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L’HISTOIRE…
Stella chante à tue-tête, partout, tout le temps. Elle respire et mange opéra à toutes les sauces. Ne se rendant pas compte 
qu’elle dérange tout le monde autour d’elle, elle vit sa passion de manière débridée, en démesure permanente par rapport aux 
règles et aux normes sociales.

Les règles et les contraintes, Octave, lui, les connaît bien. Assidu, très ordonné, il s’astreint à une discipline de fer pour travailler 
son tuba. Tous ses efforts l’ont d’ailleurs rendu virtuose, mais malheureusement il n’y a que lui pour l’entendre, car dès qu’il doit 
jouer devant les autres, il est envahi par ses angoisses et c’est la catastrophe.
 
Un jour, Stella et Octave se retrouvent isolés dans un réduit. Là où la foule, épuisée par toutes ses vocalises, a confiné notre 
chanteuse. Là où notre tubiste, exténué par une peur panique du monde extérieur, a voulu trouver refuge.
 
Cette rencontre entre deux êtres que tout oppose va provoquer des étincelles. Ils mettent un moment à s’accorder mais 
pressentent rapidement combien ils pourront grandir l’un avec l’autre. L’extravagante Stella va apprendre à tempérer ses excès. 
Elle qui abordait le répertoire lyrique de manière passionnée, mais décousue et anarchique, découvrira le plaisir de travailler avec 
exigence et rigueur. Et notre tubiste introverti s’autorisera enfin à lâcher prise, à se dérider. Au contact de l’excentrique 
chanteuse, il comprendra combien l’accroc et l’accident peuvent nourrir le processus créatif.
 
Forts de leur transformation, les deux artistes sortiront de leur chrysalide et convertiront leur atelier secret en un généreux théâtre 
où leur duo pourra s’offrir à un vaste public.

A la rencontre de la virtuosité musicale, du clown et du burlesque, Bocca déroule un univers 
musical contemporain et expérimental où l’on peut entendre en même temps un large 

répertoire (pièces classiques de différentes époques et de styles variés, jazz, musiques 
contemporaines, improvisation…) BOCCA nous invite à questionner avec humour les notions 

de passion, de dépassement de soi, la nécessaire alliance entre plaisir et contrainte dans la 
construction de son être au monde. 

Du chaos fertile à la maîtrise d’un langage, une ode à l’aventure artistique dressant un 
tableau vivant des jeux de tension qui s’opèrent entre notre Apollinien et notre Dyonisiaque.



RÉPERTOIRE
Nous construisons un dialogue entre la Chanteuse et le Tubiste, en puisant dans la grande diversité du répertoire 
lyrique, qui, en 400 ans d’histoire de l’opéra, nous ouvre un large éventail de langues, styles et types de vocalités. Nous 
utilisons également le répertoire pour tuba solo, qui transpose souvent des airs d’opéra, et explore aussi toutes les 
possibilités de l’instrument. Ainsi nous entendrons en filigrane des citations d’incontournables de l’opéra (Mozart, Verdi, 
Bellini, Gounod, Berlioz, Vivaldi, Monteverdi, Bach, Bizet, Wagner…) mais emprunterons également, dans les pages 
plus contemporaines, des passages plus cocasses, étranges ou abstraits pour construire les échanges tour à tour 
hésitants, tempétueux et fructueux entre nos deux  personnages (Récitations d’Aperghis,  Sequenza III et Folk Songs de 
Luciano Berio, mélodies de Saariaho, Quatuor II de Betsy Jolas, Maulwerke de Dieter Wolfgang Schnebel, Ursonate de 
Kurt Schwitters…). Aussi, l’univers musical tissé par Thimothée Quost charrie toutes ces réminiscences et citations 
dans un bain sonore ludique, expérimental, fait de bruits concrets, de machines électro… Il tisse les lignes de tensions 
qui existent entre les deux personnages et révèle leurs états intérieurs, leurs impatiences et leurs désirs, leurs grandes 
peurs et leur rapport au dedans et au dehors. 

Comme interlocuteur et contrepoids à la voix lyrique, le tuba s’est rapidement imposé. Cet instrument à soufflerie, qui 
exige une gestion de la respiration profonde et précise, et dont le nom même renvoie à la colonne d’air et au tube 
digestif, possède un timbre souple et enveloppant, comme « venu de loin », et peut émettre des sons très différents : 
profonds, graves, véloces, virtuoses, amusants, franchement comiques, et parfois… très inattendus (doubles ou triples 
sons en polyphonie, saturations, effets de didjeridoo, slaps…). Le tuba peut aussi revêtir un caractère outrancier, ou 
maladroit, comme le serait un éléphant dans un magasin de porcelaine : on pense au morceau Tubby the Tuba (« Tuba 
la grosse panse »). Il nous a donc semblé à la fois amusant et pertinent de l’associer à un personnage très introverti et 
méticuleux. 
Et même s’il se fond la plupart du temps dans un ensemble de cuivres ou un orchestre symphonique, le tuba peut être 
un merveilleux soliste. De nombreux airs d’opéra ont été transcrits pour cet instrument. Outre le registre classique, il se 
prête aussi parfaitement à d’autres genres musicaux : jazz, musiques du monde, musiques contemporaines et 
expérimentales.

LE CHOIX DU TUBA  



NOTE D’INTENTION

A l’origine du projet Bocca, l’envie d’une rencontre. Celle de l’artiste lyrique et son univers – l’oralité, la voix – 
avec le monde des enfants, qui réagissent au son de manière si instinctive, immédiate et sans filtre. L’envie, 
aussi, d’évoquer avec eux les phénomènes physiologiques qui régissent la cavité orale, « berceau de toute 
perception » (René Spitz), en allant les toucher dans leur chair, dans leur âme et dans ce qui peut les relier 
directement à l’art et au chant. Créer un spectacle qui parlerait autant d’eux que d’opéra et de musique.

Dans le corps de l’enfant comme dans celui du chanteur, la pulsion de vie et la recherche de jouissance se 
heurtent aux conventions, aux normes : pas partout, pas tout le temps, pas « n’importe comment »… Car le 
caractère outrancier de l’opéra n’est acceptable que dans un double cadre : celui du discours musical, qui 
assure un début et une fin (et rassure tout autant le chanteur que l’auditeur !), et celui d’un espace et d’un 
temps donnés. Le chant lyrique, qui renvoie aussi bien au « cri de l’ange » qu’à la « voix du diable » (Michel 
Poizat), sera toujours dompté, dans sa forme aboutie comme dans sa manifestation publique.

Pourtant, c’est justement cette connexion intacte au plaisir d’organe, aux sensations archaïques, à l’absolu du 
« cri pur », qui subjugue, captive et déchaîne les passions. Qui rend Roi l’Enfant comme la Diva. 



Dans Bocca, nous voudrions mettre en jeu à la fois – et face 
à face – ce rapport intime au pulsionnel présent chez l’enfant 
comme chez la chanteuse au plateau, et leur capacité à 
contenir ce pulsionnel, à lui donner une visée différente par le 
biais de la sublimation. Explorer les allers-retours possibles 
entre le son pur, la vie souterraine d’avant les mots, 
l’inarticulé des Sirènes homériques (phtoggos), et le sens, 
l’oralité de la parole et du langage, outil de communication et 
porteur de signification (logos). La mise en musique et la 
technicité de l’art vocal donnent une forme à ce qui pourrait 
rester simple cri de souffrance ou de jouissance. Et c’est en 
cela que le chant permet d’atteindre une nouvelle forme de 
plaisir, sublimée : ce « dompte-voix » (Jean-Michel Vivès) est 
aussi la promesse d’une « libération par le délice » (Claudel).

Dans toutes ces circulations, la bouche joue un rôle clef. 
Organe vital, elle est une zone de passage pour l’air, l’eau, la 
nourriture, le son, la parole, mais aussi les sensations, les 
émotions… C’est à travers la bouche que l’enfant babilleur 
comme l’adulte explorent et goûtent le monde qui les 
entoure. Au cœur des fonctions vitales, sensorielles, 
sensitives et sociales, la bouche est aussi un endroit de 
prudence, d’inhibitions et d’interdits. Bocca se propose de 
mettre en regard ces imbrications entre le vital, le sauvage, le 
cognitif et le tabou avec les processus de la recherche 
artistique et du travail musical. Comment rester en contact 
avec notre être instinctif, joueur et jouisseur, tout en prenant 
en compte l’environnement de l’autre, en l’écoutant, en le 
préservant ? comment « grandir » ensemble… 



SCÉNOGRAPHIE / 
DISPOSITIF SCÉNIQUE  

LA PORTE, un symbole-clé

De porte en porte, entre deux portes, frapper à la bonne porte, se 
cacher derrière la porte, entrer par la grande porte…

• L’ambivalence du seuil

Élément concret de passage et de barrage, évoquant l’entrée et la sortie, la 
découverte de l’extérieur et la peur de l’inconnu, la porte symbolise les deux 
formes opposées de présence au monde qui caractérisent nos deux 
personnages. 
Stella s’autorise à ouvrir spontanément toutes les portes. Sans invitation, sans 
autorisation, par pur désir de découverte. Octave, lui, ne parvient à en ouvrir 
aucune. Il se replie sans cesse sur son monde intérieur, terrorisé à l’idée de se 
montrer au regard des autres et de se faire entendre. Les portes intérieures de 
Stella sont béantes, celles d’Octave sont verrouillées. Elle ouvre grand sa 
bouche dès que ça lui chante, lui ne s’autorise que le filet de souffle qui emplit 
son tuba par l'intermédiaire de l’embouchure.

• Bâillement, entrebâillement 

La bocca (“bouche” en italien) est une forme de porte, permettant l’échange 
avec le dehors selon quelques règles de bienséance, de discipline… Ces deux 
formes de seuil ont toutes deux une portée vitale et sociale, un rapport à autrui 
et à soi-même. Il faut apprendre à maîtriser cet accès, ce fermoir. Il est vital de 
pouvoir ouvrir les vannes comme il est nécessaire de trouver la saine retenue, 
la prudente et respectueuse pudeur. 







ROMIE ESTEVES - Jeu, Chant, Conception
Romie Estèves étudie à Bordeaux, au conservatoire (art lyrique et danse contemporaine), ainsi qu’à l’université où elle obtient une 
licence de musicologie.  Elle co-fonde Opéra Bastide, compagnie de jeunes chanteurs avec laquelle elle met le pied à l’étrier, chante 
ses premiers rôles et goûte à la conception de spectacle et de mises en scène originales. Peu de temps après elle interprète le rôle 
de Carmen sous la direction de Yannis Pouspourikas pour « Opéra en plein air » et commence sa carrière dans les maisons d’opéra 
françaises (Opéra de Tours, Opéra-Théâtre de Saint-Etienne, Opéra de Limoges, Opéra national de Bordeaux, Opéra de Reims, 
Abbaye aux dames de Saintes,  Capitole de Toulouse…). Depuis 2019, elle collabore régulièrement avec Opéra Zuid aux Pays-Bas 
qui lui confie successivement les rôles de Rosina (Il Barbiere di Siviglia), Fantasio (rôle titre) et Conception (L’Heure espagnole). Ce 
faisant, elle continue d'explorer les expériences et les performances multidisciplinaires, combinant ses talents de chanteuse d'opéra, 
de danseuse et d’improvisatrice, et collaborant volontiers avec des artistes d’horizons très variés. 

C’est surtout au sein de la compagnie La Marginaire qu’elle fonde et dirige depuis 2018 que Romie Estèves se déploie. Elle crée 
« Vous qui savez ce qu’est l’Amour », une performance hybride entre opéra, théâtre et one woman show autour des Noces de Figaro 
de Mozart, avec le guitariste Jérémy Peret, puis « Le Cabaret du Faune », Récital métamorphosique autour de Debussy, avec le 
pianiste Nicolas Krüger, et enfin « Haru », opéra de chambre mis en scène par Jean-Yves Ruf (livret de Joël Bastard, musique de 
Camille Rocailleux). Parmi ses projets pour 2024/2025 : « Bocca », duo pour un tubiste et une chanteuse, sa première pièce pour le 
Jeune Public, « Du chant de la terre à Babel », un concert-bal sous forme de dialogue avec André Minvielle autour de la poétesse 
Marcelle Delpastre, et « Le Livre de Dina », un récital bâti sur le best seller d’Herbjorg Wassmö, avec la pianiste Bianca Chillemi. Très 
attachée à la démocratisation de l’art lyrique et à la recherche de nouvelles formes, elle crée en 2020 et dirige depuis le festival 
lyrique Libre Cour. 

MAXIME MOREL - Tuba / Jeu

Maxime Morel débute la musique par le tuba, ou plutôt par son petit frère le saxhorn vers l’âge de 10 ans. Il intègre le 
conservatoire de Lille, où pendant environ une décennie, il travaillera avec Gabriel Capet, pour ensuite rentrer en 2008 au 
CNSM de Paris dans la classe de Gérard Buquet. Il obtient à Lille un prix en Tuba et en Saxhorn, et à Paris en 2011 une 
Licence de Tuba. Chemin faisant, durant son parcours Lillois, il obtiendra également une licence en musicologie à 
l’université de Lille 3, ce qui, par le biais de rencontres, l’amènera à fréquenter le workshop d’improvisation d’Olivier 
Benoit…

Son parcours classique a eu pour conséquence de le voir jouer avec différents orchestres, comme l’Orchestre National 
de France, l’Orchestre Philharmonique de Radio France, l’Orchestre National des Pays de la Loire, l’Orchestre National 
d’Ile de France, l’Orchestre National de Bordeaux Aquitaine, l’Orchestre National du Capitole de Toulouse, l’Orchestre 
National de Lille. Il aura l’occasion de jouer sous la baguette de chefs tels que Daniele Gatti, Myung-Whun Chung, Alain 
Lombard, Josep Pons, Thogan Shokiev ou encore David Zinman. Il a également été le tubiste de l’Orchestre Français des 
Jeunes en 2009 et 2010 sous la direction de Kwamé Ryan et en 2011 avec Denis Russell Davies.

Parallèlement, Maxime a intégré en 2009 la classe d’Improvisation Générative de Vincent Lê Quang et Alexandros 
Markeas au CNSMDP, intégration qui découle bien évidement de sa découverte de l’improvisation libre quelques années 
auparavant. Cette classe lui a permis d’assister à différentes rencontres avec Reiner Boesch, László Fassang ou 
Wolfgang Mitterer.

Ainsi, sa curiosité et son attrait pour des univers différents l’amènent à jouer avec La Pieuvre, à participer au sein de la 
compagnie VOQUE de et avec Jacques Rebotier, à des concerts de théâtre instrumental jonglant entre tuba, 
trombone-contrebasse et cor des alpes. et dans un tout autre domaine à être membre du Brass Band Aeolus. »



Trompettiste de formation, Timothée Quost étudie le jazz et la musique improvisée au Conservatoire National 
de Musique et de Danse de Paris où il obtient un grade de master en 2018.

Il débute alors une carrière internationale qui le mènera à collaborer avec des artistes tels que Lotte Anker & 
Barry Guy (Vinterjazz Festival Copenhagen), les saxophonistes Michel Doneda & Jean Luc Guionnet, Nina 
Garcia, Mars Williams & Paal Nilssen Love, etc …, mais aussi à se produire en solo (XJAZZ Festival à Berlin, 
Alternativa Festival à Prague, tournée aux Etats-Unis, au Canada, METEO Festival, Bruisme, Jazz à Luz, etc...)

Il développe un travail de fond basé sur l'utilisation du microphone et du haut-parleur, faisant de 
l'amplification une partie centrale du dispositif instrumentale.
Cette pratique de la scène et cette proximité avec l'improvisation joue un rôle important dans le travail de 
composition de Timothée Quost. Depuis ses premières pièces, sa recherche se concentre sur les points 
d'interactions entre écriture et ouverture, questionnant de fait la place laissée à l'interprète, l'instantanéité de 
la décision dans le processus compositionnelle, ainsi que la relation avec le chef d'orchestre quand il y a lieu.
Il compose pour ses propres ensembles (notamment l'ensemble LIKEN fondé avec Léo Margue en 2015) 
mais aussi avec l'ensemble TM+ pour une commande d'Etat en 2021 et une commande radio france - Alla 
Breve en 2024, pour le dernier spectacle de la compagnie Noémi Boutin - Frotter / Frapper, l'ensemble 
Québecois GGRIL ou encore le trio l'impolie basé à Paris. 
Timothée écrira un mémoire sous la direction du guitariste et compositeur Fred Frith traitant des modalités de 
dialogue entre improvisation et notation traditionnelle et travaillera avec des compositeurs tels qu'Alexandros 
Markeas, ou encore Alvin Curran qui le soutiendra dans sa démarche et auprès duquel il obtiendra le premier 
prix pour sa pièce GRAND MASQUE lors du New Music Project de San Marino

THIMOTHÉE QUOST

Direction musicale / Composition



ACTIONS PEDAGOGIQUES

SAISON 2025/26 : 7 projets d’EAC réalisés
180 heures d’interventions dans des théâtres et écoles

Personnel intervenant : Romie Estèves, directrice artistique et artiste lyrique du projet et deux intervenantes dumistes.
Les parcours pédagogiques se déroulent selon les actions réparties sur des temps longs ou sont ramassés sur une semaine.

Parcours pédagogique autour de BOCCA avec Restitution / Spectacle
Format 5 ou 6 séances - Enfants à partir de 5 ans

L’univers singulier de Bocca, création à la croisée du théâtre, de la musique et de l'imaginaire, servira de trame à ce cycle d’ateliers. Ce 
parcours pédagogique propose une exploration ludique et sensorielle autour du spectacle, à travers six ateliers artistiques menés en 
classe. Les élèves seront tour à tour spectateurs, chercheurs, musiciens, acteurs, auteurs... dans une approche sensible et joyeuse. Le tout 
menant à la création et la restitution d’une petite forme scénique et musicale, issue de leurs expériences et imaginaires. Langage 
imaginaire, scénographie, découverte musicale, souffle, rythme, voix...

Chaque séance aborde des aspects clés de BOCCA :
● Le langage inventé des personnages et le jeu d’improvisation en « gromelo »
● La porte, élément central de la scénographie
● L’univers musical expérimental de Timothée Quost, compositeur du spectacle
● Une exploration ludique de la voix et du tuba, en partant du souffle
● La découverte du monde de l’opéra et la création collective d’un mini-spectacle

À travers des jeux, des écoutes, des improvisations, du mouvement, du chant et de la création sonore, les enfants vivront une immersion 
artistique exigeante, entre expression individuelle et projet collectif.



Démarche de la création musicale : A la manière des artistes interprètes de Bocca, qui pour aboutir à la création de leur 
spectacle, explorent, jouent et improvisent en dialoguant, sous la direction musicale du compositeur qui organise les trouvailles sonores 
pour créer sa partition musicale, les élèves se lanceront dans des explorations musicales, des jeux sonores, pour aboutir à de petites 
compositions sonores. On utilisera la bouche en premier lieu, thème omniprésent de Bocca, mais aussi le corps, et tout objet de la vie 
courante jugé intéressant par les élèves pour enrichir leurs petites productions. Le gromelo, sur lequel se base le langage dans Bocca, 
servira également de support de jeu vocal à explorer avec les élèves. Enfin, de même que le musicien utilise dans le spectacle Bocca 
toutes sortes d’accessoires pour modifier la sonorité de son instrument (sourdines artisanales, eau…), les élèves explorent les moyens de 
transformer leurs voix au moyen d’objets de la vie courante (rouleau en carton, verre en plastique posés devant la bouche, etc…) 

Musique/représentation, qu’est ce que c’est ? En amont, pour permettre d’aborder la notion de « musique » et « spectacle » 
(qu’appelle t’on musique ? Qu’est ce qui différencie une représentation d’un jeu dans la cour par exemple ? Est-ce que ça doit être beau ? 
Bizarre ? ) nous leur ferons découvrir et éprouver à travers des ateliers de  fabrication de « paysages sonores » que les notions de 
représentation/musique sont très dépendantes des questions de présence et d’écoute. Pour cela des « rituels » seront partagés et adoptés 
: attendre le silence, entrer dans l’espace, commencer, finir, (et même éventuellement saluer, sortir de l’espace etc…) et surtout ECOUTER !

Contenu pédagogique des actions :

Découvrir la Voix / Le Tuba : Permettre aux élèves d’aller à la rencontre de l’univers musical très varié du spectacle Bocca et des 
artistes qui l’ont créé. La présence de Romie Estèves leur permettra de découvrir la voix lyrique, les enjeux de l’interprétation lyrique. 
Comment fonctionne l’organe ? Le Souffle ? Pourquoi on chante aussi fort ? Si aigu, si grave, si piano, si vite ? Particularités de la voix 
lyrique et de son côté « virtuose/sport de haut niveau » qui nous amène à évoquer l’histoire de cette pratique, de ce répertoire… on raconte 
une histoire, alors la voix est utilisée comme un outil expressif des sentiments, des états des personnages, au même titre que la musique 
qui accompagne. 
Les interventions leur permettront également de découvrir le tuba par des écoutes d’extraits musicaux de cet instrument. Les élèves 
écouteront également des extraits de pièces musicales composées par Timothée Quost, le compositeur du spectacle « Bocca ». Cette 
approche auditive de l’univers musical du spectacle s’appuiera sur des jeux d’évolution corporelle. Nous les amènerons à s’interroger sur 
les ressemblances/différences entre le Tuba et la Voix, et par là, nous évoquerons d’autres grande familles d’instruments : Cordes, 
Percussions. 

Jouer avec les accessoires, la scénographie : On abordera également avec les élèves les questions de scénographie et de 
mise en scène d’un spectacle, en s’appuyant sur les éléments scénographiques de Bocca, notamment la porte. La porte, symbole de 
passage d’un lieu à un autre, d’un monde à un autre, élément essentiel du décor de Bocca, sera également utilisée comme support de jeux 
vocaux, théâtraux et corporels avec les élèves, dans ses multiples possibilités : porte grinçante, claquée, toquée, porte permettant de se 
cacher, d’espionner…J’ai peur d’entrer, je surprends en entrant sans frapper, je fais parler la porte, je la fais chanter etc…



EXEMPLE POUR UNE INTERVENTION EN 6 SÉANCES

Séance 1
LA PORTE - L’élément scénographique majeur de Bocca est la porte. On profite de cette séance sur le thème de la porte à la fois pour 
parler aux élèves de ce qu’est la scénographie, en leur montrant des croquis et des maquettes de décor, et pour utiliser la porte comme 
corps sonore utilisé dans une exploration musicale.
Exploration sonore par les élèves en utilisant une porte de la classe ou de l’école, une porte de placard ou tout autre objet qui grince.
LE GROMELO - Les personnages de Bocca parlent une langue imaginaire. Pourquoi ? Comment l’a t’on construite ? Que nécessite t elle 
pour être comprise ? qu’a t’elle de plus qu’une langue “normale”, qu’on connaît ? Avec les élèves, on explorera le gromelo, par des jeux 
d’improvisation d’expression du visage et du corps, et bien sûr des jeux de langue
Mise en place de scénettes permettant aux élèves de s’exprimer en gromelo sur différents thèmes, en fonction de leur âge.

Séance 2
Découverte de l’univers musical de Timothée Quost, compositeur.
Cette musique qui explore, exploite et se construit sur des bruits, des machines, des situations quotidiennes sonores. Aiguiser son écoute, 
sois-même et à plusieurs, rentrer dans des expérimentations sonores, puis musicales.
Continuer l’apprentissage de la chanson. Jeu de rythme (body percussion), initiation au sound painting, paysage sonore...

Séance 3
La voix et le tuba, deux “instruments” à vent !... Et la Bocca dans tout ça ?
Focus sur le souffle, la bouche, les résonateurs, expérimentation sur la chanson apprise au cours des séances précédentes.
Jeux avec des tubes en plexiglas, des kazzoos, des bruits de bouche...
Matériel nécessaire : tubes en plexiglas (un par enfant pour qu’ils puissent les porter à la bouche). Lorsque les élèves explorent les façons 
de souffler dans le tuyau, ils parviennent assez rapidement et spontanément, presque tous, en faisant vibrer leurs lèvres, à obtenir un son 
ample et grave approchant du son du tuba, cela bien plus facilement que les adultes!
Pratique “étendue” : exploration individuelle, collective, en groupe sur toutes les possibilités sonores des tubes : percussions, frottements, 
faire rouler...(comme le tuba) avec des pailles dans de l’eau etc...

Séance 4
Découverte de l’opéra et construction du nôtre !
C’est quoi au juste ? Les grands piliers de l’opéra.
Écoute, exploration, atelier d’écriture et d'élaboration de la forme de notre spectacle.
Cette séance, permettra de se “remémorer” ce qu’on a traversé, ce qui nous a plu, ce qui nous a intéressé et qu'on souhaite exploiter en 
priorité dans notre spectacle.

Séance 5
Répétition du spectacle en vue de la restitution.

Séance 6
Collée idéalement à la restitution
Répétition du spectacle en vue de la restitution



Planning

J-1 2 services de montage / réglage

J Matin : 1 service de répétition

début d’après-midi : 1 représentation scolaire

début de soirée : 1 représentation tout public

J+1 Matinée : 1 représentation scolaire

EXEMPLE D’UNE PROPOSITION pour 3 représentations (2 scolaires / 1 tout public)

Coût de session pour les 3 représentations : 5 720 € HT

Logistique et frais annexes :

Arrivée des 2 techniciens à J-2 au soir

Arrivée des 2 artistes à J-1 au soir

A prévoir :

● 10 nuitées avec petit déjeuner compris

● 20 défraiements repas

● Coût transport pour un fourgon de 15m3 

venant de la région bordelaise



La Marginaire a été créée par Romie Esteves, artiste lyrique et ancienne danseuse contemporaine, qui 
finalement choisit le chant et par lui l’opéra, comme nervure centrale de sa pratique et de ses recherches 
artistiques. Dans son parcours, la mezzo-soprano, danseuse et comédienne rencontre beaucoup d’artistes 
d’horizons différents et traverse une grande diversité d’expériences et de croisements artistiques qui, d’une 
part, façonnent sa manière de faire son métier et qui, d’autre part, dans la continuité de l’interprète qu’elle 
continue d’être et, parallèlement à ses engagements d’artiste lyrique, lui donnent l’envie d’écrire des 
spectacles, de fabriquer des objets lyriques qui lui correspondent. 

La Marginaire pratique un art lyrique vivant, inventif et porteur de formes et de performances originales et 
singulières en prenant appuis à la fois sur le grand répertoire et sur la création de pièces lyriques originales. Le 
domaine de la voix lyrique y est abordé à plein corps, et dans toutes ses dimensions : art des sons, art de la 
voix, musique, art des mots, art du jeu, art de l’espace, du récit, art de création, art de répertoire, de patrimoine 
artistique.

« L’arbre opéra » dans sa dimension économique, sociale et politique n’échappe pas non plus à l’observation 
de Romie Estèves qui toujours questionne directement ou indirectement à travers ses pièces, son « 
éco-système » passé et actuel. 

« J’envisage l’opéra et l’art lyrique comme un monde d’utopie et de paradoxe, de résistance, d’ exigence. 
Performer mes propres pièces est pour l’instant une envie, un choix, une investigation et une position 
nécéssaire : être DANS le travail à plusieurs endroits de l’élaboration artistique depuis et jusqu’ à mon rôle 
d’interprète est indissociable de mon envie et besoin d‘écrire. L’indépendance, la collaboration avec des 
artistes de grand qualité que je choisis, le croisement et la souplesse sont mes outils de création, et également 
des outils pour déconstruire des codes, inventer des formes, désolidariser des amalgames entre pratiques, 
milieu, maniérisme, tradition et ré-enclencher l’écoute, la découverte, la rencontre avec tous les publics. » 

Penser et mettre l’art lyrique en scène - parallèlement et en complémentarité des « productions mères » qui 
sont dans leur forme originales, portées par les maisons d’opéra - est donc au centre du travail de la 
Marginaire. Romie Esteves écrit et interprète des spectacles qui veulent travailler l’opéra au corps, comme un 
art du spectacle très vivant porteur d’une grande beauté. Un art du spectacle aux infinies possibilités de 
nuances et d’expérimentations, rendant possibles l’exploration constante de formats, de concepts scéniques, 
de nouveaux croisements disciplinaires ou stylistiques, la rencontre de nouveaux publics tout en continuant à 
faire vivre le grand répertoire, nous parler d’aujourd’hui, nous bousculer, nous émerveiller. 

La Marginaire ne se donne pas pour mission la réduction d’opéras ou des patchwork de répertoire mais la 
production de créations à part entière (même quand elles sont basées sur une ou plusieurs pièces de 
répertoire) dont l’ambition est de déambuler librement entre milieux « consacrés » et « désacralisés » en 
favorisant à la fois la proximité avec le public et l’exigence artistique.

Le Cabaret du Faune 

Haru

Vous qui savez ce qu’est l’Amour 
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Récital Lecture 
Festival Libre Cour
Festival Mille Sources  

Romie Esteves/ André Minvielle / Gustav Mahler / Kaija Saariaho

LA PRESSE PARLE DE NOUS
Que vous aimiez ou non les Noces de Figaro, que vous les connaissiez sur le bout 
des doigts ou pas du tout, avec Romie Estèves pour guide vous allez les découvrir 
sans peine et sûrement les adorer. Elle, en tous cas, les connaît dans leurs moindres 
recoins, et nous les restitue aussi vivantes et palpitantes que si elles venaient tout 
juste d’être créées. 

MUSICOLOGIE.ORG - F. Noirac 

Les Noces de Figaro revisitées, chantées et jouées par une seule chanteuse 
accompagnée par un guitariste - on pouvait s’attendre au pire, mais Romie Estèves 
et ses comparses ne nous offrent que le meilleur !Talent époustouflant de 
comédienne, sans parler de sa formation de danseuse qui nourrit sa tenue et tous 
ses déplacements. C’est avec un abattage incroyable qu’elle mène tout cela de front, 
passant non seulement de la voix parlée à la voix chantée mais aussi d’un accent à 
un autre et de l’italien au français. Si l’on ajoute qu’elle est aussi l’auteur des textes, 
on a peine à croire à la possibilité humaine et à la probabilité statistique de voir réunis 
tant de talents dans la même personne ! Car en soi, son texte est déjà brillant, truffé 
de jeux de mots, analysant l’oeuvre avec plus de justesse que bien des thèses plus 
ennuyeuses, mais le faisant avec un incroyable sens du théâtre et de l’enchaînement, 
en touchant toujours à l’essentiel. Un spectacle enthousiasmant et totalement réussi.

L’ATELIER DU CHANTEUR - A. Zürcher - CHANTEUR.NET 

“Impossible”. C’est le mot qui vient à l’esprit lorsqu’on découvre le projet dingue de 
Vous qui savez ce qu’est l’amour. Le résultat surprend par son inventivité et son 
énergie. One woman show, récital, pièce de théâtre ... Difficile de mettre une 
étiquette sur ce spectacle qui défie les catégories usuelles. Impertinent, drôle et 
rock’n’roll. On en redemande !

CULTUREMAX - M. Grandgeorge 

Le public rapidement épaté par le rythme et l’énergie de la performance, surpris 
d’entendre une voix parlée, jouée et chantée, se prend à rire de bon cÏur aux sketchs 
tout le spectacle durant et les applaudissements saluent le final avec beaucoup 
d’enthousiasme. 

OLYRIX - C. Arden 

Ils ne sont pas si nombreux ces spectacles dont on ressort enchanté(e) avec le 
sentiment, de surcroît, que l'on vient de dénicher la pépite rare. C'est pourtant l'exact 
état dans lequel nous sortons de ce théâtre musical original, ni tout à fait opéra ni 
tout à fait one-woman-show, et pourtant tout cela à la fois.
La Revue du Spectacle  - C. DUQ

Dans le rôle titre Romie Estèves est idéale. Son Mezzo velouté au timbre sombre et 
mordoré trouve à se développer au mieux et sa forte présence scénique fascine à 
chaque instant.

OPÉRA MAGASIN - J. Pons

"NOCES" À RELUIRE”. A défaut de savoir ce qu’est l’amour, on pourra se faire une 
idée de ce qu’est une grosse performance scénique. Marathon frénétique 
particulièrement agréable

LIBERATION - G. Tion 

Un one-woman-show opératique ? Voilà ce qu’est ce spectacle où Romie Estèves 
raconte et chante Les Noces de Figaro de Mozart, en campant tour à tour tous les 
rôles, accompagnée d’une seule...guitare, jouée par Jérémy Peret. Romie prête à 

chacun son charme, transformant à loisir sa voix et son apparence. TELERAMA - 
J. Chaine

A l’écriture comme à la voix, Romie Estèves présente seule Vous qui Savez ce qu’est 
l’Amour. Il y est question de l’amour mais plus largement de l’amour de l’art. Une 
visite de l’intérieur du spectacle, de ses intrigues mais aussi de ses coulisses. Dans 
ce que l’on pourrait qualifier de “one woman show lyrique”, la chanteuse est un 
personnage à part entière qui nous guide dans les quiproquos et surprises de la 
partition. Une réussite. 

TRANSFUGE - H. Guette 

Comme la musique qu’il sert, immatériel, fragile et fort, d’une exigence minutieuse, 
nous tenons là un spectacle d’exception… C’est un plaisir constant, qui nous tient en 
haleine, en une symbiose rare avec le propos musical.»

Forumopera - Yvan Beuvard

La performance de Romie Estèves reste de bout en bout éblouissante : l’aisance 
scénique, la force dramatique du geste et la fluidité dans le passage entre parole et 
voix chantée font merveille. Les musiciens ne sont pas en reste, acteurs à part 
entière, avec cette empathie (jeu fusionnel) envers l’héroïne ressentie tout au long de 
l’action. La qualité du timbre et de l’écoute des interprètes tout comme la richesse et 
la diversité des registres d’une partition qui colle à la dramaturgie concourent à la 
réussite du projet.

RESMUSICA - Michèle Tosi

« On sort de là persuadés d’avoir vu un spectacle de grande qualité, porté par une 
troupe indépendante qui a le courage de créer sans concession les formes nouvelles 
d’un opéra de chambre. » 

CLASSYKEO -  Olivier Delaunay

Romie Estèves a un naturel histrionique émerveillant. Tour à tour pantin adolescent et 
polichinelle, elle déploie une énergie scénique impressionnante.

CLASSIQUENEWS - P.O DIAZ

Romie Estèves gagne définitivement ses galons de grande artiste

FORUM OPERA - L. BURY
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