournonville

musique Holger Simon Paulli

Allegro Brillante
chorégraphie George Balanchine

musique Piotr Ilyitch Tchaïkovsky

L’après-midi d’un faune
interprété par Eric Vu-An

chorégraphie Vaslav Nijinsky
musique Claude Debussy

Les Sylphides
chorégraphie Michel Fokine recréée par Eric Vu-An

musique Frédéric Chopin

avec la participation de Elizabeth Cooper, piano

RENSEIGNEMENTS 04 92 17 40 79 - TARIFS de 7 à 20 €

Opéra
deNice

Eric Vu-An
DIRECTEUR ARTISTIQUE
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Centenaire des Ballets Russes
de Serge Diaghilev
5ème édition du Monaco Dance Forum / Acte I

L’effervescence en héritage

E
vénement hors norme : la 5ème édition du Monaco Dance Forum 
réunit autour des Ballets de Monte-Carlo les principaux acteurs 
culturels et monégasques afin de perpétuer l’héritage des 
Ballets russes par un foisonnement de manifestations transdis-

ciplinaires d’une vivacité sans précédent - danse, opéra, musique, arts 
plastiques, littérature et cinéma. Trois actes pour célébrer le centenaire 
d’une compagnie dont l’esprit inspire aujourd’hui encore les créateurs du 
monde entier. 
Comme une première respiration, dès le mois de décembre 2009, L’Acte I 
programme les grandes œuvres des Ballets russes vues à travers le regard de 
différents chorégraphes contemporains invités à réinterpréter le répertoire 
de la compagnie de Serge Diaghilev en lui insufflant leur propre énergie. 
L’effervescence en héritage. 

« La tâche est immense pour le Monaco Dance Forum et les Ballets de Monte-Carlo qui mûrissent une program-
mation commune. Conscients qu’il fallait faire tenir un siècle d’art et de danse en une seule et courte année, le 
Monaco Dance Forum et les cinquante danseurs de la compagnie se sont donné trois objectifs. Le premier est d’offrir 
aux spectateurs une plongée abyssale dans un répertoire devenu historique. Le deuxième incarne ce que prônait 
Diaghilev  : la conjugaison systématique des talents, toutes disciplines artistiques confondues. Quant au troisième 
objectif, il symbolise ce que Diaghilev rêvait de créer à Monaco : un lieu d’ébullition artistique qui jamais ne fermerait 
l’œil, une plaque tournante de l’art vivant. »
Jean-Christophe Maillot, directeur-chorégraphe des Ballets de Monte-Carlo et directeur artistique du Monaco Dance Forum.

dossier centenaire> 5ème monaco dance forum

Le Spectre de la Rose - Chorégraphie Marco Goecke
photo © Marie-Laure Briane
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H
uit ans après Œil pour Œil, 
Jérôme Kaplan travaille 
une nouvelle fois aux côtés 
de Jean-Christophe Maillot 

pour proposer la relecture d’un 
ballet historique : Shéhérazade, de 
Michel Fokine. 
Ces retrouvailles « de création » entre 
le scénographe /créateur de décors 
et de costumes et le directeur-choré-
graphe des Ballets de Monte-Carlo 
marquent la fin de l’Acte I du 5ème 
Monaco Dance Forum. 
Rencontré à l’atelier de costumes 
de la grande compagnie de danse 
monégasque, Jérôme Kaplan lève 
le voile sur la conception d’un 
espace scénique chargé de faire 
progresser la citation visuelle du 

décor original de Léon Bakst vers la 
dimension de l’épure.

Jérôme Kaplan, qu’est-ce que ces 
« retrouvailles » avec Jean-Christophe 
Maillot signifient pour vous ? Dans 
quel état d’esprit avez-vous accepté 
de collaborer à nouveau avec le 
directeur-chorégraphe des Ballets de 
Monte-Carlo ? 
En réalité, nous avions déjà 
retravaillé ensemble en 2006 
lorsque Jean-Christophe Maillot a 
voulu filmer Cendrillon (ballet créé 
en 1999, NDLR). Avec le temps, le 
ballet avait évolué. C’est particu-
lièrement courant pour des pièces 
importantes souvent dansées, et 
cela a forcément des implications 

sur la scénographie, les costumes, 
les personnages, la dramaturgie(…).
Jean-Christophe est le premier 
chorégraphe avec lequel j’ai 
travaillé : nous avons commencé 
ensemble en 1990 et avons une 
vraie synergie. 

Shéhérazade, c’est avant tout 
une création des Ballets russes. 
Une origine qui vous est chère, 
compte tenu de votre histoire 
familiale… 
Il est vrai que mon grand-père était 
russe, il avait ce tempérament. Il 
était très cultivé, aimait beaucoup la 
littérature et toute cette nostalgie… 
L’intérieur de mes grands-parents 
était très décoré (…). 

Shéhérazade :
double lecturE
Quand la luxuriance de l’Orient entre dans la dimension de l’épure. Sans peur du beau. 

Maquette décor Shéhérazade © Jérome Kaplan
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aussi intéressant de commencer 
avec Bakst (une esthétique des 
décors et des costumes que 
j’adore), puis de glisser vers autre 
chose, de travailler autour d’une 
«  citation » de la création de 
Fokine et de Bakst. Ainsi, nous 
allons mettre en parallèle les deux 
esthétiques - le visuel, avec les 
décors et les costumes et aussi 
la chorégraphie. Les protagonistes 
seront physiquement doublés. 

Vous travaillez également dans 
ce sens-là (le dédoublement) 
pour les costumes et les décors ? 

dossier centenaire> entretien

Mais c’est aussi « le royaume 
insulaire de l’Inde et de la Chine » 
(où se déroule l’action des Mille 
et une nuits), et la danse enfin. 
Autant dire que Shéhérazade 
possède tous les attraits pour 
vous plaire ?! 
La musique de Rimsky-Korsakov 
est magnifique, riche, très ornée. 
Elle n’a pas été composée pour la 
danse. En fait, c’est une idée que 
Diaghilev a soufflé à Alexandre 
Benois pour la proposer à Léon 
Bakst qui s’est régalé… 
Jean-Christophe a eu l’idée de 
remonter Shéhérazade dans les 

décors et costumes originaux de 
Bakst. Même s’il existe toujours 
des maquettes et des photos, 
il y a des choix à faire. C’est très 
confus, car il y a eu énormément 
de productions de Shéhérazade. 
D’abord créé par Nijinsky - dans le 
rôle du nègre favori - Ida Rubinstein 
dansait Zobéïde, le ballet a ensuite 
été dansé par Fokine à Stockholm 
avec sa femme… 
Jean-Christophe m’a demandé 
de prendre en charge la direction 
artistique de la reconstitution en 
elle-même. Je trouvais l’idée assez 
culottée, mais je pensais que c’était 
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Concrètement, comment traduisez-
vous cette idée de parallélisme sur 
la scène ? 
Il y a en effet par exemple deux 
Zobéïde « anciennes » et deux 
«  actuelles ». Pour cette création, 
je m’efface beaucoup derrière le 
travail de Bakst. On part d’un décor 
historique, des toiles peintes à la façon 
de Bakst, très chatoyantes, pour aller 
vers quelque chose de beaucoup plus 
épuré, des aplats de couleurs. 
En fait, nous allons commencer 
avec une image qui devrait donner 
l’impression d’être dans le décor de 
la production d’origine, puis, petit 
à petit, on entre dans la transfor-
mation. C’est une sorte de révision 
très rapide avant d’aller ailleurs, 
mais tout en gardant des confron-
tations. Qu’est-ce qui est important 
dans Shéhérazade ? C’est un 
rapport au désir, à la sensualité et 
à l’interdit : c’est la favorite d’un 
harem qui tombe amoureuse d’un 
esclave noir (…). Shéhérazade, 
c’est la couleur, l’Orient. Comme on 
met en parallèle l’univers de Bakst 
et mon travail, j’ai choisi de ne pas 
du tout aller vers la couleur. Tout est 
dans des teintes de métaux du blanc 
au noir. La couleur, c’est Bakst ! Il 
utilisait les accords de couleurs de 
manière prodigieuse  ! Comment 
refaire mieux que lui en termes de 
vision d’un Orient fantasmé ? C’est 
impossible. Il ne faut surtout pas 
aller là-dedans. Qu’est-ce que le 
nouvel Orient maintenant ? C’est 
Dubaï ! Quelque chose d’ultra 
moderne, ultra sophistiqué, des 
trucs parfois d’un goût épouvan-
table mais aussi souvent d’une 
vraie modernité.

En danse, le costume impose une 
certaine légèreté pour faciliter 
le déroulement / la narration 
du ballet et doit accompagner 
le mouvement sans entraver le 
déplacement. Un travail qui n’est 
pas nécessairement le même que 
pour le théâtre ou l’opéra ? 
Cela dépend du projet sur lequel 
on travaille. Il est vrai que, dès 
que l’on raconte une histoire, le 
costume doit parler. Ce n’est pas 
comme un costume de théâtre où 
l’on comprend tout de suite qui 
est qui, même dans une tenue 
extrêmement simple. En danse, 
on ne peut pas. Surtout dès qu’on 

travaille sur un ballet narratif. C’est 
toujours la question. Quand on 
apprend à créer des costumes 
- à l’école - on se pose toujours 
ce genre de questions : est-ce 
qu’un costume doit raconter son 
personnage (ou pas) ? En danse, le 
plus souvent, c’est le cas. Et j’aime 
bien ça.
Avec Jean-Christophe, quand les 
danseurs dansent ensemble, ils 
sont très enlacés, imbriqués, c’est 
très sinueux. Il faut simplifier pour 
trouver des solutions afin que cela 
fonctionne techniquement.

Les danseurs endossent-ils 
rapidement les costumes ? 
Je pousse toujours pour qu’ils les 
aient dès les répétitions, c’est 
l’idéal de pouvoir s’habituer aux 
costumes, comme aux décors - 
surtout quand ils bougent, comme 
c’est le cas pour Shéhérazade 
avec quatre panneaux mobiles qui 
permettent des changements à 
vue. Je trouve que c’est tellement 
plus magique d’avoir un décor qui 
se transforme sous vos yeux.

La danse est complètement 
ancrée dans la contemporanéité, 
on peut dire qu’elle écrit toujours 
son histoire.
Tout à fait. Et c’est vraiment un 
domaine où il se passe encore 
quelque chose. 
Sans doute parce qu’elle puise 
son inspiration partout – dans les 
autres formes d’art, mais aussi 
dans la rue…
Les chorégraphes sont très vivants. 
Ceux qui font des carrières interna-
tionales voyagent beaucoup. J’ai 
également cette chance puisque je 
travaille à Amsterdam, Copenhague 
(…). Quand je travaille pour les Ballets 
de Monte-Carlo, je sais que cette 
pièce va être vue n’importe où et 
qu’elle doit pouvoir plaire à quelqu’un 
d’autre à l’autre bout du monde. 
Par ailleurs, je continue à faire du 
théâtre, parce que j’aime revenir au 
texte, à cette rigueur-là. Pour moi 
c’est intéressant aussi de ne pas être 
uniquement dans l’image.
J’essaie de travailler pour que les 
spectacles soient les plus justes 
et les plus beaux possibles. C’est 
courageux aussi de proposer 
une esthétique. Combien de 
spectacles arrivent à faire que l’on 

s’en souvienne à vie ? Je n’ai pas 
peur de faire du beau, de donner 
du plaisir visuel et d’accompagner 
le travail du chorégraphe et des 
danseurs au plus près. 
L’essentiel pour moi, c’est que 
la pièce soit réussie. On m’a 
chargé d’une mission, j’essaie d’y 
répondre du mieux que je peux. 
Je ne suis qu’un intervenant, ce 
qui est le plus important, c’est 
l’intention du chorégraphe. Je 
trouve que les metteurs en scène 
sont souvent trop autoritaires dans 
leurs partis pris. 
Tout dépend des pièces (…). Je ne 
dis pas qu’on a toujours besoin d’un 
scénographe et d’un costumier - 
certaines recherches personnelles 
tiennent davantage de l’abstraction. 
Picasso pouvait faire des tableaux 
abstraits ou extrêmement réalistes ; 
ils sont tous signés Picasso et c’est 
magnifique. Un chorégraphe, c’est 
exactement pareil. Il va faire des 
pièces abstraites, parfois travailler 
son propre vocabulaire (…). 
En fait, j’adore raconter des 
histoires, via ma scénographie et 
mes costumes. Avec la dramaturgie 
et les personnages, on s’attache à 
une époque, un style - que ce soit 
la Chine (Jérôme Kaplan a créé les 
décors et les costumes d’Epouses 
et concubines 2001 - Mise en scène 
de Zhang Yimou, chorégraphie 
de Xin Peng Wang - pour le Ballet 
national de Chine en 2001, NDLR), 
Louis XIV, le Moyen Age etc. Et 
c’est intéressant de relire tout ça, 
de replonger dans l’ancien pour 
retrouver des choses nouvelles que 
l’on peut utiliser de façon beaucoup 
plus contemporaine. On dit souvent 
que pour bien comprendre le futur, 
il faut bien connaître l’histoire, c’est 
exactement la même chose en art 
et en scénographie. 

Shéhérazade, chorégraphie de Jean-Chris-

tophe Maillot inspirée de Michel Fokine 

(1910) - Musique de Rimsky-Korsakov - Dé-

cors et costumes : Léon Bakst et Jérôme Ka-

plan - Lumière : Dominique Drillot. 

Le 31 décembre 2009 et les 1,2 et 3 janvier 

2010 à la salle des Princes du Grimaldi Fo-

rum. Réservations : Grimaldi Forum :

+ 377 99 99 30 00

L’Orchestre Philharmonique de Monte-Carlo
au centre du Centenaire
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I
nstitution « pivot » des manifes-
tations culturelles organisées 
dans le cadre de la célébration 
du centenaire des Ballets 

russes en principauté de Monaco, 
l’Orchestre Philharmonique de 
Monte-Carlo accompagne les 
Ballets de Monte-Carlo et se 
produit à de nombreuses reprises 
dans le cadre du 5ème Monaco 
Dance Forum.
En interprétant quelques œuvres 
majeures issues du répertoire de 
la compagnie de Serge Diaghilev 
- Shérérazade de Nikolaï Rimsky-
Korsakov, Petrouchka, l’Oiseau de 
Feu, Le Sacre du printemps d’Igor 
Stravinsky, ou Daphnis et Chloé 
de Maurice Ravel1, - l’Orchestre 
Philharmonique de Monte-Carlo 
vibre au cœur de cette célébration 
nationale, annoncée comme le fil 
rouge de la saison 2009-20102.

En choisissant notamment d’accom-
pagner le Ballet de Hambourg 
les 13 et 14 décembre 2009 et 
de placer cet événement sous sa 
direction, Yakov Kreizberg - directeur 
artistique et musical de l’Orchestre 
Philharmonique de Monte-Carlo - 
donne d’emblée la mesure de cette 
collaboration dont Jean-Christophe 
Maillot, pour sa part, soulignait 
ainsi récemment l’importance : 
« Je crois que c’est la première fois 
que Monaco reçoit une compagnie 
telle que le ballet de Hambourg, 
une des plus grandes compagnies 
néoclassiques mondiales. John 
Neumeier évidemment j’y suis 
très sensible, c’est avec lui que j’ai 
appris mon métier et ai découvert la 
chorégraphie. (…).Yakov Kreizberg 
a accepté avec enthousiasme de 
diriger l’Orchestre pour le ballet 
Nijinsky, ce qui est rare chez les 

chefs d’orchestre de son rang (qui 
pensent trop souvent que la danse 
est un art mineur). Je crois que Yakov 
n’a pas besoin de prouver qu’il est un 
grand chef… Je le remercie et je sais 
qu’il fait cela avec passion. Avoir avec 
nous l’Orchestre Philharmonique de 
Monte-Carlo à cette occasion est un 
événement en soi. » 

1. Programmé dans le cadre du Prin-
temps des Arts 2010. 
2. Shéhérazade, Pulcinella, l’Oiseau de 
Feu, Petrouchka et Daphnis et Chloé 
figurent au programme des premiers 
enregistrements de la saison 2009-2010 
de l’OPMC avec son nouveau directeur 
musical, Yakov Kreizberg.

OPMC - Renseignements et location : Atrium 

du Casino de Monte-Carlo - Tél. :+377 98 06 

28 28, du mardi au samedi inclus et les jours 

de concerts.

L’Orchestre Philharmonique de Monte-Carlo
au centre du Centenaire

dossier centenaire > musique

Yakov Kreizberg © OPMC Marco Borgreve
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Coiffer le 
paradis…
sur le
poteau (rose)
de la
performance

ci-contre :
Ni Un Paso Altras!
Scultpure mobile.
Assemblage, Mixed media 1000/2000/850 mm - 2008 
© Johan Muyle - Photo:  : P. H. / J. M.
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Dans le cadre du 5ème Monaco Dance 
Forum, le Logoscope - laboratoire 
de recherche artistique à « média 
multiples » - propose Sioux in Paradise, 
une exposition/installation de l’artiste 
belge Johan Muyle.

S
ioux (entendre «see you») in Paradise… 
Le titre de l’exposition intrigue et pour 
cause ! Sculpteur d’assemblages / 
sampler d’images, Johan Muyle narre 

le monde et ses contradictions avec un réel 
supplément d’animation. Ici, c’est une sorte de 
danse macabre où l’on peut voir des clones de 
l’artiste, des squelettes habillés, des robots ou 
des fauteuils mobiles porteurs d’un message 
lumineux. Un univers hybride « barocococon-
temporain  » filé et enroulé façon barbapapa 
dans le sucre de la causticité. 
A l’invitation de ce grand mix de culture 
populaire et de nouvelles technologies, le 
spectateur est mêlé à l’humain et à ses inter-
rogations. L’artiste explique ainsi sa démarche : 
« La performance n’a pas à voir avec le théâtre 
parce qu’elle interroge le réel. Le théâtre 
fait appel à une dramaturgie généralement 
écrite. La performance est plus proche des 
arts plastiques parce qu’elle a recours au 
temps réel. Celle que je mets en place relève 
plus de l’action. Ce qui m’intéresse dans la 
performance, tout comme dans mes sculptures, 
c’est de générer un temps séquentiel. L’unité 
dramaturgique ou scénarisée est relativement 
courte et ses actions se situent dans un laps de 
temps limité… J’ai aussi la volonté de mettre 
en place une action qui soit en dialogue avec le 
public, mais de manière individuelle. »*
Avec Sioux in Paradise, Johan Muyle propose 
un monde en résistance, pris les doigts dans 
la prise  : «Je suis un vieux peau-rouge qui ne 
marchera jamais dans une file indienne.» A 
l’égard de cet aphorisme d’Achille Chavée, 
l’artiste belge dit nourrir une affection particu-
lière car il incarne, selon lui, « le symbole de 
la liberté sans contradiction avec son compor-
tement politique. » Dis Johan, c’est par où le 
paradis ?

* source : RTBF Radio 1- Le Monde Invisible / Sioux 
in Paradise 2008 – Réalisation et copyright Thierry 
Génicot 2008

Johan Muyle - Sioux in Paradise - Installation. Jusqu’au 

20 décembre au Grimaldi Forum Monaco, 10 avenue Prin-

cesse Grace- 98000 Monaco - Tél : + 377 99 99 20 00

dossier centenaire > exposition
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Danse et musique 
L

e ballet Rite of Spring - 
Summer of Love signe la colla-
boration entre la compagnie 
new yorkaise Armitage Gone! 

Dance et le groupe de musique pop 
Burkina Electric. A l’initiative de ce 
projet, Gioacchino Lanza Tomasi, le 
directeur du Teatro di San Carlo de 
Naples, a proposé à la chorégraphe 
contemporaine Karole Armitage 
de créer une nouvelle pièce 
inspirée par Dionysos - un Sacre 
du printemps actuel pour un public 
d’aujourd’hui. 

Dans ce nouveau ballet de Karole 
Armitage Rite of Spring - Summer 
of Love - qui traite du thème originel 
de l’œuvre, autour de la libération 
des forces irrationnelles et des 
racines païennes-, la musique 
renoue avec la partition de 1913. Sur 
la base d’une structure rythmique 
complexe, les timbres novateurs 
se mêlent aux dissonances de la 
composition de Stravinsky, avec 
une approche africaine qui évoque 
la version originale. La spiritualité 
en tête, cette création hybride fait 

Le 16 décembre 2009, Burkina Electric se produit en after au Moods, la 
jeune salle de concerts de la SBM. Un événement qui marque une très belle 
collaboration entre le Monaco Dance Forum et l’établissement musical 
dans le cadre des manifestations liées à la célébration du centenaire des 
Ballets russes à Monaco. 

fusionner à la fois culture africaine 
pop, réminiscences de l’époque 
hippie et rites dionysiens. 
Mélange unique d'electro, de 
trip-hop, de rythmes et de mélodies 
africaines, les compositions de 
Burkina Electric rapprochent la 
musique traditionnelle du Burkina 
Faso et le Western club electronica.
A la faveur de Rite of Spring - Summer 
of Love enfin, danseurs et musiciens 
se confondent peu à peu jusqu’à 
proposer une image forcément 
utopique de l’harmonie universelle.

dossier centenaire > spectacles

Rite of Spring - Summer of Love, le 15 décembre à 19h à la salle Garnier de l’Opéra de Monte-Carlo.

In the Moods for Burkina Electric

Rite of Spring - Summer of Love, Karole Armitage © Giacomo Orlando



avant AFTer

Codirigé par le batteur de jazz 
et compositeur autrichien 
Lukas Ligeti installé à New 
York (il travaille fréquemment 
en Afrique), le collectif Burkina 
Electric réunit deux danseurs 
(qui ont appris des danses 
traditionnelles du Congo, 
du Burkina Faso et d'Afrique 
du Sud), un guitariste, et 
la chanteuse Maï Lingani, 
originaires du Burkina Faso, 
mais aussi le DJ/VJ Pyrolator, 
actif sur la scène electro 
allemande depuis le début des 
années 80. Dans Rite of Spring 
- Summer of Love, Lukas 
Ligeti interprète deux solos 
qu’il joue sur un marimba 
africain (un instrument de 
percussions, NDLR) connecté à 
un ordinateur.

Spectacles du Monaco Dance Forum
et des Ballets de Monte-Carlo 

Du 9 décembre 2009
au 3 janvier 2010

MDF•d'Art & de Culture•1/2 Page.indd   1 11/11/09   11:48:06

Moods, place du Casino - 98000

Monaco. Réservations : +377 98 06 2008

Armitage Gone! Dance with Burkina Electric,
member Maimounata Lingani © Giacomo Orlando
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Danse et cinéma 

Les Contes d’Hoffmann de Michael Powell et Emeric Pressburger, Grande-
Bretagne, 1951, couleurs. Comédie musicale avec : Robert Rounseville, Moira 
Shearer, Robert Helpmann, Léonide Massine

A 
l’occasion de la clôture de 
l’Acte I du Monaco Dance 
Forum 2009-2010, les 
Archives audiovisuelles 

de Monaco proposent une intéres-
sante programmation cinématogra-
phique autour de la danse. Deux 
œuvres qui nouent, chacune à leur 
manière, des liens forts avec les 
Ballets russes, dont la manifestation-
événement célèbre le centenaire  : 
Final, le premier film d’Irène 
Jouannet et Les Contes d’Hoffmann, 
la comédie musicale de Michael 
Powell et Emeric Pressburger. 
Fondé sur un épisode de la vie de 
Nijinsky, Final présente un moment 
de la vie du danseur vieillissant, 
alors qu’il a glissé depuis de 
nombreuses années dans la folie… 
Avec ce moyen métrage en noir et 
blanc, Irène Jouannet s’écarte de la 
traditionnelle captation et intègre le 
numéro dansé à une trame fiction-
nelle. « Le film ne tire aucune 
conséquence de ce qu’il décrit : il 
enregistre, il constate. La beauté et 
l’émotion sont au bout de ce quart 
d’heure comme suspendu dans le 
temps et dans l’Histoire, conservant 
son opacité et son mystère. Que 
s’est-il passé ? Rien de plus que ce 
que l’on voit : la beauté ambiguë 
d’un geste artistique saisi dans 
son surgissement. Le cinéma. », 
résume Joël Magny*. 



Après avoir programmé en d’autres 
circonstances Les Chaussons 
rouges, les Archives Audiovisuelles 
de Monaco ont choisi de présenter 
un autre film phare du tandem 
Powell / Pressburger : Les Contes 
d’Hoffmann. Tourné en 1951, cette 
comédie musicale, comme l’explique 
Vincent Vatrican, fondateur des 
Archives Audiovisuelles de Monaco 
« réunit à peu de choses près 
exactement la même équipe - 
décor, costumes, acteurs, parmi 
lesquels on retrouve certains 
chorégraphes et danseurs ayant fait 

partie des Ballets russes deuxième 
ou troisième époque (notamment 
Ludmilla Tcherina, ancienne 
danseuse étoile des Ballets de 
Monte-Carlo). La place de ce film 
dans cette programmation nous 
a paru d’autant plus évidente qu’il 
célèbre à sa façon une sorte de 
sommet de la danse au cinéma. Les 
meilleurs techniciens et artistes de 
l’époque se sont retrouvés pour 
travailler ensemble autour d’un 
projet, ce qui exprime bien l’idée 
de Diaghilev de réunir des peintres 
pour dessiner des toiles de décor, 

des chorégraphes, des auteurs etc. 
Les Contes d’Hoffmann c’est un 
spectacle absolument éblouissant 
tiré d’Offenbach. » 
Si c’est la version hollywoodienne 
du film (ne comportant que trois 
tableaux au lieu de quatre) qui 
circule le plus couramment en 
Europe et notamment en France, 
les Archives Audiovisuelles de 
Monaco ont souhaité pour leur 
part proposer la copie intégrale, 
prêtée par British Film Institute, qui 
nécessite d'importants travaux de 
sous-titrage.

*In Bref n°5, 1990

dossier centenaire > cinéma

A r c h i v e s  A u d i o v i s u e l l e s  d e  M o n a c o  I M o n a c o  D a n c e  F o r u m

Un film de Michael Powell
et Emeric Pressburger (1951)

Projection Exceptionnelle

20 décembre 2009 à 16 heures
Grimaldi Forum Monaco

Infos : +377 97 98 43 26
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Dossier réalisé par Emmanuelle de Baecke Bine
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Les nuits Faunes
						d      e la Côte d’Azur

Eric Vu-An, directeur du Ballet Nice Méditerranée /
Opéra de Nice © Jacques Renoir
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Tout en endossant son nouveau costume de 
directeur artistique du Ballet Nice Méditerranée / 
Opéra de Nice, Eric Vu-An s’installe en territoire 
azuréen où il danse déjà le Faune.

C
'est à partir des deux 
ballets emblématiques de 
Nijinsky L'Après-midi d'un 
faune (1912) et Le Sacre 

du printemps (1913) que le public 
du Monaco Dance Forum 2009 - 2010 
se voit invité à prendre d'emblée la 
mesure de l'extraordinaire pouvoir 
d'inspiration chorégraphique de 
ces œuvres si controversées lors 
de leurs créations. A l’invitation de 
Jean-Christophe Maillot, directeur 
artistique de la manifestation, 
le danseur Eric Vu-An se prête à 
nouveau au jeu de l’interprétation 
du ballet originel lors de deux 
grandes soirées Faunes.
Une avant-première monégasque 
pour une œuvre historique, également 
inscrite au tout premier programme 
du nouveau Ballet Nice Méditerranée / 
Opéra de Nice dont Eric Vu-An 

occupe la direction artistique depuis 
septembre 2009.
Rencontre avec Eric Vu-An autour de 
ses projets, entre deux répétitions 

Quelques mots sur ces Faune à 
venir à Monaco, puis à Nice ?
Je ne me voyais pas danser avec le 
Ballet de l’Opéra de Nice pour le seul 
public monégasque (à l’heure où je 
prends mes fonctions). Le ballet 
s’inscrit dans un programme tout à 
fait différent de celui des célébrations 
du centenaire des Ballets russes à 
Monaco, mais c’est la même version, 
celle de Nijinsky (dans des décors 
et costumes d’après Bakst, sur une 
musique de Claude Debussy…) que 
j’ai beaucoup dansée, montée dans 
différents lieux, à Florence, à l’Opéra 
de Paris, à Naples, à Marseille… et 
dans plusieurs pays.

Que dire aujourd’hui à propos de ce 
ballet qui fit scandale en son temps ? 
Les choses ont beaucoup évolué… 
Depuis Jan Fabre et tout ce qu’il a 
fait sur une scène, c’est très difficile 
de choquer le public. Il faut remettre 
le ballet dans son contexte d’origine 
pour comprendre pourquoi il a fait 
scandale (…). Au moment où il 
avait commencé à le chorégraphier, 
Nijinsky s’est d’abord rendu au musée 
du Louvre, où il avait rendez-vous avec 
Diaghilev et Debussy à l’étage des 
objets égyptiens, lui se trouvait à celui 
des objets grecs : il a vu ces bas-reliefs 
et a commencé à travailler sur un plan 
différent. Ainsi, tout est « de profil », 
visuellement, mais aussi en termes de 
déplacements, tous latéraux, ce qui 
n’est pas forcément très agréable pour 
le corps, mais c’est une contrainte qui 
a intéressé Nijinsky.

dans la lucarne > portraitdanse > actualités
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Le principal défi des soirées 
Faunes (dans le cadre de la 5ème 
édition du Monaco Dance Forum) 
est de se pencher sur l’extraordi-
naire pouvoir d’inspiration de ce 
ballet…
Oui, et poétiquement c’est quand 
même Mallarmé. Moi j’ai eu la 
chance de danser beaucoup de 
Faunes. Celui de Nijinsky d’abord, 
puis de Lifar et celui de Jérôme 
Robbins, qui a proposé un Faune 
tout à fait extraordinaire puisqu’il a 
lieu dans un studio de danse donc 
le plan du public, c’est le miroir, tout 
passe à travers lui… Il y a un parti 
pris très étrange dans ce Faune, 
mais il y en a plein d’autres, celui de 
Malandain qui est très intéressant 
et celui de Jean-Christophe Maillot 
pour Bernice Coppieters et Gil 
Roman qu’il a intitulé Fauves. 
Je pense que, symboliquement, le 
fait que j’aie beaucoup dansé le Faune 
intéressait Jean-Christophe Maillot 

- dans le cadre de la célébration du 
centenaire. C’était sûrement pour 
lui aussi une façon d’adresser un clin 
d’œil via un ex-danseur de l’Opéra 
de Paris sur une pièce comme 
celle-ci, avec ce lien-là : la révolution 
qui a lieu au moment de Diaghilev 
- tant en matière esthétique que 
musicale et chorégraphique - et a 
eu un très grand essor à Monte-
Carlo, est quand même partie 
de Paris… Jean-Christophe a eu 
envie d’accorder tout de suite 
une place amicale au Ballet Nice 
Méditerranée / Opéra de Nice. 

Votre point de vue sur Monaco et 
la danse ? 
Il s’avère que j’ai dansé dans le tout 
premier spectacle des Ballets de 
Monte-Carlo2. Je connais la princesse 
Caroline depuis cette époque-là. Elle 
a pratiqué la danse, adore cet art… et 
a trouvé en Jean-Christophe Maillot 
un complice pour proposer des 

créations qui l’intéressent vraiment. 
Il n’y a pas beaucoup d’endroits au 
monde où l’art chorégraphique ait 
autant de chance. 

Le ballet de l’Opéra de Nice 
étant aujourd’hui encore trop 
fragile, en termes d’effectif, pour 
fonctionner de façon autonome, 
quels rapprochements envisagez-
vous de mettre en place avec 
d’autres compagnies de danse 
et / ou écoles régionales?
C’est une grande Côte d’Azur 
dansante que nous allons essayer 
de réaliser, entre autres avec Paola 
Cantalupo (directrice artistique et 
pédagogique de l'Ecole Supérieure de 
Danse de Cannes Rosella Hightower, 
NDLR). J’envisage également un 
partenariat avec le Conservatoire 
National à Rayonnement Régional 
Pierre Cochereau. Il y a une vraie 
volonté politique de la ville de Nice de 
redynamiser ces ballets en nommant 
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un directeur à leur tête pour dessiner 
une véritable identité chorégra-
phique. C’est pour cela que, fin 
janvier, le premier programme repose 
sur des bases très classiques, parce 
qu’on peut toujours s’en éloigner, 
mais comme disait William James (le 
frère de Henry, NDLR) : «  D'abord 
continuer, ensuite commencer ».
Je suis engagé avant tout par la ville 
de Nice pour défendre l’art choré-
graphique, c’est pour cela que je 
suis favorable aux rapprochements 
- avec les compagnies locales, le 
Théâtre National de Nice, peut-être 
le MAMAC ? (…) Il faut redonner 
une place et un niveau de qualité 
à la danse, avec la nouvelle équipe 
de direction de l’Opéra de Nice - 
cette salle est un très joli écrin pour 
lequel j’ai envie de proposer des 
programmes qui mettent de bonne 
humeur et distillent une certaine 
poésie, dans le respect de notre 
patrimoine chorégraphique. 

A ce titre, souhaitez-vous privilégier 
le répertoire classique et néo- 
classique ? 
Il s’agit surtout de privilégier un 
langage. En France, nous avons la 
chance, depuis Louis XIV, d’avoir 
un véritable patrimoine chorégra-
phique. J’ai l’ambition de proposer 
des pièces qu’on n’a pas vues 
depuis longtemps, parce qu’en 
dehors de l’Opéra de Paris, très peu 
de compagnies ont la possibilité (et 
l’envie) de promouvoir ce réper-
toire-là (…). Nous commençons 
donc par L’Après-Midi d’un Faune, 
puis Allegro Brillante et enfin Les 
Sylphides (Chopiniana)… - trois 
pièces au répertoire des Ballets 
russes. Nijinsky, Balanchine et Fokine 
ont tous trois été chorégraphes pour 
Diaghilev et ont débuté leur carrière 
aux Ballets russes.
J’ai choisi le Conservatoire d’August 
Bournonville (danseur et chorégraphe 
danois d'origine française qui contribua 

à donner, dans la plus pure tradition 
française, un nouvel essor au 
ballet danois, NDLR) comme tout 
premier ballet de ce programme. Il 
est amusant de voir qu’aujourd’hui 
les appellations des exercices 
de base n’ont pas changé et je 
trouve intéressant de montrer cette 
continuité à travers ce premier ballet. 

Quelle sera la place accordée aux 
créations contemporaines ? 
Béjart, bien entendu, compte-tenu 
du passé que j’ai avec lui1(…) 
En mars, nous projetons un 
programme Jeunes Chorégraphes 
autour de créations originales, 
à l’Auditorium du Conservatoire 
National à Rayonnement Régional 
Pierre Cochereau.

Concernant votre politique de 
direction artistique, vous avez 
récemment déclaré que vous ne 
projetiez pas de chorégraphier ?

Répétitions du programme de fin janvier 2010 au Conservatoire de Nice © Jacques Renoir
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En l’occurrence, je le fais pour les 
premières pièces à venir. Mais, 
j’ai trop aimé, vu et interprété de 
très grands chorégraphes. Mon 
nom n’est pas inconnu et j’ai déjà 
chorégraphié, mais il reste évident 
que la force de la médiatisation que 
génère mon arrivée s’opère autour 
du danseur. Je vois trop d’amis 
dont on attend des propositions 
chorégraphiques au niveau de ce 
qu’ils sont en tant qu’interprètes 
(…) je voudrais essayer d’éviter à 
la compagnie de prendre ce genre 
de risque pour l’instant. Je n’ai pas 
envie d’utiliser les danseurs pour 
développer mon propre ego. Bien 
évidemment, c’est différent pour 
les grands ballets classiques. Je 
pense que c’est plus intéressant 
de favoriser des rencontres avec 
d’autres chorégraphes : il faut faire 
en sorte qu’une certaine forme de 
danse existe à nouveau à Nice. Le 
public a été coupé d’une tradition à 
laquelle il était très sensible. 

Enfin, qu’attendez-vous, à titre 
personnel, de cette nouvelle 
expérience professionnelle en tant 
que directeur artistique du Ballet 
Nice Méditerranée / Opéra de Nice ?
Je ne suis pas né à Nice, mais j’ai 

un lien artistique fort avec la Côte 
d’Azur. J’ai suivi ma formation à 
l’Opéra de Paris bien sûr, mais je 
passais toutes mes vacances à 
Villefranche-sur-Mer où je travaillais 
avec un professeur de l’Opéra 
et à l’école de danse de Rosella 
Hightower. C’est là que j’ai connu 
Jean-Christophe Maillot… Même 
si j’ai fait le tour du monde et vécu 
dans différents autres pays, je 
trouve que la Côte d’Azur possède 
une couleur et un charme tout 
particuliers (pas uniquement liés au 
soleil et à la mer). Ce n’est pas pour 
rien que nombre d’artistes sont 
venus y trouver l’inspiration. Si j’ai 
un souhait, c’est tout simplement 
celui d’être adopté par la région. 

1. Eric Vu-An est l’un des interprètes 
privilégiés de Maurice Béjart. Maurice 
Béjart le désigne pour être l’élu du 
Sacre du Printemps, et lui confie le rôle 
principal du Boléro, rôle qu’il dansera 
d’abord à New- York puis dans le monde 
entier. Maurice Béjart chorégraphie 
pour lui Mouvement - Rythme - Etude 
en 1985, ainsi qu’Arépo à l’Opéra de 
Paris, l’année suivante. Sa carrière est 
désormais mondiale. Le chorégraphe 
crée notamment pour lui : Le Martyr 

de Saint Sébastien à la Scala de Milan, 
Kabuki au Tokyo Ballet et Le Baiser de la 
Fée au Ballet du XXème siècle / Bruxelles. 

2. Grâce à l'intervention de S.A.R. la 
Princesse de Hanovre, la compagnie 
des Ballets de Monte-Carlo renaît 
en Principauté en 1985, réalisant le 
vœu exprimé par S.A.S. la Princesse 
Grace de Monaco. Le premier spec-
tacle voit le jour le 21 décembre 1985 
distribuant notamment de nombreux 
artistes invités de l'Opéra de Paris. 
La compagnie, dirigée par Ghislaine 
Thesmar et Pierre Lacotte, réintègre 
le studio de Diaghilev dans le Casino.

Avec l'aimable collaboration de Jacques 
Renoir 

Les 29, 30 et 31 janvier 2010 - Conserva-

toire, chorégraphie d'Eric  d'après Auguste 

Bournonville, musique Holger Simon Pauli 

- Allegro Brillante, chorégraphie George 

Balanchine, musique Piotr Tchaikovsky - 

L’Après-midi d’un faune, chorégraphie Ni-

jinsky, remonté par Eric Vu-An, musique 

Claude Debussy, Les Sylphides, chorégra-

phie Eric Vu-An d'après Michel Fokine.

Réservations : +377 (0)4 92 17 40 40 / 40 79

Répétitions du programme de fin janvier 2010 au Conservatoire de Nice © Jacques Renoir
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RENSEIGNEMENTS ET LOCATION : ATRIUM DU CASINO DE MONTE-CARLO 

+377 98 06 28 28
www.opmc.mcretrouvez le programme complet de la saison sur :

M O N T E   C A R L O
O R C H E S T R E  P H I L H A R M O N I Q U E
Ya k o v  K r e i z b e r g , D i r e c t e u r  A r t i s t i q u e  & M u s i c a l

Mercredi 13 janvier - 12h30 
THÉÂTRE DES VARIÉTÉS
MIDIS MUSICAUX
Musique de chambre

Ravel...
CHOSTAKOVITCH / RAVEL

Dimanche 24 janvier - 11h00 & 17h00 
SALLE GARNIER
MATINÉES CLASSIQUES
David LEFEVRE, violon
Les Vents du Sud
Solistes de l’Orchestre 
Philharmonique de Monte-Carlo

Sérénades romantiques
DVOR̆ÁK / BOISGALLAIS 
TCHAÏKOVSKY      

Dimanche 7 février - 18h00 
AUDITORIUM RAINIER III
Yakov KREIZBERG, direction 
Emma MATTHEWS, soprano
Stanimir TODOROV, violoncelle

Mahler et la Vie Céleste
HAYDN / MAHLER 

Mercredi 24 février - 12h30
THÉÂTRE DES VARIÉTÉS
MIDIS MUSICAUX
Musique de chambre

Till l’Espiègle et un souvenir de Florence
STRAUSS / TCHAÏKOVSKY 

Dimanche 28 février - 18h00 
AUDITORIUM RAINIER III
Yakov KREIZBERG, direction  

Hommage à Diaghilev - Rêveries
MOUSSORGSKY / STRAVINSKY 
TCHAÏKOVSKY

Mercredi 3 mars - 16h00 
AUDITORIUM RAINIER III
A LA RENCONTRE DU JEUNE PUBLIC
Martin MATALON, direction
Yannick JAULIN, narrateur

Monsieur Chance !
MATALON       

Dimanche 7 mars - 11h00 & 17h00 
SALLE GARNIER
MATINÉES CLASSIQUES
Paul McCREESH, direction
Nicholas DANIEL, hautbois

From this fair Isle
ELGAR / WILLIAMS  
FINZI / BRITTEN

Mercredi 17 mars - 12h30 
THÉÂTRE DES VARIÉTÉS
MIDIS MUSICAUX
Musique de chambre

Les Quatre Tempéraments
HINDEMITH / MAHLER

Dimanche 28 mars - 18h00 
AUDITORIUM RAINIER III
DANS LE CADRE DU PRINTEMPS 
DES ARTS DE MONTE-CARLO
Yakov KREIZBERG, direction 
Chœur de l'Opéra de Monte-Carlo

Hommage à Diaghilev 
Chefs- d'oeuvre
RAVEL / STRAVINSKY
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EFG
Partenaire Officiel 

Bank (Monaco)
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L’impalpable étrangeté

des Contes d’Hoffmann
Aux côtés de Jean-Louis Grinda à la mise en scène, Laurent Castaingt conçoit 
les décors et les lumières des Contes d’Hoffmann pour la première nouvelle 
production de la saison 2009-2010 de l’Opéra de Monte-Carlo.

Les Contes d'Hoffmann : Olympia - Décors : Laurent Castaingt - Rendering : P. Moro 
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opéra > entretien

A
vec ses objets suspendus 
et ses jeux de profondeur 
de scène, cette nouvelle 
production monégasque 

opte pour un décor à plusieurs 
niveaux de lecture.
Laissant le regard du spectateur 
libre de sa trajectoire, Les Contes 
d’Hoffmann se prêtent ainsi à 
un possible vagabondage des 
impressions perceptives.
Concepteur lumières prolifique, 
Laurent Castaingt travaille aussi 
bien pour le théâtre que pour 
l’opéra depuis plus de vingt ans.
Entretien en avant-première avec 
un créateur qui aime à cultiver l’art 
de l’impalpable.

Vous vous intéressez très tôt 
aux techniques du théâtre et 
plus particulièrement à la 
«  création lumières  ». Pourquoi 
cette orientation et pouvez-vous 
nous résumer votre parcours ? 
J’ai choisi cette orientation proba-
blement, parce que, comme l’a 
dit Jean-Louis Grinda à propos 
de l’évolution du spectacle (« Au 

XXème siècle, c’est la lumière qui a 
fait progresser le spectacle dans 
sa recherche visuelle. La lumière 
éclaire le spectacle mais intervient 
également dans l’image, la photo, 
le film projeté… », NDLR1), c’est la 
lumière qui a beaucoup changé au 
XXème siècle. Quand j’ai commencé 
à m’intéresser à cela, je devais en 
avoir déjà conscience puisque j’ai 
toujours été très intéressé par les 
techniques et l’artisanat du théâtre. 
Je pense avoir été très marqué par 
les spectacles d’Antoine Vitez, avec 
les lumières de Patrice Trottier, fin 
des années 70, début des années 
80 : le rôle de la lumière dans ces 
spectacles m’a ouvert les yeux 
(à cette époque, il y avait aussi le 
travail de Patrice Chéreau). J’ai 
«  fait  » l’école de la rue Blanche, 
puis j'ai participé à de petites 
productions, puis des grandes… 

Vos recherches et approches 
autour de la lumière varient-
elles en fonction de la discipline 
artistique auquel votre travail 
se destine : le théâtre, l’opéra et 

autres scénographies (telles que 
votre collaboration à Planet of 
visions, le gigantesque Pavillon 
des Utopies conçu par François 
Schuiten en 2000, dans le cadre 
de l’Exposition Universelle de 
Hanovre) ? 
Je pense qu’au fond cela relève de 
la même démarche, de la même 
recherche, puisqu’il s’agit toujours 
de provoquer l’émotion - même si 
les moyens sont différents. Mon 
travail de concepteur lumières 
est très influencé par les scéno-
graphies. On se rend compte 
qu’on réinjecte des choses très 
personnelles. Dans le cas précis 
du Pavillon des Utopies (je ne fais 
pas habituellement de muséo-
graphie), le pari était d’intégrer à 
cette immense scénographie des 
milliers de visiteurs… Un projet 
hors norme.
Ce sont plutôt les contingences 
qui obligent à travailler de façon 
différente. Récemment, j’ai participé 
aux chorégies d’Orange (Laurent 
Castaingt a signé les lumières pour 
Cavalleria Rusticana et I Pagliacci 

Les Contes d'Hoffmann : taverne - vue latérale - Décors : Laurent Castaingt - Rendering : P. Moro 
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au Théâtre Antique d'Orange, mis 
en scène par Jean-Claude Auvray, 
NDLR). Mon challenge était de 
retrouver la même précision sur l’un 
des plus grands plateaux d’Europe2 
que sur un petit plateau.
Qu’est-ce qui peut différer entre 
les disciplines ? J’ai l’habitude de 
dire que ce qu’on éclaire d’abord 
à l’opéra c’est la musique. Voilà 
peut-être la différence majeure… 
La musique donne les intentions 
et le rythme, l’impulsion et le ton. 
La lumière se trouve à un « point 
charnière ». Il m’est par exemple 
arrivé de travailler la lumière pour un 
même opéra sur des productions 
différentes – c’est le cas de I 
Pagliacci à Orange, que j’avais 
déjà fait à Liège avec Jean-Louis 
Grinda. Evidemment tout change 
(les chanteurs, les décors, les 
costumes), mais après-coup je 
m’aperçois que les endroits où on 
cale les effets, les changements, 
restent souvent les mêmes.
Au théâtre, c’est plus ouvert, ça 
va dépendre du travail du texte 

par les acteurs. En règle générale, 
dans le spectacle vivant, je crois 
que la lumière est à la croisée des 
chemins, elle doit tenir compte de 
tout le travail qui a été fait sur les 
intentions du metteur en scène, 
la façon dont les acteurs ou les 
chanteurs vont se les approprier et 
les réinventer, les costumes… La 
lumière doit tenir compte de chacun 
de ces éléments et faire avancer 
le spectacle dans la direction qu’a 
donnée le metteur en scène.

La difficulté étant sans doute 
de trouver le point d’équilibre. 
En somme la lumière est une 
sorte de liant et vous, un grand 
médiateur ! 
(Rires) Oui, en quelque sorte.

On peut reconnaître la signature 
d’un créateur lumières. A quoi 
cela tient-il ? 
A des axes de lumière, des 
couleurs, des ambiances… Il en 
est de même pour un costumier, 
un scénographe, etc. Mais ce 

n’est pas forcément conscient. 
Heureusement d’ailleurs, ce n’est 
pas une démarche systématique. 
L’important est de rester ouvert à 
des univers variés. J’ai beaucoup 
de plaisir à passer d’un univers à 
l’autre. 

Pour ces Contes d’Hoffmann, 
vous travaillez aussi bien 
la lumière que les décors, 
Jean-Louis Grinda étant à la 
mise en scène. Ce n’est pas votre 
première collaboration avec le 
directeur de l’Opéra de Monte-
Carlo– quelles sont celles que 
vous jugez les plus marquantes ? 
Mes premières collaborations avec 
Jean-Louis (Grinda) remontent à 
l’époque où nous étions encore à 
Liège. On se connaissait depuis 
pas mal de temps par l’intermé-
diaire d’autres metteurs en scène. 
Les deux derniers spectacles 
sur lesquels nous avons travaillé 
ensemble à Monte-Carlo : Don 
Giovanni et La Flûte Enchantée 
restent un grand bonheur pour 
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moi. Cela fait partie de mes 
belles rencontres. Parmi les plus 
marquantes il y a aussi le travail 
avec Alfredo Arias, Jean-Claude 
Berutti, etc. Ce n’est sans doute 
pas un hasard, je pense, si je 
travaille avec des personnalités 
auxquelles je peux faire beaucoup 
de propositions.

Pour cette nouvelle production 
de l’Opéra de Monte-Carlo, vous 
concevez aussi bien les décors 
que les lumières. Est-ce courant ? 
A vrai dire, mon expérience de 
scénographe reste relativement 
réduite. Cela fait vingt-cinq ans 
que je travaille sur l’espace et la 
lumière. C’est arrivé un peu par 
hasard, comme une branche de 
plus à l’arbre… davantage comme 
une direction.

Pensez-vous que la manière 
de travailler le décor peut être 
fonction de la formation du 
scénographe ? 
Sans doute, oui. En ce qui concerne 

la scénographie, que je n’ai pas 
étudiée en tant que telle, mon 
approche n’est certainement pas 
celle d’un architecte, mais plutôt 
d’un plasticien dans le sens où 
j’essaie de faire en sorte que ce que 
je propose provoque une émotion. 
Par goût, je ne vais pas aller vers 
un décor extrêmement construit. 
Je vais essayer de détourner 
certains objets, par exemple pour 
créer la spirale lumineuse du 
Songe d’une nuit d’été - la pièce 
de Shakespeare et l’opéra de 
Britten -, je suis parti du vertige et 
des ronces. Ce qui m’intéresse 
c’est la façon dont les choses ont 
un double aspect /sens visuel, je 
pense par exemple aux photos 
de plantes de Karl Blossfeldt qui 
sont réalisées en plans tellement 
rapprochés qu’on ne sait même 
plus ce qu’elles représentent et 
font appel à l’imaginaire.
En 2011, nous allons présenter 
Salomé à Monaco avec Marguerite 
Borie à la mise en scène. Pour cette 
pièce d’Oscar Wilde (musique de 

Richard Strauss), on va travailler 
sur un lieu qui va se modifier 
profondément, à trois reprises, en 
fonction de ce qui se passe dans la 
tête des protagonistes.

Que vous ont inspiré les Contes 
d’Hoffmann et plus particu-
lièrement le « côté obscur » 
de cet opéra fantastique resté 
inachevé (où l’atmosphère est 
d’une «  inquiétante étrangeté », 
comme Freud l’a définie après 
une représentation à l’Opéra de 
Vienne), puisque il est l’ultime 
ouvrage d’Offenbach ? Quelle 
part souhaitez-vous accorder au 
surnaturel ? 
Dans ces Contes d’Hoffmann, on 
retrouve des rideaux, des tulles, 
des écrans… mais également des 
sculptures qui sont ici des traces 
du passé ou d’un imaginaire. Chez 
Giulietta, les masques sont comme 
des trophées, des souvenirs, chez 
Antonia, les objets apparaissent 
d’abord un peu comme des ombres 
- on s’aperçoit qu’un piano qui 

Le Songe d'une nuit d'été (Britten / sept 2008) - scénographie et lumières Laurent Castaingt © Yann Amstutz
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semble d’abord gigantesque est 
un jouet d’enfant…

A propos des objets suspendus : 
il semble qu’en France, les 
créateurs de décors de théâtre ou 
d’opéra n’aient pas recours aux 
cintres comme dans les mises 
en scène russes, par exemple… 
Utilisez-vous couramment les 
cintres dans votre travail ? 
En matière de scénographie, je ne 
me sens pas attiré par des archi-
tectures lourdes, je travaille autour 
de l’impalpable, ce qui rejoint 
mon approche de la lumière. Dans 
toutes les scénographies que j’ai 
proposées, il y avait des éléments 
suspendus (…). J’essaie d’utiliser 
aussi l’espace dans sa verticalité, 
de telle sorte qu’on retrouve des 
éléments à travers lesquels on 
peut passer. 
Dans L’acte II - Olympia, vous 

suspendez des sculptures 
étranges évoquant une sorte de 
« cabinet de curiosités » ?  
Oui, d’une façon ouverte, c’est 
un cabinet de curiosités parce 
que toutes ces sculptures, ces 
objets - des animaux empaillés, 
monstrueux, des squelettes - 
constituent une référence évidente 
au cabinet de curiosités, mais la 
description s’arrête là. Je procède 
davantage par imprégnation. 
Une chose très séduisante dans 
le projet de mise en scène de 
Jean-Louis (Grinda) était de ne 
pas tomber dans le cliché de la 
description de tous ces lieux, de 
travailler plutôt autour de l’idée 
d’un plateau vide, mais en utilisant 
au maximum les possibilités du 
plateau de la salle Garnier et en 
particulier l’arrière-scène. Elle est 
tantôt cachée, tantôt révélée par un 
rideau de tulle noir : dans la taverne, 

elle accueille le théâtre dans lequel 
se joue Don Giovanni, comme si on 
était à l’arrière du plateau… Chez 
Antonia, c’est d’abord un ciel puis 
le fantôme de la mère emmenée 
dans le lointain et on reverra le 
théâtre ; chez Giulietta, c’est une 
espèce de tripot, une salle de jeux 
qui apparaît en arrière-plan. L’idée 
étant de jouer sur la profondeur. 

Toute une recherche autour de la 
perception et de l’illusion ?
Oui, ça m’intéresse d’amener 
sur un plateau des choses dont 
on ne peut pas vraiment faire le 
tour et qui vont se transformer 
petit à petit. Naturellement, je 
suis amené à utiliser les cintres 
parce que cela me permet de 
travailler là-dessus. La proposition 
de Jean-Louis, au départ, est de 
monter Les Contes d’Hoffmann sans 
le «  tralala » habituel. C’était l’idéal 

Les Contes d'Hoffmann : Antonia - Décors : Laurent Castaingt - Rendering : P. Moro 



pour moi. J’aimerais qu’on donne 
à ce spectacle une impression de 
surnaturel sans le surjouer, qu’il 
surgisse de choses inattendues. 
J’ai essayé d’amener des images 
qui me sont personnelles mais pas 
forcément spectaculaires. J’aimerais 
que le spectateur ressente une 
espèce d’imprégnation inquiétante et 
puisse laisser libre cours à sa rêverie. 

1. In d’art & de culture 7, page 23 
2. La scène du Théâtre Antique d’Orange 
mesure soixante-cinq mètres de long, 
avec toutefois une utilisation optimale 
à quarante-sept mètres. La profondeur 
oscille entre douze et seize mètres. 

Les Contes d’Hoffmann - Opéra de Monte-

Carlo, Salle Garnier. Les 23 (gala), 27, 29 et 

31 janvier 2010.

Service Location : + 377 98 06 28 28
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à la sonorité singulière
Un chœur

E
t si Harry Potter était un 
cousin éloigné des Petits 
Chanteurs de Monaco ?! Il 
faut avoir visité les locaux 

de ce chœur de garçons, fondé 
par le Prince Rainier III en 1974, 
pour comprendre le caractère de 
probabilité de ce rapprochement. 
C’est sous les combles aménagés 
de la Cathédrale de Monaco, 
lieu insolite et chargé d’histoire, 
que quelques jeunes apprentis 
chanteurs, âgés de 9 à 15 ans, se 
réunissent trois fois par semaine. 
Là, ils sont dirigés « du clavier  » - 
c’est une des spécificités de la 
formation monégasque.- par Pierre 
Debat, Maître de Chapelle de la 

Cathédrale de Monaco1 et Directeur 
des Petits Chanteurs de Monaco. En 
matière de répertoire, les apprentis 
chanteurs étudient de nombreuses 
œuvres d’époques différentes, dont 
une dominante de compositions 
françaises de la fin du XIXème siècle.
Trois répétitions par semaine, c’est 
à la fois beaucoup et peu pour ces 
jeunes (tous scolarisés à Monaco), 
compte tenu de la double mission 
qui leur incombe : être au service 
de la cathédrale et contribuer au 
rayonnement de la principauté à 
l’étranger. Depuis plusieurs années, 
le chœur des Petits Chanteurs de 
Monaco rencontre notamment un 
vif succès en Asie. S’ils collaborent 

Les Petits Chanteurs de Monaco sur les marches de la Cathédrale © Charly Gallo - Centre de Presse de Monaco 2006
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Né en 1966, Pierre Debat commence à travailler la musique avec 
son père à l’âge de 7 ans. En 1976, il entre au Conservatoire 
National de Région de Nice d’où il sort lauréat en 1986 (Premier 
Prix d’orgue dans la classe de René Saorgin). 
Dès 1974, il intègre la Maîtrise de la cathédrale de Monaco. A 
partir de 1982, il se voit confier l’accompagnement du chœur à 
l’orgue pour toutes circonstances : service de la cathédrale et 
tournées de concerts.
Il travaille de plus en plus aux côtés de son père qui le forme à la 
direction chorale et à la technique vocale, mais également à tout 
ce qui concerne la vie administrative du chœur. Il organise déjà 
les tournées de concerts. 
Parallèlement, il assiste René Saorgin à la tribune du Grand-Orgue 
de la Cathédrale. 
En 1989, il est nommé organiste de la Chapelle du Palais Princier 
de Monaco. Assistant puis Adjoint du Maître de Chapelle, Pierre 
Debat est nommé à la direction de la Maîtrise de la Cathédrale 
et des Petits Chanteurs de Monaco en 1999.
Sous sa direction, les Petits Chanteurs se rendent pour la première 
fois en Argentine, tournent plusieurs fois aux Etats-Unis (Texas, 
Floride, Louisiane, Pennsylvanie, Michigan, Massachusetts, 
Ohio, Virginie, New-York, Maryland...), au Canada, effectuent 
des tournées de concerts en Asie (Corée du Sud et Chine), et se 
produisent en Europe. 

1. Pierre Debat est Chevalier dans 
l’Ordre du Mérite Culturel de la Prin-
cipauté de Monaco.
Il est nommé, en 2007, Maître de 
Chapelle du Palais Princier de 
Monaco.
Il dirige en 2005 la cérémonie de 
funérailles de S.A.S. le Prince Rainier 
III, ainsi que celles de l’avènement 
puis de l’intronisation de S.A.S. le 
Prince Albert II.

2. La recherche d’un répertoire 
« à voix égales » permet d’inter-
préter des œuvres spécifiquement 
écrites pour des voix d’enfants ou 
d’hommes : Couperin, Charpentier, 
Campra, Bernier, Carissimi, Scarlatti, 
Mendelssohn, Bruckner, Schubert, 
Brahms, Verdi et ses « pièces sacrées », 
Caplet, Ropartz, Fauré, Duruflé, Britten, 
Poulenc, Pierné, Saint-Saëns, de 
nombreuses pièces en chant grégorien 

ainsi que certaines opérettes fran-
çaises en costume.

3. A Monaco, le chœur participe à certains 
concerts avec l’Orchestre Philharmonique 
de Monte-Carlo, assure les parties de 
chœur d’enfants dans diverses produc-
tions de l’Opéra de Monte-Carlo (Werther, 
Tosca...), enregistre un nouveau CD, inter-
prète le Requiem de Fauré, donne un 
concert avec Ruggiero Raimondi. 

musique > choeur

Asie 2009 (Golden Horse Theatre, Foshan, Chine)Concert Séoul 2009

ponctuellement - beaucoup de 
préparation pour de courtes 
apparitions - avec les principales 
entités culturelles locales dont 
l’Orchestre Philharmonique de 
Monte-Carlo et l’Opéra de Monte-
Carlo3, Les Petits Chanteurs de 
Monaco semblent aujourd’hui 
davantage reconnus à l’extérieur de 
Monaco qu’in situ. A l’été 2010, une 
neuvième tournée les conduira aux 
Etats-Unis, où ils ne se sont pas 
produits depuis sept ans.
Dimension spirituelle et ensei-
gnement musical : sous les toits 
de la cathédrale de Monaco, une 
importante bibliothèque spécialisée 
cohabite avec des photos des 
tournées artistiques programmées 
aux quatre coins du monde - 
trente-six pays en trente-cinq ans. 
Une somme de souvenirs attachés 
aux vieilles pierres, refuge d’un 
chœur à la sonorité singulière. 
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Répertoire
Nous travaillons un répertoire très 
large (sacré et profane), allant 
du chant grégorien à la musique 
contemporaine. Nous donnons 
aussi des créations d’œuvres très 
récentes1. Je suis très attaché à la 
musique française postromantique 
c’est-à-dire de la fin du XIXème et du 
début du XXème siècle. Camille Saint-
Saëns, Charles Gounod et Gabriel 
Fauré, tout particulièrement… 
Une école qui évoque une époque 
charnière, fascinante et d’une 
très grande élégance artistique, 
dans tous les domaines culturels - 
musique, peinture, sculpture, poésie 
et littérature. Quand je conçois 
un programme musical, je prends 
également bien entendu en considé-
ration la destination et le public.

Spécificités
Je dirige le chœur du clavier 
(y compris lors des répétitions, 
NDLR) - nous sommes une des 
rares formations à avoir recours à 
cette disposition originale 
qui constitue une seule 
masse sonore. 
Tout passe alors par le 
regard - une invitation à un 
démarrage, une coupure, 
une intention. Autre 
spécificité marquante de 
notre chœur  : les petits 
chanteurs possèdent l’inté-
gralité de leur programme 
par cœur. 
Tous les chœurs européens 
ne «  sonnent » pas de la 
même façon. Cela dépend 
de la langue maternelle. 
Les Petits Chanteurs de 
Monaco s’inscrivent dans 
une tradition méditerra-
néenne. En Europe, trois 
grandes écoles coexistent 
(allemande, anglaise et 
espagnole) : notre technique 
se rapproche de celle de 
l’Espagne, principalement 
représentée par L'Escolania 
de Montserrat. Notre 
chœur est réputé comme 
étant un bon interprète 

de musique française parce que 
nous avons beaucoup travaillé cette 
couleur-là. La technique vocale que 
j’enseigne (des exercices issus de 
la technique de Montserrat, NDLR) 
favorise le développement d’une 
sonorité plutôt axée sur la chaleur 
et la rondeur du son. 

Formation
et transmission 
La formation est assez longue. 
Quand il est très jeune, un enfant 
n’a pas encore développé tous ses 
résonateurs. Avec l’âge, le son 
le timbre se métamorphosent. 
Un chœur d’enfants n’est pas un 
instrument figé, mais très évolutif 
(…). Le challenge, dans tout 
ce matériau sonore changeant, 
c’est de conserver la sonorité 
spécifique du chœur. Il faut tout 
de suite former les enfants, leur 
donner les meilleures bases 
de la technique. Les plus âgés 
contribuent à transmettre leur 

savoir aux plus petits. Je préfère 
l’immersion à l’initiation.
L’apprentissage s’effectue à raison 
de trois répétitions par semaine 
consacrées à l’étude des œuvres 
destinées au service musical de 
la cathédrale et de toutes les 
œuvres destinées aux tournées de 
concerts à l’étranger. 
Les enfants se voient également 
proposer deux stages musicaux 
qui constituent des étapes très 
importantes - le second a lieu chaque 
hiver à Salzbourg, en Autriche, 
dans ce qu’on peut considérer 
comme la capitale mondiale de la 
musique. Notre chœur comporte 
des voix de sopranos, mezzos 
sopranos, altos et contraltos. Une 
section de jeunes voix d’hommes 
(cinq ténors et cinq basses exclusi-
vement d’anciens Petits Chanteurs 
de Monaco) accompagnent les plus 
jeunes lors des concerts. Cela me 
permet d’ouvrir des portes dans le 
répertoire.

1. En 2004, Pierre Debat 
organise et dirige les mani-
festations du Centenaire de 
la Fondation de la Maîtrise de 
la Cathédrale, et  commande 
au compositeur français 
Philippe Mazé un Te Deum 
pour S.A.S. le Prince Rainier 
III de Monaco, œuvre pour 
chœur, orchestre et grandes-
orgues publiée aux éditions 
United Music, exécutée en 
création mondiale avec l’Or-
chestre Philharmonique de 
Monte-Carlo à l’occasion de 
la Fête Nationale.

2. L'Escolania de Montserrat 
est une chorale d'enfants 
située en Catalogne. La 
création de cette tradition 
chorale date du Moyen Age. 
La technique de cette école 
de chant est tout à fait parti-
culière et reconnaissable.

Palais Princier de Monaco 
- mars 2009 © G. Luci

Commentaires de Pierre Debat,
directeur des Petits Chanteurs de Monaco
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L
oin de surfer sur la vague des 
thèmes chers à notre époque, 
les Mardis du cinéma ne 
font pas leur reprise sur le 

dos de la crise ou autres problé-
matiques opportunistes. La beauté 
du monde laisse une fois de plus 
la porte ouverte à l’interprétation 
- cette thématique s’appréhende 
comme un guide de lecture. Et si ce 
nouveau cycle de projections parle 
d’écologie, c’est autour d’un cinéma 
aux prises avec la nature. 
Dès son invention, le cinéma 
s’emploie à rendre perceptible 
le caractère animé de la réalité. 
« C’est la fameuse séquence du 

train arrivant en gare de la Ciotat 
où l’on raconte que les spectateurs 
reculaient parce qu’ils avaient 
peur d’être écrasés », rapporte 
Vincent Vatrican. Toujours aux 
commandes de cette program-
mation avec son complice Jacques 
Kermabon1, le directeur des Archives 
Audiovisuelles de Monaco voulait 
revenir à la source quand « les 
opérateurs d’actualité des grands 
studios couraient le monde pour 
aller filmer ce qui donne les journaux 
présentés pendant des années en 
avant-première des programmes 
de cinéma. On enregistre les 
soubresauts du monde (un coup 

d’état, un tremblement de terre), 
mais aussi des vues plus neutres 
d’où l’impression que le cinéma est 
là pour s’imprégner de ce qu’il a sous 
les yeux. Il faut filmer le monde tel 
qu’il est (…). C’est Stromboli avec 
sa séquence de pêche au thon, un 
monument d’actualité à l’intérieur 
du film… La beauté du monde, 
c’est une façon d’interpréter le 
monde. Tout un courant du cinéma : 
en Italie Rossellini, par exemple, 
en France Rohmer, ou aujourd’hui 
Sergei Dvortsevoy, un cinéaste 
kazakh (dont on programme en mai 
le premier film Tulpan ) qui veut 
parler de son pays, de son territoire, 

La beauté du monde
en quelques Mardis

Le Fleuve de Jean Renoir © DR - Collection VV / AAPM
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le filme tel qu’il est, et finalement 
c’est un horizon de désert… ». 
Autre interprétation propre à La 
beauté du monde, la place du 
cinéaste, la façon dont il enregistre 
la vie, jusqu’où il la met en scène 
et intervient dans la réalité pour 
montrer ce qu’il veut. Ainsi, pour 
Vincent Vatrican, Le Fleuve de Jean 
Renoir (qui sera projeté en avril 
2010) reste une œuvre embléma-
tique de cette dimension-là. « Ce 
film marque un tournant important 
dans la carrière du cinéaste 
français. Il revient d’Hollywood, 
toujours aussi intéressé par 
l’humain, il a besoin de s’immerger 
dans un continent, une culture qu’il 
ne connait pas, pour en montrer 
la richesse, la beauté, l’inconnu, 
mais pas dans une simple idée de 
dépaysement puisque par le biais 
de cette histoire, il parvient à faire 
ressortir l’essentiel. Ce qu’il montre 
/ ce qu’on voit, n’est pas une vue 
documentaire et réelle des choses, 
mais documentée. L’individuel se 
noie dans l’universel. 
On retrouve aussi cette dimension, 
mais d’une autre manière, dans 
le film d’Akira Kurosawa, Dersou 
Ouzala (…), c’est un peu le film de 
la renaissance du cinéaste japonais. 
Il a achevé quelques années plus 
tôt Dodes’Kaden, film sublime, 
osé, gonflé… mais c’est un échec, 
et il ne trouve plus de producteur. 
Déprime, tentative de suicide. Il 
ressort alors cet ancien projet, 
dont les Japonais ne veulent pas, 
qui sera finalement produit par les 
Russes (dans le contexte un peu 
spécial des années 70). Plus tard, il 
sera sauvé par Francis Ford Coppola 

ou George Lucas, qui arriveront à 
financer ses fresques historiques, 
Kagemusha et Ran. Là, ce sont les 
Russes qui volent à son secours 
pour cette histoire de chasseur qui 
vit dans une steppe reculée. Son 
monde lui suffit amplement, c’est 
presque animiste (…). Kurosawa 
filme ce lieu de telle façon que 
l’on se sent presque chez soi. On 
a affaire à un cinéaste qui a pris du 
recul, est dans une dimension plus 
ludique,  universelle. »

Mais que serait le monde (et a 
fortiori sa beauté) sans les relations 
humaines – dont la sève coule aussi 
dans les vaisseaux du drame, de 
la tragédie et du conflit ? Œuvre 
à part dans la filmographie de 
Takeshi Kitano, L’été de Kikujiro, 
explique le directeur des Archives 
Audiovisuelles, « prend le contrepied 
de ses films de gangsters ou de 
samouraïs en racontant l’histoire 
d’un gamin qui veut retrouver 
sa mère qu’il ne connaît pas et 
s’entiche d’un gangster joué par 
Kitano lui-même. Tous les deux vont 
traverser le Japon et vivre en même 
temps différentes aventures, des 
rencontres totalement décalées 
qui versent parfois dans l’humour 
ou dans l’émotion. Au-delà de la 
beauté des paysages traversés, 
l’humain est au premier plan. »
Et quid de Monika dans cette 
programmation ? Ce film d’Ingmar 
Bergman appartient à un moment 
un peu particulier de la carrière 
du cinéaste. Une histoire d’un 
couple d’adolescents que Bergman 
décide de filmer au naturel. « Ils 
veulent fuir la réalité sociale de 

Stockholm et partent s’aimer sur 
une île retirée. Sans le savoir, en 
tournant cette partie du film en 
plein air, Bergman fait plonger le 
cinéma dans la modernité. Les 
acteurs sont tels qu’ils sont, pas 
maquillés… Cette idée d’un cinéma 
sans tabou, fuyant le décor etc. 
est une idée qui va traverser tous 
les continents à commencer par 
la France et la Nouvelle Vague, 
laquelle va d’ailleurs un peu prendre 
ce film comme référence (…). 
Nous sommes dans un nouveau 
régime d’images, une nouvelle 
façon de raconter les histoires où 
on dépasse toutes les conventions 
d’avant. La beauté du monde, à ce 
moment-là de l’histoire du cinéma, 
c’est le cinéma qui revole la beauté 
du monde à lui-même. Jusqu’alors, 
il était essentiellement un cinéma 
de studio, d’adaptation, avec des 
costumes, etc. Tout ça semble 
balayé… Monika est un film toujours 
aussi sublime, notamment avec 
un plan resté célèbre où le regard 
caméra d’Harriett Anderson (dans 
le rôle de Monika, NDLR) défie le 
cinéaste et le spectateur…C’était 
la première fois au cinéma qu’on 
montrait l’interrogation ouverte 
d’un acteur prenant le spectateur à 
témoin de sa situation… ». 
Dans cette variété d’atmosphères, 
de genres, et de pays, trois films 
se sont retrouvés sur les listes 
dressées par les deux cinéphiles 
à l’origine de cette nouvelle saison 
des Mardis du cinéma : Le Rayon 
vert, Kaos et Tabou, chef d’œuvre 
de Friedrich Wilhelm et Robert 
Flaherty, « LE film sur la beauté du 
monde. », conclut Vincent Vatrican. 

1. Jacques Kermabon est rédacteur 
en chef de Bref, le magazine du court 
métrage publié par l'Agence du court 
métrage (association subventionnée 
par le CNC). 

Théâtre des Variétés, 1 boulevard Albert 

1er, 98000 Monaco - Renseignements : 

+377 97 98 43 26

cinéma > cycle de projections

Dersou Ouzala d'Akira Kurosawa © DR - Collection VV / AAPM



Ici & ailleurs

Musique

> le 29 janvier 2010 
Earth, Wind & Fire  
En concert exceptionnel au Grimaldi Forum Monaco avant leur unique 

passage à l’Olympia. 

Nul n’a oublié ce groupe de légende qui a réussi dans les années 70-

80 la parfaite fusion musicale des éléments force du RnB et de la fun-

ky music…  Résultat, Earth Wind & Fire a touché les cœurs de deux 

générations avec des tubes inoubliables qui ont enflammé les pistes 

de danse du monde entier : September, Let’s groove Tonight, Boogie 

Wonderland…

Depuis les origines du groupe, derrière le son d’Earth Wind and Fire se 

cache le guitariste Al McKay et son indéniable talent. 

De retour sur la scène musicale, Al McKay a réuni quelques-uns des plus 

grands musiciens actuels dans un groupe baptisé The Al McKay Allstars. 

Leur projet : retrouver la qualité musicale et l’atmosphère du Earth Wind 

and Fire de la grande époque et repartir à la conquête du monde entier. 

Cette renaissance, personne n’était plus à même de l’entreprendre, que 

ce musicien à l’origine du succès phénoménal de Earth, Wind & Fire.

Et c’est à Monaco, au Grimaldi Forum, avant leur unique date parisienne, 

que le public pourra revivre en live l’expérience Earth Wind and Fire. Ce 

concert exceptionnel se déroulera dans la Salle des Princes le vendredi 

29 janvier 2010, à 20h30. 

Prix des places : 59 et 45 euros.

Salle des Princes –Grimaldi Forum, 10, avenue Princesse Grace, 

98000 Monaco. Réservation : +377 9999 3000 ou www.grimaldi-

forum.mc ou points de vente FNAC

Expositions

> jusqu’ au 14 février 2010
10 ans du Théâtre de la Photographie et de 
l’Image Charles Nègre
Parcours d’une collection

Cette année, le Théâtre de la Photographie et de l’Image fête ses dix ans. 

L’exposition, conçue pour cet anniversaire, permet de découvrir ou de 

redécouvrir une partie de la collection qui compte aujourd’hui près de 

1800 œuvres et appareils photographiques. 

Ce parcours, à travers une collection, est aussi l’occasion de rendre 

hommage à tous ceux – artistes, collectionneurs et donateurs – qui ont 

contribué à construire et enrichir ce fonds. Près de 300 œuvres et appa-

reils sont présentés.

La présentation de cette sélection remarquable du fonds photographique 

du Théâtre de la Photographie et de l’Image témoigne de la volonté d’ou-

verture et de diversité culturelle de la Ville de Nice. Depuis sa création en 

1999, le TPI joue un rôle culturel important contribuant ainsi de manière 

déterminante à la divulgation de l’art photographique.

Théâtre de la Photographie et de l’Image Charles Nègre

27, boulevard Dubouchage Nice- Tél. 04 97 13 42 20 - www.tpi-nice.org

Ouvert tous les jours de 10h à 18h sauf le lundi et certains jours fériés.

> du 13 février au 23 mai 2010
Wim Delvoye
Né en 1965, Wim Delvoye vit et travaille à Gand. Artiste important de 

la scène artistique internationale, Wim Delvoye aime confronter l'his-

toire de l'art, la tradition flamande et l'industrie de manière souvent 

extravagante. De la cage de but de football incluse dans un vitrail au 

faux dallage de marbre réalisé avec du jambon, des nichoirs ornés 

d'accessoires sadomasochistes aux cochons tatoués, l'inventivité de 

l'artiste et son goût pour la dérision ne connaissent aucune limite. 

Confrontant le trivial au religieux, l’artiste, engagé et provocateur, dé-

nonce les travers de la société avec beaucoup d’ironie. Au Mamac, 

Wim Delvoye choisit de développer trois thématiques restituant sa 

démarche plastique : les tatouages porcins, les constructions go-

thiques et un travail sur la torsion de la figure du Christ. Cette ex-

position souhaite confronter l’œuvre graphique et sculpturale de cet 

artiste hors norme. Parallèlement, le musée présentera en extérieur 

Caterpillar#5 une construction monumentale en acier corten dentelé. 

L’exposition proposera également un Wim Shop regroupant les objets 

dérivés de l’artiste.

Musée d’Art Moderne et d’Art Contemporain - Promenade des 

Arts - Tél. 04 97 13 42 01 - www.mamac-nice.org - Ouvert tous les 

jours de 10h à 18h, sauf le lundi et certains jours fériés.

> du 5 février au 30 mai 2010
Double Bind / Arrêtez d’essayer de me comprendre !
Trois ans après l’exposition Transmission1 dont l’objectif était d’étu-

dier en quoi une œuvre d’art peut justement être considérée comme 

un outil de transmission, il s’agit aujourd’hui de reconnaître les malen-

tendus, les altérations, les incompréhensions, les hiatus, les confu-

sions et autres contresens produits justement par tous les processus 

de transmission. Il sera question de pointer ces dysfonctionnements, 

discrets ou manifestes, tous ces ratages qui font que la pensée est 

moins linéaire qu’il n’y paraît, et que la communication est surtout 

affaire d’interprétation.

La reconnaissance de cette discordance est au fondement d’une 

conception de l’art reposant sur la différence, la subjectivité et l’in-

terprétation. Conception qui revendique sa capacité de dévoiement à 

l’égard d’un idéal de transparence et de vérité vers laquelle la traduc-

tion serait tentée d’accéder. Car, porté par la profondeur de l’impul-

sion à vouloir transmettre la vérité d’une pensée ou d’une expérience, 

le fantasme d’une communication transparente traverse les époques. 

Depuis le mythe babélien d’une langue universelle, jusqu’aux théo-

ries des correspondances, en passant par l’idéologie positiviste d’une 

traduction sans perte aidée par l’informatique. 

L’exposition aura pour titre Double Bind / Arrêtez d’essayer de me 

comprendre ! en référence, d’une part à la notion de « double 

contrainte » de la traduction - à la fois nécessaire et impossible - et, 

d’autre part, à une injonction du psychanalyste / philosophe Jacques 

Lacan faite à l’un de ses étudiants qui semblait trop soucieux de vou-

loir saisir le sens et la portée de chacune de ses phrases.

agend'art & de culture



Dans cette logique, toutes les œuvres présentées dans l’exposi-

tion marqueront, chacune à leur manière, un point d’incompréhen-

sion entre l’homme et l’homme, l’homme et la machine ou entre la 

machine et la machine. Il s’agira aussi de marquer les nuances qui 

caractérisent les phénomènes d’incompréhension. Celles qui sont 

volontaires et appliquées, celles qui appartiennent aux distorsions 

naturelles du langage, aux pratiques de transposition d’un médium 

vers un autre, aux conflits entre les objets et les esprits, aux manipu-

lations du sens, jusqu’aux interprétations hasardeuses des rêves ou 

des fantasmes. Toute erreur peut aussi produire du sens, ou à défaut, 

une œuvre d’art.

L’exposition s’appuiera pour cela sur plusieurs générations d’artistes 

qui ont tous pour point commun d’avoir développé des travaux liés aux 

spéculations du malentendu. Elle donnera également lieu à un travail 

de collaboration avec l’Ecole nationale supérieure d’art de la Villa Arson, 

autour d’un groupe d’enseignants et d’étudiants, suivi d’une program-

mation cinéma avec l’Eclat, Pôle régional cinéma (Nice). Une traduc-

tion n’étant jamais définitive, l’exposition maintiendra un principe de 

transformation permanente : différentes actions, performances, confé-

rences seront organisées à différentes étapes de la programmation. 

Par ailleurs, deux artistes en résidences, Érik Beltran et Yann Séran-

dour, développeront des workshops au cœur de l’exposition.

Liste non définitive des artistes pressentis : A Constructed World, 

Boris Achour, Bas Jan Ader, Jérôme Allavena, Laurie Anderson, 

Art and Language, Renaud Auguste-Dormeuil, Gilles Barbier, Ro-

bert Barry, Erick Beltran, Stéphane Bérard, Christophe Berdaguer 

& Marie Péjus, Pierre Bismuth, Dominique Blais, Mel Bochner, Ju-

lien Bouillon, Pascal Broccolichi, Marcel Broodthaers, Cercle Ramo 

Nash, Marc Chevalier, Ma Chong, Gérard Collin-Thiébaut, François 

Curlet & Michel François, Anthony Duchêne, Jean Pupuy, Eric Duyc-

kaerts, Omer Fast, Robert Filliou, Francesco Finizio, Ryan Gander, 

Jean-Baptiste Ganne, Dora Garcia, Mark Geffriaud, Alexandre Gé-

rard, Claire Glorieux, Dan Graham, Rodney Graham, Joseph Grigely, 

Raymond Hains, Carsten Holler, Hans Hollein, Pierre Huyghe, David 

Jourdan, Christoph Keller, Ben Kinmont, Joachim Koester, Sylvia Kol-

bowski, Jiri Kovanda, Christine Kozlov, Joris Lacoste, Thierry Lagalla, 

Bertrand Lavier, Alvin Lucier, Christian Marclay, Aurélien Mole, Jo-

nathan Monk, Robert Morris, Bruce Nauman, Rivane Neuenschwan-

der, Dennis Oppenheim, Philippe Parreno, Antoine Poncet, Will Pot-



46 • d’art & de culture

ter, Steven Prina, Noël Ravaud, Roche & Sie, Allen Ruppersberg, 

Bettina Samson, Mathieu Schmitt, Yann Sérandour, Richard Serra, 

John Smith, Pierre Thoretton, Cerith Wyn Evans...

Commissaire : Eric Mangion.

Commissaires associés : Dean Inkster et Sébastien Pluot.

Publication prévue en juin 2010 aux Presses du Réel pour la version 

française et chez JRP/Ringier pour la version anglaise.

Villa Arson. Le Centre national d’art contemporain est ouvert tous 

les jours de 14h à 18h. Fermeture le mardi. Entrée libre. 20, ave-

nue Stephen Liégeard F-06105 Nice cedex 2 - Tél. +33 (0) 4 92 07 

73 73 – cnac@villa-arson.org

Théâtre

> du 14 au 17 janvier 2010 
La Vie devant soi
D'après le roman de Romain Gary [Emile Ajar] - Adaptation Xavier 

Jaillard - Mise en scène Didier Long L'histoire poignante et drôle d'un 

amour filial entre une vieille Juive rescapée d'Auschwitz et un jeune 

Arabe abandonné par son père. 

Texte paru au Mercure de France 

Molière 2008 de l'adaptation théâtrale pour Xavier Jaillard • Molière 

2008 de la meilleure comédienne pour Myriam Boyer • Molière 2008 

du meilleur spectacle du théâtre privé

Salle Pierre Brasseur - Théâtre National de Nice Promenade des 

arts 06300 nice. Tél : + 33 (0) 4 93 13 90 90. Programme complet 

sur : www. tnn.fr

> du 19 au 22 janvier 2010
Le Point sur Robert
En accord avec Voyez Mon Producteur

Fabrice Luchini • Mise en scène Catherine Debeauvais

L'histoire : Variations sur Paul Valéry, Roland Barthes, Chrétien de 

Troyes, Molière...

Salle Pierre Brasseur - Théâtre National de Nice Promenade des 

arts 06300 nice. Tél : + 33 (0) 4 93 13 90 90. Programme complet 

sur : www. tnn.fr

 
> du 3 au 5 février 2010
Phèdre
Jean Racine - Mise en scène Renaud Marie Leblanc

Création avec Francine Bergé, Roxane Borgna, Jan Peters, Sharmila Nau-

dou, Fabrice Michel, Olivier Barrère, Véronique Maillard - Scénographie 

Olivier Thomas -  Lumière Erwann Collet - Costumes Julien Silvéréano - 

Production Didascalies and Co., Théâtre des Treize Vents - CDN de Mont-

pellier Languedoc Roussillon, Théâtre National de Marseille - La Criée

Salle Pierre Brasseur - Théâtre National de Nice Promenade des 

arts 06300 nice. Tél : + 33 (0) 4 93 13 90 90. Programme complet 

sur : www. tnn.fr

Opéra

> Les 15 et 17 janvier 2010 à l’Acropolis
Parsifal 
Livret Richard Wagner - Coproduction Opéra de Nice, Opéra de Leip-

zig & Grand Théâtre de Genève

Direction musicale : Stefan Anton Reck

Mise en scène et décors : Roland Aeschlimann

Costumes : Susanne Raschig

Eclairages : Lukas Kaltenback

Chorégraphie : Lucinda Childs

Parsifal :Gary Lehman 

Kundry : Elena Zhidkova 

Amfortas : Jukka Rasilainen

Gurnemanz : Kurt Rydl 

Titurel : Victor von Halem 

Klingsor : Peter Sidhom 

Deux chevaliers NN : Yuri Kissin 

Quatre écuyers : Caroline Mutel, Marie Gautrot,

William van der Heyden, NN 

Six filles-fleurs de Klingsor • Barbara Ducret, Stéphanie Loris, Marie 

Gautrot, Catherine Hunold, Caroline Mutel, Lucie Roche 

 

Orchestre Philharmonique de l’Opéra de Nice - Chœur de l’Opéra 

de Nice - Chœur d’enfants de l’Opéra de Nice

> Les 19, 21 et 23 février 2010
Lucio Silla - Mozart
Livret Giovanni de Gamerra revu par Metastasio

Nouvelle production

Direction musicale : Guido J.Rumstadt - Mise en scène : Dieter Kaegi 

- Décors et Costumes : Bruno Schwengi - Eclairages : Roberto Venturi 

- Chorégraphie : Liz Roche

Lucio Silla : Bruce Ford 

Giunia : Daniela Bruera 

Celia : Brigitte Hool

Cecilio : Christine Knorren 

Titurel : Victor von Halem 

Lucia Cinna : Eleonore Marguerre

 

Orchestre Régional de Cannes PACA

Location : A l’Opéra de Nice : 4-6 rue Saint-François-de-Paule, 

06364 Nice cedex 4. Tél : + 33 (0)4 92 17 40 79. Par Courriel : ope-

ra.billetterie@ville-nice.fr - Sur place : 30 mn avant le début du 

concert. www.opera-nice.org

agend'art & de culture



O Y S T E R  P E R P E T U A L  D A T E JU S T

cecilia bartoli
L’une des meilleures mezzo-sopranos du monde.

Ou l’une des meilleures sopranos.

Quelle que soit la couleur,

elle évolue dans une classe à part.


