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Ce n’est pas sans nombre de difficultés que cette 
17e édition du Festival de l’Imaginaire voit le 
jour : après une très importante coupe dans la 
subvention et plusieurs annulations de spectacles 
initialement prévus au programme, nous vous 
livrons cette brochure, bien plus tard que les années 
précédentes.

Si les sombres perspectives peuvent, dans des 
moments de découragement, nous inciter à 
remettre en question cette action, l’optimisme 
et l’énergie nous sont insufflés par vous, notre 
public, qui nous suivez avec fidélité et curiosité, 
et par l’ensemble des artistes qui illumineront ce 
printemps de l’imaginaire. Nous nous devions 
aussi de tenir nos engagements envers tous nos 
partenaires pour leur confiance qui nous est 
particulièrement précieuse.

S’il est un miracle, c’est celui de la vie qui suit son 
cours malgré toutes les violences qui lui sont faites, 
et l’art n’est pas une forme de résistance, il est 
résistance, affirmation de l’être. 

Pour cette 17e édition du Festival de l’Imaginaire, 
nous avons voulu célébrer le 10e anniversaire de la 
Convention de l’UNESCO pour la sauvegarde du 
patrimoine culturel immatériel de l’humanité. Faut-
il le rappeler, la Maison des Cultures du Monde 
fut l’une des premières institutions en France à 
défendre la diversité des expressions culturelles 
des peuples et leurs patrimoines immatériels. 
Nous avons donc invité des artistes porteurs 
d’un patrimoine inscrit sur les Listes de cette 
Convention, avec une seule exception, celle des 
Dogon qui témoigneront de la diversité culturelle, 
qui fut si menacée, du Mali.

Il n’y a rien de vraiment innocent derrière ces 
expressions de la diversité des cultures. Les artistes, 
les maîtres, sont possédés, habités par une foi :    

une foi dans la parole libre et moqueuse, une foi 
dans la poésie qui permet de sublimer et dépasser la 
souffrance, une foi dans une identité que l’on crée 
et recrée constamment. Leur chant devient un cri 
qui ouvre la voie au non-dit et forge une identité 
en devenir, leurs gestes signent un refus de se plier, 
leurs longues plaintes défient le destin.

C’est de cette passion qu’est habité Purbo 
Asmoro, qui garde un œil vigilant et critique sur les 
évolutions de son pays, l’Indonésie. C’est cette foi 
qui possède les merveilleux Dolan pour lesquels le 
muqâm est plus qu’un chant, il est un cri de fierté, 
peut-être la seule chose qu’ils possèdent, encore, 
réellement. Pour eux comme pour les Svanes de 
Géorgie ou les Alévis de Turquie le chant et la danse 
sont l’expression d’une identité et un ciment de 
la société lors des rassemblements, fêtes, repas et 
célébrations. Cette passion, on la retrouve dans la 
poésie que chante Hamed Al Saadi dont la nostalgie 
reflète les craintes et les angoisses qui traversent 
une région tourmentée. Elle se fait résistance 
dans le raffinement du chant lyrique gagok qui 
refuse de céder à la facilité. Quant au kagura 
d’Hayachine au cours duquel les acteurs danseurs 
du village de Take rejouent les mythes fondateurs 
du Japon et célèbrent les divinités de la nature, il 
rappelle que cette dernière, tellement malmenée 
et méprisée aujourd’hui, a toujours été au cœur des 
préoccupations des humains.

Avec Shime Shigeyama grand maître de kyôgen, 
avec plusieurs générations d’artistes bretons qui 
animeront un grand fest-noz et avec la cérémonie 
soufie des mevlevi du couvent de Silivrikapi : le rire, 
la fête et la spiritualité pour faire un pied-de-nez à 
la cruauté du monde.

Arwad Esber

Enfin...
Le 17e Festival de 
l’Imaginaire
est réalisé par 
La Maison des 
Cultures du Monde

LA MAISON DES CULTURES DU MONDE  
REMERCIE LES PERSONNES ET LES INSTITUTIONS 
QUI ONT SOUTENU CETTE 17e EDITION 

WAYANG KULIT et KYOGEN
Mme Ariane Mnouchkine, directrice du Théâtre du Soleil, 
M. Charles-Henri Bradier, assistant d’Ariane Mnouchkine, 
M. Christophe Moure.

KAGURA
Mme Misako Ohnuki, IRCI
Mme Sawako Takeuchi, présidente, Mme Aya Soejima et 
M. Yasuhiro Kobayashi, Maison de la culture du Japon à Paris ; 
Kawakita Memorial Film Institute (Mme Yukiko Wachi), 
Jiyu Kobo Co. (M. Mitsuru Kudo et Mme Tokue Sato) 
et Mme Sumiko Haneda pour la projection du film.

POLYPHONIES DE SVANÉTIE
M. Frank Kane

DJEM ET SEMAH ALÉVI
M. Jean-Marc Terrasse, directeur de l’Auditorium du Louvre ; 
M. Ocal Oguz, président de la commission nationale turque  
pour l’UNESCO ; 
Mme Armagan Elçi, professeur associé à l’Université Gazi 
d’Ankara.

LE MUQAM DES DOLAN
M. Emmanuel Demarcy-Mota, directeur, M. Jack Erwan, 
conseiller musiques du monde, Théâtre de la Ville ; 
Mlle Mukaddas Mijit.

LE MAQÂM DE BAGDAD
M. Mohamed Metalsi, directeur des actions culturelles 
de l’Institut du Monde Arabe.

LE GAGOK
M. Kwon Young Bin, président, Arts Council Korea ; 
M. Lee Jong-Soo, directeur du Centre culturel coréen à Paris ;
M. Junho Choe, directeur, M. Kim Sun-Kook, programmateur, 
Comité d’organisation des projets artistiques coréens.

FEST-NOZ
M. Charles Quimbert, directeur de Bretagne Culture Diversité ; 
M. Bartabas, directeur du Théâtre Équestre Zingaro. 

LES DOGON
M. Stéphane Martin, président-directeur général, 
Mme Hélène Fulgence, directrice du développement culturel, 
Mme Margot Chancerelle, responsable du service de 
l’auditorium, musée du quai Branly.

CÉRÉMONIE DES MEVLEVI
M. Christophe Ghristi, directeur de la dramaturgie, de l’édition, 
de l’amphithéâtre et du studio,
Mme Mireille Campioni, responsable de l’amphitéâtre 
et du studio, Opéra national de Paris ; 
M. Ocal Oguz, président de la commission nationale turque  
pour l’UNESCO.

COLLOQUE D’ETHNOSCÉNOLOGIE
M. Jean-Marie Pradier

À PAS DE GÉANTS 
M. Jean-Pierre Ducastelle, président, M. Laurent Dubuisson, 
directeur, Maison des Géants d’Ath (Belgique) ; 
M. Stéphane Deleurence, artiste plasticien,  
Mme Jacqueline Dehaynin, association La Ronde des Géants.

HEY! Modern Art & Pop Culture / Part II
Mme Martine Lusardy, directrice de la Halle Saint Pierre

AVEC LE SOUTIEN
Du ministère de la culture et de la communication
- Sous-direction des affaires européennes
 et internationales
- Direction générale des patrimoines

De la Ville de Paris

De la Ville de Vitré

De la Fondation Alliance Française

De l’UNESCO

De la Commission nationale française 
pour l’UNESCO 

De la Commission nationale turque 
pour l’UNESCO

De la Japan Foundation

Du Arts Council Korea

EN COLLABORATION AVEC
L’Opéra national de Paris
Le Musée du Louvre
La Halle Saint-Pierre
L’Institut du Monde Arabe
Le musée du quai Branly
Le Théâtre du Soleil
Le Théâtre de la Ville
Le Théâtre Équestre Zingaro
et
L’Opéra de Lille
Le Théâtre – Centre Jacques Duhamel, Vitré
Le Trident – Scène nationale de Cherbourg

AVEC LE MÉCÉNAT DE
HANDIPRINT entreprise adaptée 
(Filiale du groupe Lecaux imprimerie)



Wayang Kulit
Indonésie

THÉÂTRE D’OMBRES DE l’ÎLE DE JAVA
Spectacle surtitré en français et en anglais

Un drap tendu, une lampe, des figurines manipulées 
par un dalang virtuose et facétieux : la magie opère, 
le spectateur est immédiatement emporté pour un 
voyage dans des mondes imaginaires. 

Le wayang kulit est le théâtre d’ombres 
emblématique de l’île de Java en Indonésie. Le 
montreur ou dalang manipule une centaine de 
figurines plates en cuir finement ciselé, découpé 
et coloré dont il projette la silhouette en ombre 
chinoise sur un écran. Soutenu par un gamelan, 
ensemble musical où dominent les métallophones, 
il conte, avec véhémence, les épopées hindouistes 
du Mahâbhârata et du Râmâyana, mais aussi les 
aventures fantastiques du Prince Panji ou d’Amir 
Hamzah. Les spectateurs fascinés suivent le 
spectacle, d’un côté ou de l’autre de l’écran, du soir 
jusqu’à l’aube.

C’est sur l’île de Java que cette forme ancienne 
de narration a vu le jour et s’est développée 
notamment dans les cours royales, mais aussi en 
milieu rural. 

Le dalang est bien entendu au cœur de cette 
représentation qui n’existerait pas autrement et qui 
repose entièrement sur lui. Passeur par excellence, 
il était considéré comme un grand lettré capable 
de mémoriser un vaste répertoire, de transmettre 
des valeurs, qu’elles soient esthétiques ou morales. 
Mais il doit aussi être capable d’inventivité et 
d’improvisation, savoir relire les textes classiques au 
prisme de la réalité et, par le biais des personnages 
comiques, critiquer les problèmes sociaux et 
politiques. Il est en quelque sorte « la voix du 
peuple ». 

Cette position « d’intermédiaire » lui confère 
un statut d’autant plus particulier si on n’oublie 
pas que le théâtre de wayang a une forte charge 
spirituelle et que les marionnettes incarnent les 
esprits des ancêtres, génies ou divinités, le dalang 
étant au cœur de la relation avec cet « autre monde ».
Le répertoire et les techniques d’interprétation 
étaient transmis oralement au sein des familles. 

Le dalang Purbo Asmoro descend d’une lignée 
de marionnettistes qui remonte à plusieurs 
générations. Il est un des plus célèbres dalang, un 
des plus admirés et respectés en Indonésie, à la 
fois comme artiste qui maîtrise tout le répertoire 
classique, et comme innovateur.

Purbo Asmoro sera accompagné par le gamelan 
Garasi Seni Benawa, dirigé par Rahayu Supanggah, 
une des principales figures du monde culturel 
indonésien. Né dans une famille de dalang, 
Rahayu Supanggah est un maître des musiques 
traditionnelles de Java Centre et un des pionniers 
de la musique contemporaine en Indonésie.

Arwad Esber

Programme de deux heures
L’Histoire de Dewa Ruci, d’une durée de 2 heures, 
raconte le voyage spirituel de Bima, un des frères 
Pandawa, en quête de sa voie, ou de sa véritable 
vie. Voyage spirituel certes, mais où ogres, 
dragons, forêts et vagues de l’océan fascinent le 
spectateur et permettent au dalang de montrer 
toute sa virtuosité.

Nuit entière
L’Histoire de Brubuh Astina ou la chute du 
royaume des Kaurawa où les batailles, les sorts, 
magies et complots sauront capter l’attention des 
spectateurs et la garder en éveil. Il sera présenté 
au cours d’une nuit entière le samedi 23 mars.

Le théâtre de marionnettes wayang a été inscrit 
en 2008 sur la Liste représentative du patrimoine 
culturel immatériel de l’humanité, (originellement 
proclamé « chef d’œuvre du patrimoine oral et 
immatériel » en 2003).
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Purbo Asmoro, dalang
Ensemble musical dirigé 
par Rahayu Supanggah

Mercredi 20 mars à 15h (Séance famille et jeune public)

Jeudi 21 mars à 20h
Vendredi 22 mars à 20h
Samedi 23 mars à 21h (nuit entière)

Théâtre du Soleil – Cartoucherie
Le public pourra se restaurer sur place.

À écouter : 
Gamelan de Solo, le jeu des sentiments
Un coffret de 4 CD INEDIT /
Maison des Cultures du Monde



Hayachine Take
Kagura

Japon

DANSES MASQUÉES DU VILLAGE DE TAKE
Spectacle surtitré en français

Vendredi 29 mars à 20h - programme A

Samedi 30 mars à 19h - programme A
(précédé de la projection du film à 14h30)

Dimanche 31 mars à 17h - programme B

Lundi 1er avril à 17h - programme B

Maison des Cultures du Monde

Lorsque la déesse solaire Amaterasu eut sa 
grande colère contre son jeune frère Susano, 
le dieu des mers, elle bouda la création entière 
et se cloîtra dans la caverne de Ame-no-Twaya. 
La terre entière fut ainsi privée de lumière et la 
vie devint insupportable pour les dieux comme 
pour les hommes. C’est alors que la jeune déesse 
Ame-no-Uzume-no-Mikoto se mit à chanter et à 
danser devant l’entrée de la grotte fermée par un 
énorme rocher. Sa danse et son chant, comiques 
et parodiques, provoquèrent un rire général 
qui, malgré l’obscurité secoua toute l’assistance. 
Curieuse, la déesse du soleil entrebâilla le roc qui 
fermait la caverne et, aussitôt quelqu’un fit rouler 
la pierre dans l’abîme. C’est ainsi que la lumière 
réapparut sur la terre.

Le kagura, (de kamukura : kamu pour les dieux et 
kura pour siège) c’est la rencontre des dieux et des 
hommes, « pour le plaisir des dieux ». Cette très 
ancienne forme dramatique dansée liée aux rites 
shintoïstes célèbre les esprits de la montagne, 
de l’arbre, de la pierre, de la rivière. Les acteurs-
danseurs, qui ne sont pas des professionnels, 
portent de volumineux masques de bois coloré et 
dansent avec vigueur sur des estrades de plein air. 
Eux-mêmes devenus « sièges des dieux » ils jouent 
les épisodes des mythes fondateurs, de la naissance 
de la lumière ou de la venue des divinités, un 
répertoire beaucoup plus ancien que celui du nô, 
dérivé des chroniques guerrières et des légendes 
dans lequel transparaît la conception japonaise de la 
divinité, de la nature et de la formation du monde. 
Accompagné par des musiciens, le jeu, très libre, 
déclenche alternativement la ferveur ou le rire. 
D’une grande diversité, les costumes et les masques 
varient selon les danses.

La troupe de Take Kagura vient du village de Take 
qui se situe au pied du Mont Hayachine. On pense 
que c’est dans ce village que le kagura trouverait son 
origine. 

Chaque représentation de kagura débute par 
des danses rituelles, suivies de danses racontant 
l’histoire des divinités. Une danse finale, Gongen 
Mai, met en scène un shishi, sorte de créature 
imaginaire ressemblant à un lion noir et incarnant 
la divinité d’Hayachine elle-même. Ces narrations 
dansées peuvent revêtir un caractère naïf soit 

comique, soit hiératique. D’autres 
danses sont plus dramatiques, marquées 
par une certaine violence, ce sont 
les danses des dieux, des danses de 
personnages féminins qui retracent 
des légendes, ainsi que des danses à caractère plus 
distrayant.

L’ensemble musical qui accompagne le kagura est 
constitué d’un tambour doko, deux cymbales sho 
et une flûte de bambou. Les musiciens s’installent  
sur scène, dos au public, sauf le flûtiste qui se place 
derrière le rideau de fond. On passe de mélodies 
au rythme doux et modéré à des moments plus 
violents au rythme puissamment marqué par les 
battements du tambour.

Les représentations de kagura sont très appréciées 
par la population locale car elles reflètent leurs 
croyances dans les forces de la nature et du cycle de 
la vie et font écho aux questions actuelles relevant 
de l’environnement et de l’écologie.

d’après Sumio Morijiri

Avec le soutien de la Fondation du Japon et la collaboration 
de la Maison de la Culture du Japon à Paris. 

En tournée : 
mercredi 27 et jeudi 28 mars 
à l’Opéra de Lille
mercredi 3 avril 
au Trident de Cherbourg

Samedi 30 mars à 14h30
Projection du film Ode au Mont Hayachine 
de Sumiko Haneda 
1982 / couleur / 16mm / durée : 153min
En japonais, sous-titré en anglais.
Entrée libre dans la limite des places disponibles

Née en 1926 en Mandchourie, la réalisatrice Sumiko 
Haneda a réalisé plus de 90 films documentaires. Sa 
découverte du kagura en 1964 fut un tel « choc » que 
l’idée de ce film, dont le tournage débuta en 1979, s’est 
immédiatement imposée. Après avoir été menacé de 
disparition en raison d’un manque de nouveaux praticiens, 
le kagura connaissait alors une vraie résurgence grâce à 
une implication forte de la jeune génération. Entre temps, 
les routes avaient été pavées, les toitures recouvertes de 
tuiles colorées, les voitures et les téléviseurs avaient fait 
leur apparition... Le kagura conservait son esprit d’origine 
tout en traversant les âges.
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Les kagura de Hayachine ont été inscrits en 2009 
sur la Liste représentative du patrimoine culturel 
immatériel en 2009 par l'UNESCO.



Polyphonies de 
Svanétie

Géorgie

AVEC L’ENSEMBLE VOCAL RIHO    Direction Islam Pilpani

Samedi 6 avril à 19h
Dimanche 7 avril à 17h
Maison des Cultures du Monde

Proclamé par l’UNESCO Chef d ’œuvre du patrimoine 
oral et immatériel de l’humanité en 2001, le chant 
polyphonique est ce que les Géorgiens possèdent 
de plus précieux. Aujourd’hui pourtant, cette 
tradition aux styles régionaux si nombreux et 
si variés résiste difficilement à la culture de 
l’amalgame et c’est dans une des régions les plus 
escarpées de la chaîne du Caucase, la Svanétie, qu’il 
faut aller trouver des chants et des danses épargnés 
par la standardisation.

Véritable forteresse naturelle, protégée des 
envahisseurs grâce à son relief abrupt, ses forêts 
profondes et un hiver interminable dont l’arrivée 
est saluée par des banquets et le sacrifice d’un 
bœuf, la Svanétie a forgé un peuple typiquement 
montagnard qui allie la volonté et l’intransigeance 
envers lui-même à la douceur et à la chaleur dans ses 
rapports avec les autres.

La polyphonie svane illustre de manière saisissante 
cet univers à la fois rude et généreux. Le chœur à 
trois voix se divise en deux moitiés qui évoluent 
alternativement en une succession d’accords 
vigoureux et aux dissonances assumées. Parfois, 
une harpe et une vièle rustique interviennent 
mélancoliquement et les chanteurs s’efforcent alors 
de museler leur énergie. Le répertoire, transmis 
oralement depuis des siècles, donne l’impression 
d’une histoire immuable avec ses chants 
mythologiques – dans cette société christianisée 
tardivement, les divinités de la chasse et de la 
nature conservent leur place –, ses évocations 
de héros épris de liberté, ses récits de vendettas, 
sans oublier les compositions plus récentes où 
s’entretient le souvenir des catastrophes naturelles, 
avalanches, glissements de terrain, qui sont le pain 
quotidien de ces villages de haute montagne. 

Les Svanes dansent aussi, des rondes chantées d’où 
se détachent un, deux ou trois solistes qui se livrent 
tour à tour à des improvisations martiales.

L’ensemble Riho a été fondé en 1937 par Ivan 
Margiani, une figure majeure de la culture svane au 
XXe siècle, mais c’est Islam Pilpani qui lui donnera 
son nom en 1989. Celui-ci, né pratiquement la 
même année que le chœur, va grandir à l’ombre 
de chanteurs historiques, Ivan Margiani, 
Murzakan Dadeshkeliani, Sebi Guledani, 
Plato Dadvani, son oncle Alex Pilpani… Après 
le lycée, Islam part à Tbilissi suivre les cours 
du conservatoire. Revenu dans son village de 
Lendjeri, il reprend le chœur en 1967 et l’élargit 
à des chanteurs des villages voisins tous formés à 
l’école de la tradition. Il crée également un chœur 
d’enfants pour préparer la relève. Aujourd’hui, 
l’ensemble Riho compte trois générations.

Pierre Bois

En tournée : 
Vendredi 5 avril à 20h45 
au Théâtre de Vitré

À écouter : 
Géorgie. Polyphonies vocales de Svanétie 
par l’ensemble Riho
Un CD INEDIT/Maison des Cultures du Monde
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Chants et danses 
du djem alévi

Turquie

La tradition religieuse alévie est née en Asie 
centrale et s'est développée en Anatolie. Mystique 
et humaniste, elle se fonde sur la foi en Dieu, la 
prophétie de Mahomet, la sainteté de Ali et la 
quête de la vérité dans le cœur de l'Homme. Cette 
tradition porte aussi le nom de bektashisme en 
référence à son fondateur Haji Bektash Veli (XIIIe 
siècle). Seule différence : on est alévi par héritage 
familial, on devient bektashi par choix.

Les alévis ont une pratique religieuse très 
particulière qui leur valut la réprobation de leurs 
voisins sunnites : pas de prières quotidiennes, pas 
de jeûne du ramadan, pas de mosquée, mais de 
longues assemblées nocturnes, les djem, conduites 
par un maître spirituel dans les maisons de djem et 
auxquelles participent des adeptes des deux sexes. 
Longtemps restée secrète, cette religion a pourtant 
nourri tout un pan de la culture et de la poésie 
anatoliennes, notamment celle des bardes ashik. 

Aujourd’hui, seules quelques régions rurales 
préservent les réunions de djem. Hommes et 
femmes y célèbrent l'ascension du prophète 
(mirajlama), et sa rencontre avec les Immortels 
dans la danse du Semah des Quarante, leur vision 
cosmogonique dans le Semah des grues cendrées où 
les femmes tournent sur elles-mêmes comme les 
planètes tandis que les hommes imitent le vol de 
l'oiseau, ou encore le Semah des cœurs qui symbolise 
la quête d'harmonie au sein de la communauté. 
Aux sons du luth sacré baghlama ou du violon, leurs 
chantres, les zakir, invoquent les Douze Imams, 
chantent des hymnes anonymes ou des grands 
poètes Pir Sultan Abdal, Kul Himmet, Teslim 
Abdal, et pleurent le martyre de Hussein dans une 
poignante litanie a cappella.

C’est cette tradition de l’Anatolie profonde que le 
Festival de l’Imaginaire propose de découvrir pour 
la première fois à Paris lors de la représentation 
“Chants et danses du djem alévi” à laquelle 

participeront des membres des communautés de 
la ville de Turhal et du village de Kayabelen sous la 
direction du murshid Golami Dede. Trois zakir les 
accompagneront : Cemal Demirelli et Memet Sahin 
au luth baghlama et Hamza Çakir au violon.

Le dimanche 14 avril, la chanteuse Armagan Elçi 
présentera une autre facette de la réalité alévie 
d’aujourd'hui, celle d’une société urbaine fascinée 
par les mélodies des semah et leur sagesse poétique. 
De famille alévie par sa mère, Armagan Elçi est 
une interprète réputée des chants anatoliens et 
en particulier des semah alévi-bektashis qu'elle a 
appris au cours de ses collectes à travers la Turquie. 
Grâce à la participation des deux zakir de Turhal, 
Cemal Demirelli et Memet Sahin, on pourra 
apprécier le contraste entre le chant enraciné dans 
le rituel villageois et une interprétation de scène 
qui contribue aussi et à sa manière, à promouvoir ce 
patrimoine pétri d’humanisme mystique. 

Pierre Bois

Avec le soutien de la Commission nationale turque 
pour l’UNESCO.

Samedi 13 avril à 20h30
Chants et danses du djem alévi
Communautés de Turhal et de Kayabelen 
sous la direction de Gulami Dede et de Ali Dede

  Le chant 
  du semah alévi

Le semah alévi-bektashi a été inscrit en 2010 par 
L’UNESCO au patrimoine culturel immatériel 
de l’humanité.

Dimanche 14 avril à 17h
Le chant du semah alévi
par Armağan Elçi, chant
Uğur Top, luth baghlama
et la participation de Cemal Demirelli 
et Memet Şahin, chant et baghlama

Samedi 13 avril à 20h30 - djem alévi

Dimanche 14 avril à 17h - semah alévi

Auditorium du Louvre

˘

˘

¸

9

¸

Ces spectacles marquent les 10 ans de la série            
« Musique des mondes de l'Islam » programmée à 
l'Auditorium du Louvre par la Maison des Cultures 
du Monde



Le muqam des 
Dolan

Chine

MUSIQUE ET DANSE OUÏGOURES

Lundi 22 avril à 20h30
Théâtre de la Ville

En 2005, le Festival de l'Imaginaire recevait un 
ensemble de musiciens ouïgours qui donnèrent 
d'inoubliables concerts à la Maison des Cultures du 
Monde. Ces tout premiers concerts en dehors de la 
Chine ainsi que l'enregistrement d'un CD dans la 
collection INEDIT leur ont permis, à leur retour, 
de revitaliser cette tradition du muqam dolan, de 
transmettre leur savoir et de reconquérir la place 
prépondérante qu'ils occupaient dans la vie de la 
région.

Située au nord-ouest de la Chine, la région 
autonome ouïgoure du Xinjiang s'étend sur près 
d'un million et demi de kilomètres carrés. Bordée 
par les imposants massifs de l’Altaï, du Pamir et 
des monts Kunlun, elle offre un impressionnant 
paysage de déserts – le fameux Taklamakan 
surnommé la Mer de la mort –, de rivières et de 
glaciers. Elle est peuplée majoritairement par 
les Ouïgours, un très ancien peuple turc qui a 
contribué à l’histoire de l’Asie centrale. 

Connus en Chine depuis la dynastie Tang comme 
un peuple de musiciens et danseurs, les Ouïgours 
possèdent plusieurs patrimoines musicaux riches et 
complexes. Certains sont savants comme le onikki 
muqam,fierté nationale et objet de revendication 
identitaire, d’autres populaires et locaux. Tel est 
le cas du dolan muqam, originaire d’une civilisation 
agropastorale du sud du Xinjiang, les Dolan, aux 
origines mal connues et dont, curieusement, il ne 
reste pour l’essentiel que ce répertoire de musique 
et de danse. Le muqam ouïgour, classique et 
populaire, a été inscrit par l’UNESCO sur la Liste 
représentative du patrimoine culturel immatériel 
en 2008.

Le dolan muqam comprend une centaine de 
chants rassemblés en douze suites canoniques 
appelées muqam ou plus souvent bayawan (désert). 
Chaque suite dure une dizaine de minutes. Les 
textes chantés sont des poèmes populaires semi-
improvisés que les chanteurs choisissent selon 
l’humeur et le public : critique sociale, poèmes 

d’amour ou de séparation, voire poèmes érotiques 
en certaines occasions.

Cette musique joue un rôle essentiel dans les 
mëshrëp. Ces rassemblements festifs sont organisés 
lors d’un mariage, une naissance, une circoncision 
ou pour célébrer des visiteurs. En réunissant tout le 
village, ils cimentent la communauté, favorisant le 
bon voisinage, suscitant des idylles, etc. Musique, 
danse, petites formes théâtrales, jeux de société… 
le mëshrëp est un véritable espace de transmission 
de la culture et des valeurs de la société dolan. 
Aujourd’hui menacé, il a été inscrit par l’UNESCO 
sur la liste du patrimoine culturel immatériel 
nécessitant une sauvegarde urgente en 2010. 

Les musiciens invités pour ce concert sont de 
véritables légendes. Ils sont originaires du village de 
Yantaq, dans le district de Mëkit, au milieu d’une 
étroite bande de verdure bordant l’ouest du désert 
de Taklamakan, et aucune fête ne peut avoir lieu 
sans leur présence. Le chanteur principal Huseyin 
Yaya est inscrit sur les listes régionale et nationale 
du patrimoine vivant. 

Les tambours sur cadre dap accompagnent les voix 
des chanteurs tandis que les autres instruments, le 
luth ravap, la vièle ghejek et la cithare qalun jouent 
des mélodies individuelles qui donnent à cette 
musique prodigieusement énergique une épaisseur 
supplémentaire. 

Contrairement à l’onikki muqam qui est désormais 
enseigné en conservatoire, le dolan muqam exige une 
transmission dans un cadre traditionnel. Ce concert 
où se retrouveront deux générations de chanteurs 
en sera un bel exemple.

Mukaddas Mijit

Un spectacle présenté en collaboration avec le Théâtre de la Ville

Avec Huseyin Yaya, Trésor de 
la transmission du muqam, et 
les musiciens du village de Yantaq

À écouter : 
Turkestan chinois 
Le muqam des Dolan
Un CD INEDIT/Maison des Cultures du Monde
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Le maqâm de 
Bagdad

Irak

HAMED AL SAADI ET SON TCHALGHI BAGHDADI

Vendredi 26 et samedi 27 avril à 20h30
Institut du Monde Arabe

Avant l’Andalousie musulmane, la musique arabe 
savante, mais populaire, telle qu’elle nous est 
restituée, élaborée, depuis des siècles, a eu pour 
capitale Bagdad, berceau du maqâm, répandu, 
adapté, de l’Atlantique aux confins de la Chine et 
de la Russie. Ce système musical, fait d’échelles 
mélodiques où la rigueur exigeante s’allie à la liberté 
de l’improvisation, inspire et diffère du maqâm 
irakien, art vocal principalement, tout aussi profane 
que sacré, prisé par toutes les classes sociales.

Il fait la vie du chanteur et qâri’ (récitant) 
Hamed Al Saadi, qui a appris auprès du grand 
maître Yûsuf Omar (1918-1987), tout en écoutant 
un autre géant du chant irakien « classique », 
Muhammad Al Qubbanji (1901-1989). Dans une 
version contemporaine, le maqâm d’Al Saadi 
poursuit, à sa manière, celui d’une autre figure 
mythique du genre de Bagdad, Nazem Al Ghazali 
dont le chant est continuellement diffusé sur les 
ondes du monde arabe par-delà sa disparition 
prématurée à cinquante-deux ans, en 1963, alors que 
Hamed n'avait que sept ans.

Une fois son apprentissage musical accompli, ce 
natif de Bagdad s’emploie à interpréter tous les 
styles du maqâm irakien, devenant l’un des rares 
chanteurs, peut-être le seul, à maîtriser toutes les 
pièces de ce répertoire. Al Saadi se consacre encore 
davantage à exhumer des maqâm tombés dans 
l’oubli, collectant d’anciens enregistrements pour 
remettre au goût du jour, par exemple, des pièces 
gulguli, nawa, bajilan ou mansûri. Un patrimoine 
qu’il a présenté pour la première fois en France en 
1998 dans le cadre du Festival de l’Imaginaire.
Aujourd’hui, son retour dans le même cadre 
est une occasion à ne pas manquer pour (re)
découvrir sur des mesures plaintives de djôzé, 
la vièle à quatre cordes, cristallines de santûr, la 
cithare sur table, mates de tabla, le tambour à une 
membrane, des maqâm souvent mélancoliques, mais 
toujours jouissifs. Une voix vigoureuse, mais d’une 

sensibilité au bord du précipice, acrobatique avec 
ses hésitations presque imperceptibles comme si 
l’artiste appréhendait de se lancer dans une passion 
dont il sait déjà qu’il n’en sortira pas indemne. 
Mais, l’épris s’y précipite à chaque fois, enivré par le 
vertige de l’amour.

Bouziane Daoudi

Hamed Al Saadi, chant
Dakhil Ahmad, djozé
Amir Al Saffar, santûr
Sabah Kadem, tabla
Ahmad Dakhil, riqq

À écouter : 
Maqam irakien
Tradition de Bagdad. Yusuf Omar.
Un coffret de 2 CD INEDIT/
Maison des Cultures du Monde
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Le maqâm irakien a été proclamé par l'UNESCO 
chef d'œuvre du patrimoine oral et immatériel de 
l'humanité en 2003.

Un concert co-produit par la Maison des Cultures du Monde et l'Institut du Monde Arabe



Le Gagok
Corée

CHANTS LYRIQUES DE COUR
Le gagok est une forme vocale dérivée des chants 
populaires du royaume de Goryeo (Xe- XIVe siècles), 
avant d’être adoptée par les hautes classes de la 
dynastie Joseon, qui régna sur la Corée durant 
plus de cinq siècles, de 1392 à 1906. Ces chants 
lyriques aux lents développements sont devenus 
emblématiques de l’art de cour et sont toujours 
interprétés par des artistes professionnels, 
accompagnés par un orchestre de chambre. Ils 
se caractérisent par leur hiératisme, une sorte 
de récitation modulée en voix de tête, chaque 
nuance étant mise en valeur par le tissu sonore de 
l’orchestre qui allie les sons percussifs du tambour 
en sablier janggu, du geomungo (cithare à six cordes 
jouées avec un bâtonnet) et du gayageum (cithare 
à douze cordes pincées) avec les sons fluides et 
continus d’une flûte traversière daegeum, d’une vièle 
haegum et d’un hautbois cylindrique piri. 

La grande chanteuse Kim Young-gi interprétera 
au cours de deux soirées les quinze pièces du 
yeochang, le répertoire féminin de gagok dont elle 
a été nommée la dépositaire. Chaque concert 
se terminera, comme c’est l’usage, par la pièce 
Taepyeongga, symbole du pungnyu, la « musique 
élégante », qui célèbre le temps de la paix et de la 
gloire. Cette pièce qui est la seule du répertoire 
à être mixte sera interprétée en compagnie du 
chanteur Kim Dae-yoon.
Beodeuleun, qui ouvre le concert, est considérée 
comme la pièce fondamentale et dure une dizaine 
de minutes, au cours desquelles l’interprète 
chante quarante-trois syllabes, avec une lenteur 
majestueuse. D’autres pièces, comme Buduchilseong, 
qui dépeint les sept étoiles de la Grande Ourse, 
sont beaucoup plus rapides. Les thèmes amoureux 
sont également présents, par exemple avec 
Barameun où une femme déclare avec optimisme 
que son amoureux parviendra jusqu’à elle, en 
défiant les vents et les ondées, ou avec Moraneun qui 
compare les amoureux à un couple de pivoines. 

Afin de permettre au public de goûter pleinement 
au raffinement du gagok dans ses moindres détails 
Kim Young-gi sera accompagnée par la fine fleur 
des musiciens traditionnels coréens regroupés 
autour de deux grands artistes : Lee Jae-hwa à 
la cithare geomungo, qui vient d’être nommée 
dépositaire du bien culturel immatériel n°16, le sanjo 
de geomungo et dont le CD de geomungo solo vient 
de paraître dans la collection INEDIT/Maison des 
Cultures du Monde et Sa Jae-sung au tambour en 
forme de sablier janggu, reconnu comme le meilleur 
percussionniste de musique de cour et de gagok.

Les quinze chants féminins yeochang qui constituent 
une partie du répertoire du gagok, inscrit en 
2010 par l’UNESCO sur les listes du patrimoine 
culturel immatériel de l'humanité, seront présentés 
dans leur intégralité, au cours des deux soirées, 
la chanson ultime étant la même à chaque fois, 
comme le veut la tradition. 

Henri Lecomte

Avec le soutien du Arts Council Korea
et du Centre Culturel Coréen à Paris. 

Kim Young-gi, chant
Dépositaire du patrimoine culturel immatériel 
n°30 de Corée : la pratique féminine du gagok

Lee Jae-hwa, cithare geomungo
Sa Jae-sung, tambour janggu
Lee Changwoo, flûte daegeum
Lee Gwangho, hautbois piri
Sa Ju-hyun, vièle haegeum
Lee Ji-hye, cithare gayageum
Kim Dae-yoon, chant

Jeudi 30 mai à 20h
Samedi 1er juin à 19h
Maison des Cultures du Monde

En tournée : 
Samedi 25 mai à Cayenne
Guyane française

CENTRE CULTUREL CORÉEN
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Kyôgen
Japon

PAROLES FOLLES
Spectacle surtitré en français 

Nés au XIVe siècle, le nô et le kyôgen sont les 
premières formes proprement théâtrales au 
Japon. Ils vont s’affiner dès la fin du XVIe siècle 
et pendant toute la période d’Edo, surmonter les 
turbulences de la rénovation de l’ère de Meiji, 
survivre à la Seconde Guerre Mondiale, pour 
charmer, étonner, amuser, aujourd’hui encore, nos 
contemporains. Indissociables, le nô et le kyôgen 
seront inscrits ensemble, sous le terme nôgaku, 
sur la Liste représentative du patrimoine culturel 
immatériel par l’UNESCO en 2008.

Le nô doit beaucoup à l’émergence d’un courant 
artistique fasciné par la culture élégante et fondé 
sur la quête incessante du yûgen, concept visant à 
donner aux choses et aux êtres une apparence de 
mystère au charme subtil, cependant qu’un autre 
courant, tout aussi vivant, puise ses sources dans 
la veine populaire et les bouffonneries inspirées 
de situations de la vie quotidienne. Nourri de 
la vie des couches populaires, le kyôgen présente 
des situations construites sur des bourdes, des 
étourderies voire des canailleries (littéralement 
traduit par « paroles vides, creuses, folles », kyôgen 
signifie aussi « mensonge »). À mi-chemin du 
théâtre et de la pantomime, il dégage par son style 
conventionnel une impression d’intemporalité 
burlesque où l’absurde poétique le dispute à la 
trivialité la plus banale. Le ton faussement solennel 
accentue le ridicule des situations où nobles, 
prêtres et bourgeois sont bernés par des valets 
frustes et ivrognes. Le geste est appuyé, un peu 
lourd, légèrement décomposé mais aussi précis que 
dans un ballet. 

Certes le kyôgen n’a pas la profondeur du nô. Mais 
c’est son rôle que de divertir les spectateurs entre 
les cinq drames harassants d’une longue journée de 
nô. Il n’en est pas moins un spectacle savant, dont 
les connaissances, le répertoire, les techniques se 
transmettent depuis des siècles à travers quelques 
grandes lignées réparties entre deux écoles, Ôkura 
et Izumi.

Basée à Kyôto, la famille Shigeyama est la plus 
illustre représentante de l’école Ôkura, et cela fait 
plus de 400 ans qu’elle se consacre au kyôgen, jouant 
aussi bien le répertoire classique que des pièces 
nouvelles ou des œuvres sauvées de l’oubli.
En 2004, le Festival de l’Imaginaire avait accueilli 
à la Maison des Cultures du Monde Sennojo 
Shigeyama, l’enfant terrible de la famille, avec son 
fils Akira, son petits-fils et son frère cadet, Shime. 
Neuf ans plus tard, ce dernier revient, à l’initiative 
du Théâtre du Soleil et de l’Arta, paré du titre de 
« Bien culturel vivant important » et accompagné 
de ses deux fils, Ippei et Motohiko, afin de nous 
régaler de quelques sarugaku*.

Pierre Bois

Stage à l’ARTA (Association de recherche des 
traditions de l’acteur) 
Jouer les démons, fantômes et autres esprits du 
répertoire japonais 
avec Shime Shigeyama
du 13 mai au 11 juin
Renseignements et inscriptions : 01 43 98 20 61Samedi 8 juin à 20h

Dimanche 9 juin à 14h
Théâtre du Soleil – Cartoucherie
Le public pourra se restaurer sur place.

avec Shime Shigeyama, 
Ippei Shigeyama, 
Motohiko Shigeyama

* singeries
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Fest-Noz
France

Qui aurait pu imaginer il y a cinquante ans que 
des formes d’expression spectaculaires comme le 
maloya et le fest-noz seraient un jour proposées 
par l’État français pour être reconnues par la 
communauté internationale comme représentatives 
de son patrimoine immatériel ? Qui aurait pu 
l’imaginer alors qu’en 1950 le maloya est interdit 
à La Réunion et que la résurrection du fest-noz, à 
cette même époque, par Loeiz Roparz, n’est pas 
encore gagnée ? 

Félicitons-nous de cette nouvelle avancée sur le 
front de la reconnaissance de la diversité culturelle 
de la France tout en regrettant que la France n’ait, 
vingt ans plus tard, toujours pas ratifié la Charte 
européenne des langues régionales ou minoritaires de 
1992.

Je suis personnellement très sensible à ces 
reconnaissances du fest-noz et du maloya car j’avais 
programmé le premier dans le cadre du Premier 
Festival des Arts Traditionnels, à Rennes en 1974 
malgré l’opposition du représentant du ministère 
de la culture au conseil d’administration de la 
Maison de la culture de Rennes dont je venais de 
prendre la direction. À cette époque les cultures et 
les langues « régionales » n’étaient pas admises dans 
les temples de la culture d’André Malraux. Quand 
au second, le maloya, c’est en 1983, pour la dixième 
édition de ce Festival, qui avait lieu simultanément 
à Paris où nous venions de créer la Maison des 
Cultures du Monde, que je l’invitais avec Firmin 
Viry qui venait d’enregistrer son premier 45 tours. 

Je suis donc heureux que dans le cadre de cette 
17ème édition du Festival de l’Imaginaire un fest-noz 
se tienne dans ce lieu magique qu’a créé notre ami 
Bartabas : le Théâtre équestre Zingaro et qui sera 
animé par d’extraordinaires musiciens et chanteurs 
réunis par ce même Charles Quimbert qui a été l’un 
des principaux artisans du dossier de nomination du 
fest-noz au patrimoine immatériel de l’humanité.

Aussi, à pied, à cheval, en voiture rendez-vous tous 
le 8 juin au Théâtre équestre Zingaro à Aubervilliers 
pour danser avec les acteurs les plus connus et 
reconnus du fest-noz en Bretagne en respectant la 
diversité des expressions que l’on peut y entendre. 
De la formule orchestrale récente, représentée 
ici par le groupe Loened fall  - centré autour de la 
voix de Marthe Vassallo et de Ronan Guéblez – 
aux formes plus anciennes qui prouvent tous les 
week-end leur modernité à savoir les couples de 
chanteurs – Erik Marchand et Ifig Troadeg pour 
la Basse Bretagne et Mathieu Hamon et Charles 
Quimbert pour la Haute Bretagne  – et de sonneurs 
du pays vannetais (Hervieux père et fils), ou les 
instruments solistes telle que la vielle et l’accordéon 
diatonique (Michel Colleu et Pierrick Cordonnier), 
tous sauront vous attirer irrésistiblement à 
rejoindre la ronde. 

Car, faut-il le préciser, le fest-noz est un                        
« rassemblement festif basé sur la pratique 
collective des danses traditionnelles de Bretagne », 
on n’y assiste pas, on y participe.

Chérif Khaznadar

Samedi 8 juin à partir de 20h
Théâtre Équestre Zingaro
Le public pourra se restaurer sur place.

Avec 
Loened Fall, 
Erik Marchand et Troadeg, 
Charles Quimbert et Mathieu Hamon, 
Gilbert et Tudual Hervieux, 
Michel Colleu et Pierrick Cordonnier
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Le fest-noz a été inscrit par l'UNESCO sur la Liste 
représentative du patrimoine culturel immatériel 
en 2012.
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Les Dogon
Mali

SORTIE DE MASQUES    par l'Awa de Sangha

Une forêt de piques et de figures de bois jaillit de 
la poussière de sable. Les créatures de bois et de 
fibres, en mouvement perpétuel, sautent, volent, 
portées par de vigoureux danseurs, à la légèreté de 
gazelle. Que recèle l’énergie des masques de Sangha, 
gros village dogon de la falaise de Bandiagara, au 
Mali ?

Ceux qui dansent, battent les tambours et 
chantent, paysans de brousse, cultivateurs 
d’oignons, forgerons, appartiennent à une société 
secrète : l’awa. Ils partagent une langue hermétique 
et savent qu’ils peuvent devenir, pour un temps, les 
esprits et les corps des ancêtres.
Initiés dans l’ombre de la paroi rocheuse, ils 
exposent pourtant leur corps masqué en plein jour 
car ils savent que l’énigme de l’univers, reconstruit 
par les personnages mythiques qu’ils mettent en 
mouvement, ne sera sans doute jamais entièrement 
révélée à ceux qui les regardent. 

Pourtant depuis 1932, date du passage de Marcel 
Griaule et des scientifiques de la mission Dakar-
Djibouti, ils font parler d’eux. Les livres de 
l’ethnologue, ceux de Germaine Dieterlen et 
plus tard, ceux de sa fille Geneviève Calame 
Griaule ainsi que les écrits du poète Michel 
Leiris, fournissent des informations sur les images 
sculptées, la préparation des cérémonies et le 
monde qu’elles semblent décrire, mais qu’elles ne 
dévoilent pas.

Les Dogon, un peuple mystérieux jaillissant 
des brousses, à partir du XIVe siècle, viennent 
s’installer dans les niches de la falaise, en partie 
abandonnées par les Tellem qui disparaissent. Ils 
fondent une société mystérieuse.

Pourquoi et comment se construit, dans un passé 
relativement récent, le monde dogon, avec ses 
jumeaux célestes, ses divinités ambigües, son 
intercesseur tricheur le Renard pâle, la tentative de 
rétablissement d’un ordre perturbé par les dieux 
eux-mêmes ?

Dans la somptueuse danse masquée révélée aux 
hommes, par une femme en exclusion, les ancêtres 
animaux (buffle, lièvre, hyène) voisinent avec des 

êtres imaginaires (kanaga, oiseau mythique), des 
humains (Satimbe la grande sœur des masques et la 
jeune fille peule) et des objets  (maison dogon  
à étages).

Les masques « sortent » à trois occasions : pour 
la mort d’un vieillard, pour le dama, levée de 
deuil collective, et lors du sigui, cérémonie de 
régénération qui se déroule tous les soixante ans, 
approximativement la période de révolution de Po 
Tolo, l’Étoile du commencement, autour de Sirius.
Les superbes sculptures des masques, une fois 
posées à terre, ou rangées dans les musées ne 
représentent pour les Dogon que des morceaux de 
bois, alors que la vie donnée par la danse aux figures 
qu’ils incarnent constitue pour eux, un mystère.

Françoise Gründ

Un spectacle présenté en collaboration avec le musée du quai Branly. Le jour de la représentation, bénéficiez 
d’un accès GRATUIT aux collections permanentes du musée sur présentation du billet du spectacle.

Entrée libre dans la limite des places disponibles :

Conférence - Théâtre Claude Lévi-Strauss 
Jeudi 13 juin à 18h30  
Catherine Clément s'entretient avec Sékou Dolo,
chef de l'Awa de Sangha 

Projections des films de Jean Rouch 
et Germaine Dieterlen - Salle de cinéma
Samedi 15 juin à 16h 
Le Dama d’Ambara 
(Mali / 1974 / couleur  / 59 min) 
Dimanche 16 juin à 14h 
Sigui synthèse (1967-1973) - 
L’invention de la parole et de la mort 
(Mali / 1981 / couleur / 120 min)

Signature du livre La Mère des masques
Samedi 15 juin à 19h30 à la librairie du musée
En présence de l'auteur, Sékou Dolo

Vendredi 14 juin à 20h 
Samedi 15 juin à 18h
Dimanche 16 juin à 17h
musée du quai Branly – 
Théâtre Claude Lévi-Strauss

En tournée :
Lundi 10 juin à Cayenne 
Guyane française

À écouter : 
Mali. Les Dogon  
Musiques des masques et des funérailles
Un CD INEDIT/Maison des Cultures du Monde
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Sema, cérémonie 
soufie des Mevlevi

Turquie

Mieux connue en Occident sous le nom de 
derviches tourneurs, la confrérie des Mevlevi 
fut fondée à Konya, en Turquie, à la fin du XIIIe 
siècle autour de l’héritage poétique et spirituel 
de Jalaleddin Rûmi (1207-1273). Né à Vakhsh 
(Tadjikistan) d’un père théologien et juriste, Rûmi 
passa l’essentiel de sa vie à Konya, alors capitale 
du Sultanat seljoukide de Rum. Inspiré par les 
poètes Attar (La conférence des oiseaux) et Sanai (Le 
jardin muré de la vérité), élève du grand Ibn Arabi, 
c’est cependant à un ascète mendiant, Shams de 
Tabriz, qu’il doit la révélation de l’idéal soufi, de 
cette religion du cœur où amour sacré et amour 
charnel se confondent et trouvent leur expression 
idéale dans la poésie, la musique et la danse. Cette 
rencontre avec Shams, Rûmi la résume ainsi : 
« J'étais cru, je fus cuit et désormais me voici devenu 
cendres ». Il se consacre dès lors à cette Voie de 
l’amant, s’attire de nombreux disciples et laissera à 
la postérité un corpus théologique et poétique qui 
compte parmi les fleurons de la littérature persane. 
Pour ses disciples, Rûmi est Mawlana (en turc, 
Mevlana), notre maître, notre seigneur ; c’est de là 
que vient le terme mevlevi. 

Dans le soufisme, la technique centrale de 
la contemplation repose sur l'oraison et la 
remémoration des 99 noms de Dieu, le zikr. 
Rûmi introduisit dans le zikr une dimension à la 
fois symbolique, spirituelle et artistique grâce au 
concept de concert spirituel, le sema. Musique et 
poésie servent de support à une danse ésotérique 
dont le tournoiement favorise l'extase du derviche, 
symbolise son union avec Dieu et sa communauté, 
et prend aussi un sens cosmique : à l’instar des 
planètes et du soleil, tout en ce monde tourne 
autour d'un centre.

Les Mevlevi ont joué un rôle majeur dans le 
développement des arts sous l’empire ottoman, 
tant dans le domaine profane que sacré et c’est sans 
doute une des raisons pour lesquelles le sema a été 
inscrit en 2008 au patrimoine culturel immatériel 
de l'humanité par l’UNESCO. 

Le sema est un oratorio-ballet au sens propre du 
terme. Les litanies et les chants à la gloire de Dieu, 
du prophète, de Rûmi et des saints soufis sont 
soutenus par un ensemble instrumental. Celui-ci 
comprend les instruments incontournables du 
soufisme, la flûte oblique ney et le tambour sur 
cadre bendir, mais aussi un luth à manche long 
tanbur, un luth à manche court ud, une petite viole 
kemençe, la cithare sur table kanun, des cymbales 
halile et des timbales kudüm. Ils accompagnent la 
danse tournoyante des derviches qui, bras déployés, 
une paume tournée vers le ciel, l'autre vers la terre, 
recueillent la grâce divine pour la répandre ici-bas. 

Le couvent de Silivrikapı, situé au cœur de 
l’ancien quartier de Stamboul, non loin du palais 
de Topkapı, perpétue l'héritage pluriséculaire 
de l'ancienne communauté de Galata. Signe des 
temps, son chef spirituel Hasan Dede a introduit 
voici une vingtaine d'années les femmes au sein 
de la cérémonie, renouant avec une coutume 
du temps de Rûmi qui s'était perdue au XVIIIe 
siècle. Loin d'une reconstitution historique qui se 
voudrait l'image fantasmée d'un soufisme d'avant la 
révolution laïque d'Atatürk, cette cérémonie nous 
présente la réalité d’une communauté d’aujourd'hui, 
telle qu’elle se rassemble tous les jeudis, pour suivre 
l’enseignement du maître et célébrer le rituel du 
sema.

Pierre Bois

Vendredi 28 et samedi 29 juin à 20h
Amphithéâtre Bastille de l'Opéra national de Paris

COUVENT DE SILIVRIKAPI, ISTANBUL    Direction Hasan Dede

Un spectacle co-réalisé avec l'Opéra national de Paris.
Avec le soutien de la Commission nationale turque 
pour l’UNESCO.



25

Nombre de pratiques profanes ou non 
qui constituent le champ de recherche en 
ethnoscénologie s'inscrivent dans un système de 
croyances. Dans la perspective retenue, celles-ci se 
définissent pour les individus et les communautés 
moins par rapport à une doxa, qu'à un habitus 
spirituel, éthique et esthétique où se retrouvent les 
constituants de l'expérience sensible : textualité 
et transtextualité (Genette), oralité – verbal art 
(Bauman) –, techniques du corps, danse, musicalité, 
ornementation, polysensorialité, états émotionnels. 
Institutionnalisées, les croyances composent 
des synesthétiques codifiées aussi pressantes sinon 
plus que les doctrines dont la connaissance est 
souvent approximative. Les arts – au sens large 
du terme – paraissent être intimement associés 
à l’expression primordiale des croyances qui, 
en retour, nourrissent les imaginaires qui les 
fécondent. La perception attentatoire de certaines 
formes artistiques par le croyant ne serait-elle pas 
le contrecoup de cette symbiose des éléments 
sensibles de la conviction ? 

Jean-Marie Pradier

Cette première journée du VIIe colloque 
international d'ethnoscénologie se tiendra à la 
Maison des Cultures du Monde, co-fondatrice 
de la discipline, et lieu de son premier colloque 
international le 4 mai 1995. 
Les travaux des jours suivants se dérouleront 
dans les locaux temporaires de la Maison des 
Sciences de l'Homme Paris Nord, 
La Plaine-Saint-Denis. 

Responsables scientifiques : 
Jean-Marie Pradier et Jean-François Dusigne.
Les communications se feront en français 
ou en anglais. 

Programme détaillé du colloque disponible sur 

www.festivaldelimaginaire.com 

À lire :
dans la revue Internationale de l'Imaginaire publiée par Actes Sud et la Maison des Cultures du Monde 
LA SCÈNE ET LA TERRE - Questions d'ethnoscénologie (IDI n° 5)
LE SPECTACLE DES AUTRES - Questions d'ethnoscénologie II (IDI n°15)  

Mardi 21 mai de 10h à 18h
Maison des Cultures du Monde
Entrée sur inscription dans la limite des places disponibles

Esthétique, corporéité 
des croyances et identité

VIIe colloque international d'ethnoscénologie

+

Samedi 25 mai de 17h à 20h
Maison des Cultures du Monde
Entrée libre dans la limite des places disponibles

10e Journée du patrimoine 
culturel immatériel

Rencontre

PATRIMOINE : ET LES ANIMAUX ?

La 10e journée du patrimoine culturel immatériel 
sera consacrée à une réflexion sur la relation entre 
le patrimoine culturel immatériel et l’animal. 
Plusieurs manifestations spectaculaires ou savoir-
faire concernent des animaux et leur rapport avec 
l’homme : la corrida, la matanza des thons en 
Tunisie, le palio de Sienne, le dressage de toutes 
sortes d’animaux, des pratiques culinaires, le 
cirque, etc. Autant d’exemples qui ne sont pas sans 
soulever des interrogations. Doit-on sauvegarder 
des pratiques qui impliquent des animaux ? Si 
oui, lesquelles ? Cette sauvegarde peut-elle être 
nationale et/ou internationale ? Quels droits de 
l’animal doit-on respecter dans le domaine du 
patrimoine culturel immatériel ? Ces droits sont-
ils antinomiques avec une approche ethnologique 
des cultures ? Ce ne sont là que quelques-unes 
des questions qui seront abordées par une table-
ronde d’experts, d’universitaires, de praticiens, de 
militants dans l’espoir d’ébaucher une réflexion 
sereine sur une question récurrente et restée 
jusqu’ici sans réponse.

Chérif Khaznadar

Programme détaillé de cette journée sera 
disponible dès la fin mars 2013 sur 

www.festivaldelimaginaire.com +

© 2008 Emirates Falconers' Club Dept. 
of Intangible Heritage, ADACH, 
avec la permission de l’UNESCO

Avec la participation de : 
Bartabas, Séverine Cachat, Bernard Denis, 
Jean-Pierre Digard, Alessandro Falassi, 
Amandine Faynot, Jean-Louis Gouraud, 
Christian Hottin, Chérif Khaznadar, Katia Renard 
et Frédéric Saumade.



27

Jeudi 21 mars à 14h30
Théâtre du Soleil
CM, collège, lycée - durée 1h30

Programme
Publics scolaires

Chaque année, des milliers de géants et animaux fantastiques défilent dans les rues 
d'Europe occidentale, donnant lieu à de grandes fêtes populaires. La famille Gayant 
de Douai ou la Tarasque de Tarascon figurent parmi les plus connus. Ancré dans 
une tradition très ancienne, le monde des géants témoigne d'une grande créativité 
et de nouvelles figures apparaissent régulièrement. À l'occasion des 10 ans de 
la Convention pour la sauvegarde du patrimoine culturel immatériel, le Centre 
français pour le patrimoine culturel immatériel invite le jeune public à découvrir 
le premier élément français inscrit sur les listes de l'UNESCO, à travers une 
exposition ludique et interactive. 

Chaque parcours, adapté à l'âge des visiteurs, inclut une découverte individuelle 
en autonomie à l'aide d'un livret-guide, suivie d'un temps d'échange en groupe puis 
d'un atelier créatif.

Dans le cadre de ses missions de sensibilisation au patrimoine culturel immatériel, à sa sauvegarde et 
à sa transmission, le Centre français pour le patrimoine culturel immatériel s’engage tout au long de 
l'année auprès du jeune public, de la maternelle au secondaire, en proposant des ateliers thématiques, 
des parcours pédagogiques et des activités de médiation autour de ses expositions permanente ou 
temporaires. Le patrimoine culturel immatériel n'est pas d'abord l'affaire d'experts mais des pratiques, 
expressions et représentations que chacun reçoit, s'aproprie et transmet ou non à son tour. S'intéresser 
aux patrimoines vivants, en multipliant les rencontres entre l’ici et l’ailleurs, valorise l'identité de chacun 
tout en favorisant la découverte d’autres cultures, et permet d’engager le dialogue au sein même de 
l’univers de référence des enfants et des jeunes. À travers une initiation à la démarche anthropologique 
privilégiant l'observation et la mise à distance, les élèves sont ensuite amenés à questionner leur 
environnement. Qu'il s'agisse de séances ponctuelles ou de parcours, ces actions sont menées dans le 
cadre de collaborations dans la durée avec les équipes éducatives. Le centre met à la disposition de ces 
dernières documents et mallettes pédagogiques permettant de prolonger les projets en classe.

Renseignements et inscriptions : 02 99 75 48 92

Entre le 17 mai et le 15 septembre
Centre français du patrimoine culturel immatériel à Vitré 
Maternelle, primaire, collège, lycée et centres de loisirs

Le Wayang Kulit ou théâtre d'ombres est un 
spectacle traditionnel et populaire de Java : un 
drap tendu, une lampe, des marionnettes en 
cuir, finement ciselées et peintes et un dalang 
(maître manipulateur). Sur les sonorités fluides 
du gamelan, l’orchestre traditionnel javanais, le 
grand dalang Purbo Asmoro, marie avec grand 
art, l’humour, la mythologie, l’histoire et la 
spiritualité javanaises, et repro duit à merveille la 
voix douce d'une princesse, le ton canaille d'un 
rustre ou la colère retenue d'un prince. Entre 
ses mains expertes, les figurines s’animent et, 
comme les hommes, vont chacune s’engager 
sur l’interminable chemin à la recherche de la 
félicité.

Tarif : 5€ par élève et par spectacle. 
Tous les accompagnateurs (enseignants, surveillants, parents) bénéficient de places exonérées. 
Renseignements et réservations : 01 45 44 72 30

“Education culturelle”

Jeudi 13 juin à 14h 
musée du quai Branly
CM, collège, lycée

Chez les Dogon du Mali, la société initiatique 
Awa célèbre tous les deux ou trois ans la fin du 
deuil des personnes mortes pendant la période 
écoulée. 

Le long des chemins défilent en dansant des 
masques symboliques, comme la « sœur des 
masques », la « croix dogon » ou la « maison 
à étages », mais aussi des représentations 
animalières et humaines. 

Sur un accompagnement de chants, de tambours 
et de glapissements, les danseurs masqués 
semblent littéralement voler au-dessus du sol.

Le Festival de l'Imaginaire convie chaque année les élèves à découvrir pendant le temps scolaire 
des spectacles choisis tant pour leurs qualités esthétiques que pour leur potentiel pédagogique. Se 
déroulant sous forme de rencontre avec 1h de représentation suivie de 30 minutes de discussion avec 
les artistes, chaques représentation s'accompagne d'un dossier pédagogique remis à chaque enseignant 
et téléchargeable en ligne sur www.festivaldelimaginaire.com. 

Le Wayang Kulit - Indonésie Les Dogon - Mali Visites et ateliers autour de l'exposition À PAS DE GÉANTS

Favoriser l'accès de tous les jeunes 
à la diversité des cultures et des patrimoines vivants
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Connaissez-vous Gayant 
de Douai et Reuze Papa 
de Cassel ? 
Avez-vous déjà affronté 
la terrible Tarasque de 
Tarascon ou flatté le Poulain 
de Pézenas ?
En 2008, ces quatre éléments ainsi que leurs fêtes et 
carnavals ont été inscrits sur la Liste représentative 
du patrimoine culturel immatériel de l'humanité 
au titre des « Géants et dragons processionnels 
de Belgique et de France »*. Chaque année, des 
milliers de géants et animaux fantastiques défilent 
ainsi dans les rues d'Europe occidentale, donnant 
lieu à de grandes fêtes populaires. Emblèmes 
de la cité, ces figures gigantesques, qui peuvent 
mesurer jusqu'à quatorze mètres de haut, dansent 
et jouent avec la foule, accompagnées de musiciens 
et de personnages costumés. Apparues dès le 
XVe siècle, ces processions rituelles aujourd'hui 
essentiellement laïques demeurent très vivantes en 
Belgique et en Espagne, ainsi que dans nombre de 
villes ou villages français situés principalement dans 
les régions du Nord-Pas-de-Calais et du Languedoc-
Roussillon. Ancré dans la tradition, le monde 

des géants témoigne d'une grande créativité : de 
nouveaux animaux continuent d'apparaître ou de 
réapparaître, tandis que les géants à figure humaine 
peuvent fonder famille... Sculpteurs et artisans 
géantiers imaginent alors les nouvelles effigies. 

À l'occasion des 10 ans de la Convention pour la 
sauvegarde du patrimoine culturel immatériel, le 
CFPCI met à l'honneur le premier élément français 
inscrit sur les listes de l'UNESCO à travers une 
exposition multimédia réunissant vidéos, photos, 
éléments de structures gigantesques... et quelques 
invités surprises !

Avec la collaboration de la Maison des Géants à Ath (Belgique) et de l'association La Ronde des Géants.

Du 17 mai au 15 septembre
Centre français du patrimoine culturel immatériel à Vitré 
(Entrée libre, du mardi au dimanche de 14h à 18h)

À pas de géants
Exposition

Personnages gigantesques et animaux processionnels

*Proclamés chefs d'oeuvre du patrimoine oral et immatériel de 
l'humanité en 2005 avec la Ducasse d'Ath, le Doudou de Mons, 
le Meyboom de Bruxelles, l'Ommegang de Termonde et celui de 
Malines.

du 25 janvier au 23 août
Halle Saint Pierre
En semaine de 10h à 18h, 
samedi de 10h à 19h, dimanche de 11h à 18h

HEY! modern art & pop 
culture / Part II 

Exposition

En septembre 2011 le musée de la Halle Saint Pierre s’associait à la revue HEY ! modern 
art & pop culture pour présenter l’exposition éponyme qui, conçue comme un cabinet 
de curiosités du XXIe siècle, se voulait être une synthèse audacieuse et bouillonnante 
de la scène artistique alternative. Des figures séditieuses du lowbrow art nourries 
de l’iconographie des médias populaires aux fantasmagories du pop surréalisme 
redécouvrant l’héritage des grandes traditions picturales, des activistes du street art 
au tatouage, des échappées individuelles et solitaires de l’art brut aux expressions 
raffinées et libertaires d’un « œil à l’état sauvage », les marges artistiques y étaient 
présentées dans leur diversité et leur complexité.

HEY ! modern art & pop culture / part II veut poursuivre l’entreprise qui est celle 
d’enregistrer tous ces bruits, ces éclats de voix individuels ou collectifs que la culture 
dominante a longtemps brouillés, déformés ou ignorés. Ces artistes, que souvent 
plusieurs générations séparent, ont échappé à l’appauvrissement et l’assèchement 
d’une modernité rationaliste et unidimensionnelle, dont ils sont l’altérité fécondante. 
Ce sont les affinités souterraines qui les relient que l’exposition veut rendre visibles, 
choisissant pour ce faire les mises en relation polysémiques, sensibles et intuitives.
Qu’elles soient pures expressions d’impulsions créatives ou qu’elles soient les 
mutations et les détournements de codes déjà existants, les œuvres présentées 
s’originent dans les multiples expériences des avant-gardes artistiques européennes et 
de la contre-culture américaine. 

Martine Lusardy

Billetterie uniquement sur place
Tarif plein : 8€ / Tarif réduit : 6,50€ (accordé aux abonnés du 17e Festival de l'Imaginaire)

Colloque
De quoi la contre-culture est-elle le oui
Samedi 22 et dimanche 23 juin 2013
Maison des Cultures du Monde
Programme détaillé disponible début avril sur 
Entrée libre dans la limite des places disponibles 

+
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Les géants d’Ath, Goliath et son épouse
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LA CULTURE DÉBORDE,
TÉLÉRAMA AUSSI

Le monde bouge. Pour vous, Télérama explose 
chaque semaine, de curiosités et d’envies nouvelles.

Le Festival 
remercie ses 
fidèles 
partenaires

FRANCE INTER
« Constamment, les auditeurs de France Inter 
découvrent des artistes, des manifestations, des 
créations cinématographiques ou scéniques valorisés 
à l’antenne. France Inter s’associe à nouveau au 
Festival de l’Imaginaire.
L’occasion pour les auditeurs de voyager au travers 
des cultures du monde, de découvrir les expressions 
qui les portent, traditionnelles ou contemporaines, 
savantes ou populaires. Danse, théâtre, musiques, 
arts visuels… Autant de rendez-vous artistiques et 
humains inédits au programme de cette 17e édition. 
Un événement à découvrir, vivre et explorer sur 
l'antenne de France Inter et sur franceinter.com »

Association loi 1901 d’intérêt général, créée en 1982

Président, Chérif Khaznadar
Directrice, Arwad Esber

Et par ordre alphabétique
Catherine Annoepel, coordination logistique
– programmes de formation
Barbara Augier, attachée de presse
Edith Barré, documentaliste – CFPCI
Charlie Bayot, webmaster
Pierre Bois, conseiller artistique,
directeur du label INEDIT
Florence Bourgeade, comptable
Séverine Cachat, direction - CFPCI
Francis Comini, régisseur général
Juliette Farcy, chargée de mission
– programmes de formation
Stéphanie Harvier, chargée de mission
– programmes de formation
Karen Jeuland, médiatrice culturelle, 
actions pédagogiques – CFPCI
Noémie Martin, chargée de la production
Claire Marcadé, attachée à l’accompagnement 
des pratiques artistiques et culturelles – CFPCI
Cécile Pélissier, directrice adjointe
Aimée Pollard, responsable de la
communication et des partenariats
Caroline Rouet, accueil et billetterie
Sophie Tanton, chef comptable

Les opinions exprimées dans les textes de cette brochure 
n’engagent que la responsabilité de leurs auteurs.

À NOUS PARIS
Le magazine urbain

MONDOMIX.COM
Musiques et cultures dans le monde

METROBUS
Affichage transports et communication événementielle

La Maison 
des Cultures 
du Monde  

Centre français du patrimoine culturel 
immatériel

Cette brochure a été réalisée sous
la direction d’Arwad Esber
avec le concours de Pierre Bois
Coordination : Aimée Pollard
Conception graphique : Bady
Impression : Handiprint Groupe Lecaux 
Textes : MCM / D.R.

Lieux du 
Festival

MAISON DES CULTURES DU MONDE 
101 boulevard Raspail
75006 Paris
M° Notre-Dame-des-Champs, 
Rennes ou Saint-Placide

AUDITORIUM DU LOUVRE
75001 Paris
M° Palais-Royal / Musée du Louvre
Accès par la Pyramide ou le Carrousel

THÉÂTRE DE LA VILLE
2 place du Châtelet 
75004 Paris
M° Châtelet

INSTITUT DU MONDE ARABE
1 rue des Fossés-Saint-Bernard
Place Mohammed V
75005 Paris
M° Jussieu, Cardinal-Lemoine
ou Sully-Morland

MUSÉE DU QUAI BRANLY – 
THÉÂTRE CLAUDE LÉVI-STRAUSS
37 quai Branly
75007 Paris
M° Alma-Marceau
ou RER Pont de l'Alma

AMPHITHÉÂTRE BASTILLE DE l'OPÉRA NATIONAL DE PARIS
Place de la Bastille
75012 Paris
M° Bastille

THÉÂTRE DU SOLEIL – LA CARTOUCHERIE
Route du Champ de Manœuvre
75012 Paris
M° Château de Vincennes, sortie n°6 
puis bus n° 112, arrêt « cartoucherie ». 
Le soir (de 1h15 à 10 minutes avant et pendant 1h 
après le spectacle) : navette gratuite jusqu'à 
la station Château de Vincennes

THÉÂTRE ÉQUESTRE ZINGARO
176 avenue Jean Jaurès
93300 Aubervilliers
M° Fort d'Aubervilliers

HALLE SAINT PIERRE
2 rue Ronsard
75018 Paris 
M° Anvers ou Abbesses

CENTRE FRANÇAIS DU PATRIMOINE CULTUREL IMMATÉRIEL
MAISON DES CULTURES DU MONDE  À VITRÉ 
Prieuré des Bénédictins
2 rue des Bénédictins
35500 Vitré

CRÉDITS PHOTOS : 
Couverture : Bady / D.R. 
p. 2, 6, 7, 10, 20, 26 : M-N. Robert / MCM
p. 4 : Hayachine Take Kagura 
p. 8, 22 : Pierre Bois / MCM

p. 12, 13 : Bill Akwa /MCM
p. 14 : JustMusic Publishing
p. 16, 17 : Clubsoja
p. 18, 19 : Pascal Glais, D.R.

p. 27 : L. Dubuisson, 
Maison des Géants
p. 29 : J. Flament, 
Maison des Géants

LA CULTURE DÉBORDE,
TÉLÉRAMA AUSSI



Location
À partir du 5 février 2013 
01 45 44 72 30

PAR INTERNET
www.festivaldelimaginaire.com
www.fnacspectacles.com

TARIFS SPÉCIFIQUES

TARIFS ABONNÉS FI2013
Accordés aux festivaliers qui achètent 
3 billets ou plus pour trois spectacles 
différents, ainsi qu’aux groupes de 10 
personnes minimum et aux collectivités. 
Également accordés, sur présentation 
d'un justificatif, aux abonnés de 
l'Auditorium du Louvre, de l'Institut 
du Monde Arabe et du Festival d'Ile de 
France.

Les abonnements sont nominatifs et 
délivrés uniquement par la billetterie 
de la Maison des Cultures du Monde. 
Ils donnent droit, sur présentation de 
l’abonnement, à des tarifs privilégiés 
pour les saisons 2012-2013 en cours à 
l’Auditorium du Louvre et à l’Institut du 
Monde Arabe, ainsi qu’à l’édition 2013 
du Festival d’Ile de France.

TARIFS RÉDUITS
Accordés aux jeunes de moins de 26 
ans (et aux moins de 30 ans pour le 
concert Muquam des Dolan au Théâtre 
de la Ville), ainsi qu’aux personnes sans 
emploi, sur présentation d’un justificatif.

Attention ! Les enfants de moins de trois 
ans ne seront pas admis dans les salles 
de spectacles.

Offre valable uniquement pour le 
spectacle Les Dogon : 
Les visiteurs du musée du quai Branly 
sur présentation de leur titre d’accès au 
musée le jour de la représentation, 
et les amis et adhérents du quai 
Branly, sur présentation de leur carte 
d’adhérent 2012/2013, bénéficient du 
tarif réduit dans la limite des places 
disponibles. 

Membres de la Société des amis de 
l'Institut du Monde Arabe : 
Bénéficiez d'un tarif préférentiel à 18€ 
pour les concerts Maqâm de Bagdad 
délivré uniquement à la billetterie de 
l'IMA.

POUR LES REPRÉSENTATIONS 
À DESTINATION DES PUBLICS 
SCOLAIRES 
5€ par élève. Les accompagnants 
bénéficient de places exonérées.

PAR TÉLÉPHONE
Du 5 février au 29 juin au 01 45 44 72 30, du mardi au vendredi 
de 14h30 à 18h, excepté mercredi 1er, mercredi 8 et jeudi 9 mai. 
Toute réservation sera accompagnée d'un paiement par carte 
bancaire uniquement. Les billets peuvent être retirés sur le lieu 
du spectacle avant la représentation, sur présentation de la carte 
bancaire qui a servi au paiement et des justificatifs pour les 
éventuels tarifs réduits.

PAR CORRESPONDANCE
À partir du 5 février 2013, jusqu’à 10 jours avant la date du 
spectacle choisi.
Compléter et retourner le bulletin ci-contre, accompagné d’un 
chèque à l’ordre de la Maison des Cultures du Monde et d’une 
copie des justificatifs pour les éventuels tarifs réduits.
Merci de joindre une enveloppe timbrée si vous souhaitez 
recevoir les billets par courrier.
Les billets achetés par correspondance pourront aussi être retirés 
sur le lieu du spectacle avant le début de la représentation.

La billetterie du Festival accepte la carte CEZAM, les Chèques Culture® 
et la carte Scène et Sortie®.

POUR ENTRÉE IMMÉDIATE SUR LES LIEUX DES SPECTACLES 
AVANT LES REPRÉSENTATIONS
Les caisses sont ouvertes sur les lieux des spectacles avant la 
représentation :
• à la Maison des Cultures du Monde : 2h avant – 01 45 44 41 42
• à l'Amphithéâtre Bastille : de 14h à 18h30 et 45 min avant 
   – 0892 89 90 90
• à l’Auditorium du Louvre : à partir de 9h – 01 40 20 55 00
• à l’Institut du Monde Arabe : à partir de 19h30 – 01 40 51 38 14
• au musée du quai Branly : 2h avant – 01 56 61 71 72
• au Théâtre Equestre Zingaro : à partir de 18h
• au Théâtre du Soleil : 1h avant – 01 43 74 24 08
• au Théâtre de la Ville : à partir de 11h – 01 42 74 22 77

AUPRÈS DES MAGASINS
FNAC – Carrefour – Géant au 0892 68 36 22 (0,34 euros/min)

TOURNÉES
Se renseigner directement auprès des billetteries des lieux en 
question.

LIEUX MANIFESTATIONS DATES ET HORAIRES

Théâtre du Soleil Wayang Kulit Mercredi 20 mars à 15h
Jeudi 21 mars à 20h
Vendredi 22 mars à 20h
Samedi 23 mars à 21h (nuit)

Maison des Cultures du Monde Hayachine Take Kagura Vendredi 29 mars à 20h
Samedi 30 mars à 14h30 - projection
Samedi 30 mars à 19h
Dimanche 31 mars à 17h
Lundi 1er avril à 17h

Polyphonies vocales de Svanétie Samedi 6 avril à 19h
Dimanche 7 avril à 17h

Auditorium du Louvre Chants et danses du djem alévi Samedi 13 avril à 20h30

Théâtre de la Ville Le muqam des Dolan Lundi 22 avril à 20h30

Institut du Monde Arabe Le maqâm de Bagdad Vendredi 26 avril à 20h30
Samedi 27 avril à 20h30

Le chant du semah alévi Dimanche 14 avril à 17h

Maison des Cultures du Monde 7e Colloque d’ethnoscénologie Mardi 21 mai à 10h 

10e Journée du PCI Samedi 25 mai à 17h 

Le Gagok Jeudi 30 mai à 20h
Samedi 1er juin à 19h

Théâtre Équestre Zingaro Fest-Noz Samedi 8 juin à 20h

Théâtre du Soleil Kyôgen Samedi 8 juin à 20h
Dimanche 9 juin à 14h

Jeudi 13 juin à 18h30 - conférence 
Vendredi 14 juin à 20h
Samedi 15 juin à 16h - projection
Samedi 15 juin à 18h
Dimanche 16 juin à 14h - projection
Dimanche 16 juin à 17h

Les Dogonmusée du quai Branly

Maison des Cultures du Monde Table ronde « De quoi la contre-
culture est-elle le oui »

Samedi 22 juin - table ronde
Dimanche 23 juin - table ronde

Amphithéâtre Bastille 
de l’Opéra national de Paris

Sema, cérémonie soufie des Mevlevi Vendredi 28 juin à 20h
Samedi 29 juin à 20h

Manifestations
Calendrier

Expositions
Halle Saint Pierre Du 25 janvier au 23 aoûtHEY! Modern Art & Pop Culture / Part II

Centre français du patrimoine 
culturel immatériel - MCM à Vitré

À pas de géants Du 17 mai au 15 septembre



23/03-21h

Manifestations Dates et 
horaires

Nombres de places Total
(en €)

Wayang Kulit

Wayang Kulit - Nuit entière

THÉÂTRE DU SOLEIL

Hayachine Kagura

Polyphonies de Svanétie

MCM

Djem alévi
Semah alévi

AUDITORIUM DU LOUVRE

Le muqam des Dolan

THÉÂTRE DE LA VILLE

Le maqâm de Bagdad

INSTITUT DU MONDE ARABE

Le Gagok

MCM

Fest-Noz

THÉÂTRE ÉQUESTRE ZINGARO

Kyôgen

THÉÂTRE DU SOLEIL

Les Dogon

MUSÉE DU QUAI BRANLY

Cérémonie des Mevlevi

AMPH. BASTILLE OPERA PARIS

20/03-15h
21/03-20h
22/03-20h

29/03-20h
30/03-19h
31/03-17h
01/04-17h
06/04-19h
07/04-17h

13/04-20h30
14/04-17h

22/04-20h30

26/04-20h30
27/04-20h30

30/05-20h
01/06-19h

08/06-20h

08/06-20h
09/06-14h

14/06-20h
15/06-18h
16/06-17h

28/06-20h
29/06-20h

tarif plein / tarif abonné / 
tarif réduit 

Bulletin de
Location

22€ 16€ 11€

40€ 30€ 20€

22€ 16€ 11€

20€ 16€ 10€

20€ 16€ 15€*

20€ 16€ 12€

22€ 16€ 11€

22€ 16€ 11€

27€ 22€ 15€

15€ 10€ 10€

30€ 20€ 10€

                               Montant Total :

*Tarif valable pour les moins de 30 ans

Nombre d’abonnement(s) NOMINATIFS éventuel(s) en fonction des spectacles choisis : 

..........................................................................................................................................................................

À établir au(x) nom(s) de : .......................................................................................................................



Pour célébrer les 10 ans de la Convention de l’UNESCO pour la sauvegarde du patrimoine culturel immatériel

CENTRE CULTUREL CORÉEN
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