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�  Le Défunt  
 Deux femmes, Julie et Mme de Crampon, se retrouvent pour évoquer le souvenir d'un mort, 
Victor, défunt mari de la jeune Julie. De banalités en confidences, ce qui s'annonçait comme un 
panagérique se transforme peu à peu en un chapelet de révélations monstrueuses sur la véritable 
identité de Victor. Qui était-il vraiment ? Et qui sont également ces femmes qui revendiquent son 
amour ? Quel jeu jouent-elles ? 
 

�  Le Cimetière des Maris 
 Deux femmes entrent dans un cimetière : une Dame, accompagnée d'une Suivante qui tire 
une charrette de roses. On pourrait croire à un jour de Toussaint banal... Si ne n'est que le cimetière 
est privé, et que dans les 114 tombes qui le composent reposent les 114 époux de la Dame, 114 
Dominique. Un détail est étrange : la Suivante s'appelle également Dominique. Et peu à peu une 
inquiétude s'immisce dans son esprit : et si elle n'était qu'un pion dans la cérémonie folle et macabre 
qu'a organisé la Dame ? 
 
 Deux textes drôles et grinçants. Un univers à l'humour noir, qui donne à voir derrière une 
apparente banalité les ombres étranges du monstrueux et de la folie. A moins que ce ne soit qu'un 
jeu ? 
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 Deux femmes qui évoquent, jusqu’au délire mystique, le souvenir d’un mari et amant défunt. 
Victor est-il mort ou jamais né ? Est-il le fruit de l’imagination de deux femmes aux franges de la 
démence ? Ou simplement l’objet défouloir et fantasmatique de deux amies qui jouent à se faire peur 
et à se surprendre, sans tabou ni frein, semblant vénérer un homme dont elles ne voudraient pas s’il 
était… vivant.  
 

La mort pour jeu ? 
 

 Deux femmes dans un cimetière qui viennent honorer les morts qui y sont rassemblés. Ici, 
toutes les sépultures portent le même prénom : Dominique. Drôle de coïncidence. Quatre murs, cent 
quatorze tombes et une seule porte pour deux femmes vivantes. Drôle de menace. L’une porte des 
fleurs, l’autre ordonne. L’une se prénomme… Dominique. Cherchez l’erreur. Ici, on ne joue plus avec 
l’idée d’un mort mais avec l’idée de la mort. Elle n’est plus un jeu mais une mise de fond.  
 

La mort pour enjeu ? 
Deux pièces avec un sujet frère : la mort. 

 

 Le ton aussi les rassemble. Toutes deux manient l’humour – noir évidemment – la dérision, le 
dérisoire et titillent nos anxiétés, détournent, tout en interrogeant, nos peurs par le rire. Ces deux 
pièces nous mettent finalement face à celle que l’on sait inévitable et que l’on craint, celle dont on se 
dépêche de rire pour ne pas l’attendre ou éviter de la reconnaître. 
 

Le rire comme soupape. 
 

 Le  « couple » est regardé, questionné sous un angle particulier. L’éternel combat de l’homme 
et de la femme est ici réinventé, puisque « lui » est absent. Et pour cause ! Ici, le veuvage ne renvoie 
pas à un état de liberté premier mais bel et bien à un mariage avec un défunt… ou plusieurs. Et au 
milieu de tous ces cadavres, deux femmes. Deux femmes jouant avec leurs peurs et leurs angoisses 
– et les nôtres – tout près des frontières de la folie, douce ou non. 
 

Un drôle de sujet. 
Yves Coudray 
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�  René de Obaldia  :  
 

 Né le 22 octobre 1918 à Hong-Kong. Elevé en France, il étudiera au lycée Condorcet avant 
d’être mobilisé en 1940. Fait prisonnier, il est envoyé dans un stalag en Pologne mais rapatrié comme 
grand malade en 1944. 
 
 Il publie, en 1952, Les Richesses naturelles, recueil de récits dont la singularité attire sur lui 
l’attention de la critique. Après un court passage comme directeur littéraire aux Editions Pierre Horay, 
Obaldia publie son premier roman Tamerlan des cœurs en 1956. Suivront deux récits, Fugue à 
Waterloo et La Passion d’Emile qui en 1956 reçoit le Grand prix de l’humour noir.  
 
 C’est peu après que commence sa carrière dramatique grâce à Jean Vilar, qui donne au 
T.N.P. Génousie, « comédie onirique ». Beaucoup d’autres pièces parmi lesquelles Sept Impromptus 
à loisir, Le Général inconnu Du vent dans les branches de sassafras, assureront à Obaldia une 
audience internationale.  
 
 De nombreux prix ont couronné sa carrière : le Grand prix du théâtre de l’Académie française 
en 1985, le Grand prix de la société des auteurs dramatiques en 1989 ou encore deux Molières  dont 
un d’honneur en 1993. René de Obaldia est élu à l’Académie française le 24 juin 1999. 
 
 
 
 

�  Guy Foissy  :  
 

 Né le 12 juin 1932 à Dakar, il rentre à Paris en 1946 et écrit sa première pièce en alexandrins 
Nous habitons tous Charenton qui comporte déjà les thèmes essentiels e son œuvre. A vingt-quatre 
ans, ses deux pièces Saracanas et Le passé composé sont jouées au théâtre de la Huchette, à 
l’époque haut lieu de théâtre d’avant-garde. Depuis 1965 il est joué en permanence en France et à 
l’étranger. 

 
  En individualiste forcené il s’est forgé son propre style à l’écart des chapelles, des écoles et 
des modes. Armé d’humour et d’ironie lucide, Guy Foissy pointe son stylo persifleur sur l’absurdité, la 
cruauté, la tragédie qui germent sous l’apparente banalité des faits quotidiens de notre vie. Son 
œuvre est une chronique drôle et impitoyable des maux, des conflits et des travers de notre siècle.  
 
 De pièce en pièce on retrouve dans l’univers de Guy Foissy des personnages qui sont 
toujours victimes d’un état de fait, d’une agression sociale, d’un conflit et qui, vulnérables et 
désemparés, ne sachant pas se défendre, soit, se résignent et tombent dans le jeu, soit, réagissent 
mais d’une façon toute dérisoire. Il a reçu de nombreux prix et distinctions au cours de sa carrière 
dont le Grand Prix de l’Humour Noir du Spectacle en 1979 pour Le Cimetière des Maris. 
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�  Sur Le Défunt , impromptu lyrique 
 
 D’une pièce de théâtre ayant fait le tour du monde, les possibilités d’interprétation se  révèlent 
infinies, selon les acteurs, le metteur en scène, jusqu’aux conditions mêmes de la représentation. Une 
mise en musique canalise de fait cet éventail de possibilités car elle est en soi une interprétation du 
texte, comme tout opéra. 
 
 J’ai voulu cependant conserver une marge de manœuvre pour les interprètes, en ayant 
recours à quelques passages parlés (rythmés ou en mélodrame) qui contrastent avec l’ensemble, 
d’un point de vue dramatique. Mais les libertés offertes ne se limitent pas à cet usage de la parole : 
plusieurs transitions, sur un ostinato d’orchestre, sont une réminiscence du parlare cantando aux 
origines du genre, qui, par une absence de rythme imposé, offrent une souplesse dans le temps 



scénique, par dilution ou contraction, au choix des artistes. 
 
 Ceci met en valeur et relie les microformes purement opératiques qui forment le climat de 
tension progressive s’installant dans le discours, avec des références plus ou moins explicites à des 
compositeurs et aux codes qu’ils ont instauré au cours de l’Histoire de la Musique. J’ai pris un plaisir 
particulier à souligner le second degré de René de Obaldia en inversant ces codes : d’une instabilité 
fortement chromatique (bitonalité, atonalité, dodécaphonisme) pour les péchés « à la rigueur » 
pardonnables du défunt, à la luminosité d’un duo mozartien pour ses aspects les plus monstrueux. 
 
 Le malaise provoqué par le dialogue porte alors au sourire et ouvre une voie royale et décalée 
aux envolées lyriques des protagonistes, venues improviser leur petit opéra sous nos yeux, en 
promettant de revenir le lendemain. 
 
 

�  Sur Le Cimetière des Maris  
 
 Un lieu énigmatique pour une cérémonie mystérieuse. Sur fond de marche rituelle sauvage, 
deux femmes entrent en scène. La Dame, sèche et dans un style récitatif, rabroue sans concession la 
Suivante, bavarde et moralisatrice. Celle-ci essaie par tous les moyens de chanter, d’être lyrique, 
d’offrir des mélodies, des formes opératiques préconçues, sans succès. 
 
 Le mystère se dévoile peu à peu, par bouts d’informations, plutôt angoissant. C’est alors que 
la Dame entre dans une rhétorique mélodique, puis totalement opératique, jusqu’à une folie finale qui 
ne laisse plus à la Suivante humiliée que la possibilité de lancer de courtes phrases angoissées à la 
limite du parlé. 
 
 Entre temps, le jeu prend toute sa place chez les deux femmes qui tentent d’imposer leurs 
fortes personnalités, car la Dame aime jouer, même si elle a déjà vaincu, et que la marche rituelle 
triomphera en fanfare dans la conclusion de l’opéra. 
 
 L’usage du leitmotiv, avec son évolution de couleurs, structure l’œuvre dans sa grande forme, 
traversée par des épisodes burlesques, avec leur organisation propre, faisant de cet opéra un drame 
à la fois intense et décalé. 
 

Julien Le Hérissier 
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 Théâtre musical, opérette, opéra, la compagnie  Minute Papillon  monte des projets qui 
permettent de fédérer mélomanes et néophytes de tous âges autour du répertoire lyrique. La 
compagnie conçoit pour cela des spectacles accessibles à tous, mêlant théâtre, chant, danse et 
musique. Depuis sa création en 2005, 4 spectacles ont été créés : La Mémoire Courte , théâtre 
musical sur le thème de la première guerre mondiale  (création janvier 2004), Les Bavards , opérette 
d'Offenbach, créée au Festival d'Avignon 2007, Hänsel et Gretel , adaptation pour quatre chanteurs 
et trio d'instruments de l'opéra d'Humperdinck, créé en novembre 2009 et Grat’moi la puce que j’ai 
dans l’do , fantaisie lyrique en cinq tableaux à l'usage des tout petits (18 mois – 6 ans), créée à l’été 
2011.  
  

�  Dans La Mémoire Courte , le chant, le texte, la danse et le piano 
s’entrelaçaient pour raconter l'histoire de deux femmes vivant dans un 
petit village de la Marne, à l'arrière des tranchées : un spectacle de 
théâtre musical où l'histoire rencontre l'Histoire. Un spectacle sur la 
mémoire pour mieux s'ancrer dans le présent. En associant le théâtre, la 
musique et la danse, la volonté était d’exprimer l’inexprimable avec 
émotion, mais aussi avec légèreté et surtout avec poésie. 

 

« Les mots, mais aussi la musique, diffusent une émotion exacerbée… 
On n’oublie pas de sitôt La Mémoire Courte. » LE FIGARO 

« C’est tout l’art de la subtilité entre émotion et humour…Spectacle que 
nous baptiserons volontiers d’opérette baroque. » LA PROVENCE 

 



�  L’envie de légèreté a conduit la compagnie jusqu’à Offenbach 
et ses Bavards  pour son deuxième spectacle où jeu et chant se 
répondent. Les Bavards est une opérette peu connue et pourtant elle 
recèle de véritables trésors d’inventivité dramaturgique. Le charme de 
cette œuvre tient autant au comique du livret qu’à la verve et au talent 
d’Offenbach.      
 

« Une belle occasion de découvrir ou redécouvrir que l’opérette est un 
style artistique contemporain et populaire » FRANCE 2 

« Ca parle, ça court, ça chante, c’et léger et drôle !» LE MIDI LIBRE 

« Un des trois incontournables du festival d'Avignon Off 2010 »  
LE DAUPHINE LIBERE  
  

 
 
 
 

�  A l’automne 2009, la compagnie monte Hänsel et Gretel , un 
voyage au cœur de l’enfance à partager en famille. Hänsel et 
Gretel est un joyau aux multiples facettes, parce qu’on y retrouve 
avec délectation le célèbre conte popularisé par les frères Grimm, 
mais aussi parce que la musique d’Humperdinck allie la grâce, 
l’humour, l’émotion et la poésie dans une œuvre intense et 
ludique. 

 

« Un spectacle original, inventif et subtil, qui offre d'excellents 
moments de théâtre. Une oeuvre puissante et surprenante. » 
TELERAMA 

« Cet opéra est magnifiquement mis en scène par Ned Grujic. Les 
chanteurs s'y donnent la réplique avec justesse. Cette fantaisie 
lyriquechantée de bout en bout est une petite merveille » 
PARISCOPE 

 
Vous trouverez les bandes-annonces de ces deux spectacles en vous rendant sur ce lien : 

http://www.caspevi.com/category/nos-partenaires/productions/minute-papillon/ 
 
 

Lors du festival d’Avignon 2011, la Compagnie crée Grat’moi la puce 
que j’ai dans l’do . C’est un parcours initiatique pour les tous petits 
(18 mois – 6 ans) qu’elle propose, à partir d’événements du quotidien 
d’un enfant. De l’onomatopée au mot, du son à la mélodie, nous 
partons à la découverte d'un répertoire lyrique éclectique allant de 
Vivaldi à Bizet en passant par Brahms, Ravel, Offenbach ou Mozart et 
une création voix et accordéon.  

« Brillant. Fascinant. Drôle. Et de nature à faire aimer aux bambins 
(dès 18 mois) l'opéra et l'art contemporain d'un coup d'un seul ! » LA 
PROVENCE 

Une farandole de purs moments de délicatesse et de bonheur. 
VAUCLUSE MATIN  

Construit sur le quotidien de l'enfant, voici un spectacle qui, sous des 
abords faussement simples, offre une incroyable palette artistique à 
son jeune public. RUE DU THEATRE 
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Admis au CNSM de Paris l’année de ses dix-huit ans, Yves Coudray 

entame dès lors une carrière de chanteur aussi riche que diverse. Sur 
scène il a interprété plus d’une douzaine d’ouvrages d’Offenbach (dont les 
rôles principaux de La Périchole , Le Pont des Soupirs  mis en scène par 
Jean-Michel Ribes), mais il sert aussi Mozart, Rossini, Britten, et Massenet. 
Il se produit également en récital et en concert (Renard  de Stravinsky avec 
les ensembles Muzicatreize et Erwartung, Les Illuminations  et la 
Serenade  de Britten, avec l’orchestre PACA sous la direction de Michel 
Béroff). Sous l'égide de Jacqueline Robin, il forme, depuis 1995, un duo 
avec la pianiste Diane Lemoine. 

 
Depuis quelques années, parallèlement à sa carrière d’interprète, Yves 

Coudray aborde la mise en scène. Invité régulier du Centre de Formation 
Lyrique de l’Opéra de Paris  pendant cinq ans, il y dirige des extraits des 
grandes œuvres du répertoire (Werther, Guerre et Paix, Eugène Onéguine…) et y conçoit des 
spectacles originaux dont Prochain Arrêt. Son parcours de metteur en scène l’a déjà mené au Liceu  
de Barcelone pour diriger Steven Cole dans son récital Animals Big and Small et à San Francisco , 
New York  et Boston  pour la création mondiale de Lamentations and Praises , drame liturgique de 
sir John Taverner. Récemment, Yves Coudray a mis en scène Orphée aux enfers pour le C.N.I.P.A.L., 
ainsi que L’Elixir d’Amour. Il a également signé la mise en espace de la rare Salammbò  de Reyer 
pour le centenaire de la mort du compositeur à l’Opéra de Marseille.  
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Après avoir étudié le Piano, l’Ecriture et la Contrebasse au 
Conservatoire à Rayonnement Régional  de Toulouse, Julien Le 
Hérissier intègre les classes d’Analyse, d’Histoire de la Musique, 
d’Orchestration et d’Harmonie, arrangement et improvisation au 
Conservatoire National Supérieur de Musique de  Paris  et y fréquente 
les classes d’Alain Mabit, Florence Badol-Bertrand, Cyrille Lehn, Marc-
André Dalbavie. 
 
Diplômé d’Etat en accompagnement vocal et instrumental, il collabore à 
de nombreux stages et master class (Elian Coelho, Jane Henschel). Il est 
aussi chef de chant à la Schola Cantorum  à Paris, auprès de Jacqueline 
Bonnardot, Kiyoko Okada et Nathalie Spinosi et participe, en tant que 
répétiteur, à la production de Falstaff de Verdi au Grand Théâtre de 
Reims en mai 2007. 
 
En septembre 2007, il intègre le CNIPAL à Marseille  ce qui l’amène à travailler avec des artistes tels 
que Mady Mesplé, Yvonne Minton, Tom Krause, Rolando Villazon et Michel Plasson. Directeur 
musical de plusieurs spectacles, il accompagne de nombreux récitals lyriques (Opéra de Marseille, 
Théâtre d’Aix-les-Bains, Opéra de Nancy) et se produit en 2008 dans les Bavards d’Offenbach avec la 
compagnie Minute Papillon au Cine13 Théâtre à Paris. Il collabore régulièrement avec l’ensemble 
Héliade, dirigé par Elène Golgevit, pour des spectacles, enregistrements et stages organisés par la 
structure. 
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Anne Bothuon, en sortant de l’ESAA Duperre (Ecole supérieure des Arts 
Appliqués),  obtient son diplôme, BTS de décorateur scénographe  à 
l’ENSATT (rue blanche) en 1988.Elle commence son parcours comme 
costumière et  travaille principalement pour le théâtre et l’opéra. Elle 
travaille en étroite collaboration avec Laurent Serrano, notamment au 
théâtre du Campagnol, mais aussi à La Criée à Marseille, avec Mireille 
Laroche à la Péniche Opéra, à l’Opéra de Paris, de Nice  et dans de 
nombreuses scènes nationales. Sur plusieurs de ces productions, elle 
réalise aussi la scénographie. 

Parallèlement à son activité de costumière et de scénographe, elle 
expose ses peintures et ses sculptures , notamment lors de 
l’exposition sur le costume avec Nathalie Prats, aux Lilas, novembre 
2002, au théâtre de la cité universitaire lors du festival de la marionnette 2008, à la Scène 
conventionnée de Sablé sur Sarthe, novembre 2008 et au Centre Culturel Jean Gagnant 
Limoges, janvier février 2009. 

 
 
 
 
�
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Chanteuse, comédienne et pianiste, Violaine Fournier a commencé son 
parcours musical à l’âge de cinq ans en découvrant Cosi Fan Tutte à l’Opéra 
de Marseille. Titulaire d’un DEM de chant lyrique et d'un prix supérieur de 
piano au concours de l’UFAM, elle a travaillé sa voix avec Eric Beillevaire et 
Elene Golgevit. Attirée depuis toujours par le lien entre le corps, la voix et le 
texte, elle s’est formée comme comédienne auprès d’Aloual à la Compagnie 
du Lierre, et de Raphaël Bianchiotto au Zefiro Théatre. Sa recherche l’a 
poussée à explorer également le pouvoir d’expression du corps à travers la 
méthode Feldenkrais, le travail de Serge Wilfart et celui de Roland Bon, 
danseur de l’Opéra de Lyon.  
 
Sur scène, Violaine Fournier a interprété les personnages de Augustine 
Brémond  (Les Enfnats du Levant d’Isabelle Aboulker), Gretel  (Hänsel et  
Gretel de Humperdinck), Zulma  (l’Italienne à Alger - Rossini), Lazuli  (l’Etoile 
- Chabrier), Beatrix  (Les Bavards – Offenbach), la Comtesse  (Ta Bouche - Yvain), Alexis  (l’Ile 
de Tulipatan - Offenbach), La Périchole  (Offenbach) dans des lieux comme le festival 
d'Avignon, l'Opéra de Montpellier, le Théâtre Impérial de Compiègne, le Ciné 13 Théâtre ou le 
Théâtre de Ménilmontant. 
 
Elle est par ailleurs musicothérapeute et directrice artistique de la Compagnie Minute Papillon, 
qu’elle a fondée en 2005, et avec laquelle elle a produit La Mémoire Courte (création), Les 
Bavards, Hänsel et Gretel, Grat’ Moi la Puce que j’ai dans l’do (création). 
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Elle étudie le chant dans la classe de Mady Mesplé où elle obtient les 
médailles d’or en chant et art lyrique. Son aisance dans l’aigu lui permet 
d’aborder les rôles de La Reine de la Nuit, Olympia (Les Contes d’Hoffman 
/ Offenbach), le Feu, la Princesse et le Rossignol (L’Enfant et les Sortilèges 
/ Ravel). Elle interprète également Carolina (Le Mariage Secret / 
Cimarosa), Serpina (Serva Padrona / Pergoles), l’Amour (Orphée et 
Euridyce / Glück), Lucinde (Le Médecin malgré lui / Gounod),  Maria (West 
Side Story / Bernstein), Eva (Ta Bouche  / Yvain) à l’Opéra de Dijon, Lille, 
Rouen, Théâtre Royal de Versailles, Théâtre de la Madeleine, Théâtre 
Manoel de la Valette à Malte … 
Toujours dans le domaine de la musique contemporaine, elle est Estelle 
(Les Orages Désirés / Gérard Condé) à Radio France avec l’Orchestre 
Philharmonique de la Radio (diffusé sur France Musique en 2004). Elle participe à la création de 
Vertiges II (Jean-Pierre Drouet) à l’Opéra de Limoges, au Kampnagel de Hambourg, au Konzethaus 
de Berlin. Elle est Raïssa et Saïda (Les Sacrifiées / Thierry Pécou) avec l’ensemble TM+ (retransmis 
sur la chaine Mezzo 2008) 
Parallèlement, elle poursuit un travail sur la musique traditionnelle arménienne avec le maître du 
duduk Araïk Bartikian ainsi que le joueur de Târ, Rouben Haroutunian.  
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Boris SKIERKOWSKI est diplômé du CNR de Metz en classe de hautbois, 
percussions, musique de chambre, écriture et direction d'orchestre. 
Parallèlement à ses études musicales, il suit les cours de la faculté de 
Musicologie de Metz et obtient le CAPES d'éducation  musicale et chant 
choral en 2006. 
Enseignant au collège de Ville d'Avray (92) au sein duquel il créé les 
Classes à Horaires Aménagées Musique.  
Boris SKIERKOWSKI intègre en 2008 le Groupe d'Expérimentation 
Pédagogique de l’académie de Versailles.  
 
Son goût pour les interactions artistiques l’amène à réunir huit musiciens au 
sein de l’ensemble instrumental Les Arts Mêlés, avec lequel il créé entre 
autre : Ouverture en 2004 mêlant la musique de Debussy et de Ravel à de 

la danse et de la projection d’images. Puis en 2006 Le bal à Napo sur une musique de Satie avec 
cette fois-ci de l’improvisation et du cirque. 
Son intérêt pour la musique à l'image le mène à créer en septembre 2008 l’orchestre Brassage 
Cinéma, premier orchestre à se consacrer exclusivement au ciné� concert.  
 

Toujours à la recherche d’interactions artistiques, il crée : Orphée aux Enfers, la comédie musicale  en 
2010 (Création au  théâtre Jean VILAR de Suresnes) et plus récemment FilmHarmonic Show mêlant  
musique de film et vidéo. 
On retrouvera très bientôt  Boris  SKIERKOWSKI dans Pierre et le loup un ciné concert à Paris en 
Février 2012, mais également à la tête de l’orchestre  qu’il a fondé :Kosmofony .  
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Kosmofony est un ensemble instrumental à géométrie variable, composé de musiciens professionnels 
et créé au sein de l'association Kosmo'art, qui a pour vocation la rencontre entre la musique et les 
autres arts vivants (théâtre, cinéma, conte, mime, marionnettes, cirque...), par le biais de spectacles 
pluridisciplinaires. 
 
Afin de prolonger ce partage, Kosmofony se met au plus près des publics (écoles, hôpitaux, prisons...) 
en favorisant une approche pédagogique et accessible à tous (ateliers musicaux éducatifs, 
descriptions pédagogiques des œuvres et des instruments, rencontre avec les artistes...). 


