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INTRODUCTION 
Créer un festival de théâtre dans un pays d’une autre langue et d’une autre culture est et sera 

toujours un défi, et c’est en tant que défi que le Festival Don Quijote de théâtre espagnol et en 

langue espagnole est créé à Paris en 1992, mais c’est en 1991 que l’idée du festival est née.  

J’en ai alors présenté le projet, dans toutes ses dimensions utopiques, pour la diffusion du 

théâtre espagnol en France, dans un cursus de formation en gestion culturelle organisé par la 

fondation Marcel Hicter de Bruxelles, pour des projets européens impliquant au moins deux 

pays. Ce projet porté à titre personnel, a ainsi été validé par des institutions européennes, 

l’UNESCO et par le Centre Culturel Européen de Delphes en Grèce.  

Le nom “Don Quijote” n’a pas été choisi par hasard, Don Quijote est le personnage le plus 

emblématique de la littérature en langue castillane, et ce qui le caractérise le mieux c’est son 

désir de liberté et sa chevauchée par tous les chemins en quête d’aventures, et de causes à 

défendre. 

La France a été et est toujours dans l’imaginaire des Espagnols et des Latino-américains, le 

pays des libertés, car l’histoire de ces pays marqués par les dictatures a décuplé leurs 

aspirations à cette liberté, symbolisée par Paris. 

Le Festival Don Quijote à Paris est la réalisation du rêve de la plupart des acteurs et 

professionnels espagnols et latino-américains, de présenter leurs créations dans la capitale 

française, et rend possible l’aventure créative pour des parcours artistiques venant du Sud. 

Ce festival est né comme un festival d’auteurs, pensé pour les auteurs contemporains. Dès les 

premières éditions, il y a eu deux observations qui ont amené à réorienter la programmation, 

en pensant à la continuité et à l’évolution du festival. La première a été de constater le 

manque de connaissance, de la part des professionnels et du public français, de la création 

contemporaine espagnole, en raison de la faible représentation du théâtre espagnol en France, 

la seconde étant que F. García Lorca était le seul à avoir passé la frontière. Mais du point de 

vue des hispanistes, étaient également connus les auteurs classiques tels que Calderón de la 

Barca, avec la pièce La vida es sueño (La vie est un songe) entrée au répertoire de la Comédie 

Française, et dans une moindre mesure Lope de Vega. 

La première leçon de ce constat a été de penser et d’imaginer la programmation avec des 

auteurs classiques, pour faire connaitre les contemporains. Les classiques rassurent et attirent 

le public, car le plus important pour moi était d’éveiller l’intérêt et la curiosité du public pour 
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les nouveaux auteurs, les nouvelles propositions scéniques et pour les jeunes compagnies qui 

franchissent la frontière pour partager ce moment théâtral tellement attendu.  

Pour parler de la présence du théâtre espagnol en France et surtout du théâtre contemporain, 

en ce début de XXIe siècle, il est important de contextualiser le théâtre espagnol du siècle 

dernier, tant dans ses courants artistiques que dans la période historique. 

L’objet principal de cette étude c’est le Festival Don Quijote, pour présenter non pas un 

panorama exhaustif de la création théâtrale espagnole, mais plutôt une vision personnelle du 

théâtre espagnol à travers les spectacles programmés à Paris. Cette programmation a ses 

fondations sur quatre piliers artistiques qui ont soutenu le festival et lui ont permis de résister 

et surmonter les obstacles tout au long de sa trajectoire. 

L’auteur Don Ramon del Valle-Inclán, le poète Federico García Lorca, source multiple 

d’inspiration, la compagnie La Zaranda et le metteur en scène Andrés Lima, seront les 

références pour analyser l’accueil du théâtre espagnol en France à notre époque.  

Une partie de cette étude sera consacrée à la création théâtrale provenant d’Amérique latine, 

en particulier dans sa dimension anthropologique. Courant choisi en tant que directeur 

artistique, avec l’objectif de présenter, dans le cadre du festival, des tendances et des 

propositions artistiques qui révèlent les expériences sociales, culturelles et historiques des 

populations, et tenter ainsi de modifier le regard, en recherche d’exotisme et de folklore, avec 

lequel l’on a si souvent regardé depuis l’Europe, la création latino-américaine. 

Cette étude rappelle également l’origine du projet, et porte aussi sur la ligne artistique, les 

compagnies programmées et les créations présentées, les manifestations parallèles, le public et 

la communication du festival. 

Par souci d’objectivité et d’ouverture, et pour apporter une vision extérieure de la création 

théâtrale espagnole et latino-américaine programmée au festival, j’ai réalisé et retranscrit pour 

cette étude des entretiens avec des professionnels ayant participé au Festival Don Quijote. 
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CHAPITRE I - Le Festival Don Quijote : Les origines 
 

 1. Contexte politique et culturel en Espagne: naissance du théâtre 

contemporain espagnol 
 

Cette étude ne prétend pas analyser la naissance du théâtre contemporain espagnol ou le 

théâtre espagnol de l’exil. Plusieurs autres travaux de recherche l’ont fait bien plus en détails. 

Il s’agit là de donner quelques éléments et références permettant de situer la thématique et la 

programmation des compagnies invitées et des conférences, débats et lectures organisés au 

Festival Don Quijote depuis 1992. 

 

Si l’on souhaite évoquer les origines du théâtre contemporain espagnol, il nous faut remonter 

au début du XXe siècle, précisément à la période de la Seconde République Espagnole. Il est 

bien connu que, tant à Madrid qu’à Barcelone, des réunions ou cercles littéraires 

s’organisaient dans des cafés devenant vite célèbres grâce à ces réunions d’intellectuels qu’ils 

accueillaient.  

 

Ce sont la prose et la poésie qui prédominaient dans ces veillées littéraires, bien plus que le 

théâtre. Toutefois, Don Ramón del Valle-Inclán (1866-1936), que nous considérons comme le 

père du théâtre contemporain espagnol, était assidu aux rencontres littéraires du Nuevo Café 

de Levante et du Café Gijón de Madrid. Même si une grande partie des intellectuels 

européens ne le reconnaissent toujours pas, il fut également l’un des pères du théâtre 

contemporain européen.  

 

À Barcelone, nous pouvons citer Mario Verdaguer (1885-1963), auteur de romans, d’essais et 

de nombreuses pièces de théâtre d’avant-garde comme El Sonido 13 (Le 13ème Son), dont la 

Première s’est tenue à Madrid en 1930. Cette œuvre traite de la nécessité de chercher de 

nouvelles formes de création et d’expression de l’art scénique. Verdaguer participait aux 

rendez-vous littéraires aux côtés d’Adriá Gual (1872-1943), Salvador Dalí (1904-1989), 

Margarita Xirgu (1888-1969) et Federico García Lorca (1898 -1936), entre autres. 

Dès les années 20, ces groupes d’intellectuels commençaient à exprimer leurs inquiétudes 

quant au renouveau du théâtre espagnol. Si pour la prose, la référence était les écrivains de la 

dite Generación del 98 : Miguel de Unamuno (1864-1936), Pío Baroja (1872-1956), Azorín 

(1874-1960) … Au théâtre, il fallait chercher cette référence, ou plus précisément, la créer. 
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Benito Pérez Galdós (1843-1920) avec sa pièce Electra, a été une première référence de la 

scène espagnole du début du siècle, donnant naissance à ce qui a été nommé El drama poético 

(Le drame poétique). Hormis cela, le théâtre était façonné, formaté par les producteurs et les 

théâtres privés et conçu comme un divertissement. Toutefois, une minorité d’intellectuels tels 

que Gómez de la Serna (1886-1963), Manuel Azaña (1880-1940), Cipriano Rivas Cherif 

(1891-1967), compagnon du travail théâtral de Margarita Xirgu (Espagne 1888-Uruguay 

1969), elle-même collaboratrice, amie et actrice fétiche de Federico García Lorca, était très au 

fait des nouvelles tendances et écritures théâtrales européennes. 

 

Après Pérez Galdós, toujours dans les années 20, Valle-Inclán, Jacinto Benavente (1866-

1954)1 et, dans une autre mesure, Ramón Gómez de la Serna, seront les auteurs les plus 

influents pour les jeunes écrivains en quête de renouveau. C’est à cette époque que naîtra le 

Teatro de Arte Martínez Sierra à Madrid, ainsi que le Teatre Intim de Adriá Gual à Barcelone. 

Ils seront les premiers à porter sur scène des propositions marquant la naissance du renouveau 

du théâtre espagnol. 

 

Nous évoquerons ici Valle-Inclán et Federico García Lorca, d’une génération ultérieure. Ils 

sont les références les plus marquantes du théâtre espagnol du XXe siècle. Les deux puisent 

leur inspiration dans le symbolisme et le drame poétique. Valle-Inclán s’éloignera du 

modernisme pour créer El Esperpento, composant ainsi un nouveau langage satirique qui, à 

partir du grotesque, analyse et met en scène la tradition et les mythes espagnols dans des 

œuvres comme Divinas palabras (Divines paroles) et Luces de Bohemia (Lumières de 

Bohème). Lorca, lui, partira de la poésie populaire pour créer des pièces comme Yerma, Bodas 

de Sangre (Noces de sang) ou La casa de Bernarda Alba (La maison de Bernarda Alba), 

véritables références de la dramaturgie contemporaine espagnole, mais également les plus 

universelles.  

Deux auteurs qui ont marqué et continuent encore aujourd’hui de marquer la programmation 

du Festival Don Quijote de Paris.  

 

 

 

                                                           
1 Prix Nobel de Littérature 1922. 
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2. Apparition du théâtre espagnol en France 

 

A. Le théâtre espagnol de 1939 
 

Avec la création, en 1931, de las Misiones Pedagógicas (Patronat des Missions 

Pédagogiques) dirigé par Manuel Bartolomé Cossío, à partir de la Institución Libre de 

Enseñanza (l’Institution Libre d’Enseignement), des compagnies de théâtre itinérant voient le 

jour. Il faut rappeler que l’Institution Libre d’Enseignement avait elle-même été créée au 

XIXe siècle par des professeurs de l'université de Madrid, qui revendiquaient la liberté 

d'enseignement laïque, en refusant les dogmes religieux et moraux ; le premier établissement 

d’enseignement laïque en Espagne a ainsi été un établissement privé, qui fut d’abord 

universitaire avant que cet enseignement laïque ne s’applique aux premiers niveaux 

d’enseignement. C’est cette évolution de l’enseignement qui a favorisé aussi l’apparition de 

nouvelles formes d’expressions théâtrales. L’objectif des compagnies de théâtre itinérant était 

d’amener le théâtre aux classes populaires des villages et des petites villes de province. Ces 

compagnies considéraient le théâtre comme moyen d’éducation pour les ouvriers et paysans. 

Les trois troupes les plus représentatives de ce mouvement seront El Teatro del Pueblo 

d’Alejandro Casona, El Búho de Max Aub et La Barraca de Federico García Lorca. 

 

Il s’agit de compagnies constituées d’universitaires, engagés aux côtés de la République. Ils 

proposent surtout du théâtre classique, aussi bien dans les maisons, que sur les places de 

villages. L’objectif était de faire connaître un théâtre de qualité, d’élever le niveau culturel des 

classes les plus défavorisées et rompre avec les stéréotypes du théâtre commercial et de 

divertissement bourgeois.  

 

La guerre civile mettra un terme à tous ces projets de renouveau pédagogique et culturel, qui 

tentaient de rapprocher le théâtre des classes les plus humbles de la société.  

Cependant, en ces temps de guerre, et à partir des syndicats ouvriers, Confédération Nationale 

du Travail (CNT) et Union Générale des Travailleurs (UGT), et des fédérations anarchistes, 

un théâtre de résistance naîtra, empreint d’idéologie révolutionnaire et antifasciste. Il faut 

noter aussi la création par le poète et dramaturge Rafael Alberti (Espagne 1902-1999) et sa 

femme, l’écrivain Maria Teresa León (Espagne 1903-1988), des Guerrillas del Teatro (Les 

guérillas du théâtre) qui intervenaient sur le front pour motiver le camp républicain 

https://fr.wikipedia.org/wiki/Universit%C3%A9_centrale_de_Madrid
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Ces mêmes anarchistes et républicains antifascistes s’exileront à Toulouse en 1939, lors de ce 

que l’on appelle La Retirada (La Retraite). Toulouse devient la capitale des institutions 

espagnoles de l’exil. Grâce, notamment, à sa situation géographique, c’est alors la plus grande 

agglomération espagnole de France. 

 

À partir de 1944, la communauté d’exilés espagnols s’organise en associations à partir des 

syndicats.  

 

« C’est en 1945 que naît la compagnie de théâtre Iberia, directement liée au syndicat 

CNT, organisateur du Mouvement Libertaire Espagnol en France. L’année 1945 est 

également marquée par la naissance du Casal Catalá. En 1948, depuis la compagnie 

Iberia nait le Grupo Juvenil, puis c’est autour de Terra Lliure de voir le jour en 

1951.2 »  

 

Ce seront les compagnies les plus marquantes de cette période de l’après-guerre civile 

espagnole.  

Les œuvres les plus représentées sont celles d’auteurs connus comme Benito Pérez Galdós, 

les frères Quintero ou Carlos Arniches, abordant des thématiques sociales, le costumbrismo 

(courant artistique reflétant les us et coutumes de la société et les cultures régionales 

espagnoles) et des pièces de théâtre comique.  

 

Ces représentations étaient toujours accompagnées de rencontres, conférences ou débats 

politiques avec des figures de la politique espagnole et des intellectuels également en exil.  

Face aux compagnies Iberia et Terra Lliure, le Grupo Juvenil « a toujours exprimé sa volonté 

de présenter un théâtre plus combatif, un répertoire plus moderne et laissant moins de place au 

simple divertissement. Ils s’auto-définissaient comme un « Groupement Juvénile d’études et 

d’essais théâtraux »3.  

Ces compagnies ont été les premières manifestations du théâtre espagnol en France, créées 

par des acteurs et metteurs en scène espagnols. Avec la naissance en 1963 du Festival de 

Théâtre Mondial de Nancy, l’on verra arriver en France les compagnies espagnoles 

universitaires et le Théâtre Indépendant. 

Ces références serviront à situer le répertoire de la programmation du Festival Don Quijote de 

Paris. 

                                                           
2 Marlène et Frédéric Serralta, «Teatro del exilio español en Francia: el caso de Toulouse: 1945 – 1962», ADE, 

N° 82, septembre-octobre 2000, Madrid, p. 65 
3 Ibid. p.69 
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B. Accueil du théâtre espagnol en France: les festivals et les théâtres 
 

Le Festival de Nancy, tout au long de son existence, de 1963 à 1983, lors de onze éditions, a 

proposé des spectacles de théâtre espagnol, provenant en premier lieu du théâtre universitaire 

espagnol, Teatro Español Universitario [TEU] :  

 

« En 1964, Théâtre de la Faculté de Philosophie et Lettres de Madrid avec Entremeses 

 de los romances et El retablo de las maravillas de Cervantes et Ingenieros Industriales 

de Madrid avec Sur l’importance d’être d’accord de Bertolt Brecht. En 1965, Théâtre 

National de l’Université de Madrid avec Fuenteovejuna de Lope de Vega. En 1966, 

Teatro de Camara los Golliardos de Madrid avec Ceremonia por un negro asesinado 

(Cérémonie pour un noir assassiné) de Fernando Arrabal. En 1967, Théâtre de la 

Faculté de Philosophie et Lettres de Madrid avec Amor de Don Perlimplin con Belisa 

en su jardin de García Lorca. En 1968, Compañia Adria Gual avec Primera historia 

de Esther de Salvador Espriu. En 1971, Teatro Estudio Lebrijano (Théâtre paysan 

 andalou de Lebrija) avec Oratorio, création collective sur l’œuvre d’Alfonso Jiménez 

Romero. En 1972, La Cuadra de Sevilla avec Los Palos de Salvador Távora. En 1973, 

Teatro Tabano avec El retablo de don Cristobal de García Lorca et avec Castañuela 

70, création collective. En 1975, La Cuadra de Sevilla avec Los Palos de Salvador 

Távora. En 1978, Teatro Eslava avec La casa de Bernarda Alba de García Lorca. En 

 1979, Les Chants de l’aurore de Murcie (Los cantos de la aurora de Murcia) et 

 Escolania de Blavets de Majorque avec La Sibilla (Le Chant de la Sybille). En 1980, 

Compagnie Albert Vidal avec L’Apéritif 4». 

 

Ces compagnies qui ont participé au festival de Nancy feront partie du mouvement connu 

comme Teatro Independiente (Théâtre Indépendant) et sont des groupes contestataires, 

opposés au régime et au théâtre bourgeois et réactionnaire de l’ultime période du franquisme. 

 

Le Théâtre de l’Odéon: « Cycle Hispanique » (1992) 

Il faudra attendre 1992, pour que la France accueille des compagnies et comédiens espagnols 

dans ses Théâtres Nationaux. Le Théâtre de l’Odéon, dirigé alors par Lluis Pascual, 

accueillera un cycle de théâtre hispanique dans le cadre de la commémoration des 500 ans de 

la découverte de l’Amérique.  

                                                           
4  L. Bogdan et P. Wauters, Comme neige au soleil, Le festival mondial du théâtre, Nancy 1963 -1983, Paris, 

L’Entretemps, 2018. 

J. P. Thibaudat, Le Festival mondial du théâtre de Nancy, une utopie théâtrale 1963-1983, Besançon, les 

Solitaires Intempestifs, 2017. 
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 « Il est certains voisinages qui n'entraînent pas nécessairement une libre circulation des 

 hommes, des idées et des œuvres. Une analyse un peu perspicace révélerait sans doute 

 des causes multiples, parmi lesquelles on aurait tort de considérer sans importance une 

 appréciation topographique : une chaîne de montagnes est souvent une barrière plus 

 efficace que telles lignes Maginot artificiellement tracées 5». 

 

Seront alors représentés :  

- Tirano Banderas (Le tyran Banderas) de Valle-Inclán. Adaptation et mise en scène : Lluis 

Pasqual. En espagnol. 

 

- La vie est un songe de Calderón de la Barca. Création française. Traduction : Céline Zins. 

Mise en Scène : José Luis Gomez  

 

- Lope de Aguirre, traidor (Lope de Aguirre, le traitre) de José Sanchis Sinisterra. Mise en 

scène : José Luis Gomez. En espagnol.  

 
- Le Chevalier d'Olmedo de Lope de Vega. Création française, texte de Zeno Bianu. 

Mise en scène : Lluis Pasqual. 

 

- Yo tengo un tío en América (J’ai un oncle en Amérique), texte et mise en scène : Albert 

Boadella. En espagnol. 
 

Sans entrer dans le détail de sa programmation, ni d’en faire une chronologie, il faut noter 

l’importance du Festival d’Avignon qui a fait découvrir en France, Rodrigo García et 

Angelica Llidel, les créateurs les plus internationaux du théâtre espagnol. Il faut aussi noter 

des festivals qui à une autre échelle ont accueilli dans leur programmation des compagnies 

autant de théâtre universitaire que de la scène émergente espagnole et latino-américaine, ce 

sont le Festival International Universitaire de Nantes, le Festival de Théâtre Européen de 

Grenoble de 1985 à 2004, et le Festival Ibéro-américain de Bayonne /Les Translatines de 

1981 à 2014.  

 

3. Création du Groupe Zorongo - Paris 1988 

A. Origine du projet théâtral 
 

Le Groupe Zorongo a été créé en 1988 par des comédiens de diverses origines culturelles, 

provenant tous des écoles de Jacques Lecoq et de Philippe Gaulier à Paris, et passionnés par la 

création théâtrale hispanique.   

                                                           
5  Lluis Pasqual, Brochure de présentation du « Cycle Hispanique », Théâtre de l’Odéon, 1992. Metteur en scène espagnol qui fut directeur 

de l’Odéon, Théâtre de l’Europe, Paris, de 1990 à 1996. 

 



12 

 

Aujourd’hui, c’est une compagnie franco-espagnole travaillant entre Paris et Madrid, et ses 

objectifs sont de produire et promouvoir le théâtre d’origine espagnole en France. Ce fut le 

cas avec des créations telles que Ay, ay, ay Lorcas d’après Lorca, en 1988, La Señorita M… 

(Madame Marguerite) de Roberto de Athayde, en 1992, ou encore le récital de poésie et danse 

flamenco Paseo a la sombra de la luna (Promenade à l’ombre de la lune).  

De plus, depuis 1992, le Groupe Zorongo est la structure de production et d’organisation du 

Festival Don Quijote, pour la diffusion d’œuvres et de compagnies hispaniques, récompensé 

par le Prix Max de la critique espagnole en 2011. 

Installé à Paris désormais, le Groupe Zorongo s’efforce avec les mêmes motivations de faire 

connaître au public français des auteurs contemporains tels qu’Itziar Pascual avec Dompteur 

d’ombres, Ernesto Caballero avec Stimulant, amer et nécessaire et José Sanchis Sinisterra  

avec Ay Carmela. 

El corral de Bernarda (Dans la cour de Bernarda) d’après Federico García Lorca, créé en 

coproduction avec le groupe bolivien Ditirambo pour l’ouverture en 2011 du 8ème Festival 

International de Santa Cruz en Bolivie. En 2015, deux nouvelles créations en Bolivie avec 

Ditirambo: Tenemos que hablar (Il faut qu’on parle) de Oscar Barbery et Solo para Paquita 

(Stimulant, amer et nécessaire) de Ernesto Caballero.  

 

B. Productions et tournées  
 

AY! AY! AY! LORCAS 

Création collective de Pedro Pablo Naranjo, Christophe Berger et Luis Jiménez. 

 

Après une tournée à Grenade et dans des villages d’Andalousie en 1988, ¡Ay! Ay! Ay! Lorcas, 

consolide le projet et l’orientation artistique du Groupe Zorongo.  

Cette pièce poétique a été conçue de façon très simple, pour pouvoir être jouée dans n’importe 

quel espace. Elle a recours à des masques, violons, marionnettes et tissus, fleurs et branches, 

pour approcher l’essence des textes de García Lorca, parler de l’auteur et de nous-mêmes, à 

travers ses poèmes tâchés de sang, comme le sable des arènes, comme pour se jouer de la vie, 

Cette pièce du Groupe Zorongo a été représentée le 5 janvier 1990 dans la grande salle de 

l’UNESCO à Paris, en hommage au poète Federico García Lorca.  
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LLANTO DE CLAVELES (Soupirs d’œillets) 

Création collective de Pedro Pablo Naranjo, Christophe Berger et Luis Jiménez.  

II Muestra Alternativa de Teatro – Madrid (Espagne), 1990.  

XV Festival Internacional de Vitoria (Espagne), 1990. 

 

LA SEÑORITA M... (Madame Marguerite) 

Auteur: Roberto de Athayde.  

Mise en scène: Luis F. Jiménez et Pedro Pablo Naranjo.  

1er Festival Don Quijote – Paris 1992 (France). 

 

Tournée 1993: 

VI Festival Nacional del Monólogo – La Habana (Cuba). 

Festival Carrefour de l’Europe – Nantes (France). 

Universidad de Malaga (Espagne). 

Sala La Imperdible – Sevilla (Espagne). 

Sala Niessen – Renteria (Espagne). 

 

 

RÉCITAL DE POÉSIE 

Mise en scène : Luis F. Jiménez.  

Colegio de España. Cité Internationale universitaire– Paris 1993. 

Chapelle des Carmélites – Toulouse 1994. 

Maison des Cultures du Monde – Paris 1995.  

14ème Marché de la Poésie – Paris 1995. 

5ème Festival Don Quijote –  Paris 1996. 

1er Festival Arabe de Poésie à l’IMA – Paris 2000.  
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PASEO A LA SOMBRA DE LA LUNA (Promenade À L’ombre De La Lune)  

Récital d’après: Federico García Lorca, Antonio Machado, León Felipe, Alberti, José Hierro, 

Luis Cernuda, José Antonio Villarreal, Luis García Montero, Angeles Navarro Guzmán, 

M'hammed al Ghuzzi, Jamel Eddine Bencheikh. 

Mise en scène : Luis F. Jiménez. 

8ème Festival Don Quijote – Paris 1999. 

Encuentros Flamenco fin de siglo – Madrid 1999. 

III Festival de música y teatro sacro-ritual, Riogordo – Malaga 2001. 

V Temporada International de Danza – Bogotá et Medellín (Colombie) 2001. 

Saison Théâtre Café de la Danse – Paris 2002. 

Maroc : Rabat – Casablanca – Fès – Tétouan – Tanger 2003. 

Festival Printemps des Poètes – Paris 2004. 

Théâtre 95 –  Cergy-Pontoise 2009. 

UNESCO - Maison des Cultures du Monde – Paris 2009. 

Théâtre de la Reine Blanche – Paris 2011. 

Maison Pour Tous Youri Gagarine – Champigny-sur-Marne 2015. 

 

DOMPTEUR D’OMBRES (Domador de Sombras) 

Auteur : Itziar Pascual.  

Texte français : Ángeles Muñoz. 

Mise en scène : Luis F. Jiménez. 

 

Théâtre Café de la Danse ©Pedro Trajano 

10ème Festival Don Quijote Vingtième Théâtre – Paris, 2001. 

Théâtre Café de la Danse – Paris 2002. 

Festival de Otoño – Madrid 2002. 

Saison Vingtième Théâtre – Paris du 26 mai au 26 juin 2004. 

 

 

 

STIMULANT, AMER ET NÉCESSAIRE (Sólo para Paquita) 

Auteur : Ernesto Caballero. 

Mise en scène : Luis F. Jiménez.  



15 

 

 

  
Instituto Cervantes © Pedro Trajano 

 

Tournée : 11ème Festival Don Quijote, Instituto Cervantes – Paris 2002. 

Saison Théâtre des Bains Douches – Le Havre du 9 au 13 décembre 2003. 

Festival Escenas Contemporáneas – Madrid 2005. 

XX Festival Internacional de Teatro Hispano – Miami (USA) 2005. 
 

AY CARMELA  

Auteur : José Sanchis Sinisterra.  

Texte français d’Ángeles Muñoz. 

Mise en scène : Luis F. Jiménez. 

 

  
Théâtre Café de la Danse © Pedro Trajano 

 

Café de la Danse – Paris, 2005 

17ème Festival Don Quijote, Théâtre Café de la Danse – Paris 2008.  

 
CHANTS D’ESPAGNE –Récital Lyrique.  

Centre Culturel Jean Cocteau – Les Lilas 2009. 

18ème Festival Don Quijote –Café de la Danse – Paris 2009. 

Théâtre 95 – Cergy Pontoise 2010. 

Théâtre de la Reine Blanche – Paris, 2011. 
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C. Coproductions avec des compagnies d’Amérique latine 

 

COMPAGNIE TACITA DE PLATA – Medellín (Colombie) 

Domador de Sombras (Dompteur d’ombres) 

Auteur : Itziar Pascual. 

Mise en scène : Luis F. Jiménez. 

Teatro Popular de Medellín, Saison 2006-2007. 

Festival de Manizales, 2007. 

Festival Iberoamericano de Bogotá, 2008. 

 

COMPAGNIE DITIRAMBO – Santa Cruz de la Sierra (Bolivie) 

El corral de Bernarda (Dans la cour de Bernarda) 

Texte et mise en scène : Luis F. Jiménez. 

Ouverture du 8ème Festival International de Santa Cruz de la Sierra, 2011 (Prix Tiqui, meilleur 

spectacle et meilleure mise en scène). 
Tournée nationale en Bolivie (2012) : Maison de la Culture de Santa Cruz – Cochabamba – 

Samaipata – San Carlos. 

Festival Don Quijote, Café de la Danse – Paris, 2012. 

Festival Don Quijote, Théâtre13/Seine – Paris, 2014. 

Tournée nationale en Espagne (2014): Madrid (RESAD) – Torrejón de Ardoz – Talavera de la 

Reina –  Teatro Rojas de Toledo. 

 

 
Théâtre Café de la Danse © Thierry Stein  
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        Goya. ¡Quel sacrifice! Caprice N° 14                

 

 

 
COMPAGNIE DITIRAMBO – Santa Cruz de la Sierra (Bolivie, 2014) 

El Retablillo de Don Cristóbal (Le petit retable de Don Cristobal) 

Auteur: F. García Lorca. 

Mise en scène : Luis F. Jiménez. 

Centro Español AECID. Santa Cruz. 

Saison Casa de la Cultura. Santa Cruz. Tournée nationale en Bolivie.  

Saison Théâtre13 – Paris 2014. 

 

 

 
 

 

 

 

 
 

 

 

 

 
 

 
 

 

 
 

 

COMPAGNIE DITIRAMBO – Santa Cruz de la Sierra (Bolivie, 2015) 

Tenemos que hablar (Il faut qu’on parle) 

Auteur: Oscar Barbery (Bolivie) 

Mise en scène : Luis F. Jiménez. 

Centro Español AECID. Santa Cruz. 

Casa de la Cultura. Santa Cruz. 

 

Sólo para Paquita (Stimulant, amer et nécessaire) 

Auteur: Ernesto Caballero (Espagne) 

Mise en scène : Luis F. Jiménez.  

Casa de la Cultura. Santa Cruz. 

Centro Español AECID. Santa Cruz. 
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CHAPITRE II - LES GRANDS AXES ARTISTIQUES DU 

FESTIVAL DON QUIJOTE 

 

1. Naissance du Festival : Paris 1992 
 

Cette idée, qui est née en 1991 et que j’ai vécue au départ comme une utopie, est aujourd’hui 

une réalité. 

 

En observant le parcours du festival, l’on réalise à quel point sa programmation a permis 

l’émergence d’un pont unique, né dans le Sud de l’Europe, franchissant les montagnes des 

Pyrénées, passant par Paris et atteignant les rives de l’Amérique.   

Si le premier festival a été pour le théâtre hispanique une fenêtre s’ouvrant sur le Nord, par 

cette fenêtre nous parviennent aujourd’hui la lumière, les couleurs, les rythmes et les passions 

des gens du Sud. 

 

Le festival Don Quijote se veut un voyage à travers les mondes de nos classiques, les 

inquiétudes de nos auteurs contemporains, les espérances, les rêves ou les cauchemars des 

Indiens de cette Amérique latine, si proche et si lointaine à la fois. 

Fidèle à ses principes, le Festival Don Quijote veut offrir au public français l’occasion de 

découvrir le théâtre contemporain, les compagnies et jeunes metteurs en scène espagnols. Et 

puisqu’à Paris, les rêves deviennent réalité, que ce festival soit, pour les professionnels 

hispaniques, une opportunité de présenter leurs créations à d’autres publics qui rêvent en 

d’autres langues. 

Le Festival a eu aussi, depuis sa naissance, l’objectif de créer une véritable coopération 

théâtrale franco-hispanique.  

 

Ce festival, en version originale, espère imprégner l’automne parisien de la chaleur et des 

couleurs du Sud, pour continuer à partager les rêves et les espoirs. 

J’ai pour ambition que cette rencontre théâtrale soit, à travers les personnages, un singulier 

voyage culturel et artistique. 
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2. Lignes artistiques du Festival 

 
Certains éditos ont défini les lignes artistiques générales, et d’autres reflètent des 

programmations dédiées à des thématiques sociales et historiques. La sélection proposée est 

constituée d’extraits d’éditos publiés dans les brochures-programme du Festival. 

  
1ère Rencontre de théâtre en langue espagnole du 31 mars au 12 avril 1992. 

Passé l’hiver, en ces premiers jours de printemps, les Amandiers de Paris fleurissent avec un 

nouveau festival de théâtre. Peuples divers, cultures diverses, mais une langue en partage dans 

cette première rencontre de théâtre en langue espagnole. Les compagnies arrivent comme Don 

Quijote avec force et folie. Leur Quijote c’est le délire, la passion du théâtre, leur Sancho, 

c’est la dure réalité de la création artistique. À vous amants du théâtre, à vous artistes, à vous 

passionnés d’hispanité et à vous Espagnols et latins de tous accents, de tous horizons, 

partageant cette nouvelle France ouverte à l’Europe, pour que vous fassiez vôtre ce rêve, ce 

monde imaginaire, ces rythmes, nous vous offrons le monde de Don Quijote. À vous qui 

rêvez dans d’autres langues, mais qui voulez vivre la culture hispanique au travers des 

émotions, nous vous offrons le théâtre. 

 

3ème Festival Don Quijote du 5 au 23 octobre 1994. 

Le Festival Don Quijote s’ouvre pour sa 3ème édition à la Maison des Culture du Monde, un 

lieu qui partage ses valeurs d’interculturalité, et vous propose, à travers un éventail du théâtre 

contemporain hispanique, de partager son univers de passions. Vous découvrirez aussi la 

diversité des sensibilités théâtrales telles qu’elles s’expriment, des rituels afro cubains à la 

mythologie universelle, en passant par la comédie du quotidien espagnol. Théâtre de texte, 

aux accents multiples, théâtre sans texte, théâtre de rythmes, couleurs et musiques, théâtre de 

l’espérance d’une hispanité quichottesque. 

 

8ème Festival Don Quijote du 5 au 28 novembre 1999. 

1989-1999 : dix ans de travail et de passion, dix ans qu’un groupe de personnes amoureuses 

de la culture hispanique chemine comme le chevalier à la triste figure, en quête de nouvelles 

aventures, muni d’une seule certitude : savoir qu’il contribue à la diffusion de l’élément le 

plus précieux de l’être humain, la culture, qui nous a construits en tant qu’hommes, la culture, 

qui nous unit et nous différencie.  
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15ème Festival Don Quijote du 24 novembre au 2 décembre 2006. 

Contre le silence. De 1936 à 2006, l’Espagne a écrit deux chapitres de son histoire parmi les 

plus importants, correspondant aux années sombres et aux années de liberté. La 

programmation contribue à éclairer, comme une scène de théâtre, la mémoire collective 

confrontée à l’obscurantisme. Le pouvoir, la société, les circonstances imposent parfois le 

silence, mais l’âme humaine ne peut se taire éternellement, et alors vient le temps des 

émotions qui surgissent et des mots qui s’entendent. 

 

16ème Festival Don Quijote du 24 novembre au 6 décembre 2007. 

Pour éclairer la mémoire. La programmation du festival 2007 tourne autour des auteurs et 

artistes ayant vécu la Guerre Civile espagnole, et des spectacles évoquant cette période de 

l’histoire contemporaine, période qui plus que jamais, est source d’inspiration dans tous les 

domaines artistiques, du drame à la comédie, en passant par la chanson et la danse. Une 

programmation en mémoire du 2ème Congrès des Écrivains Antifascistes à Valence en 1937. 

 

17ème Festival Don Quijote du 22 novembre au 3 décembre 2008. 

« Personne ne se rendait compte que tous avaient connu la déroute, en même temps que le 

peuple espagnol. Les démocraties commencèrent à revêtir le deuil ; elles allaient peu de temps 

après revêtir la mort… 6»  

Nous donnons en 2008 la parole aux femmes, à travers Maria Teresa León, l’une des voix les 

plus profondes de l’histoire contemporaine espagnole, aux femmes engagées sur scène. 

 

20ème Festival Don Quijote du 21 au 30 novembre 2011. 

En ouvrant une fenêtre à Paris sur ce théâtre en langue espagnole, des classiques du Siècle 

d’Or espagnol aux textes contemporains, des compagnies emblématiques aux jeunes metteurs 

en scène, des scènes espagnoles aux cultures andines et amazoniennes, des thématiques 

historiques à l’universalité sociale, le festival offre au public parisien une occasion de partager 

les rêves et les imaginaires. 

 

21ème Festival Don Quijote du 20 au 25 novembre 2012. 

En ces temps de résistance et de réflexion, nous pouvons seulement répondre avec ce que 

nous savons faire de mieux, avec ce que nous aimons et ce que nous souhaitons partager. Face 

                                                           
6 Maria Teresa León, Mémoire de la Mélancolie, Barcelona, Galaxia Gutemberg, 1999. 
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à la futilité, la création. Face à l’incertitude, la parodie et le bouffon comme sources 

d’observation critique et responsable. Ainsi dans cette édition, l’apparente légèreté des 

classiques s’oppose à la gravité des textes contemporains. 

 

25ème Festival Don Quijote du 13 octobre au 6 décembre 2016. 

Cette 25ème édition atteint une dimension quichottesque en affrontant les moulins à vent des 

intégrismes de tous bords et des bureaucraties culturelles, et devient un acte de résistance 

utopique et de résilience. Les drames historiques et actuels de persécution et de répression 

sont transcendés par l’écriture, l’esthétique et l’humour et deviennent des objets de théâtre à 

partager avec humanité. 

 

 

 
VICTOR RAMOS 
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3. Auteurs et œuvres piliers de la programmation du Festival  
 

A. L’auteur : Valle-Inclán (1869 - 1936)  
 

« Manchot comme Cervantes, critique et détracteur comme Quevedo, grand et sec 

 comme un héros antique, le port altier comme un hidalgo, zozotant comme un 

 andalou, avec sa cape et sa longue chevelure comme un soldat du Régiment de 

Flandres, Valle-Inclán a représenté pour ses compagnons de La Génération 987, très 

préoccupés par la situation en Espagne et en Europe, le pur artiste dont la création 

esthétique n'avait d'autre finalité que celle de l'art pour l'art 8 ». 

 

 

L’on peut affirmer que Valle-Inclán fut l'un des pères du théâtre européen contemporain, il fut 

l'une des sources de la dramaturgie européenne au début du XXe siècle. Sa première période 

se situe dans le modernisme, reflétant une prose poétique. Son œuvre connue sous le nom de 

Sonatas (Les sonates), 1902, marquée par la recherche esthétique, tant dans le style que dans 

le rythme et la musicalité des textes, inspirés par les paysages et les souvenirs de sa Galice 

natale. 

 

Dans sa seconde période, il sera en rupture avec le modernisme, introduisant dans ses pièces 

la critique acerbe, le plaisir et le péché, la raillerie et le grotesque, la cruauté dans les 

personnages et va développer son écriture dramatique à partir des mythes et de la farce. C'est 

dans ces voyages et détours à travers ces styles et par le symbolisme, qu'apparaîtront des 

éléments d’écritures qui seront fondamentaux dans l'œuvre de Valle-Inclán, ce sont les 

didascalies. Écrites comme des scripts de film, ces didascalies révèlent de véritables images 

cinématographiques. 

 

C’est dans cette recherche et cette idée de la beauté, que Valle-Inclán découvrira les courants 

artistiques européens et le théâtre de Maeterlinck, en particulier ses pièces courtes pour 

                                                           
7 En 1898, l'Espagne perd les colonies de Cuba et des Philippines, la crise sociale et politique s'aggrave. Un 

groupe d'écrivains se fait l’écho de la situation du pays dans leurs œuvres et réflexions, préoccupés qu’ils sont 

par l'avenir de la société espagnole. De ces réflexions et rencontres, est née ce qui est connu en Espagne comme 

La Génération de 98, mouvement qui cherchera à rénover la pensée et la culture espagnole en s'ouvrant aux 

tendances européennes. Cette période est parfois considérée comme le second Siècle d'Or de la littérature 

espagnole. 

 
8 Maria de Maeztu. Antología – Siglo XX. Prosistas Españoles. Semblanzas y Comentarios, Madrid, Espasa- 

Calpe, S.A. 1969. 
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marionnettes9.  Il s’engagera dans cette nouvelle écriture avec des personnages d’aveugles, de 

mutilés, de prostituées en haillons, de mendiants, de truands, de soldats, de curés, de sorcières, 

abordant des thèmes de sexe et luxure, d’éléments sataniques et de mort. 

Valle-Inclán présente dans Divinas Palabras (Divines paroles) (1919)10 toute la magie d’un 

drame rural. Dans cette pièce, considérée comme une œuvre d’avant-garde expressionniste, 

on retrouve les constantes de l’auteur : la jouissance, la cruauté, le grotesque et l’onirique.  

Luces de Bohemia (Lumières de Bohème) (1920)11 est un drame urbain, l'œuvre la plus 

emblématique de Valle-Inclán, à travers laquelle il réaffirme le concept de l’Esperpento : 

« Les héros classiques, reflétés dans les miroirs concaves donnent l’Esperpento » dira Valle-

Inclán. 

L’Esperpento chez Valle-Inclán est semblable à ce que sont Les Caprices dans la peinture de 

Goya. En partant des images du Costumbrismo, il reflète la déformation grotesque et la 

cruauté de la réalité. Avec l’Esperpento, les personnages évoluent entre ombre et lumière, 

entre spiritualité et perversion, des personnages qui descendent aux enfers et manifestent leur 

cruauté sans aucun scrupule. À travers l’Esperpento, Valle Inclán fera une critique précise et 

féroce de la société, de l’esprit religieux du peuple espagnol, des monarchies et de la politique 

d’État.  

Le personnage Max Estrella, personnage principal de Luces de Bohemia (Lumières de 

Bohème), poète aveugle et bohème, qui mourra de froid dans une rue de Madrid, après une 

nuit de beuverie, poète qui assénera comme vérité au public : « L'Espagne est une 

déformation grotesque de la civilisation européenne », « en Espagne, la qualité n’est pas 

récompensée, on récompense les voleurs et les crapules », « en Espagne, le talent est un 

délit », « en Espagne, le travail et l’intelligence ont toujours été méprisés, ici, c’est l’argent 

qui commande tout ». « Il faut installer la guillotine électrique à la Puerta del Sol ». 

                                                           
9 Jean-Marie Lavaud, El teatro en prosa de Valle- Inclán (1899-1914), “La influencia de Maeterlinck”, 

Barcelona, Univeritas -24 PPU, 1992, p 85. 
10 Publiée à Paris en 1927 par la Librairie Stock. Traduction de Maurice Edgar Coindreau. Mise en scène en 

1946 par Marcel Herrand au Théâtre des Mathurins. Le texte a été réédité par Gallimard et la pièce représentée 

au Théâtre de l’Odéon en 1963, mise en scène de Jean Louis Barrault et Madeleine Renault. Théâtre espagnol. 

Auteurs classiques et modernes. Hommage à Ricardo Doménech. Madrid, Éditions Fundamentos, 2008. 

 
11 Représentée au Théâtre National Populaire (T.N.P.), saison 1962-1963. Mise en scène de Georges Wilson. 

Palais de Chaillot. Du 21 mars au 26 avril 1963. Traduction de Jeannine Worms dans la Collection Théâtre 

National. Paris 1984, Théâtre de L’Odéon. Mise en scène de Lluis Pasqual. 
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Valle-Inclán, s’inspire ainsi des peintures et des univers de Goya, Le Greco et des peintres 

flamands. Dans ces deux pièces et dans sa volonté de créer un nouveau courant théâtral, 

Valle-Inclán cherche à provoquer un choc émotionnel, une catharsis chez le spectateur, en le 

confrontant à l’hypocrisie morale de l’époque; il semble s’engager ainsi sur la voie du Théâtre 

Total, qui sera conceptualisé dans toutes ses dimensions par Antonin Artaud.  

« Valle voulait être le centre d’intérêt où qu’il soit. Lorsque Cyrano de Bergerac, le 

formidable personnage de Rostand, a été connu en Espagne, il n'a pas soulevé autant 

d’enthousiasme que prévu dans le cercle littéraire, car Don Ramón avait plus de 

courage, plus d'esprit et d'irrévérence. Ni à Paris, ni à Londres, ni à New York on 

n'avait rien vu de tel dans les temps modernes 12 ». 

 

 

Cet article d'opinion peut être discutable, mais ce qui ne l'est pas, c'est que Don Ramón del 

Valle-Inclán est le père du théâtre espagnol contemporain. 

 
Luces de Bohemia – Valle-Inclán / Alfonso Zurro – Théâtre 13/Seine – Paris 2018. © Teatro Clásico de Sevilla 

 

Pièces de Valle-Inclán et rencontre autour de son œuvre : 

5ème Festival. 1996. Vingtième Théâtre 

Los cuernos de Don Friolera (les cornes de Don Friolera) - Cie. Quimera de Plástico  

Mise en scène : Tomas Martín. 

 
 

En prologue, deux intellectuels débattent de la distanciation en art et en viennent à définir une 

esthétique dramatique. Suit la représentation de l’Esperpento : une rumeur court, rapportant 

                                                           
12 M. Ramiro de Maeztu, Antología – Siglo XX.  «Prosistas españoles». Article publié à l’occasion de la mort de 

Valle-Inclán dans le journal ABC, Madrid 8 janvier 1936. 
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que Doña Loreta trompe son époux, Pascual Astete, lieutenant du très prestigieux Corps des 

Carabiniers, avec le coiffeur Pachequin. Il ne reste au mari trompé qu'à laver son honneur par 

le sang, comme dans les drames baroques. Malheureusement, la farce grossière aura des 

conséquences dramatiques, car c’est la fille d'Astete qui sera victime de cette vengeance. 

L'Esperpento est conclu par une "Romance d'aveugle" : chanson populaire retraçant des 

péripéties amoureuses ou des aventures guerrières. 

Les Cornes de Don Friolera propose une vision parodique d’un des principes sacrés de la 

tradition espagnole : l'honneur. 

 

7ème Festival. 1998. Vingtième Théâtre. 

Divinas Palabras (Divines paroles) - Cie. Atalaya Teatro 

Mise en scène: Ricardo Iniesta. 
 

 

Écrite en 1919, Divinas palabras est la seule pièce de Valle-Inclán qui contient à la fois des 

éléments de son théâtre magique, rural galicien, et onirique. 

L’intrigue tourne autour d’un nain monstrueux et de sa mère, qui le mène de foire en foire 

pour demander l’aumône. L’émotion surgit de l’exploitation dont l’enfant est victime, de la 

part de sa propre mère et des membres de sa famille à la mort de celle-ci. L’auteur nous 

présente une galerie de personnages sordides et misérables, mais c’est le peuple qui est le 

véritable protagoniste. 

   

7ème Festival. 1998. Vingtième Théâtre. 
Las Galas del difunto (La parure du défunt) - Cie. Quimera de Plástico  

Mise en scène: Tomas Martin. 
 

1898 : de jeunes soldats d’origine modeste, dont les familles n’ont pu payer la somme qui leur 

aurait permis de se libérer de leur devoir militaire, embarquent par milliers, au son de la 

« Marche de Cadix » et des envolées patriotiques de la presse et des autorités, à destination 

d’iles dont ils ne connaissent que le nom, Cuba et les Philippines, pour servir les derniers 

élans impériaux d’une Espagne décadente. Pour ceux qui ont la chance de revenir, malades, 

faméliques et désabusés, personne ne les attend ni ne les prend en charge. Il ne leur reste qu’à 

reprendre le chemin de leur village avec, pour tout trésor, leur uniforme à rayures usé, 

quelques pièces et une médaille.  

 

 

15ème Festival. 2006. Théâtre Café de la Danse. 

Farsa y licencia de la reina castiza (Farces et licences de la reine) - Cie. Histrión Teatro 

Mise en scène: Juan Dolores Caballero. 
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Sous le règne d’Isabel II (1833-1868), la société espagnole était profondément ancrée dans le 

monde agricole, la terre étant aux mains de l’Église et de quelques propriétaires terriens. 

C’est dans ce contexte choisi par Valle-Inclán, d’une Espagne pauvre et désenchantée, 

qu’arrivent au Palais Royal, des lettres d’amours compromettant la Reine et son 

gouvernement. 

On retrouve dans cette pièce, pilier du répertoire théâtral classique, les thèmes récurrents dans 

l’œuvre de Valle-Inclán : l’ironie, le réalisme théâtral, le sens tragique de la vie, dans une 

représentation parodique d’une Espagne authentique. 

 

19ème Festival. 2010. Théâtre Café de la Danse. 

Luces de Bohemia (Lumières de Bohème) - Cie. Teatro del Temple   

Mise en scène: Carlos Martín. 
 

Luces de Bohemia, écrit en 1920, est un texte essentiel du théâtre espagnol avec lequel 

s’inaugure l’Esperpento: vision déformée de la réalité, comme reflétée par des miroirs 

concaves ; concept esthétique rénové que Valle-Inclán décrit dans une des dernières scènes de 

la pièce même, et dont il attribue la paternité à Goya.  

 

27ème Festival. 2018. Théâtre 13/Seine. 

Luces de Bohemia (Lumières de Bohème) - Cie. Teatro Clásico de Sevilla.  

Mise en scène: Alfonso Zurro. 
 

Dans cette pièce, Valle-Inclán décrit une Espagne qui est la caricature d’elle-même, selon le 

concept théâtral qu’il a créé sous le nom d’Esperpento. 

Des personnages turbulents et des situations grotesques se succèdent tout au long du périple 

mondain et nocturne à Madrid, du poète aveugle Max Estrella et de Don Latino, son guide et 

compagnon déloyal, dans un Madrid des années 20. Ces deux personnages en errance, vont 

croiser toutes les classes sociales de Madrid, du lumpenprolétariat, délinquants, prostituées, 

aux policiers, journalistes, ministres… comme dans un chemin de croix païen, ponctué de 

chœurs de tragédie grecque. 

 

Rencontre. 2018. Université de la Sorbonne. 

Espagne 1898 - 1936 : Les intellectuels espagnols dans le miroir 

 

Rencontre organisée autour de Luces de Bohemia de Valle-Inclán et Unamuno : Venceréis, 

pero no convenceréis de José Luis Gómez.  

Rencontre animée par les hispanistes français Serge Salaün, Delphine Chambolle et Jean-

Claude et Colette Rabaté. 
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B. Le poète: Federico García Lorca (1898 - 1936) 
 

« Le théâtre est une école de larmes et de rire, une tribune libre où l’on peut défendre 

des morales anciennes ou équivoques et dégager, au moyen d’exemples vivants, les 

lois éternelles du cœur et des sentiments de l’homme. 

 Un peuple qui n’aide pas, qui ne favorise pas son théâtre est moribond, s’il n’est déjà 

 mort ; de même, un théâtre qui ne recueille pas la pulsation sociale, la pulsation 

 historique, le drame de son peuple, et la couleur authentique de son paysage et de son 

 esprit, avec son rire et ses larmes, ce théâtre-là n’a pas le droit de s’appeler théâtre, 

 mais « salle de divertissement » local tout juste bon pour cette horrible chose qui 

 s’appelle « tuer le temps » 13». 

 

L’esprit de cette citation, présentant le théâtre comme un moyen de nourrir la culture et la 

spiritualité de tout un peuple, ont plané et planent sur le Festival Don Quijote. 

À travers ses textes, poèmes, adaptations ou chansons, Lorca est l’auteur le plus programmé 

au Festival Don Quijote. C’est d’ailleurs autour du projet, Ay, Ay, Ay Lorcas!, inspiré de son 

œuvre qu’est né le Groupe Zorongo, structure qui produit et organise le Festival.  

 

De sa première édition à la dernière en date, le festival a rendu hommage à l’homme qu’était 

Federico García Lorca. Ainsi, ses œuvres ont constamment été représentées : de Yerma en 

1992 par la compagnie Teatro del Norte, en passant par le concert de cante jondo (chant 

flamenco) Canciones populares antiguas (Chansons populaires d’autrefois) de Carmen 

Linares en 1998, à la représentation en 2019 du spectacle Federico García, proposé par Pep 

Tosar.  

 

Les écrits de Lorca révèlent un auteur au langage incroyablement riche : poésie, coplas du 

Cante Jondo, berceuses, contes, théâtre pour enfants, théâtre dramatique, théâtre historique, 

théâtre d’avant-garde… dévoilant l’âme et l’esprit poétique du peuple andalou et la 

spiritualité de l’homme universel.  

 

Parmi la multiplicité des créations relatives à l’œuvre de Lorca, le Festival a sélectionné au fil 

des éditions un certain nombre de pièces, témoignant d’une grande diversité : diversité des 

genres et diversité des propositions et des lectures artistiques (musique, théâtre de 

marionnettes, danse flamenco et contemporaine, création vidéo, documentaire…). 

                                                           
13 F. García Lorca, Conférence : Causerie sur le Théâtre, Œuvres Complètes, La Pléiade, Éditions Gallimard, Paris, 1990. 
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Cette diversité sera illustrée dans les pages suivantes, établissant un répertoire de toutes les 

pièces sur Lorca programmées au festival au cours des 28 éditions.  

 

 

El Público. García Lorca/ Francisco Ortuño. 

Maison des Cultures du Monde. Paris 1995 © Ana Díez 

 

El Público14(Le Public), dirigé par Francisco Ortuño (Festival 1995), est une œuvre d’avant-

garde de Lorca. Il y revendique la force de la liberté au théâtre, comme l’affirme le 

personnage du metteur en scène dans la pièce : « Mon théâtre sera toujours un théâtre en plein 

air ». Francisco Ortuño déclare à son tour :  

 

 « El Público est une explosion de liberté créatrice, cette œuvre de Lorca évoque la 

 peur de la liberté, le vertige qui se produit entre ce que l’on désire et ce que l’on 

 craint15 ».  

 

Dans la pièce Yerma, mise en scène par Etelvino Vázquez (Festival 1992), le personnage 

principal, Yerma, interprété par le metteur en scène lui-même, est interné dans un asile après 

                                                           
14 Spectacle avec lequel a été inauguré le Théâtre National de la Colline en 1987. Mise en scène de Jorge Lavelli. 

Cette pièce créée au Centro Dramático Nacional à Madrid, a été programmée au Théâtre de l’Odéon en 1988. 

Mise en scène de Lluis Pasqual. En langue espagnole. 

 
15 Interview de Francisco Ortuño, El Diario del Mundo, Palma de Mallorca, 1er septembre 1995. 
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avoir assassiné son mari. Elle y est visitée, nuit après nuit, par les fantômes du passé. Dans sa 

folie, elle raconte la pièce de Lorca, dans une lecture totalement contemporaine.  

 

Amor de Don Perlimplín con Belisa en su jardín (Les amours de Don Perlimplin avec Bélise 

en son jardin - estampe érotique en quatre tableaux), présentée à deux reprises au Festival. 

Au sujet de la première présentation (Festival 1997), le metteur en scène Antonio Simón 

déclare :  

 « C’est un texte plein de mystère, d’amour fou. Petit chef-d’œuvre, à la fois populaire 

 et avant-gardiste, tragique et farcesque. Une œuvre romantique hors du commun16 ».  
 

La seconde mise en scène, de Juan Dolores Caballero (Festival 2007), est inspirée par les 

rythmes et tempos de la danse japonaise Buto, pour renforcer le contraste entre le caractère 

lyrique et grotesque d’un texte qui, traitant du thème de l’amour non conventionnel, révèle 

toute la sensualité d’une grande œuvre poétique du théâtre de Lorca.  

 

L’œuvre de Lorca est une source d’inspiration pour de nombreux artistes. Dans cette offre très 

large, deux pièces programmées au Festival se sont distinguées par leurs recours au 

multimédia et au théâtre d’objets et de marionnettes, réaffirmant la force d’inspiration 

créatrice de Lorca. Ces deux pièces sont Poeta en Nueva York (Poète à New York) et La 

sonrisa de Federico García Lorca (Le sourire de Federico García Lorca). 

Poeta en Nueva York (Festival 1999), mis en scène par Gema López et José María Roca, est 

un spectacle créé à partir du recueil homonyme de Lorca. La mise en scène est construite sur 

les images poétiques des vers, par le biais de créations vidéo et musicale en direct, d’effets 

théâtraux, de danse et d’un jeu d’acteur sensible. Le spectacle ne montre pas directement la 

ville de New York, mais à travers le récit de voyage, il révèle les émotions que Lorca y a 

ressenties : rage, solitude, amour, passions…    

Le spectacle La sonrisa de Federico García Lorca (Festival 2006), mis en scène par Jaume 

Policarpo, est une création de théâtre d’objets et de marionnettes pour deux acteurs, qui 

explore les éléments symboliques de l’œuvre de Lorca. Dans cette pièce, les objets se 

transforment en personnages, tout comme le sont les éléments naturels (soleil, vent, lune…) 

dans la poésie de l’auteur. La force expressive de ce spectacle est renforcée par la musique et 

la création lumière.  

                                                           
16 Antonio Simón, Brochure-Programme du Festival Don Quijote, 1997. 
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Il existe, dans l’œuvre de Lorca, de nombreuses références à l’univers de la petite enfance : 

jeux, comptines, chants populaires, berceuses… L’une de ses conférences les plus célèbres a 

pour titre Las nanas infantiles (Les Berceuses): 

 

« J’ai essayé de recueillir des berceuses dans toutes les contrées d’Espagne; j’ai voulu 

savoir comment les femmes de mon pays endormaient leurs petits et, au bout d’un 

certain temps, j’ai acquis l’impression que l’Espagne se servait de ses mélodies les 

plus tristes, de ses expressions les plus mélancoliques pour imprégner les premiers 

sommeils de ses enfants 17». 
. 

Dans le cadre du Festival, la création qui se rapproche le plus de l’univers de l’enfance est La 

niña que riega la albahaca y el Príncipe Preguntón (La jeune fille qui arrose le basilic et le 

prince Curieux), mise en scène par Fuensanta Morales (Festival 2011).  

À l’origine, ce texte était un « vieux conte andalou », comme l’indique Lorca en sous-titre de 

sa pièce, et a été écrit comme un spectacle de marionnettes, qui avait d’ailleurs été représenté 

la première fois chez le poète avec une composition musicale de Manuel de Falla. Fuensanta 

Morales, danseuse de flamenco, s’est inspirée de l’univers de Lorca (ses dessins, sa musique, 

ses poèmes…), pour donner naissance à un spectacle mêlant théâtre de marionnettes, danse et 

jeu d’acteur. 

 

Les deux pièces suivantes, programmées au Festival, n’ont pas été écrites par García Lorca 

lui-même, mais ont été totalement inspirées par son langage et l’univers de ses œuvres : 

María Sarmiento (Festival 1998) et Pepe el Romano o la sombra blanca de Bernarda (Pepe el 

Romano ou l’ombre blanche de Bernarda) (Festival 2001), deux pièces d’Ernesto Caballero. 

 

María Sarmiento est une parodie de l’histoire des filles de Bernarda Alba (La maison de 

Bernarda Alba), enfermées dans leurs chambres pour respecter un deuil de huit années, 

imposé par leur mère suite au décès du père. Cette situation sera troublée par l’arrivée 

inopinée de Sarmiento dans la maison familiale, jeune gitan fuyant la Guardia Civil. Ce gitan 

va réveiller tous les fantasmes de ces jeunes femmes privées de liberté.  

 

Dans Pepe el Romano, Ernesto Caballero replonge dans l’univers de La Casa de Bernarda 

Alba (La maison de Bernarda Alba), cette fois pour donner la parole aux hommes, présents 

dans l’imaginaire de l’œuvre, sans réellement y apparaître en tant que personnages. Dans cette 

                                                           
17 F. García Lorca, Conférence : Les Berceuses, Œuvres Complètes, La Pléiade, Paris, Edition Gallimard, 1981. 
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pièce, Ernesto Caballero transpose l’action dans la rue, l’univers masculin et les conflits ne se 

vivent plus en huis clos, dans l’ombre des pièces de la maison, mais à la lumière du jour.  

 

La Casa de Bernarda Alba (La maison de Bernarda Alba) de F. García Lorca et Pepe el 

Romano de Ernesto Caballero seront toutes deux sources d’inspiration pour El Corral de 

Bernarda (Dans la cour de Bernarda) (Festival 2012). Avec une dramaturgie et mise en scène 

de Luis F. Jiménez, il s’agit d’une coproduction de Zorongo et de la compagnie bolivienne 

Ditirambo. C’est une adaptation libre et burlesque des deux textes susmentionnés, aux 

rythmes et couleurs de l’Amérique latine, et dont tous les personnages féminins sont 

interprétés par des hommes dans un jeu de bouffons. 

La mise en scène souligne la misère et la violence humaine révélées dans ce drame. C’est une 

évocation de l’universalité et de la modernité de Lorca, sur des thèmes comme la répression 

morale, les relations homme-femme et les identités.  

 

El Corral de Bernarda (Dans la cour de Bernarda) est reprogrammé deux ans plus tard au 

festival, dans un diptyque avec El Retablillo de Don Cristóbal (Festival 2014), toujours dans 

une mise en scène de Luis F. Jiménez et coproduit par Zorongo et Ditirambo. 

 

Si Lorca avait choisi de sous-titrer « farce pour Guignol » El retablillo de Don Cristóbal (Le 

petit retable de Don Cristobal), l’adaptation présentée au festival utilisera aussi bouffons et 

marionnettes dans la mise en scène. À la première lecture du Retablillo de Don Cristóbal, on 

ne peut échapper à une immersion au cœur de la culture espagnole, des Entremeses 

(Intermèdes) de Miguel de Cervantes à l’Esperpento de Valle-Inclán, des tableaux de 

Velázquez aux « Caprices » de Goya. Inspirée de la tradition théâtrale espagnole du mariage 

arrangé d’une jeune et belle infidèle avec un vieillard, cette adaptation est transposée, par le 

biais des chants et de la musique, à la culture populaire bolivienne. 

 

En élargissant les frontières, ces deux pièces appliquent le principe et la devise de Lorca 

de recueillir la pulsation sociale, la pulsation historique et l’esprit des peuples d’Amérique 

latine.  

 

Lorca, la correspondencia personal (Lorca, la correspondance personnelle), mis en scène par 

Juan Carlos Rubio et Federico García, mis en scène par Pep Tosar, évoquent toutes deux 

Lorca en tant qu’homme et poète, retraçant son parcours personnel à partir d’un assemblage 
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de ses différentes œuvres. Lorca, la correspondencia personal (Festival 2018) est un parcours 

poétique, triste et joyeux, doux-amer, suivant le fil conducteur de sa correspondance privée, 

dans un jeu de deux acteurs, homme et femme, exprimant sa dualité, dans une mise en abime 

théâtrale si chère à Lorca. 

 

Dans Federico García (Festival 2019), on parcourt sur un mode chronologique les épisodes 

les plus importants de la vie et de l’œuvre de Lorca, depuis son enfance jusqu’à son assassinat 

en 1936, en passant par son époque universitaire et ses voyages à New York et à Cuba. Ce 

sont une dizaine de scènes, de flamenco, récital poétique, interviews-témoignages, qui mettent 

en relation le vécu de l’auteur, poète de génie, avec les œuvres de chaque période de sa vie.  

 

Federico García, Lorca / Pep Tosar, Théâtre 13/Seine – Paris 2019 © Justin Brown 

  

Le festival s’est aussi intéressé au travail musical de Lorca sur le répertoire de chansons 

populaires, en programmant le concert Canciones Populares Antiguas (Chansons populaires 

d’autrefois) que la chanteuse espagnole de flamenco, Carmen Linares, a donné pour célébrer 

le centenaire de la naissance de Lorca (Festival 1998).  

  « Le cante jondo s’apparente au chant des oiseaux et aux musiques naturelles du 

 peuplier et des vagues. Épuré par le temps, il est l’un des rares exemples de chant 

 primitif, le plus ancien d’Europe […] 18».  

 

Cette citation de F. García Lorca, extraite de sa conférence « Architecture du Cante Jondo », 

peut être appliquée à la voix de Carmen Linares qui, grâce à sa délicatesse et sensibilité, a su 

revisiter ces chansons populaires qui avaient été harmonisées et accompagnées au piano par 

Lorca, dans un enregistrement avec l’Argentinita. 

                                                           
18 Federico García Lorca, Conférence: Architecture du Cante Jondo, Madrid, Ediciones Aguilar, 1954. 
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Chronologie des pièces de F. García Lorca au Festival (1992-2019) 

 

1992. Yerma. Cie. Teatro Del Norte.   

Mise en scène: Etelvino Vázquez. 

 

1995.  El Público. Cie. Teatro del Sur.     

Mise en scène: Francisco Ortuño. 

 

1997. Amor de Don Perlimplín con Belisa en su jardín. Cie. Tantarantana. 

Mise en scène: Antonio Simón. 

 

1998. Maria Sarmiento. Cie. Teatro el Cruce. 

Texte et Mise en scène:  Ernesto Caballero. 

 

1998. Canciones populares antiguas.  

Concert: Carmen Linares. 

 

1999. Poeta en Nueva York. Cie. Producciones Imperdibles.  

Mise en scène: José M. Roca. 

 

2001. Pepe el Romano de Ernesto Cabalero. Cie. Traspasos.     

Mise en scène: Mikel Gómez. . 

 

2006. La sonrisa de Federico. Cie. Bambalina Titelles. 

Texte et Mise en scène: Jaime Policarpo. 

 

2007. Amor de don Perlimplín con Belisa en su Jardin. Cie. Histrion Teatro. 

Mise en scène: Juan Dolores Caballero. 

 

2011. La niña que riega la albahaca y el Príncipe Preguntón. Cie. Fuensanta Morales.  

Mise en scène: Fuensanta Morales.  

 

2012. El corral de Bernarda. D’après García Lorca et Ernesto Caballero.  

Cies. Ditirambo / Zorongo. Dramaturgie et Mise en scène : Luis F. Jiménez. 

 

2014. El retablillo de Don Cristóbal. Cies. Ditirambo / Zorongo. 

Mise en scène : Luis F. Jiménez. 

 

2018. Lorca, la correspondencia personal. Cie. Histrión Teatro. 

Mise en scène et dramaturgie: Juan Carlos Rubio. 

 

2019. Federico García. Cie. Pep Tosar.    

Texte et Mise en scène: Lorca et Pep Tosar. 
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C. La Compagnie: La Zaranda. Teatro inestable de Andalucía la Baja.  
(Xérès- Espagne, 1978) 

 
Vinagre de Jerez. Théâtre des Amandiers. Paris. 1992. ©Julio Paños 

 

La Zaranda est la compagnie qui a inauguré la première édition du Festival Don Quijote en 

1992, avec la pièce Vinagre de Jerez, et la seule compagnie à avoir interprété l’une de ses 

pièces en Première mondiale au Festival, en 2004 : Homenaje a los malditos (Hommage aux 

maudits). En 2010, La Zaranda obtient en Espagne le Prix National du Théâtre. 

La compagnie voit le jour à Xérès, en Andalousie, en 1978, alors que s’initiait en Espagne une 

période de grande importance d’un point de vue social, culturel et politique. La mort de 

Franco en 1975 marque la fin de la dictature, ce qui suscite un grand intérêt voire un 

enthousiasme national pour faire partie intégrante de l’Europe contemporaine. S’en suit alors 

la période historique dite de La Transición, transition démocratique toujours en cours à 
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l’heure actuelle, marquée par une multitude d’ambitions et d’espoirs; un grand enthousiasme 

collectif pour voir naitre la démocratie et profiter, jouir enfin de libertés étouffées, durant tant 

d’années de dictature franquiste.   

Pour parler de La Zaranda dans ce contexte politico-social, il faut évoquer deux compagnies 

andalouses de théâtre indépendant, qui ont été de véritables références en Andalousie : La 

Cuadra et Teatro Lebrijano, ces deux compagnies ont participé à de nombreuses occasions au 

Festival Mondial de Théâtre de Nancy.  

Les thématiques du temps, de la mémoire et du songe sont des constantes fortes dans leurs 

créations. Ces trois sujets n’ont pas de frontières et ne se réfèrent pas à une période donnée. 

Ce sont les sources dont La Zaranda s’inspire pour nous parler de l’Homme et de ses éternels 

conflits. Ce sont les chemins qui mènent au théâtre artisanal, au théâtre en tant qu’art.  

 « Lors de sa première sortie internationale, au Festival International de Théâtre 

 d'Expression Ibérique d’Oporto au Portugal, La Zaranda révèle un caractère qui lui est 

 propre, témoignant d’un respect des valeurs traditionnelles et d’une écoute attentive de 

 la parole des anciens : la sagesse des grands-mères, le retour nécessaire à la pensée 

 grecque, à la Generación del 98, aux grands mythes, à la religiosité populaire, aux 

 traits grotesques et cruels des scènes de rue (selon le concept de l’Esperpento de 

 Valle-Inclán). Somme toute, un vivier de mémoire historique, mise au service de 

 l’imagination 19».    

 

Dans un entretien de 1983 avec le journal Nueva Andalucía, Juan Sánchez, fondateur et 

premier metteur en scène de La Zaranda, déclare : « Dans un premier temps, il y a eu une 

recherche du contenu et des personnages, et dans un second temps, le langage de Valle-Inclán 

a été rajouté ». 

Dès ses débuts, La Zaranda a fait partie intégrante des courants européens de théâtre, loin du 

théâtre idéologique pratiqué par plusieurs compagnies espagnoles de théâtre indépendant de 

l’époque. Ses références étaient Beckett, Ionesco, Tadeusz Kantor et Grotowski. La 

compagnie a toujours été plus proche du Théâtre de l’Absurde que des approches textuelles et 

directives du théâtre de répertoire.  

Dans sa constante recherche de l’universalité de la condition humaine, La Zaranda a su créer 

une méthode de travail qui lui est propre et qui reflète l’originalité et l’esthétique de la 

compagnie. Ce langage propre, acquis à travers l’expérience des comédiens sur les places 

                                                           
19 Wilson Escobar Ramírez, La Zaranda, tanta pasión… tanta vida, México, Escenología A.C., 2003. 
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publiques et dans les théâtres de plein air des villages d’Andalousie, s’affirmera par des va-et-

vient dans la mémoire et par des thèmes qui interrogent l’Homme.   

Ainsi, La Zaranda propose un théâtre anthropologique. Ses créations évoquent l’essence 

même de l’art du flamenco. Elles sont un cri de douleur, sans chant ni danse, ni palmas pour 

marquer la cadence. Elles rompent ainsi avec tous les clichés des spectacles de flamenco qui 

remplissent les salles du monde entier. La compagnie porte un regard critique sur le profane et 

le sacré, la politique et la société. Dans ses spectacles, l’univers scénique est envahi d’objets 

chargés de symboles et de musiques ancestrales, religieuses et populaires, au service de 

personnages en constante recherche d’identité.   

Les espaces scéniques, les objets et la musique veulent toucher l’âme du spectateur et réveiller 

sa mémoire endormie. Les spectacles de La Zaranda évoquent la vie et la mort comme rituel, 

présente dans toutes leurs créations. La mort est représentée à travers un grand nombre de 

métaphores et de tableaux, avec pour objectif ultime d’atteindre la vérité théâtrale.  

Les objets ont une importance capitale dans les créations de La Zaranda : coffres, chevaux de 

bois, lits en fer oxydé, sommiers à ressorts, robes, vestes, manteaux, valises, armoires, 

tonneaux de vin, pressoirs de raisin en bois, plumes, chapeaux, portraits, chaises à bascule, 

draps blancs, chemises blanches, portes en bois… tous chargés de temps et même débordant 

de temps.  

Paco Sánchez, metteur en scène et comédien de La Zaranda dit et répète : 

 « Pour nous, le texte est un compagnon de jeu de plus, aux côtés de l’acteur, du 

 metteur en scène, des lumières, des objets… Ils ont tous la même importance au 

 moment de la création […] Le théâtre est un espace où nous nous sentons 

 missionnaires du profane 20». 

 

Les personnages de La Zaranda sont des naufragés de la vie. Ils vivent dans la frustration, 

attendent la mort ou ont déjà perdu la vie. Ce sont des fantômes qui avancent sur le fil du 

temps. Dans cette danse de la vie et de la mort que représentent leurs œuvres, on retrouve de 

nombreux personnages du réalisme magique de la littérature latino-américaine, comme les 

défunts de la Fête des Morts au Mexique, revenant d’un carnaval sur une musique de 

chirigotas de Cadix. Dans leur tragédie, ces personnages ont accepté la mort.  

                                                           
20 Eusebio Calonge, Orientaciones en el desierto, Itinerarios para materializar lo invisible en la creación 

teatral, Bilbao, Editorial Artezblai, 2012 
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Personnages que l’on admire sur scène comme on admirerait la beauté et la lumière émanant 

d’un triptyque religieux dans un musée. 

Pièces de La Zaranda programmées au festival : 

1er Festival 1992. Théâtre des Amandiers de Paris.  

Et 5ème Festival 1996. Maison des Cultures du Monde. 

 

Vinagre de Jerez (Vinaigre de Xérès) de Juan Macande. Mise en scène : Juan Sanchez. 

C’est comme si le public regardait par le trou de la serrure d’une taverne, pour épier cette 

Andalousie que l’on ne voit pas sur les cartes postales. Le décor est constitué de chaises 

éventrées, d’un tonneau qui semble recueillir toute la mémoire collective d’une culture, d’un 

escalier qui ne mène nulle part et d’un vélo, symbole de l’antagonisme qui, dans son 

immobilisme rappelle les personnages de Beckett, qui attendent, en s’alimentant de vin, de 

souvenirs et de rêves.  

  

3ème Festival 1994. Maison des Cultures du Monde. 

Perdonen la tristeza (Pardon pour la tristesse) de Manolo Romero.  

Mise en scène: Paco de la Zaranda. 

C’est la mémoire d’un théâtre à l’abandon qui se réveille à travers les acteurs et les 

personnages que l’on fait vivre. Ce sont trois personnages qui tentent de dérober aux objets du 

passé leurs souvenirs et leurs mystères. C’est le rêve d’un théâtre universel traversé par des 

mythes, Hamlet cherchant son ombre, Don Quichotte poursuivant ses chimères, le Christ 

cherchant sa croix, et le rêve obstiné de l’acteur universel à la recherche de son identité.   

 

10ème Festival 2001. Vingtième Théâtre.  

La puerta estrecha (La porte étroite) de Eusebio Calonge.  

Mise en scène : Paco de la Zaranda. 

Le vent du sud caresse le visage des Andalous, ces hommes et ces femmes qui attendent la 

venue d’une lumière, autre que celle de la sueur brillant sur leur front. Ce peuple qui chante la 

solitude et la misère, ce peuple qui vit au jour le jour, avec le rêve et la plainte dans la gorge.   

 

13ème Festival 2004. Théâtre Café de la Danse 

Homenaje a los malditos (Hommage aux maudits) de Eusebio Calonge.  

Mise en scène: Paco de la Zaranda. 
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À ceux qui, privés de sépulture, parcourent toujours les rives de l’Histoire. Cherchant une 

porte de sortie à tant d’oubli. À l’espérance des martyrs, à ceux qui s’abritent encore sous le 

porche en ruine des rêves, à ceux qui sèment au milieu de l’ivraie et à ceux qui, contre vents 

et marées, sans autre arme que leur âme, persistent à affronter le tumulte du monde. À ceux 

qui n’ont plus rien à perdre, perdus qu’ils sont déjà dans les dédales de leur échec. Aux 

maudits. 

 

15ème Festival 2006. Théâtre Café de la Danse 

Los que ríen los últimos (les derniers qui rient) de Eusebio Calonge.  

Mise en scène: Paco de la Zaranda. 

Cette pièce nous entraine dans le sillage d’une troupe d’artistes vieillis, usés par la vie. Ils ont 

tout sacrifié pour connaitre la gloire, mais malgré la fatigue, les difficultés quotidiennes, les 

échecs, ils n’ont jamais cessé de caresser le rêve d’être, un jour, au centre de la piste.  

 

20ème Festival 2011. Théâtre Café de la Danse 

Nadie lo quiere creer, la patria de los espectros (Personne ne veut y croire, la patrie des 

spectres) de Eusebio Calonge.  

Mise en scène: Paco de la Zaranda. 

Dans l’univers de cette pièce, les fantômes surgissent à l’abri des ruines. Ils apparaissent dans 

le sentiment de ce qui est perdu, et dans la résignation de ne l’atteindre jamais. À peine des 

ombres, figurants d’une saynète dont le scénario est bien connu : l’impuissance en 

conspiration contre l’espérance, toujours. 

 

 
Nadie lo quiere creer. La Zaranda - Café de la Danse. Paris 2011. © José Tamayo 
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D. Le metteur en scène : Andrés Lima (1961)  
 

En raison de la situation de confinement, cet entretien a été réalisé à distance, en avril 2020, 

par envoi mail des questions en espagnol puis réponses audio reçues par fichier mail, puis 

transcription et traduction. Certaines réponses ont été complétées par téléphone.  

 

 

Entretien avec Andrés Lima. Conduit par Luis F. Jiménez. 

Metteur en scène de théâtre contemporain espagnol invité en France (Festival Don 

Quijote, Comédie-Française) 

Andrés Lima (Madrid, 1961) est un comédien formé au théâtre classique et de répertoire avec 

la compagnie Zascandil à Madrid, mais ses intérêts en tant que metteur en scène sont les 

problématiques sociales et politiques dans la société contemporaine. Andrés Lima est une 

référence du théâtre espagnol de ces années 2000, et à ce titre, il a été invité comme metteur 

en scène pour des créations par des théâtres nationaux en Suède, en France et en Amérique 

Latine. 

 

Luis Jiménez : Qu'est-ce que le théâtre pour toi? 

Andrés Lima : Vaste question… Le théâtre est ma vie, il me nourrit, il me nourrit le corps et 

l'esprit. C'est un lieu de rencontre, c'est un rite païen par excellence, c'est la célébration de la 

vie et la conjuration de la mort. C'est le jeu, c'est de la passion, c'est de l'amusement, du 

divertissement et de la critique. C'est l'un des arts les plus séduisants, car le théâtre est vivant. 

Il se fait en direct, c'est le miroir dans lequel nous nous réfléchissons et c'est l’outil, l'art qui 

nous fait comprendre la vérité, la vérité sur nous-mêmes. Il nous apprend aussi à comprendre 

la vie, il m'apprend à vivre. Je pense que c'est pour cela que je fais du théâtre, car cela répond 
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à beaucoup de questions que je me pose, que je pose surtout à travers le théâtre. Le théâtre 

cherche les problèmes, révèle les conflits et ces problématiques entrent en maturation avant le 

processus de création. Je pense que c'est une école de vie, de plaisir et d'hédonisme, c'est une 

école face aux conflits, comment faire face aux choses et au monde. 

 

L. J. : Comment en es-tu arrivé à la mise en scène ?  

A. L. : Il est très facile de répondre, mais en vérité, l'anecdote est que le metteur en scène est 

né d'un accident de moto. J'étais avant tout comédien, mais j'aimais donner mon avis sur la 

mise en scène, même mettre en scène mes personnages, non seulement les incarner mais aussi 

chercher le point faible, le point fort… En quelque sorte, j'étais déjà entré dans ce monde de la 

mise en scène, mais un beau jour en revenant d'une répétition, j’ai été percuté à moto et j’ai eu 

les deux mains fracturées ce qui, pour un certain temps, m’a immobilisé, empêché de jouer et 

amené à réfléchir à ma place dans le théâtre. 

J'avais déjà mis en scène avec un ami la pièce La otra cara (L’autre face)21, dans laquelle 

j’étais aussi comédien; c'était la première pièce qui nous a donné l’occasion de nous 

rencontrer et avec laquelle tu nous as invités au premier festival Don Quijote à Paris, en 1992. 

Cette invitation a été très importante pour moi car cela signifiait que nous faisions plus qu'un 

théâtre alternatif, un théâtre marginal et expérimental. Tu as beaucoup apprécié cette pièce. À 

Paris, c'était l'une des rares représentations que nous avons faites, à part les lieux alternatifs à 

Madrid. Ça a été notre seule tournée et elle nous a donné de l’énergie pour continuer à 

travailler, vu que quelqu'un nous faisait confiance et qu’on pouvait même aller jouer à Paris. 

Paris qui était pour nous la référence, le berceau de la culture; cela avait été très important.  

Après mon accident de moto, je suis revenu à la mise en scène en créant la Cie Riesgo, avec 

laquelle j’ai monté plusieurs pièces dont Las siamesas del puerto (Les siamoises du port) qui 

m'a fait connaître en tant qu'auteur et metteur en scène. Et c’est véritablement à cette occasion 

que le metteur en scène est né. 

Après cette expérience, j’ai continué à jouer et j’ai rencontré Joseba Gil, aujourd’hui mon 

producteur, qui était alors producteur de la Cie basque Geroa et qui m’a proposé de participer 

                                                           
21 La Otra cara de Fernando G. Loygorri. Mise en scène: Andrés Lima. Vingtième Théâtre. Paris 1992. 
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avec d’autres artistes à la mise en scène de la pièce Por mis Muertos (Pour mes morts)22 de 

Pepe Ortega, Sergi Belbel, Alfonso Zurro et Ernesto Caballero. Cette pièce a aussi été 

représentée au Festival à Paris, en 1996.  

J'ai toujours eu un grand intérêt pour la création et pas seulement pour la mise en scène. En 

fait, mon désir de mettre en scène est né d'un élan créatif. J’aime créer des spectacles, parfois 

avec un texte comme guide, mais parfois à partir d’une situation, d’un sujet, et parfois même à 

partir d’un seul mot, d'où découlent les prémices de la création. Je dis toujours à mes élèves 

que l'important pour l'acteur est de savoir ce que fait le personnage, cela réside dans les 

verbes, dans le mouvement. L'important pour le créateur est de faire.  

L. J. : Quelles sont tes thématiques de création ? 

 A. L.: Mes sujets scéniques tournent autour de la vie, la vie présente, la vie qui me concerne, 

ma relation avec les autres êtres humains, ma relation avec mon pays, avec la société, avec la 

politique. Tout m’intéresse. Je pense que tout ce que je vois et qui me touche vaut la peine 

d'être étudié, recréé et interprété. Il y a une intention d'inspiration artistique qui a à voir avec 

le reflet du monde à travers la beauté; je veux dire la beauté comme quelque chose de beau. 

La beauté peut être aussi quelque chose de sombre, controversé, voire dangereux, et même 

pour certains quelque chose de laid. En fait l'une des définitions les plus sages de la beauté est 

celle des sorcières de Macbeth qui, dès le début de la pièce, disent « Le beau est affreux, et 

l'affreux est beau ». Le monde est comme ça et cela dépend des yeux avec lesquels on le 

regarde, mais comme je disais, les relations humaines ont toujours été ce qui me passionne le 

plus. 

En fait, les relations humaines donnent naissance à la politique et quand elles sont 

transcendantes, à l'histoire. Les relations humaines englobent tout, de l'amour passionné à 

l'indifférence, en passant par la torture. En ce moment, mon projet et ce qui m'intéresse 

particulièrement, c'est de faire un théâtre qui a à voir avec le social, avec le conflit social, sans 

oublier l’individu au sein de ce conflit social. Je pense que la compréhension de l'être humain, 

on peut la trouver en analysant les situations de conflits, et apprendre de ces situations pour 

construire, élaborer quelque chose, autant à partir d’un regard sombre et critique que de la 

suggestion de beauté qui peut en émaner.  

                                                           
22 Por mis muertos, Textes et Mise en scène: Pepe Ortega, Sergi Belbel, Alfonso Zurro, Ernesto Caballero, 

Andrés Lima, Maison des Cultures du Monde - Université de Nanterre, Novembre 1996. 
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L. J. : Quels sont tes auteurs de référence ? 

 A. L. : Mes auteurs de référence sont nombreux, mais ce que je dirais, c'est que les premiers 

sont des créateurs qui ne se réfèrent pas seulement à la littérature. Moi, j’ai été marqué et j’ai 

été très inspiré par le Théâtre du Soleil. Ariane Mnouchkine faisait aussi bien un Tartuffe 

qu’une création avec des réfugiés du Moyen-Orient ou sur des peuples oubliés. J’ai vu 

plusieurs de ses spectacles et j’ai été très touché par Les Éphémères, mais surtout par 

L'Histoire terrible mais inachevée de Norodom Sihanouk, Roi du Cambodge, qui a réuni le 

théâtre historique, la critique politique et en même temps une recherche sur les personnalités 

de l'être humain. Ariane Mnouchkine me semble une créatrice d'une profondeur incroyable, 

qui comprend ce qu’est le théâtre et utilise tous ses outils de façon étonnante et magique. 

Beaucoup d'autres personnes m'ont marqué. Une autre référence plus contemporaine qui m'a 

transporté est Frank Castorf et ses pièces à la Volksbühne. Les auteurs qui m'ont toujours 

guidé ont été Shakespeare, Valle-Inclán et Bertolt Brecht. Mes autres références sont Harold 

Pinter, mais surtout le dynamisme des auteurs de langue espagnole, contemporains avec qui 

j'ai la chance de partager amitié et travail, comme Juan Cavestany, Juan Mayorga, Alberto 

San Juan et Albert Boronat.  

Dans d’autres registres, j'ai été fasciné quand j'étais jeune par l'univers plastique de Maurice 

Béjart dans Le sacre du Printemps et Le Boléro de Ravel. Tout ce que fait Alain Platel 

m’intéresse et il y a beaucoup de choses que j'aime dans les spectacles de Robert Lepage. 

Mais il y a autre chose qui me captive et c'est le cirque : ce monde, ce sacrifice pour le 

spectacle me semble merveilleux, et il se peut que ce soit l’une de mes inspirations poétiques. 

En général, tout ce qui a à voir avec le spectacle m’intéresse. Par exemple, le film Cabaret est 

l'une de mes références esthétiques.  

L. J. : Quelles sont tes inspirations poétiques, musicales, scénographiques ... ? 

A. L. : Mes références musicales et scénographiques sont nombreuses. La musique, pour moi, 

est un élément vital du théâtre. Je travaille avec deux musiciens contemporains, Jaume 

Manresa et Nick Powell. C'est l'un des moments les plus satisfaisants du travail de création. 

J'aime faire confiance au compositeur. Je mets un point d’honneur à travailler avec des 

personnes qui en savent plus que moi et cela me rassure d’expliquer mon idée et de leur 

donner une liberté absolue en matière de composition, de conception d'espace, de costumes, 

de lumières, de vidéo. Il en est de même pour le travail de production. En ce qui concerne la 

musique, j'ai des goûts éclectiques, c'est-à-dire que j’attends avant tout que la musique porte 
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l'émotion. Ce peut être un morceau de jazz comme une fugue de Bach ou du rock and roll de 

Led Zeppelin; ce sont ces trois musiques que j'ai beaucoup utilisées dans mes pièces et qui 

sont souvent intégrées aux musiques de mes deux compositeurs.  

Il y a quelque chose qui me plait, dont le théâtre se nourrit et les arts en général, et c’est 

l'éclectisme. Le théâtre a une histoire qui a abordé tant de genres musicaux, théâtraux et 

scéniques, que si les cartes sont bien mélangées et que la donne est bonne, l’on peut avoir une 

quantité infinie de nuances et ainsi jouer avec des anachronismes, en utilisant par exemple une 

valse de Strauss pour évoquer la guerre d’Irak ou parodier le mariage de la fille du président 

Aznar.  

En ce qui concerne la scénographie, mon père était peintre et ma conception vient beaucoup 

des arts plastiques. D'abord, j'imagine ou je vois très vite des compositions en rapport avec la 

peinture ou avec l'esthétique que je cherche pour le spectacle. Ma conceptrice scénographique 

et d’espace est Beatriz San Juan. C'est une véritable artiste avec une grande capacité pour 

capter l'émotion, l'habiller comme il faut et la placer dans l'espace dont elle a besoin.  

Mes références scénographiques sont aussi picturales, dans le sens où je me sens imprégné 

d’art. Je n’ai pas d’explication, juste que mon père vivait à Florence. Piero della Francesca a 

quelque chose de très inquiétant dans ces compositions humaines qui regardent le visiteur et 

qui m’ont toujours semblé très expressives pour le théâtre. Je les ai utilisées de nombreuses 

fois. D’autres sources picturales sont les peintres du musée du Prado, en particulier les 

peintres espagnols Velázquez, Goya et Ribera, mais aussi les peintres flamands Rubens, 

Bosch et Brueghel l’Ancien. 

Quand je pense au travail d’espace, c’est le décorateur, scénographe et costumier italien Ezio 

Frigerio qui me vient à l’esprit. Dans sa première période, il a fait des créations magnifiques 

avec Giorgio Strehler au Piccolo Teatro de Milan, l’une des personnes qui m'ont beaucoup 

influencé, en particulier son Arlequin que j’ai vu plusieurs fois et que j’ai toujours voulu 

jouer. En hommage à ce personnage et avec le comédien et auteur Alberto San Juan, j’ai 

même créé une pièce dont le titre Argelino (Algérien) rappelait Arlequino et qui, traitant de 

l’émigration maghrébine en Espagne, a été très controversée. J'ai aussi des références dans le 

théâtre polonais des scénographes qui travaillent avec Warlikowski et Marthaler. 
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L. J. : Que penses-tu de la création scénique contemporaine espagnole ?  

A. L. : Je la trouve intéressante, mais je pense que le théâtre devrait aspirer à plus. Au-delà 

d’auteurs disposant de moyens importants comme Juan Mayorga, Juan Cavestany ou Alberto 

San Juan, je vois de nombreux auteurs très intéressants, avec un langage éclectique, personnel 

et artistiquement dérangeant, lié à la réalité dans laquelle nous vivons, et de nombreux 

groupes et collectifs qui s’associent pour de nouvelles créations… Je pense qu’ils devraient 

être plus reconnus en Espagne.  

Beaucoup de ces artistes font de la résistance dans des circuits alternatifs et il y a des 

productions de bonne qualité qui devraient accéder aux circuits nationaux. En Espagne, il y a 

un réseau de théâtres publics qui à mon sens est encore très « coincé », ne prenant aucun 

risque. Il y a malgré tout un certain nombre de programmateurs intéressants, mais il y a 

surtout un théâtre qui n’apporte rien. 

Le pire, c’est qu’il n'y a pas de politique culturelle dans ce pays, il n'y en a jamais eu. Au sein 

du Ministère de la Culture, il n’existe pas de politique qui considère la culture comme un 

service public. 

La gestion de la culture a été transférée aux gouvernements de chaque communauté 

autonome. Tout cela peut être nuancé selon les gouvernements et les responsables culturels, 

mais il y aurait besoin d’une politique qui défende la culture théâtrale. Or, il n’y en a pas. En 

revanche, il y a une série de programmateurs qui proposent un théâtre plus ou moins amusant, 

dans le but de remplir très vite les salles et d’avoir du succès, un succès commercial plus que 

culturel. Mais je pense que c’est une erreur car du bon théâtre finirait aussi par remplir les 

salles. Le résultat est qu’on se retrouve avec une offre théâtrale plutôt médiocre, qui ne 

présente pas de risque pour les programmateurs ni même de risque économique pour les 

théâtres publics.  

Je sais comme il est difficile de créer, mais je trouve qu’il manque un esprit créatif et plus 

artistique au sein du théâtre public. En tant qu'artistes, je pense que nous devons aspirer à 

élever le niveau, en proposant d’autres axes et d’autres points de vue plus critiques. Même si 

l’art n’est pas objectif, il y a des techniques propres au théâtre qui permettent d’assurer une 

certaine qualité. 
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L. J. : Comment vois-tu la diffusion internationale du théâtre espagnol ? 

A. L. : Je constate qu’il y a peu de diffusion à l’étranger, pour des raisons politiques, car il n’y 

a pas de dynamique culturelle vers l’extérieur. Mais certains pays ont compris l’intérêt des 

échanges pour enrichir leur propre culture, et c’est ainsi que j’ai été invité en tant que metteur 

en scène en France, en Angleterre, en Suède et en Amérique latine. Les résultats de cette 

absence d’une vraie politique culturelle sont que, d’une part, le théâtre contemporain espagnol 

est peu traduit et peu connu à l’étranger, et d’autre part, que peu de textes de théâtre 

européens sont traduits à l’espagnol, limitant ainsi leur mise en scène. Par exemple, les textes 

de Sarah Kane viennent tout récemment d’être traduits à l’espagnol.  

L. J. : Parle-nous du groupe Animalario que tu as créé à Madrid en 1999. Comment et 

dans quel contexte est-t-il né ? 

A. L. : J'avais mis en scène la pièce Retén (La garde) d'Ernesto Caballero, et un jour Alberto 

San Juan a frappé à ma porte en me disant qu'il avait vu cette pièce, qu'il me suivait en tant 

qu'acteur et m’a demandé de lui passer des textes. Il me les a rendus au bout d’un an et m'a 

invité à voir un spectacle qu'il faisait et qui s'appelait Animalario. C’est le nom qui a été 

donné à la compagnie créée un peu plus tard. À partir de là, nous avons échangé des textes et 

des expériences. D’autre part, Javier G. Yagüe directeur de la salle Cuarta Pared m’a demandé 

une pièce pour la programmation du festival d’été à Madrid Los veranos de la Villa en 1997. 

J’ai donc contacté Alberto San Juan, et avec la collaboration de l’auteur Juan Cavestany, nous 

avons présenté Que te importa que te ame (Qu’est-ce que ça peut te faire si je t’aime), d’après 

le boléro chanté par Omara Portuondo, projet commun à nos deux compagnies (la mienne, 

Riesgo, et celle d’Alberto San Juan, Ración de Oreja).  

La compagnie commune a été nommée Ración de Riesgo. Il y a eu un grand nombre de 

comédiens associés à ce projet qui paraissait une idée folle. Parmi eux : Willy Toledo, 

Roberto Álamo, Javier Gutierrez… C’est là qu’a germé l’idée d’Animalario. La création 

suivante, El fin de los sueños (La fin des rêves) d’Alberto San Juan, que j’ai mise en scène en 

1999, a été la première production de la compagnie Animalario.  

Les pièces suivantes ont été : Tren de mercancías huyendo hacia el oeste (Train de 

marchandises fuyant vers l’ouest) en 2001, de Juan Cavestany, Juan Mayorga et Alberto San 

Juan, Pornografia barata (Pornographie bon marché) en 2002, que j’ai écrite et mise en 

scène. Cette période a été très créative, aussi créative qu'informelle, mais survenant dans des 
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moments d’incertitude liée aux conflits internationaux, qui aboutiront à la guerre d’Irak. C’est 

dans ce contexte que certains membres d’Animalario ont été invités à présenter la cérémonie 

des Goyas 2003, et que nous l’avons clôturée avec le slogan « Non à la guerre ». C’est dans 

l’esprit de cette cérémonie et de ce slogan que le spectacle Alejandro et Ana a été monté cette 

même année, et a connu un grand succès en raison du contexte politique et des retombées 

médiatiques de cette cérémonie. 

L. J. : Quel est ton processus de création ? 

A. L. : Cela a toujours été très important pour moi et aussi un grand plaisir : chaque fois que 

j'ai pu, j’ai commencé ce processus par de la recherche, non pas une recherche pour découvrir 

quelque chose de nouveau, mais sur le processus très méticuleux de la création. Ce processus 

part de l’improvisation. Il y a des prises de notes, on laisse passer le temps, on reprend le 

travail. Ce travail est analysé sous tous les angles possibles. Cette façon de faire paraît très 

libre mais constitue à la fois ma méthodologie. Un an avant la première, nous organisons des 

ateliers de recherche qui réunissent toute l’équipe artistique, acteurs et techniciens, mais aussi 

des personnes qui peuvent apporter leurs connaissances sur le sujet de création et même 

parfois leur vécu.  

Par exemple, pour la dernière pièce dont le sujet est la prostitution, nous avons fait pendant un 

an une série d'entretiens in situ avec des prostituées. Ces entretiens ont été menés par des 

journalistes et aussi par les comédiennes, dans des clubs et dans la rue. Nous sommes allés 

aussi à la rencontre des associations de terrain, celles qui sont pour ou contre la prostitution, 

abolitionnistes ou en faveur de la légalisation. Nous avons également rencontré des cinéastes 

qui ont traité ce sujet et même des juristes et des magistrats qui ont été confrontés à des 

affaires de proxénétisme ou de traite d’êtres humains.  

Pour chaque pièce, il y a ainsi organisation de cinq ou six ateliers où le thème est abordé sous 

tous les points de vue et dans lesquels nous essayons d’avoir des débats philosophiques et 

esthétiques. Ce sont ces échanges qui contribuent à l’écriture ou qui valident un texte définitif. 

Cette méthodologie permet ainsi aux comédiens de s’approprier le texte et d’aborder leurs 

personnages. 

L. J. : Comment se fait le choix du sujet, de l'auteur, des auteurs? 

A. L. : Le thème de la pièce est une priorité, mais parfois il change, il évolue. Le sujet vient de 

questionnements, d’interrogations, et même de doutes accumulés, dont on veut parler, les uns 
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entraînant les autres. L'une de mes dernières créations, Shock, qui traite du capitalisme et de 

ses désastres, est partie d’une part de l’essai La stratégie du choc de Naomi Klein, et d’autre 

part de questionnements que j’ai depuis de nombreuses années : dans quel monde vivons-

nous ? Qu’est-ce que le capitalisme vécu de l’intérieur ? Pourquoi sommes-nous capitalistes et 

dans quelle mesure c’est nous qui générons cette situation que nous n’acceptons pas ? 

La prostitution est le sujet de la dernière pièce : traiter des problématiques sociétales est 

quelque chose qui m'a toujours intéressé. Je pense que ce sont des problèmes qui nous 

touchent tous, qui sont transversaux et qui influencent les fonctionnements éthiques, 

économiques et politiques, qui révèlent l'hypocrisie sociale et morale de cette société. Ce sont 

ces problématiques qui nous définissent en tant que société et c'est ce qui m'intéresse : 

comment nous comportons-nous dans la société d’aujourd’hui. 

Cela ne veut pas dire que le théâtre contemporain ne s’intéresse pas au passé; moi, surtout, 

dans les thèmes choisis, j'aime me référer au passé.  

Mon école a été celle du groupe Zascandil, où j’ai appris à travailler le théâtre de répertoire : 

Bertolt Brecht, Tchekhov, Valle-Inclán, Lope de Vega. Mon amour pour le classicisme vient 

de là et de Shakespeare.  

C’est la découverte de la tragédie qui m'a le plus troublé et c’est la tragédie qui m'a ouvert les 

yeux sur le théâtre contemporain que je veux faire. Comme le dit Heiner Müller, le théâtre a 

besoin de pression, et je pense que c'est dans la tragédie grecque qu’on la trouve. Il est 

essentiel de se plonger dans la partie la plus obscure de l’âme humaine. Je suis passionné 

d'aventure humaine, de tragédie, et pour moi le classicisme a toujours illuminé la modernité. 

L. J. : Comment l'équipe artistique est-elle choisie? 

A. L. : Le projet Teatro de la Ciudad est un bon exemple. Ça a été une expérience qui a tenté 

de réunir plusieurs équipes artistiques pour faire des ateliers de recherche, pas seulement mon 

équipe mais aussi les équipes d’autres auteurs-metteurs en scène, Sanzol et Miguel del Arco. 

Nous avons tous assisté aux ateliers animés par les uns et les autres, et en l'espace d'un an, 

avec en moyenne chacun 5 ateliers, 15 ateliers ont été organisés au total et ont traité aussi bien 

du théâtre contemporain que du théâtre classique.   

C’était l’esprit du Teatro de la Ciudad dans lequel la recherche sur un sujet était commune et 

partagée mais chacun des trois metteurs en scène créait sa propre pièce. C'est toujours mon 
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projet de rassembler des artistes autour d'un sujet, car je pense que c'est la meilleure façon de 

nourrir une création, pour atteindre la grande majorité du public et en même temps profiter du 

chemin en tant que processus et arriver à destination. 

Le choix des artistes, c'est difficile d’en parler. Le casting doit être idéal et c'est là qu’il faut 

avoir du flair. Il est bon de créer des compagnies, des collectifs, mais il faut avoir un esprit 

flexible pour qu'il ne soit pas un frein.  

Tous les metteurs en scène ne peuvent pas diriger toutes les œuvres, tous les auteurs ne 

peuvent pas traiter tous les sujets et tous les acteurs ne peuvent pas représenter tous les 

personnages.  

Plus la distribution est de qualité, plus elle offre de possibilités créatives. Mais c'est là, tant 

dans le choix des équipes artistiques que techniques, que la mise en scène et la production 

doivent se mettre en harmonie, être très proches pour faire la sélection parfaite et avoir la 

sensibilité pour trouver les couleurs du tableau que l’on veut exposer.  

Ce n'est pas toujours un choix, tout est basé sur l'intuition, mais aussi l'analyse, le sens 

critique et la confiance. Souvent l’on fait face à un abîme dont on ne sait comment se sortir. Il 

faut aussi se faire confiance, je n'ai pas toujours raison mais je peux dire que je « sens » un 

bon acteur. 

L. J. : Pendant toutes ces années, tu as réalisé de nombreuses créations mais il y en a 5, 

à mon avis, qui ont marqué, qui t’ont placé au centre de la scène contemporaine 

espagnole : Hamelin, Alejandro et Ana, Urtain, Shock et la dernière création en 2020 : 

Prostitution. Que peux-tu dire de ces spectacles ?  

 

A. L. : La première création d'Animalario était Alejandro y Ana, lo que España no vió de la 

boda de la hija del presidente (Alejandro et Ana, ce que l'Espagne n'a pas vu du mariage de 

la fille du président). Cette pièce se situe au moment où l’Espagne est gouvernée à la majorité 

absolue par le Parti Populaire avec José María Aznar, président de gouvernement.  

Nous avons commencé à monter cette pièce en 2002. La dérive de la droite espagnole était 

préoccupante et la question était réellement : qu'est-ce que c'est qu’être de droite ? Nous 

avons commencé à nous interroger pour essayer de savoir quelle était la philosophie de la 

droite et s'il y en avait une, et ce qui se cache derrière la pensée de droite.  
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J’ai rencontré Juan Cavestany et Juan Mayorga, pour parler d’un sujet de création sur la 

situation politique. Quelques jours avant notre deuxième réunion, la fille du président Aznar 

s’était mariée. Quand, quelques jours plus tard, j'ai vu la photo du mariage dans le magazine 

people Holá, dans le kiosque de presse, je me suis dit : c'est ça, le spectacle ! 

Bien-sûr, le mariage avait suscité un énorme intérêt. Ils s'étaient mariés au monastère de 

l'Escorial, on aurait dit le mariage de la fille du roi Felipe II au XVIe siècle. Toute la classe 

politique était là. Quand on veut refléter l’image d’un pays, les mariages et les funérailles sont 

très représentatifs comme événements sociaux de la dynamique d'un pays. Et dans ce cas tout 

y était : dignitaires religieux, dignitaires et représentants de gouvernements étrangers, la 

classe aristocratique, les classes bourgeoises hautes et moyennes, les petits bourgeois, les 

chauffeurs, les cuisiniers, les services de sécurité, les ministres, les femmes de ministres, les 

magnats de presse, les sportifs, les artistes, les poètes qui écrivaient les discours au président, 

le président lui-même, etc. etc. et les mariés. 

Mayorga et Cavestany ont très bien accueilli l'idée de ce spectacle et nous nous sommes mis 

au travail. Au premier atelier de création, le sujet a été de se replacer dans la situation et dans 

le lieu du mariage, en se demandant ce qui avait pu s’y passer. En Espagne, on avait beaucoup 

parlé du tapis rouge sur lequel tous les invités avaient marché. Quelques années plus tard, un 

grand nombre de ces invités ont été impliqués dans le scandale la Gürtel (affaire politico-

financière espagnole, faisant suite à l’enquête sur le financement illégal et la corruption au 

sein du Partido Popular espagnol). 

Le spectacle a eu un énorme succès, complet tous les jours. À mes débuts, en jouant La Noce 

chez les petits bourgeois de Bertolt Brecht, j’avais eu très envie de faire cette pièce dans une 

salle de mariage et j’ai pu réaliser ce rêve à cette occasion. Le public se sentait invité à la 

noce, le spectacle en lui-même était une fête, parce que nous l’avions représenté dans de 

véritables salles de mariage, en dehors des circuits conventionnels, théâtres publics ou privés. 

Nous avons créé notre propre circuit et ce fut la tournée la plus longue d'Animalario à travers 

toutes les salles de mariage d’Espagne. 

Puis nous sommes passés à Hamelin23 : nous nous sommes transposés dans un autre univers. 

J'ai beaucoup aimé le texte de Juan Mayorga et j'ai proposé une lecture pour trouver le 

casting. Encore une fois je l'ai trouvé tout près de moi. Je pense que ça a été l'une des 

                                                           
23 Hamelin de Juan Mayorga, Mise en scène: Andrés Lima, Théâtre Café de la Danse, Paris 2006. 
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meilleures distributions que j’ai connues de l'histoire du théâtre espagnol; il y avait Blanca 

Portillo, Guillermo Toledo, Alberto San Juan, Javier Gutiérrez, Nathalie Poza ... 

Nous avons commencé à travailler une pièce où l'artistique allait plus loin, une pièce dans 

laquelle on était à la fois à l'intérieur et à l'extérieur. J'étais moi-même metteur en scène et 

comédien-conteur de didascalies. 

Nous parlions directement au public d'un sujet aussi classique que la justice, la justice dans le 

cadre d’abus sexuels sur enfants. C’était une mise en scène très spéciale, c’était une tragédie 

contemporaine où la théâtralité était très importante. Quelque chose de très spécial m'est 

arrivé : j'ai rêvé de la mise en scène, je l'ai rêvée d'une manière très simple, dans un espace 

vide et en arrière-plan la chambre d'enfant. J'ai rêvé une grande partie des scènes, pas dans 

l’ordre, c'était une vision plus abstraite mais je savais parfaitement quelles orientations suivre. 

Ce n'était pas tant une construction dans un rêve, que d'avoir une série d’idées qui 

s'assemblaient parfaitement dans l'inconscient, qui s’appliquaient parfaitement à la pièce et à 

ce que nous voulions dire.  

Il y a eu de nombreuses représentations avec des échanges très émouvants avec le public, des 

personnes qui sont venues nous parler de leurs histoires, nous avons même rencontré la mère 

du véritable protagoniste, condamné pour pédophilie à Barcelone. Ce sont tous les prix que ce 

spectacle a reçus qui nous ont donné une véritable reconnaissance du public et c’est le public 

qui nous a établis en tant que groupe et en tant que créateurs sur la scène espagnole.  

 
Hamelin, avec Blanca Portillo, Alberto San Juan, Javier Gutiérrez,  

Théâtre Café de la Danse. Paris 2009. © Animalario 
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Plus tard, entre des invitations pour diverses mises en scène à l'étranger et d'autres créations, 

j’ai mis en scène Urtain 24 au CDN (Centre Dramatique National) à Madrid. C’était un texte 

pour la télévision, un scénario de film de Juan Cavestany, qu’un jour il m’a proposé de 

monter au théâtre. Je n’ai pas voulu changer la structure cinématographique de son texte et 

c’est de là qu’a émergé cette expérimentation théâtrale : théâtre documentaire de la vie intime 

du boxeur Urtain. 

Nous avons organisé des ateliers et, cette fois, de nombreux comédiens qui n’avaient jamais 

travaillé avec nous nous ont rejoints. Roberto Álamo, qui interprétait Urtain, a fait un travail 

extraordinaire dans lequel il a tout donné, jusqu’à changer physiquement et acquérir la 

technique et le physique d’un boxeur. La scénographie de Beatriz San Juan était spectaculaire 

et adaptée à tous les espaces, mais dans les théâtres à l’italienne nous placions le ring de boxe 

à l’orchestre.  

 

Urtain avec Roberto Alamo Théâtre Café de la Danse. Paris 2009. © Animalario 

 

Le spectacle suivant a été Schock, par lequel j’ai voulu parler des désastres du capitalisme et 

de l’avancée du néolibéralisme, depuis la Seconde Guerre mondiale jusqu’à nos jours. 

Shock, el condor y el puma (Choc, le condor et le puma), d’après l’essai de Naomi Klein, La 

Stratégie du choc, fait par son titre référence aux systèmes de répression mis en place et aux 

crimes perpétrés pendant les dictatures de Pinochet au Chili et Videla en Argentine.  

                                                           
24 Urtain de Juan Cavestany, Mise en scène: Andrés Lima, Théâtre Café de la Danse, Paris 2009. 

Enregistrement spectacle complet sur TVE (Google - Urtain Animalario. Estudio 1 RTVE). 
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Ainsi, l'opération Condor consistait, dans les pays d’Amérique Latine sous dictature, à jeter à 

la mer des opposants politiques vivants, du haut d’hélicoptères Puma en plein vol.  

Naomi Klein place les pratiques des dictatures parmi les premières expériences de la stratégie 

du choc. Le choc produit par une catastrophe naturelle, une pandémie ou le choc provoqué par 

une guerre, un coup d’État, sera utilisé pour intervenir dans l’économie d’un pays, car quand 

une société est en état de choc, elle devient vulnérable et plus facilement soumise aux 

manipulations du système politico-financier.  

Cette pièce a été créée en coproduction au CDN à Madrid. C'est un spectacle très particulier 

où toute cette théorie plus ou moins raisonnée, intellectuelle, documentée, historique, passe 

par l'émotion. Le public est invité à vivre dans cet espace ce qu'a été le coup d'État au Chili, 

dans le Palais de la Moneda; connaître l'expérience des torturées alors qu’avait lieu en 1978 le 

Mondial de football en Argentine. La scénographie est circulaire, le public est entouré 

d'écrans avec des projections d’extraits de documentaires historiques et des projections de 

scènes créées. Encore une fois, j’ai réuni Juan Mayorga et Juan Cavestany, mais une grande 

partie de la dramaturgie a été réalisée par Albert Boronat et moi-même. Certains textes sont 

tirés de vrais documents, dont certains documents déclassifiés de la CIA. 

Nous préparons actuellement une deuxième partie de Shock, qui va de la révolution 

conservatrice des années 1980, de Margareth Thatcher à la guerre en Irak et de là, nous ferons 

un saut dans la société du néolibéralisme de Trump et dans la crise du coronavirus qui est un 

vrai traumatisme, un autre choc. Cette deuxième partie aura pour titre : Shock II, la tempête et 

la guerre. 

Le même processus de création a été appliqué pour Prostitución, ma dernière création dont la 

première a eu lieu en janvier dernier au Teatro Español (Théâtre de la Ville de Madrid). 

Nous avons fait une enquête sur la prostitution, en essayant de nous mettre à la place des 

prostituées, de nous mettre dans leur peau, de mettre leurs chaussures à talons aiguille et de 

vivre, d’expérimenter ce qu'est la vie quotidienne d'une prostituée et donc de savoir quels sont 

leurs problèmes et quelles sont leurs possibilités de vie, si elles en ont. De nombreux 

témoignages ont été recueillis, des interviews ont été faites par les actrices elles-mêmes et ont 

été filmées. Toute cette information nous a permis d’écrire un texte que nous avons adapté et 

enrichi des textes d’Amelia Tiganus, de son livre The Whores Revolt (La Révolte des 

Prostituées) qui constitue un discours à charge contre les réseaux de prostitution organisés à 
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partir des pays de l’Est. Le sujet de l’abolition ou de la légalisation de la prostitution restera 

longtemps une question controversée. 

 
Prostitución, avec Carmen Machi, Nathalie Poza, Carolina Yuste. Teatro Español, Madrid 2020. © Laura Ortega. 

 

L. J. : Parlons du festival Don Quijote. Tu es l'un des metteurs en scène espagnols qui y 

a été le plus invité. Dès les premières éditions, en 1992, tu as été présent, comme acteur 

et metteur en scène de la pièce La otra cara (L’autre face) de Fernando G. Loygorri, puis 

en 1998 avec A solas con Marilyn25 (En tête à tête avec Marylin) d'Alfonso Zurro. 

Comment as-tu vécu ces expériences et que penses-tu de ce festival hispanique en 

France ? 

A. L. : Tu sais que mes expériences au festival ont toujours été formidables. Ma première 

participation avec La otra cara a été magique, au Vingtième Théâtre. Toutes les autres fois 

ont été un plaisir, et même quand je ne pouvais pas accompagner les comédiens, j’étais 

présent par la pensée. 

Au Café de la Danse, avec Hamelin, cela a été vraiment spécial car le personnage du narrateur 

a été interprété par deux comédiens, Pedro Casablanc 26 et moi, et c’est seulement à Paris que 

nous avons pris ce risque. Il n'y a rien que j'aime plus que le danger sur scène, ça a été une 

représentation très spéciale, celle que nous avons faite au festival.  

                                                           
25 A solas con Marilyn de Alfonso Zurro, Mise en scène: Andrés Lima, Vingtième Théâtre, Paris 1998. 
26 Pedro Casablanc, acteur espagnol de la Cie Animalario, a travaillé sous la direction d'Olivier Py, Georges 

Lavaudant et de Peter Stain au Théâtre de l'Odéon. 
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L’engagement de toute l'équipe du festival, à commencer par toi, est extraordinaire. Cette 

initiative de diffusion à Paris, ville si importante pour le théâtre, de groupes et d’artistes 

espagnols, me semble unique et pas suffisamment soutenue. En ce sens nous avons la vue 

courte par manque de culture et manque d'idées pour la diffusion internationale de nos 

artistes. Ce festival que tu nous offres à Paris en tant qu’artistes espagnols est un espace 

privilégié de résonance internationale et un miroir de notre théâtre, car ce festival propose un 

éventail de la création scénique espagnole. 

Et pourtant je sais que le festival dépend uniquement et exclusivement de ta ténacité et de ta 

passion pour le théâtre, les aides n'ont jamais été suffisantes. J’espère que cela va évoluer et 

que les institutions reconnaitront la valeur de ce travail, car c’est non seulement un travail de 

production mais aussi un travail artistique auquel nous participons aussi en tant que 

compagnies. C’est toujours un effort, avec des concessions, c’est aussi un plaisir, mais c’est 

surtout un devoir artistique d’être présents à Paris. La représentation d’Urtain au festival a 

coïncidé en 2010 avec mon deuxième travail de mise en scène à la Comédie-Française. Pour 

moi, cela a été une fierté de montrer à ces comédiens français mythiques avec lesquels je 

travaillais, une de mes créations avec mes comédiens espagnols. Les acteurs de la Comédie 

ont adoré la pièce et j’en ai été très heureux. 

L. J. : Mais Paris pour toi ne se limite pas au Festival Don Quijote, car tu as fait deux 

créations à la Comédie française: Bonheur ?27, texte écrit avec Emmanuel Darley en 

2008 et Les Joyeuses Commères de Windsor 28, de W. Shakespeare en 2010. Comment ces 

projets sont-ils nés?  

A. L. : Je me souviendrai toujours de Paris comme d’une expérience merveilleuse. C’est déjà 

un privilège de travailler une fois à la Comédie-Française, alors deux fois c’est vraiment 

exceptionnel en tant que metteur en scène espagnol. Je considère que la Comédie est une 

référence, un phare pour le théâtre européen. 

Ma première mise en scène Bonheur ? a été créée au Vieux-Colombier : espace magique et 

mise en scène magique. Muriel Mayette, l'administratrice de l'époque, m’a proposé un 

entretien. Elle ne m'a jamais dit qui lui avait parlé de moi, c'était son secret. Elle voulait me 

parler pour savoir si on s'entendait sur un plan artistique. Je revenais des funérailles d'un ami 

très cher et j'ai failli oublier le rendez-vous, avec la mort tout devient relatif.  

                                                           
27 Bonheur? Comédie Française, Vieux-Colombier, Paris 2008. 
28 Les Joyeuses Commères de Windsor, Comédie Française, Salle Richelieu, Paris 2009. 
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Muriel Mayette m'a demandé ce que je voulais faire et je lui ai dit : « parler du bonheur ». Car 

c’était la première idée qui me venait à l’esprit. Elle a juste répondu : « ça me parait bien ». 

J’étais surpris, j’ai voulu en dire plus et j’ai rajouté qu'une autre de mes références était Monet 

et Les Nymphéas et que, en pensant à Paris, je pensais à Monet. Cela lui a semblé encore 

mieux et elle m'a donné carte blanche. 

Quelques mois plus tard, j’ai rencontré tout un groupe de comédiens que je ne connaissais pas 

et dont j’ai su plus tard qu’ils étaient renommés. J’avais le trac, parmi eux il y avait Catherine 

Hiegel et Céline Samie. 

La conversation que j'ai eue avec eux a été incroyable. Je leur ai dit que ce n'était qu'un 

premier contact et, dans la conversation, je leur ai demandé comment ils aimeraient mourir et 

puis qui voulait travailler avec moi. Ceux qui ont accepté étaient aussi ceux qui 

m’intéressaient le plus. Je l’ai vécu comme un acte de confiance à mon égard. Ces questions 

ont été le mode de casting et sont aussi à l’origine du spectacle. 

Laurent Muhleisen, conseiller littéraire de la Comédie-Française, m'a convaincu de la 

nécessité qu’un un auteur recueille en français les improvisations des acteurs car je n'aurais 

pas perçu toutes les subtilités. Je travaillais en espagnol avec une assistante qui me traduisait. 

J’ai fait des apports au texte et j’ai même écrit du texte que j’ai enrichi plus tard pour une 

autre pièce, Sueño (Rêve) dans laquelle j’exprimais la façon dont j’avais vécu la mort de mon 

père. Cette pièce a été aussi programmée au festival Don Quijote. 

 

 

Sueño. Texte et mise en scène: Andrés Lima. Théâtre 13/Seine, Paris 2017. ©Teatro de la Ciudad. 
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Les comédiens ont été très honnêtes, sincères, fraternels, et même affectueux. Ils n'ont jamais 

fui le conflit et ça a été un travail exemplaire, plein d'émotion et de poésie, souvent drôle.  

Il y avait une scène de Shahrokh Ghalam pêchant une carpe, dont je me souviendrai toute ma 

vie, tant ce comédien pouvait être à la fois drôle, sensuel et tragique. J'ai aussi un merveilleux 

souvenir de Catherine Hiegel jouant mon père, personne n'a jamais remis en question le sexe, 

le genre. Elle est allée simplement à l'essence des choses. Je me rappelle aussi de l'honnêteté 

de Céline Samie, d’Alexandre Pavloff et de Gilles David.  

Deux ans plus tard, Muriel Mayette, voulant continuer d’insuffler cet esprit d’ouverture et de 

collectif à la Comédie-Française, me rappelle pour Les Joyeuses Commères de Windsor. 

Cette création a été plus difficile car il fallait travailler avec seize comédiens de renom qui 

travaillaient en même temps dans d’autres pièces du répertoire, ce qui compliquait le travail 

de répétition et ce qui était très différent de ma façon habituelle de travailler. De plus, il y 

avait entre ces comédiens se connaissant depuis 30 ans des relations compliquées, de rivalité, 

d’amour, de désamour, mais ils ont tous réalisé un travail artistique incroyable. Ma 

proposition de mise en scène était inspirée de l’univers des peintres flamands, en particulier 

Bosch et Brueghel l’Ancien, et c’est à cette occasion que j’ai connu la formidable équipe 

technique de la Comédie-Française, avec pour moi deux maestros que sont Renato Bianchi 

aux costumes et Dominique Borrini aux lumières. J’ai pu aussi faire appel de nouveau à 

Beatriz San Juan pour la scénographie. Cette pièce a été présentée avec un grand succès 

public à la salle Richelieu et reprise durant plusieurs saisons avec des castings différents. 

 

L. J. : Cet entretien se déroule au cours d'une période particulière, qui est celle d’un 

confinement en raison d’une pandémie virale qui paralyse toute activité culturelle et qui 

nous plonge dans une grande incertitude quant au futur. Peux-tu néanmoins nous parler 

de tes projets et qu’aurais-tu à dire à la profession ?  

A. L. : La situation actuelle ne fait que révéler toutes les failles et carences de la politique 

culturelle en Espagne : pas de statut pour les artistes, peu de soutien à la création, 

régionalisation de la culture qui n’est plus une compétence de l’État mais des régions, etc. 

Quant à moi, je prends le temps qui nous est imposé pour la réflexion; repenser la place du 

théâtre après ou avec le virus. Le théâtre étant pour moi un espace de reflet de la société mais 
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aussi de rencontres sociales, quelles seront les créations, montrant quels types de relations 

sociales, quelles rencontres, quels contacts physiques, quelle esthétique théâtrale à trouver ? 

Je travaille aussi sur la dramaturgie de la prochaine pièce, Schock II, guerre et tempête, et me 

charge de la recherche et de l’argumentation sur les problématiques du Moyen-Orient.  

Albert Boronat, qui coécrit avec moi, s’occupe lui des problématiques du néolibéralisme dans 

le monde anglo-saxon.  

Pour finir, dans l’esprit de ce que Danton a dit aux Parisiens, je dirais à la profession : soyez 

audacieux, vous devez être audacieux, aller de l'avant, vous devez vous battre pour la vie et 

pour le théâtre, vous devez occuper, reconquérir les places et les rues qui ont toujours été la 

scène la plus importante où l'histoire et la fiction se sont rejointes. 
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CHAPITRE III - L’Amérique Latine au Festival Don Quijote  
Les chemins de Don Quijote à travers l'Amérique latine  
D’après des échanges entre Wilson Escobar29 et Luis Jiménez. 

 

Les chemins que retrace Don Quichotte à travers les vastes plaines de La Mancha sont les 

mêmes chemins que semblent retracer des centaines de personnages du théâtre latino-

américain. Ce sont les prémices de la création en 1992 du Festival Don Quijote de théâtre 

hispanique à Paris, une idée aussi insensée que toutes les tentatives de cet « hidalgo à la 

cinquantaine engoncé dans une armure anachronique », comme Mario Vargas Llosa le décrit. 

À l'origine, le projet était celui d'une rencontre théâtrale en langue espagnole, dans un cursus 

européen de formation en gestion culturelle que Luis Jimenez avait entrepris. 

Celui qui était alors jeune metteur en scène, comédien et manager culturel, avait dès le début 

l’idée que le nom même, Don Quijote, ouvrait la programmation sur la scène parisienne à 

toutes les expressions scéniques dans la langue de Cervantes, dont celles peu connues en 

Europe venant d’Amérique latine. 

« Don Quichotte est un personnage qui voyage, vole, rêve et croit en la justice. Si j'avais 

choisi un nom tel que Lorca, Calderón ou Cervantes, j'aurais limité mon imaginaire aux 

frontières espagnoles, mais depuis longtemps déjà je n’ai pas de frontières ». C’est un aveu 

paradoxal au temps d'une pandémie qui a imposé une frontière infranchissable aux voyageurs 

impénitents qui, comme Luis Jiménez, parcourent les contrées les plus reculés des Amériques 

pour observer les réalités des populations et établir des dialogues scéniques.  

 

Vu de cette façon, le Festival ne devait pas être seulement une rencontre de théâtre espagnol, 

dans le soi-disant méridien culturel européen, mais plutôt un chemin par lequel il passerait, 

comme dans le roman de Cervantes. Chemin de solitude, entêtement, luttes inégales, 

dénonciations sociales et poétiques, folie et déraisons d'un continent riche de traditions 

culturelles, défiant les canons classiques et avant tout témoin engagé de son temps. Parce que 

la marque, le sceau identitaire du théâtre qui nait en Amérique latine est d’être engagé, au plus 

près des réalités. Comme l’annonce Olivier Poivre d'Arvor, directeur de l'AFAA (Action 

Française d’Action Artistique), « s'il est bien, quelque part dans ce vaste monde, une terre de 

                                                           
29 Chercheur et critique de théâtre, Professeur associé à l'Université de Manizales, Colombie. 
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théâtre où cet art et cette pratique jouent toujours une fonction politique, sociale et culturelle 

majeure, c'est l'Amérique latine30».  

La Catedral del helado (La cathédrale de la glace). 

Avec ce titre, la compagnie cubaine Proyecto Oscenibo a amené au Festival la première 

version théâtrale du conte El lobo, el bosque y el hombre nuevo (Le loup, la forêt et le nouvel 

homme), œuvre emblématique de l'écrivain Senel Paz et c’est la première représentation 

latino-américaine au Festival Don Quijote, programmée la même année que  La increíble y 

triste historia de la cándida Eréndira y su abuela desalmada (L'histoire incroyable et triste de 

la candide Eréndira et de sa grand-mère sans cœur), du Teatro Buendía, venu également de 

Cuba, et que La noche de los asesinos (La Nuit des Assassins), texte le plus connu de José 

Triana (Cuba 1931- Paris 2018), représenté par la compagnie Teatro Avante de Miami. 

La deuxième édition du Festival récemment créé, la première édition s’étant intitulée 

«Rencontre de Théâtre en Langue Espagnole», avait connu une ouverture retentissante  avec 

El Lazarillo de Tormes, interprété par Rafael Álvarez, El Brujo. « Le spectacle qui a ouvert le 

cycle a été un grand succès et a révélé le caractère universel de la figure picaresque de 

Lazarillo, ainsi que le talent de l'acteur pour s'adapter à des publics différents », a rapporté le 

journal espagnol El País dans son numéro du 3 novembre 1993. Article dans lequel Luis 

Jiménez précisait aussi ses critères de sélection :  

 « Les spectacles ont été choisis en fonction de deux critères de base: la qualité et la 

 diversité. Il s'agit de présenter une sélection panoramique de ce que font les 

 compagnies de théâtre indépendant en langue espagnole, pour les promouvoir auprès 

 des responsables des circuits français 31». 

 

Le spectacle, créé par Sarah María Cruz et interprété par Joel Angelino, a comblé les attentes 

du public du théâtre Café de la Danse, avide d'histoires de Cuba, un peu plus de 30 ans alors 

après sa révolution mythique. C’est la mise en scène d’un dialogue entre un homosexuel 

catholique pratiquant, fervent admirateur du poète et romancier Cubain, José Lezama Lima et 

un jeune communiste, qui met en évidence les graves préjugés qui existent sous le régime de 

Castro à Cuba. Le Festival Don Quijote a été l'une des étapes de la longue tournée de ce 

spectacle dans 14 pays et qui lui a valu de nombreux prix et récompenses; parmi eux, le 

Grand Prix de la mise en scène au Festival International de Théâtre de Lugano en Suisse.  

                                                           
30 Le Monde, Dialogue de théâtre avec l’Amérique Latine, Paris, 13 avril 2002.  
31 Octavio Martí, “Siete montajes se presentan en el Festival de teatro español de París”, El País,4 novembre 

1993. 
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Le succès de la pièce laissait déjà présager de ce qui deviendra plus tard le film Fresa y 

Chocolate (Fraise et chocolat) réalisé par Tomás Gutiérrez Alea. 

Le texte de Senel Paz a poursuivi d’une certaine façon Luis Jiménez, qui se trouvait à Cuba au 

moment du tournage du film; là-bas, lors de la scène emblématique au glacier Copelia à la 

Havane, Luis Jiménez a pu savourer la combinaison non moins célèbre et glacée de la fraise et 

du chocolat. 

Mais il n’y a pas eu que des saveurs de triomphe dans cette édition, il y a eu aussi des 

difficultés, en particulier avec l'arrivée du Teatro Buendia venant représenter La increíble y 

triste historia de la cándida Eréndira y su abuela desalmada (L'histoire incroyable et triste de 

la candide Eréndira et de sa grand-mère sans cœur), adaptation théâtrale du célèbre roman 

Cent ans de solitude du prix Nobel de littérature 1982, García Márquez (Colombie 1927- 

Mexique 2014), mis en scène par Flora Lauten. Cette participation du Teatro Buendia a été 

imprégnée du réalisme magique qui caractérise l’œuvre de García Márquez, quand il a fallu 

amener à Paris la vingtaine de membres de la troupe, organiser leur séjour se prolongeant de 

plusieurs semaines, puis organiser leur retour à Cuba.  

« Ça a été un travail quichottesque, dans un festival à ses débuts, manquant d’organisation 

logistique et nous nous en sommes sortis grâce à la solidarité de municipalités et 

d’associations procubaines » se souvient Luis Jiménez. 

Malgré ces difficultés, Luis Jiménez avec son groupe Zorongo, parie à nouveau sur le Teatro 

Buendía dans la troisième édition de 1994, avec la création Las Ruinas Circulares (Les ruines 

circulaires), de Raquel Carrió, mise en scène par Nelda Castillo. 

La troupe cubaine a levé le rideau de cette édition avec ce rituel de la mémoire, dans lequel un 

esclave noir évoque les figures légendaires du chevalier errant et de son fidèle écuyer. Cette 

œuvre témoigne du syncrétisme culturel prédominant en Amérique latine, en particulier dans 

les Caraïbes et pratique un savant mélange de mythologie yoruba, de tradition afro-cubaine, et 

de scènes tirées de Don Quichotte, comme celle des moulins à vent ou de la grotte de 

Montesinos et d'autres textes sur la découverte de l’Amérique. Tous ces éléments construisant 

un riche univers narratif qu’a découvert le public du festival et qui lui a permis de se 

rapprocher de l'imaginaire d'un continent lointain et magique.  
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Nora Parola-Leconte (Sciences Po Paris) souligne dans le magazine nord-américain Latin 

American Theatre Review : 

 « Dans la poétique du rituel, passé, présent et futur se confondent dans un même cercle 

 d'images. Tout cela s'est traduit par une mise en scène d’une grande maturité où se 

 démarquait l'admirable travail corporel des comédiens 32». 

 

Cette fresque qui réécrivait la conquête de l'Amérique, avec l’excellent accueil reçu du public 

et de la critique, a conforté Luis Jiménez dans son intérêt à montrer le versant 

anthropologique du théâtre latino-américain. 

Un an plus tard, en 1995, la participation de l'actrice Luisa Calcumil, Argentine de la 

communauté Mapuche, confirmait ce parti pris de la ligne artistique du Festival, celle de se 

plonger dans la théâtralité d'un continent pour en extraire ces mises en scène d’un théâtre 

indépendant qui reflètent « Les veines ouvertes de l'Amérique latine », comme le rappelle 

l’écrivain et dramaturge Eduardo Galeano (Uruguay 1940-2015).  

Es bueno mirarse en su propia sombra (Il est bon de se regarder dans son ombre) Le 

proverbe mapuche qui donne son titre au spectacle de l'actrice Luisa Calcumil, a occupé la 

scène de La Maison des Cultures du Monde en 1995 sans la reconnaissance et le poids 

historique d'un Cervantes ou d'un Calderón, mais a conquis le public par la dénonciation 

poétique qui porte cette vérité: celle d'un peuple qui vivait dans la prospérité en relation 

étroite avec la nature et avec des principes inébranlables qui donnaient un sens à la vie, mais 

la violente irruption de l'homme blanc a créé le chaos, a apporté la cupidité et la faim. 

L'évocation de la grand-mère Erminda entourée de la mémoire de ses ancêtres, avec leurs 

croyances, leur générosité et leur espérance, le dos courbé par des siècles d'oubli; cette image, 

associée à celle de sa fille Julia, qui succombe aux tensions de la vie urbaine et moderne où 

dominent l’exploitation, l’outrage, l’humiliation et la marginalité, a touché au plus profond 

l’assistance, à tel point que le voyage de Luisa Calcumil, à travers l'histoire du peuple 

Mapuche, a marqué un avant et un après dans la trajectoire du Festival, quand à la fin du 

spectacle le public se lève pour ovationner une artiste qui avait tout donné sur la scène de la 

Maison des Cultures du Monde.  

                                                           
32 Nora Parola-Leconte, « II Festival Don Quijote de Teatro Hispano », Latin American Theatre Review, 27 

février 1994. 
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 « Je suis très intéressé par ce théâtre anthropologique qui parle des gens, de leur réalité 

sociale, de leur réalité politique. Cela ne m’intéresse pas d’amener un Lorca ou un Molière 

créé de l'autre côté de l'Atlantique », insiste Luis Jiménez. 

Avec le Teatro Buendía et Luisa Calcumil, un critère de sélection a été établi dans ces 

premières éditions qui parient principalement sur des œuvres de caractère anthropologique ; 

un théâtre social qui poétise la réalité historique et la met en scène en l’enrichissant par la 

tradition d’un théâtre de texte, qui caractérise un certain théâtre latino-américain au 

croisement de nouveaux langages. 

Ainsi, sont passés par la Maison des Cultures du Monde des spectacles comme Cielo Abajo 

(Le ciel d’en bas) en 1995 du groupe mexicain Las Divas, avec une mise en scène de Jesusa 

Rodríguez qui transporte les spectateurs dans un étrange cabaret indigène, préhispanique, pour 

proposer une exploration poétique de l'amour, du sacrifice et de la mort, à travers une femme 

indigène qui veille sur son amante décédée et décide d'aller la chercher au paradis d'en bas.  

Ou encore la pièce No me toquen este vals (Ne me jouez pas cette valse) proposée par le 

groupe péruvien Yuyachkani en 1997 au Vingtième Théâtre, dans laquelle deux musiciens 

déjà morts reviennent dans leur cabaret préféré à Lima et constatent que la ville est devenue 

un champ de ruines.   

Sont passés également par le Festival des spectacles de tradition orale tels que, en 1998, Los 

mitos de la creación (les mythes de la création) du dramaturge, cinéaste et conteur Colombien 

Nicolás Buenaventura, qui rappelle à travers ses récits l'importance de la tradition orale, de la 

magie et du rêve, ainsi que l'enseignement porté par les histoires qui sont encore racontées 

autour du feu, dans les villages perdus des Amériques profondes. « Un conteur est un être 

habité par la solitude. Tout au long de sa vie, il a été nourri d'histoires, de légendes, de contes, 

de mythes et d'épopées », rappelle le conteur colombien. 

Dans l’édition 2001, une version très particulière de María Magdalena, de la Colombienne 

Beatriz Camargo et de son Teatro Itinerante del Sol, s'ajoute à cette ligne anthropologique, 

une pièce pleine de senteurs, de sensations et de mémoire, de profond respect pour la tradition 

et l'histoire des ancêtres. Une racine anthropologique dont s'inspire également le groupe 

colombien Jayeechi, qui a participé au festival en 2002 avec Los malos consejos de Sekurut 

(les mauvais conseils de Sekurut), une enquête haute en couleurs à travers la danse, la 

musique et les rituels, sur la richesse mythologique de l'ethnie Wayuú de la côte caraïbe  et 
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aussi dans l'édition 2005, en coproduction avec Raíces Vivas, groupe de l’Amazonie 

colombienne, avec le rituel Amaygua -Antiquité, les savoirs ancestraux, présenté au Théâtre 

du Soleil.  

Le théâtre latino-américain est aussi porté par des compagnies, considérées aujourd’hui 

comme emblématiques, qui dans les années 60 se sont mises en rupture avec les processus de 

colonisation culturelle valorisant seulement les propositions des auteurs universels, et qui 

depuis un demi-siècle inventent de nouvelles façons d’exprimer et de mettre en scène la 

complexité des réalités sociales et politiques, pour rendre compte des inégalités et des luttes 

sociales, des problématiques foncières, des discriminations raciales envers les indiens et les 

afro américains, de l’exode rural et des déplacements forcés de population. Ainsi toutes ces 

thématiques qui touchaient les communautés indigènes, paysannes et ouvrières sont apparues 

sur scène et tout festival d'envergure internationale qui veut approcher les réalités sociales de 

cette région du monde se devait de programmer ces compagnies, devenues des références 

pour les nouvelles générations de créateurs en Amérique latine. 

De ces compagnies emblématiques qui ont marqué un tournant dans la création théâtrale 

latino-américaine, le Festival a eu la chance d’en programmer un nombre significatif. 

Le Teatro Circular de Montevideo d’Uruguay en 1995, avec El patio de atrás (L’arrière-

cour) qui dénonce la passivité du continent latino-américain résigné à n’être que l’arrière-cour 

des pays développés. 

Le Teatro de los Andes de Bolivie en 2015, avec Mar sur la perte par la Bolivie de son accès à 

la mer, après la guerre du Pacifique l’ayant opposée au Chili à la fin du XIXe siècle. 

Yuyachkani du Pérou en 1987, avec la pièce déjà mentionnée No me toquen este vals (Ne me 

jouez pas cette valse). 

Teatro Malayerba d’Équateur avec Nuestra señora de las nubes (Notre-Dame des Nuages) en 

2001 et La razón blindada (La raison blindée) en 2011. Deux créations qui témoignent de la 

violence des dictatures et de la souffrance de l’exil. 

Le Teatro la Llanura d’Argentine a participé deux fois, dès 1995 avec Actores de Provincia 

(Acteurs de Province) une mise en abîme théâtrale de Jorge Ricci, puis en 1999 avec El 

clasico binomio (Le binôme classique) sur la place du tango dans une identité argentine 

tourmentée.  
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Dans ce théâtre en rupture avec les schémas classiques de création, il faut noter le rôle du 

Colombien Enrique Buenaventura qui a créé en 1955 avec sa troupe Teatro Experimental de 

Cali, le courant du Nuevo Teatro Colombiano basé sur la création collective, méthode 

partagée très vite par de nombreuses compagnies dans tout le continent sud-américain. 

S’inscrivant dans ce courant, la compagnie colombienne Barco Ebrio a présenté en 2010 la 

pièce Orgia (Orgie) d’Enrique Buenaventura qui trace un portrait parodique d’un ancien ordre 

social d’une Colombie dominée par les trois pouvoirs politique, ecclésiastique et militaire 

À côté de ces compagnies emblématiques, on a pu retrouver au Festival d’autres troupes 

moins connues mais tout aussi engagées comme El Bufón Negro du Chili avec El 

Coordinador (Le coordinateur) de Benjamin Galemiri, une allégorie de la dictature Pinochet 

représentée en 1997 par quatre comédiens enfermés dans un ascenseur et soumis à la volonté 

d’un petit chef. 

Dix ans plus tard au Festival de 2007, La Provincia, également du Chili, plonge dans le 

cauchemar de la dictature avec La Patria cuerpo (La patrie corps) première pièce de la 

trilogie de Soledad Lagos La Patria ; véritable enquête sur l'identité nationale, à travers des 

références telles que le corps individuel, le corps social et les figures du Père et de la Mère. 

Soledad Lagos explore le corps en tant qu'entité de groupe et corps singulier des victimes, à 

travers des témoignages, des données statistiques et des rapports médico-légaux, pour 

dénoncer les tortures et les crimes de la dictature.  

Le Mexique a également été représenté au Festival de 2003 dans cette dimension sociale du 

théâtre engagé avec Cartas al pie de un árbol (Lettres au pied d'un arbre), du groupe 

Mexicali a Secas, dont le texte et la mise en scène d'Ángel Norzagaray rendent compte des 

rêves brisés par des frontières, et de la mort qui rôde de part et d’autre de la frontière nord du 

Mexique. 

Haïti bien que terre francophone d’Amérique latine a été représenté au Festival de 2010 à 

travers un acte théâtral et de solidarité, suite au séisme qui l’avait lourdement endeuillé.  

Ainsi, l’écrivain et metteur en scène Haïtienne Mimi Barthélémy (Haïti 1939 –France 2013) a 

interprété deux contes de son recueil Le Fulgurant, dont le récit animé par le souffle épique de 

la déportation des Noirs d’Afrique et des révoltes d’esclaves portait cette démesure tragique 

haïtienne. Cette veillée théâtrale a rassemblé aussi des artistes espagnols et vénézuéliens, pour 

représenter des extraits de leurs pièces programmées dans cette édition. 
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D’autres pièces ont complété cet éventail théâtral, faisant du Festival une vitrine du théâtre 

latino-américain en France.  

Le théâtre argentin a été de nouveau représenté en 2008 par Timbre 4 avec La omisión de la 

familia Coleman (L'omission de la famille Coleman) de Claudio Tolcachir qui met en scène la 

déstructuration familiale en reflet de notre société, et y développe une esthétique de la 

pauvreté et de la décadence. La présentation au Festival de cette pièce a été à l’origine de sa 

tournée européenne. 

Le théâtre vénézuélien a été représenté en 2010 par le Teatro San Martin de Caracas avec 

Passport de Gustavo Ott, sur le contrôle des frontières et l’abus de pouvoir des forces de 

l’ordre. 

Le théâtre du Costa Rica a lui été représenté en 2004 par le Teatro La Polea avec El Nica, sur 

l’émigration et le déracinement. 

Deux compagnies newyorkaises avec des composants portoricains ont représenté au Festival 

la création hispanique aux États-Unis. Le Teatro Pregones en 2000, avec une pièce poétique et 

musicale sur la passion amoureuse tragique El bolero fue mi ruina (Le boléro m’a achevé) et 

le Teatro Círculo également en 2000 avec ¡Qué felices son las barbies ! (Comme les barbies 

sont heureuses!) sur les problématiques intriquées de l’émigration et de la société de 

consommation. Le Teatro Círculo est revenu en 2002 avec Entremeses (Les Intermèdes) de 

Cervantes. 

Pour être complet sur la programmation latino-américaine au Festival Don Quijote, il faut 

rajouter en 2000 la présentation à la MC 93 de Bobigny de Cuento de un soldado (L’histoire 

du soldat) de la Portoricaine Gloria Alvarez d’après le texte de Ramuz et la musique de Igor 

Stravinsky, mis en scène par Peter Sellars avec des comédiens mexicains de Los Angeles. 

Les échanges avec l’Amérique Latine et l’engagement du Festival vis-à-vis du théâtre latino-

américain ont permis en 2011 la coproduction de Zorongo avec la compagnie bolivienne 

Ditirambo de la pièce El corral de Bernarda (Dans la cour de Bernarda), inspirée de La casa 

de Bernarda Alba de Lorca et de Pepe el Romano de Ernesto Caballero, adaptée et mise en 

scène par Luis Jiménez. Cette pièce a ouvert en 2011 le festival international de Santa Cruz et 

a reçu les prix du meilleur spectacle et de la meilleure mise en scène, puis a été programmée 

en 2012 au festival à Paris. Deux ans plus tard, en 2014, une autre coproduction El retablillo 
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de Don Cristobal de Lorca, adaptée aux couleurs et rythmes boliviens est présentée au 

Festival. 

« Pour moi, le théâtre latino-américain parle de la vie » précise Luis Jiménez. C’est peut-être 

l’explication de la place donnée à ce théâtre dans la programmation du festival, avec une 

quarantaine de spectacles et ce malgré les surcoûts et les obstacles à surmonter. 

Une autre explication est le plaisir qu’aura pris Luis Jiménez à rencontrer des maestros du 

théâtre latino-américain tels que Santiago García (Colombie 1928-2020)33, Enrique 

Buenaventura (Colombie 1925-2003)34, Cristóbal Peláez35, et à découvrir les identités et les 

cultures du continent sud-américain pour les porter sur la scène parisienne. En pensant 

certainement au grand nombre d’artistes qui ont pu jouer devant le public parisien, Luis 

Jiménez conclut « je suis quelqu’un qui a fait des rêves une réalité ». 

 
El corral de Bernarda, Ditirambo-Zorongo. Café de la Danse, Paris 2012. 

                                                           
33 Fondateur du Teatro de la Candelaria, Bogotá, Colombie, invité au Festival de Nancy en 1971 avec la pièce El 

Menú de Enrique Buenaventura, en 1973 avec la pièce Nosotros los comunes, création collective, en 1977 avec 

la pièce Guadalupe años sin Cuenta, création collective. 
34 Fondateur du Teatro Experimental de Cali, Colombie, invité au Festival de Nancy en 1967 avec la pièce Le 

Mont Chauve de Carlos José Reyes et El propio infierno de Juan Manuel Camargo, en 1969 avec Renfermez-

vous bien au sec à l’abri de la chaleur et du froid de Megan Terry et avec Le Père de Enrique Buenaventura. 
35 Fondateur du Teatro Matacandelas, Medellín, Colombie, invité au Festival Don Quijote en 2009 avec la pièce 

Fernando Gonzalez, velada métafisica, création collective.  
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CHAPITRE IV -  LE FESTIVAL DON QUIJOTE ET SES LIENS 

AVEC L’EXTÉRIEUR : DU FINANCEMENT AU PUBLIC 

 
« Au cœur d’une Europe…le Festival Don Quijote mène notre espérance vers ces 

 horizons de magie et de simplicité dont rêvait l’hidalgo de Cervantès et où tout pouvait 

 être différent, tout comme la charité ou la folie bienveillante et créatrice de nouvelles 

 réalités. Les artistes qui ont travaillé sur cette édition du festival ont témoigné de leur 

 croyance en ces valeurs et en l’effort nécessaire pour continuer à œuvrer et à croire à 

 un théâtre d’aujourd’hui, pour aujourd’hui. Avec des moyens rudimentaires, ils ont 

 réussi à créer cette atmosphère sacrée dont la scène a besoin et qui est le secret de l’art 

 scénique. Nomen est omen, dit-on en latin, « le nom est présage » et cette rencontre 

théâtrale en est un bon pour son public, nombreux et fidèle, qui lui souhaite, à 

l’unanimité, un futur plus prometteur 36».  

 

Cet article aurait pu être écrit à la fin du dernier Festival, en décembre 2019, car depuis 2002, 

17 autres festivals ont eu lieu. À ce jour, le Festival a présenté à Paris 273 spectacles auxquels 

plus de 2000 artistes ont participé, des lectures dramatisées et rencontres faisant partie de la 

programmation chaque année et comme l’a évoqué le journal télévisé de la chaîne publique 

espagnole TVE, avec plus de 100 000 spectateurs, le Festival est l’événement culturel 

espagnol à l’étranger, annuel en France, avec le plus grand nombre d’artistes espagnols, de 60 

à 80 professionnels à chaque édition.  

Les institutions espagnoles ont reconnu de façon officielle le Festival en accordant en 2003 

une décoration civile à son créateur. Les premières institutions à apporter leur soutien, et ce 

dès la deuxième édition en 1993, ont été l’Ambassade d’Espagne à Paris et le Ministère 

espagnol de la Culture à travers son département INAEM (Institut National des Arts 

Scéniques et de la Musique). Cependant, n’étant pas une initiative institutionnelle, même s’il 

assure un service public de diffusion du théâtre espagnol en France, le Festival n’a jamais 

reçu de soutien financier institutionnel conséquent et a même toujours connu des difficultés de 

collaboration avec les Instituts Cervantes qui sont les structures officielles de diffusion 

culturelle à l’étranger. Des spectacles de petit format ont été accueillis à quelques occasions 

au Cervantes de Paris, mais aucun spectacle n’a pu tourner avec les Instituts Cervantes de 

province, ni être programmé dans d’autres Instituts Cervantes en Europe.  

                                                           
36 Marta PRUNES, « El festival Don Quijote de Paris », in ADE- Asociación de Directores de Escena de 

Espagne (Association de Metteurs en scène d’Espagne) N° 89, Madrid, 2002. 
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Les compagnies invitées au Festival n’ont eu généralement qu’un accès limité aux 

programmes d’aide en tournée, ces dispositifs d’aide n’étant pas adaptés aux tournées 

internationales. La politique culturelle extérieure dépendant du Ministère des Affaires 

Étrangères étant défaillante, c’est le Ministère espagnol de la Culture qui assure l’essentiel du 

financement du Festival, mais ce financement n’étant ni suffisant ni pérenne, chaque édition 

est menée à bien grâce à l’investissement personnel et au travail bénévole de l’équipe. Dans 

cette incertitude de financement, l’organisation du Festival reste précaire et faute des moyens 

d’une meilleure communication, sans perspective de développement. 

Dans les faits, pour un budget prévisionnel d’environ 150 000€, le Festival reçoit 80 000€ 

d’aides institutionnelles (sont incluses les aides en tournée perçues par les compagnies pour 

leur participation). Avec les fonds propres et les aides privées, le Festival est donc réalisé avec 

moins de 100 000€. 

En ce qui concerne le soutien financier de la part d’institutions françaises, il a été significatif 

pendant quelques éditions. La Ville de Paris avait perçu l’importance du Festival dans le cadre 

des actions de promotion de la diversité culturelle, son soutien s’est arrêté en 2001. De la part 

du Ministère de la Culture, le Festival recevait une subvention dans le cadre d’accords 

bilatéraux et a même été considéré comme l’une des trois manifestations les plus 

représentatives de la culture espagnole en France (avec l’exposition Picasso au Grand Palais 

et le Festival de cinéma espagnol à Toulouse) lors de la présidence française en 2008 de 

l’Union Européenne. 

 

Ainsi en restant à distance, dans l’observation des cercles de pouvoir, le Festival s’inscrit dans 

l’esprit de « La Comédie de la Culture 37» qui fait la critique d’un pouvoir posant un regard 

sur la création et de la relation de l’artiste avec le pouvoir. 

 

C’est une fois de plus le caractère non institutionnel du Festival, qui est un obstacle à sa 

reconnaissance en France par les institutions et les professionnels qui se sont plus intéressés à 

la programmation hispanique des théâtres nationaux ; si l’on observe la scène parisienne, 

seuls Angélica Liddell et Rodrigo García sont programmés par ces théâtres.  

À chaque édition, le festival informe plus de 400 professionnels français de sa 

programmation, mais il leur semble plus intéressant de se rendre à Séville, Barcelone ou en 

                                                           
37 Michel Schneider, La Comédie de la Culture, Paris, Éditions du Seuil, 1993. 
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Amérique Latine qu’au festival à Paris, même s’il ne résulte aucune programmation de ces 

déplacements.  

 

Des créateurs espagnols comme Andrés Lima, Pep Tosar, Alfredo Sanzol, Alberto Conejero, 

José Luis Gómez, Laila Ripoll, la compagnie La Zaranda entre autres… pourraient très bien 

être au-devant de la scène française, au même niveau que d’autres créateurs européens. 

 

Une exception est à mentionner, à l’occasion du 17ème Festival Don Quijote (2008) et grâce à 

la collaboration d’Anne de Amezaga38, une trentaine de programmateurs français sont venus 

assister à la représentation de La omisión de la familia Colemán, de la compagnie argentine 

Timbre 4. Ils permettront par la suite une grande tournée de la pièce en France, tournée qui 

fera aussi connaître la compagnie à l’international. Cette compagnie aura donc émergé au 

Festival Don Quijote puis a représenté cette même pièce au Théâtre du Rond-Point, dans le 

cadre du Festival d’Automne à Paris en 2010.  

Par sa programmation dédiée les premières années au théâtre cubain, le Festival aura aussi fait 

connaitre ce théâtre aux traducteurs de la Maison Antoine Vitez, qui publieront dès 1995 

« Les Cahiers - Théâtres cubains 39»  

Les professionnels espagnols, pour leur part, ont très vite adhéré au projet d’un festival 

hispanique naissant à l’étranger, leur donnant l’opportunité de présenter leurs créations en 

France à un public international, non hispanophone. Toutes les compagnies, des plus 

expérimentales et indépendantes aux productions du Centre Dramatique National ont accepté 

et relevé ce défi artistique, ne serait-ce que pour une représentation, toutes les pièces étant 

présentées en Première française. 

Le Festival en tant qu’expérience originale de théâtre en langue espagnole en France, a suscité 

l’intérêt d’hispanistes et a été sollicité pour communiquer dans des séminaires et colloques 

universitaires et en tant que diffuseur de théâtre hispanique, a été invité à tous les festivals de 

théâtre à programmation hispanique et pris part à de nombreux réseaux internationaux de 

théâtre. 

                                                           
38 Anne de AMEZAGA, Cie Louis Brouillard, Joël Pommerat. 
39 Les Cahiers Maison Antoine Vitez, Théâtres cubains, Maison Antoine Vitez, Montpellier 1995. 
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En raison de son identité de festival indépendant, il a fallu trouver, tout au long de son 

histoire, des espaces d’accueil pour sa réalisation. Le Festival a ainsi été accueilli dans son 

nomadisme par une dizaine de théâtres dont la plupart sont des théâtres publics. Ces théâtres 

ont reçu le Festival avec intérêt, en donnant carte blanche pour la programmation et en se 

prévalant auprès de leur tutelle de son caractère international, mais parfois la programmation 

du Festival a été considérée à visée pédagogique pour un public universitaire et scolaire et 

puis d’autre fois il a été demandé un droit de regard sur la programmation, par des directeurs 

connaissant assez peu le théâtre hispanique. 

Ces théâtres n’ont pas cherché à donner la même visibilité au Festival qu’à leur 

programmation de saison. Il n’y a pas eu souvent de valorisation de la programmation du 

Festival, qui est pourtant chaque année une sélection de spectacles à l’affiche sur la scène 

hispanique, avec des créateurs de renom et artistes confirmés, certains primés de prix 

d’interprétation à Cannes, de prix nationaux de théâtre, de prix Goya de cinéma et de prix 

Max de théâtre. 

Il n’y a que dans des théâtres privés, en location, que le Festival a pu être programmé et 

valorisé à sa mesure, mais avec un surcoût financier. Le Festival n’ayant pas souvent eu 

d’attaché de presse, pour des raisons budgétaires, la couverture médiatique a toujours été le 

point faible ; la presse française ne trouvant pas d’intérêt à publier des critiques de pièces 

représentées seulement une ou deux fois, et ne percevant pas non plus l’intérêt d’annoncer le 

Festival en tant qu’évènement offrant une occasion rare de découvrir le théâtre hispanique à 

Paris. Dans la presse agenda et d’annonces, le journal La Terrasse, largement diffusé dans les 

théâtres, a été l’un des rares médias à mettre en valeur à chaque édition la programmation du 

Festival. 

Les médias espagnols ont surtout traité le Festival en tant qu’évènement culturel à Paris, et la 

presse lui a accordé en 2011 le Prix Max de la Critique, pour la qualité de sa programmation 

et pour l’intérêt de cette initiative de diffusion du théâtre contemporain espagnol à l’étranger. 

Le point fort du Festival a toujours été son public, très vite fidélisé par l’offre inédite de sa 

programmation. Ce public est constitué pour moitié d’amateurs de théâtre et pour moitié 

d’hispanistes et d’étudiants en espagnol dont il a fallu limiter le nombre par quota, tellement 

leur demande est importante. Les liens avec les universités se sont renforcés au fil des 

éditions, en particulier avec l’Institut d’Études Hispaniques de La Sorbonne qui a organisé et 

accueilli plusieurs rencontres, débats et conférences dans le cadre du Festival.  
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La généralisation de la traduction et du surtitrage, tant pour les pièces classiques que pour le 

théâtre contemporain, a contribué à toucher un plus large public non hispanophone. Le chiffre 

total de public est de plus de 100 000 spectateurs.  La plupart des spectacles affichent complet 

des semaines à l’avance et c’est incontestablement ce succès public qui est la reconnaissance 

la plus gratifiante et la meilleure récompense, et qui donne sa légitimité à cet acte théâtral 

répété chaque année à Paris. Dans un colloque universitaire en Espagne en 2016, sur la 

diffusion du théâtre espagnol en Europe, la presse espagnole concluait : « Seuls Lorca et le 

Festival Don Quijote ont traversé la frontière 40».  

Lien vidéo : 

Le Festival en images : 4’27’’ : Prix Max. Journal télévisé (TVE) - Teaser festival 2018 

(Valle-Inclán, Lorca…) https://vimeo.com/325485921 

 

 
 

 
Andrés Lima, Carmen Maura, Roberto Álamo, Lola Dueñas et des acteurs de la Comédie Française.  

Café de la Danse. Paris 2009. © Thierry Stein 

                                                           
40 Diario Norte de Castilla, El teatro español no traspasa fronteras, Burgos, Décembre, 2016. 

https://vimeo.com/325485921
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CHAPITRE V - Chronologie de la programmation (1992-2019) 

 
Cette chronologie fait la liste des 273 spectacles représentés par 204 compagnies 

au cours des 28 éditions. 

 

1. LE THÉÂTRE 

 
ESPAGNE 

 
1992  THÉÂTRE DES AMANDIERS – PARIS 

 

La Zaranda   Vinagre de Jerez de Juan Macande.    

Mise en scène: Juan Sánchez. 

Teatro Elfo   Escoria de Michel de Ghelderode.   

Mise en scène: Alfonso Romera. 

Efecto Invernadero  La Otra cara de Fernando G. Loygorri.  

Mise en scène: Andrés Lima. 

Lourvier's   Lourvier´s. Texte et Mise en scène: Lourvier´s. 

Teatro Del Norte  Yerma de F. García Lorca.   

Mise en scène: Etelvino Vázquez. 

 

1993  THÉÂTRE CAFÉ DE LA DANSE 

 

Pentación S.L.   Lazarillo de Tormes de Fernando Fernán Gómez.  

Mise en scène: J.Viadas  R.Álvarez. 

Esteve Y Ponce  La verdad está en inglés de Rafael Ponce.  

Mise en scène: Andrés Hernández. 

Axioma   Azul, Bleu, Blue. Texte et Mise en scène: Carlos Góngora. 

Ur Teatro   Sueño de una noche de verano de Shakespeare.  

Mise en scène: Helena Pimenta. 

 

1994  MAISON DES CULTURES DU MONDE  

 

Teatro La Jácara   La Lección de Ionesco.      

Mise en scène: Alfonso Zurro. 

Elan Teatre   Diario de una camarera de Gustave Mirbeau.  

    Mise en scène: Antonio Simón.  

Teatro Geroa   Rezagados. Texte et Mise en scène: Ernesto Caballero.  

Teatro El Velador  El recreo. Texte et Mise en scène: Juan Dolores Caballero. 

Ernesto Caballero  Auto. Texte et Mise en scène: Ernesto Caballero.  

La Zaranda   Perdonen la tristeza de Manolo Romero.   

Mise en scène: Paco de la Zaranda. 

 

1995  MAISON DES CULTURES DU MONDE 

 

Zascandil   El Celoso Extremeño de Miguel de Cervantes.  

    Mise en scène: Rafael Ruiz. 



73 

 

Bambalina Titelles  Quijote de Miguel de Cervantes et Jaume Policarpo. 

    Mise en scène: Carles Alfaro. 

Ollomoltranvia  Comedia. Texte et Mise en scène: Cándido Pazo.   

Fundiciones Teatrales  Los Otros de C. Grumberg.    

Mise en scène: Roberto Cerda. 

Teatro del Sur   El Público de F. García Lorca.    

Mise en scène: Francisco Ortuño. 

 

1996  MAISON DES CULTURES DU MONDE - THÉÂTRE DE L’ÉPÉE DE BOIS - 

THÉÂTRE UNIVERSITÉ DE NANTERRE 

 

Espacio Europa Abierta  Don Juan frente al espejo.  

    Texte et Mise en scène: Francisco Ortuño. 

Quimera de Plástico  Los cuernos de Don Friolera de Valle-Inclán.  

Mise en scène: Tomas Martín. 

La Zaranda   Vinagre de Jerez de Juan Macande.    

Mise en scène: Juan Sánchez. 

Geroa / La Jacara  Por mis muertos. Textes et Mise en scène de Pepe Ortega, Sergi 

    Belbel, Alfonso Zurro et Ernesto Caballero. 

 

1997  VINGTIÈME THÉÂTRE 

 

Tantarantana   Amor de Don Perlimplín con Belisa en su jardín de F. G. Lorca.

    Mise en scène: Antonio Simón. 

Atalaya Teatro  Elektra. Texte et Mise en scène: Ricardo Iniesta.   

La República    Fausto de F. Renjifo y María J. Romero.  

Mise en scène: Fernando Renjifo. 

Teatro La Abadía  Entremeses de Miguel de Cervantes.   

Mise en scène: José Luis Gómez.     

 

1998  VINGTIÈME THÉÂTRE 

 

Atalaya Teatro  Divinas Palabras de Valle-Inclán.   

Mise en scène: Ricardo Iniesta. 

Legaleon Teatro  Ubu de Alfred Jarry et Oscar Gómez.   

Mise en scène: Oscar Gómez.  

Riesgo-La Jacara  A solas con Marilyn de Alfonso Zurro.  

Mise en scène: Andrés Lima. 

Teatro Corsario  Coplas Por La Muerte de Jorge Manrique.  

Mise en scène: Fernando Urdiales. 

Quimera de Plástico   Las Galas del difunto de Valle-Inclán.   

Mise en scène: Tomas Martin. 

Teatro el Cruce  Maria Sarmiento. Texte et Mise en scène: Ernesto Caballero.

  

1999  VINGTIÈME THÉÂTRE 

 

Tanttaka Teatroa  El florido Pénsil de Andrés Sopeña.   

Mise en scène: Fernando Bernues. 

Achiperre Teatro  Lazarillo. Anónimo XVIe    

Mise en scène: Carlos Herans. 
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Producciones Imperdibles Poeta en Nueva York de F. García Lorca.  

Mise en scène: José M. Roca. 

 

2000  MC 93 BOBIGNY / VINGTIÈME THÉÂTRE 

 

Els Joglars   Daaali... Texte et Mise en scène de Albert Boadella.  

Teatro Corsario  El mayor hechizo, amor de Calderón de la Barca. 

    Mise en scène: Fernando Urdiales. 

Tantarantana   Ay Carmela de José Sanchis Sinisterra.   

Mise en scène: Antonio Simón Rodriguez. 

La República    Réquiem. Texte et Mise en scène: Fernando Renjifo.  

 

2001  VINGTIÈME THÉÂTRE 

 

Zascandil   Nightmare. Yegua de la noche. Théâtre Gestuel.  

Mise en scène: Marta Schinca.  

La Recua Teatro  Delirio de Don Quijote de Luis Miguel García.  

Mise en scène: Elena Diardes. 

La Zaranda   La puerta estrecha de Eusebio Calonge.   

Mise en scène: Paco la Zaranda.  

Bambalina Titelles  Quijote de Cervantes et Jaume Policarpo.    

Mise en scène: Carles Alfaro. 

Traspasos   Pepe el Romano de Ernesto Cabalero.   

    Mise en scène: Mikel Gómez . 

 

2002  THÉÂTRE CAFÉ DE LA DANSE 

 

Noviembre Teatro  La fuerza lastimosa de Lope de Vega.   

    Mise en scène: Eduardo Vasco. 

Respira Teatro  Escrito en el agua de Luis Cernuda.    

Mise en scène: José Luis Saiz. 

Producciones Imperdibles Luis Cernuda, un perfil en el aire de Luis de Blas.  

Mise en scène: Gema López. 

 

 

2003  THÉÂTRE CAFÉ DE LA DANSE  

 

Teatro del Velador   La cárcel de Sevilla 1617, Anónimo.  

Mise en scène: Juan Dolores Caballero. 

Archipiélago    Carta de la Maga a Bebé Rocamadour de J. Sanchis Sinisterra. 

    D’après Rayuela de Julio Cortázar.  

Teatro del Temple   Picasso adora la Maar de Alfonso Plou.  

Mise en scène: Carlos Martín. 

Micomicón   Atra Bilis (cuando estemos más tranquilas). 

Texte et Mise en scène: Laila Ripoll. 
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2004  THÉÂTRE CAFÉ DE LA DANSE 

 

La Zaranda   Homenaje a los malditos de Eusebio Calonge.  

Mise en scène: Paco la Zaranda. 

Titzina Teatro   Folie à deux. Texte et Mise en scène: Titzina Teatro.  

Res De Res    Icars - Circo. Mise en scène: Marta Barcelo. 

Traspasos   Mario por alusión de José Antonio Pérez.  

Mise en scène: Mikel Gómez. 

 

2005   CAFÉ DE LA DANSE - INSTITUTO CERVANTES - THÉÂTRE DU SOLEIL 

 

L’om Imprebis  Quijote de Miguel de Cervantes.      

    Mise en scène: Santiago Sánchez. 

Bambalina Titelles  Quijote de Miguel de Cervantes et Jaume Policarpo . 

    Mise en scène: Carles Alfaro. 

Sala (I) Taca   El coloquio de los perros de Miguel Cervantes.   

Mise en scène: Pepe Ortega. 

Uroc Teatro   Clown Quijote de la Mancha de Antonio Muñoz.   

Mise en scène: Olga Margallo. 

 

2006  THÉÂTRE CAFÉ DE LA DANSE 

 

La Zaranda   Los que ríen los últimos de Eusebio Calonge.  

Mise en scène: Paco la Zaranda. 

Animalario   Hamelin de Juan Mayorga.      

Mise en scène: Andrés Lima. 

Micomicón   Los niños perdidos. Texte et Mise en scène de Laila Ripoll. 

Bambalina Titelles  La sonrisa de Federico.  

    Texte et Mise en scène de Jaime Policarpo. 

Histrión Teatro  Farsa y licencia de la reina castiza de Valle-Inclán. 

Mise en scène: Juan Dolores Caballero. 

Teatro Corsario  La Barraca de Colon. 

Texte et Mise en scène: Fernando Urdiales. 

 

2007  THÉÂTRE CAFÉ DE LA DANSE 

 

CAT -  Imperdibles  Zenobia de Gema López.    

Mise en scène: Gema López et José Maria Roca. 

CAT- Teatro Del Velador El deseo atrapado por la cola de Pablo Picasso. 

Mise en scène: Juan Dolores Caballero. 

Histrion Teatro   Amor de don Perlimplín con Belisa en su Jardin. 

    De F. García Lorca. Mise en scène: Juan Dolores Caballero. 

Titzina Teatro   Entrañas. Texte et Mise en scène: Titzina.    

Triclinium   Soliloquio de grillos Texte et Mise en scène: Juan Copete.  

Sala Itaca   Cuaderno de Nueva York de José Hierro.  

Mise en scène: Pepe Ortega. 

Teatro Corsario  Celama de Luis Mateo Diez et Fernando Urdiales.  

Mise en scène Fernando Urdiales. 

Micomicon   Cancionero republicano de Laila Ripoll et Mariano Llorente.

    Mise en scène Mariano Llorente. 
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2008  THÉÂTRE CAFÉ DE LA DANSE 

 

Matarile Teatro  Animales Artificiales. Texte et Mise en scène Ana Valles. 

Samarkanda Teatro  Fuenteovejuna de Lope de Vega. 

Mise en scène: José Carlos Plaza. 

Uroc teatro   Ados@Dos de Juan Margallo et Petra Martínez.   

Mise en scène: Juan Margallo. 

 

2009  THÉÂTRE CAFÉ DE LA DANSE 

 

Geografías teatro  Las tierras de Alvargonzalez de Antonio Machado.   

Mise en scène: Jeannine Mestre. 

Animalario   Urtain de Juan Cavestany.     

Mise en scène: Andrés Lima. 

Teatro Corsario  El caballero de Olmedo de Lope de Vega.   

Mise en scène: Fernando Urdiales. 

 

 
El caballero de Olmedo de Lope de Vega, Café de la Danse, Paris 2009. © Teatro Corsario 

 

2010  THÉÂTRE CAFÉ DE LA DANSE 

Histrión teatro   Del maravilloso mundo de los animales: los corderos. 

Texte et Mise en scène de Daniel Veronese.    

Sala Ítaca   Vidriera-Monipodio de Miguel de Cervantes.   

Mise en scène: Pepe Ortega. 

Teatro Meridional  Miguel Hernández de J. Salvatierra.    

Mise en scène: Marina Seresesky et Alvaro Lavin. 

Teatro el Temple  Luces de Bohemia de Valle-Inclán.    

Mise en scène: Carlos Martín. 

 

2011  THÉÂTRE CAFÉ DE LA DANSE 
 

La Zaranda Nadie lo quiere creer, la patria de los espectros. 

 De Eusebio Calonge. Mise en scène: Paco de la Zaranda. 

Fuensanta Morales La niña que riega la albahaca y el Príncipe Preguntón.  

 De F. García Lorca. Mise en scène: Fuensanta Morales. 
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CDN-T. El Cruce La colmena científica o el café de Negrín. 

 De José Ramón Fernández. Mise en scène: Ernesto Caballero. 

Teatro Corsario  Aullidos Marionnettes de Jesús Peña. 

    Mise en scène: Jesús Peña. 

La Kimera-Zorongo  De Finea y Nise d’après La dama Boba de Lope de Vega. 

Mise en scène: Création Collective de Kimera et Luis Jiménez. 

 

2012  THÉÂTRE CAFÉ DE LA DANSE  

 

300 Pistolas   El perro del hortelano de Lope de Vega.  

Mise en scène: Álvaro Morte. 

Inconstantes Teatro  Pedro y el capitán de Mario Benedetti.   

Mise en scène: Emilio del Valle. 

La fila de al lado  El chico de la última fila de Juan Mayorga.  

Mise en scène: Victor Velasco. 

Teatro Velador  El rey Perico y la dama tuerta de Diego Velázquez del Puerco. 

Mise en scène: Juan Dolores Caballero. 

 

2013  THÉÂTRE CAFÉ DE LA DANSE  

 

T de Teatre   Delicadas de Alfredo Sanzol .   

Mise en scène: Alfredo Sanzol. 

CNTC-Uroc   Otro gran teatro del mundo de Calderón de la Barca. 

    Mise en scène: Olga Margallo. 

Teatro el Zurdo  El Traje de Juan Cavestany.    

Mise en scène: Juan Cavestany. 

Micomicon    La dama boba de Lope de Vega.   

Mise en scène: Laila Ripoll. 

C.D.N.    Atlas de geografía humana de Almudena Grandes.  

Mise en scène: Juanfra Rodriguez. 

Ferroviaria   El sueño de la razón de Antonio Buero Vallejo.  

Mise en scène: Paco Macia. 

 

2014  THÉÂTRE CAFÉ DE LA DANSE - THÉÂTRE 13/SEINE  

 

Alberto San Juan  Todo dice que si – Récital poético-musical.  

Mise en scène: Alberto San Juan. 

Auto retrato de un joven capitalista español .  

Texte et Mise en scène: Alberto San Juan. 

Nao d’Amores  Penal de Ocaña de María Josefa Canellada.    

Mise en scène: Ana Zamora. 

Cie. Obskene   Fuenteovejuna de Lope de Vega.    

Mise en scène: Ricard Soler. 

Teatro Corsario  Clásicos Cómicos de Calderón et autres auteurs.   

Mise en scène: Jesús Peña. 

Teatro la Chana  Del Lazarillo de Tormes. Anonyme.    

Mise en scène: Jaime Santos. 

Teatro Paraiso   Pulgarcito. Texte et Mise en scène: Iñaki Salazar.  
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2015  THÉÂTRE CAFÉ DE LA DANSE Festival annulé suite aux attentats du 13 novembre.  
 

La Cantera         Famélica de Juan Mayorga. 

    Mise en scène: Jorge Sanchez. 

Teatro de los Andes  Mar de Arístides Vargas – Création Collective.  

Mise en scène: Aristides Vargas. 

Histrión          Juana, la reina que no quiso reinar de Jesús Carazo. 

    Mise en scène: Juan Dolores Caballero. 

La Rous           Una niña Texte et Mise en scène: Rosa Díaz.  

Viridiana          Ligeros de equipaje. Texte et Mise en scène: Jesús Arbués.  

Meine Seele Teatro  Nadadores nocturnos de José M. Mora.  

Mise en scène: Carlota Ferrer. 

Atalaya          La Celestina de Fernando de Rojas. 

Mise en scène: Ricardo Iniesta. 

Factoría Escénica   Només són dones de Carmen Domingo.   

    Mise en scène: Carme Portacelli.   

  
 

2016  THÉÂTRE CAFÉ DE LA DANSE 
 

Atalaya          La Celestina de Fernando de Rojas.  

Mise en scène: Ricardo Iniesta. 

Histrión          Juana, la reina que no quiso reinar de Jesús Carazo. 

    Mise en scène: Juan Dolores Caballero. 

Viridiana          Ligeros de equipaje. Texte et Mise en scène: Jesús Arbués. 

Lazona - CDN   La Piedra Oscura. Texte et Mise en scène: Alberto Conejero. 

Micocmicon -  CDN  El triángulo azul.  

    Texte et Mise en scène de Laila Ripoll et Llorente. 

La Cantera   Famélica de Juan Mayorga. 

    Mise en scène: Jorge Sanchez 

Lazona    Miguel de Molina al desnudo de Ángel Ruiz. 

    Mise en scène: Félix Estaire. 

Patte Blanche   Les Bonnes Dames. Texte et Mise en scène de Cristián Soto. 

Javier Liñera   Barro Rojo. Texte et Mise en scène de Javier Liñera. 

 

 

2017  THÉÂTRE 13/SEINE - THÉÂTRE CAFÉ DE LA DANSE 
 

Teatro de la Ciudad   Sueño Texte et mise en scène: Andrés Lima. 

P. T. C.   Tierra del fuego de Mario Diament.  

Mise en scène: Claudio Tolcachir. 

Cuarta Pared    Nada Que Perder de Quique et Yeray Bazo, Javier G. Yagüe,  

Juanma Romero. Mise en scène: Javier G. Yagüe. 

Nao d’amores    Triunfo De Amor. Texte et musique de Juan del Enzina. 

Mise en scène: Ana Zamora. 

Teatro del Temple  La vida es sueño de Calderón de la Barca.   

Mise en scène: Carlos Martín. 

Kulunka Teatro   Edith Piaf. Taxidermia de un gorrión de Ozkar Galán. 

Mise en scène: Fernando Soto. 

Club Caníbal    Desde aquí veo sucia la plaza. 

Texte et mise en scène : Chiqui Carabante. 
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2018  THÉÂTRE 13/SEINE 
 

Teatro Abadía    Unamuno: venceréis, pero no convenceréis de José Luis Gómez. 

      Mise en scène: Carl Fillion et José Luis Gómez. 

Chévere    Eroski Paraíso de Chevere. 

     Mise en scène: Xron. 

Vaivén Producciones  El último tren a Treblinka de Patxo Telleria.  

      Mise en scène: Mireia Gabilondo. 

Histrión Teatro  Lorca, la correspondencia personal de F. García Lorca. 

     Mise en scène et dramaturgie de Juan Carlos Rubio. 

The Cross Border Project Fiesta, Fiesta, Fiesta.  

     Texte et Mise en scène de Lucía Miranda. 

Teatro Clásico de Sevilla Luces de Bohemia de Valle-Inclán.  

      Mise en scène: Alfonso Zurro. 

Katua Galea   El poeta y el viento - Théâtre d’objets, marionnettes et poésie.  

    De David Galeano et Pilar Borrego.  

Mise en scène: David Galeano. 

 

2019  THÉÂTRE 13/SEINE 
 

Pep Tosar   Federico García – de F. García Lorca et Pep Tosar.  

Mise en scène: Pep Tosar. 

Bambalina Teatro   La Celestina de Fernando de Rojas.  

Mise en scène: Jaume Policarpo. 

José y sus hermanas  Los banqueros regalan sandwicheras y chorizos.  

Texte et Mise en scène: Création Collective et Silvia Ferrando. 

Lazona    La valentía. Texte et Mise en scène de Alfredo Sanzol.  

Viridiana   Amor oscuro (sonetos) F. García Lorca.  

Texte et Mise en scène: Jesús Arbués. 

Teatro Clásico de Sevilla  La estrella de Sevilla de Lope de Vega.  

Mise en scène: Alfonso Zurro. 

Lazona    La golondrina de Guillem Clua.  

Mise en scène: Josep Maria Mestres. 

 

 
La golondrina de Guillem Clua, avec Carmen Maura et Dafnis Balduz, Théâtre 13, Paris 2019, ©Lazona. 
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L’AMÉRIQUE LATINE 

 

 

 

 

 

 

 

 

    

 

 

 

 

 

 

 

 

 

La razón blindada de Aristides Vargas, Maison des Cultures du Monde, Paris 2011. © Teatro Malayerba 

 

 

 

ARGENTINE                

 

1995 

Teatro La Llanura  Actores de provincias de Jorge Ricci .   

Mise en scène: Rafael Bruza. 

Luisa Calcumil  Es bueno mirarse en su propia sombra. 

Texte et Mise en scène de Luisa Calcumil.  

1999 

Teatro La Llanura  El clásico binomio de Jorge Ricci et Rafael Bruza.   

Mise en scène: Mauricio Kartu. 

2002 

CELCIT   Monogamia de Marco Antonio de la Parra.  

Mise en scène: Carlos Ianni. 

2008 

Timbre 4   La omisión de la familia Coleman.  

Texte et mise en scène de Claudio Tolcachir. 
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El corral de Bernarda. Ditirambo / Zorongo. Café de la Danse. Paris 2012. © Thierry Stein  

 

BOLIVIE  

2001    

Zigzag / Utopos   Testamento de un afilador.  

Texte et Mise en scène de Marcos Malavia. 

2012 

Ditirambo / Zorongo   El corral de Bernarda de F. García Lorca et Ernesto Caballero  

  Dramaturgie et Mise en scène et de Luis F. Jiménez. 

2014 

Ditirambo / Zorongo   El corral de Bernarda de F. García Lorca et Ernesto Caballero. 

  Dramaturgie et Mise en scène : Luis F. Jiménez. 

El retablillo de Don Cristóbal de García Lorca.  

Mise en scène : Luis F. Jiménez. 

 

CHILI 

1997    
El Bufón Negro  El Coordinador de Benjamín Galemiri.   

    Mise en scène: Alejandro Goic. 

2007      

La Provincia   La Patria Cuerpo. 

Texte et Mise en scène: Soledad Lago. 

    

COLOMBIE 

1998 

Nicolas Buenaventura Mitos de Creación.  

    Texte et Mise en scène de Nicolas Buenaventura. 

Exfanfarria Teatro  Monólogo para una actriz triste. 

    Texte et Mise en scène de José Manuel Freidel  

2001 

Teatro Itinerante Del Sol Maria Magdalena de M.Yourcenar et Beatriz Camargo 

    Mise en scène: Beatriz Camargo 

2002      

Jayeechi   Los malos consejos de Sekurut, Tradition Wayuu.    

Mise en scène : Enrique Berbeo. 
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2005 

Raices Vivas / Jayeechi “Amaygua” Antiquité, les savoirs ancestraux.  

    Mise en scène: Floresmiro Rodríguez et Enrique Berbeo.  

 

2009 

Matacandelas   Fernando González Velada metafísica.  

Création collective et Cristóbal Peláez    

2010 

Barco Ebrio   Orgia de Enrique Buenaventura.    

    Mise en scène: Beatriz Monsalve. 

 

COSTA RICA 

2004 

Teatro de La Polea   El Nica de Cesar Meléndez.    

Mise en scène: Cesar Meléndez 

 

CUBA 

1993 

Proyecto Oscenibo  La Catedral del helado de Senel Paz.   

Mise en scène : Sarah Maria Cruz. 

Teatro Buendía  La Candida Erendira. 

    D’après Cent ans de solitude de García Marques.   

Mise en scène: Flora Lauten. 

1994 

Teatro Buendía  Ruinas Circulares de Raquel Carrio.   

Mise en scène: Nelda Castillo. 

Teatro Obstáculo  Segismundo x marqués de Calderón et Víctor Varela. 

    Mise en scène: Víctor Varela.   

 

1999 
Roberto Bertrand  El Trac de Virgilio Piñera.    

Mise en scène: Roberto Bertrand. 

   

ÉQUATEUR 

2001    

Teatro Malayerba  Nuestra señora de las nubes.    

Texte et Mise en scène de Aristides Vargas. 

2011 

Teatro La Vuelta  Barrio Calidoscopio.     

Texte et Mise en scène de Carlos Gallegos. 

Teatro Malayerba  La razón blindada.     

Texte et Mise en scène de Arístides Vargas. 

 

HAÏTI 

2010 

Mimi Barthelemy  Le Fulgurant. 

Texte et Mise en scène de Mimi Barthélémy.  
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MEXIQUE 

  

1995   

Las Divas   Cielo abajo.  

Texte et Mise en scène de Jesusa Rodríguez.   

 

2003      

Teatro Del Mar  Divino Pastor Góngora de Jaime Chabaud.   

Mise en scène : Miguel Ángel Rivera. 

Mexicali a Secas   Cartas al pie de un árbol.     

    Texte et Mise en scène de Ángel Norzagaray. 

La Muta Teatro  Ruta G , Dirección Gritadero de Guy Foissy  

Mise en scène: Chloé Réjon 

 

PÉROU 

   

1997 

Yuyachkani   No me toquen ese valse de Yuyachkani.   

Mise en scène : Miguel Rubio. 

 

ÉTATS UNIS - PORTO RICO 

  

1993 

Teatro Avante   La noche de los asesinos de José Triana.   

Mise en scène: Rolando Moreno.  

2000 

Peter Sellars   Cuento de un soldado de G.Enedina Alvarez.  

Mise en scène: Peter Sellars. 

Teatro Pregones  El bolero fue mi ruina de M. Ramos Otero.  

Mise en scène: Rosalba Rolon. 

Teatro Circulo   Que felices son las Barbis de Wanda Arriaga.  

Mise en scène : Cheo Oliveras. 

2002 

Teatro Circulo   Entremeses de Cervantes.     

Texte et Mise en scène : Cheo Oliveras. 

 

2005 

Teatro Avante   El vuelo del Quijote de Raquel Carrión.   

Mise en scène : Lilliam Vega . 

     

URUGUAY 

1995 

Teatro Circular  El patio de atrás de Carlos Gorostiza. 

    Mise en scène : Ruben Yáñez.  

2002      

Juan Jones   Sensaciones d’après des textes classiques.   

Mise en scène : Juan Jones.  

 



84 

 

  
Sueño Pelele de Francisco Denis, Café de la Danse. Paris 2009. ©, Rio Teatro Caribe 

 

VÉNÉZUELA 

2001   

Rio Teatro Caribe  Terra Nostre de Calos Fuentes.    

    Mise en scène: Francisco Denis. 

 

2004 

La Cave A Teatro  Lobo Rojo de Marcos Purroy .   

Mise en scène: Alicia Bustamante.  

2009   

Rio Teatro Caribe  Sueño Pelele, Texte et Mise en scène de Francisco Denis. 

   

2010 

Teatro San Martín   Passport de Gustavo Ott.     

Mise en scène : Luis D. González. 

 

FRANCE 

1992 

Zorongo   La Señorita M... de Roberto de Athayde .    

Mise en scène : Pedro Naranjo et Luis F Jiménez. 

1996 

Theatre Des Chimères La secrète obscénité de tous les jours de M. Antonio de la Parra.

    Mise en scène: Jean-Marie Broucaret. 

1997 

Comp-Act   Bufonerías de Alfonso Zurro.    

Mise en scène : Jean-Claude Bastos. 

Influences    La maison de Bernarda Alba de Federico García Lorca.  

    Mise en scène: Jean-Luc Paliés. 

1998 

Theatre De Nesle  Viva La Vida Frida Kahlo.     

Texte et Mise en scène de Humberto Robles. 

1999 

Zorongo   Paseo a la sombra de la luna.  

Mise en scène : Luis F. Jiménez. 
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2001 

Zorongo   Dompteur d’ombres de Itziar Pascual.    

Mise en scène : Luis F. Jiménez. 

 

2002 

Zorongo   Stimulant, Amer et Nécessaire d’Ernesto Caballero.  

    Mise en scène : Luis F. Jiménez. 

 

2004 

Zorongo   ¡Ay Carmela! de José Sanchis Sinisterra.    

Mise en scène : Luis F. Jiménez 

 

La Traverse   Fugaces de José Maria Benet i Jornet.   

    Mise en scène : Hervé Petit. 

2007 

La Mantoune   Une nuit de Grenade de et Mise en scène  F.H. Soulie. 

   

Zorongo   ¡Ay Carmela! de José Sanchis Sinisterra.    

Mise en scène : Luis F. Jiménez. 

 

2013 

Le Miroir Qui Fume  De bestias, criaturas y perras de Luis E. Gutierrez.  

Mise en scène : Giovanni Ortega. 

Cie. GRRR   Noche de verano lejos de los Andes.     

    Texte et Mise en scène de Susana Lastreto. 

 

2014 

Théâtre du Soleil  Parole d’acteur. Texte et Mise en scène de Maurice Durozier. 

Cie. Du Pas Sage  La mouche Marguerite Duras de Eduardo Pavlosky. 

    Mise en scène : Bertrand Marcos. 

    Heures de nuit de Edgar Chias.    

    Mise en scène : Bertrand Marcos. 

 

Zorongo/Cavaluna  Vecindarios de Silvia Moreno.    

    Mise en scène: Marie Giraud.     

2015  

Charles Gonzales        Potestad de Eduardo Pavlovsky. 

    Mise en scène: Bertrand Marcos. 

2016 

Charles Gonzales   Potestad de Eduardo Pavlovsky.  

    Mise en scène: Bertrand Marcos 

 

 

PORTUGAL 

 

2014 

Teatro De Chapito  Edipo de Chapito.    

Mise en Scène: John Mowat. 

La Fontana   Peregrinaçao Texte et Mise en scène de Marcelo Lafontana. 
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2. LA DANSE 
 

 

 

 

 

 

 

 

 

 

        

 

 

 

 

 

 

 

Huu Illa, Kukai. Danza. Café de la Danse. Paris 2010. © Kukai 

        
 

ESPAGNE 

 

1998 Flamenco Contratiempo Jugando con “Pa Cuenca”. 

     Contratiempo et Fuensanta Morales. 

1999  Increpación Danza  F.G.L. Oidos de Lorca /Wad Ras.  

 Montse Sánchez et R. Baeza. 

2002 Compañía Sol Picó  Bésame el cactus.       

 Sol Pico. 

2003 Marta Carrasco    Blanc d’ombre.     

     Marta Carrasco. 

2005 Mal Pelo   Atlas.        

 Maria Muñoz et Pep Ramis. 

2007 Arrieritos Danza                   13 Rosas.      

 Hector Gonzalez et Florenc Campos. 

2008 Hojarasca Danza  In vino Veritas.        

     Alicia Soto. 

2009 Lanonima Imperial  Variaciones Al-Leluia.     

 Juan Carlos García. 

2010 Kukai-Tanttaka  Hnuy Illa.  

 Kukai et Jon Maya. 

2011 Arrieritos Danza  Despídete de ti – Carmen.    

 Arrieritos.  

2012 Cia. Daniel Abreu  Animal .      

 Daniel Abreu. 

2016 Arrieritos Danza  Naftalina.  

 María José Pazos. 
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COLOMBIE 

200 Danza Concierto  Esa vana costumbre del bolero.     

 Peter Palacio. 

2002 Sankofa Danza   Sol ninguna bendición.      

     Rafael Palacios. 

2004 Sankofa Danza   Un Alabao.      

 Rafael Palacios. 

2009 Sankofa Danza   San Pacho Bendito.     

 Rafael Palacios. 

2010 Faizal Zeghoudi  La consagración de la primavera.   

     Zaizal Zeghoudi. 

2017 Danza Concierto  La ‘Serie.    

 Peter Palacio. 

 Sankofa Danza   La ciudad de los otros.     

     Rafael Palacios. 

 

MEXIQUE 

2005 Delfos Danza   Las flores no existen.     

 Claudia Lavista et Víctor Ruiz.   

 

PÉROU 

2001 Los Danzaq de Ayacucho Danzas de Tijeras.    

     Los Danzaq. 

 

FRANCE  

1996 Blanca Li   Salome .      

 Blanca Li.   

1997 Blanca Li   Stress.        

 Blanca Li. 

2005 Man Drake   Asphyies.      

 Tomeo Verges et Alvaro Morell. 

2006 La Ventura Compagnie BICN le chien.         

 Anna Ventura. 
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3. LA MUSIQUE – Concerts  
 

ESPAGNE 

 

2001 Teresa Novoa et Tomas Camacho. 

2003 Marcin Dylan. 

2004 Angel Sanzo et Felipe Rodríguez. 

2008 Amancio Prada. 

2014 Carmen Paris. 

 

 

COLOMBIE 

 

1992 Yaki Kandru.  

2001 Champeta Criolla. 

2006 Zona Prieta. 

2009 Maria Mulata. 

 

 

FRANCE 

 

2009 Dominique Moaty – Chants d’Espagne – Récital lyrique.  

 

 

LE FLAMENCO 

 

 

 
 

 

1997 Juan Carlos Gómez et Raquel Villar. 

1999 Carmen Linares. 

1999 María Vargas. 
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2000 Rafael Amargo. 

Juan Carlos Gómez Pastor. 

2003 Daniel Manzanas 

2004 Rocío Molina.  

 Rafael Jiménez 

2005 Compañía Maria Oleza  

 Ana Gonzalez 

2008 Belén Maya    

2010 Arrieritos  

2013 Montse Cortes  

2014 Guadalupe Torres – José Maldonado  

 
 

 
 

En Collaboration avec le Théâtre National de Chaillot 

 

2001  

Carmen Linares 

María Vargas 

Inés Bacán 

Carmen Ledesma 

 

2002  

Carmen Linares 

Javier Barón 

 

 

2003  

Eva Yerbabuena 

Joaquín Grilo 

Enrique Morente  

 

2005  

Carmen Linares 

Gerardo Núñez Trio 

María Pages         
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4. LES LECTURES 
 

1992 

Christophe Colomb (Cristóbal Colon) de Alberto Miralles – Espagne. 

Texte français : André camp et Claude Demarigny. 

Mise en espace : Renata Scant. 

Noct’urne (Nocturno) de Marcos Malavia – Bolivie. 

Texte français et Mise en espace : Marcos Malavia. 

Quiroga Première d’après les Contes de Horacio Quiroga – Uruguay. 

Texte français Mise en espace : Luis Jaime Cortez. 

Créatures (Criaturas) de Eugenio Griffero – Argentine. 

Texte français : Jean François Labouverie et Monica Espina. 

Mise en espace: Monica Espina. 

Tota et Tabo (Dos viejos pánicos) de Virgilio Piñera – Cuba. 

Texte français : Pernette Lafon et Jacques Ferly. 

Mise en espace : José Dalmat. 

Orénoque (Orinoco) de Emilio Carballido – Mexique. 

Texte français : Maryse Ravera. 

Mise en espace : Oscar Fessler. 

 

1993 

Nuits d’amour Éphémère (Noches de amor efímero) de Paloma Pedrero – Espagne. 

Texte français : Mila Casals. 

Mise en espace : Panchika Velez. 

Timeball de Joel Cano – Cuba. 

Texte français et Mise en espace : Jean-Jacques Préau. 

 

1994 

La Traversée de Miguel Sevilla – France-Argentine.  

Texte français et Mise en espace : Nathalie Sevilla. 

Les Murs (Los muros) de Griselda Gambaro – Argentine. 

Texte français : Françoise Thanas. 

Mise en espace : Pierre Chabert. 

Les Asservis (Los siervos) de Virgilio Piñera – Cuba. 

Texte français : Françoise Thanas. 

Mise en espace : Xavier Durringer. 

 

1995 

Aeroplanos de Carlos Gorostiza –  Argentine. 

Texte français : Françoise Thanas. 

Mise en espace : Pierre Chabert. 
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1997 

Stimulant, amer et nécessaire (Solo para Paquita) de Ernesto Caballero – Espagne. 

Texte français : Antoine Rodriguez  

Mise en espace : Luis F. Jiménez. 

 

1998 

La sangre más transparente de Henry Diaz – Colombie. 

Texte français : Françoise Thanas. 

Mise en espace : Sylvie Artel. 

Notes de cuisine (Notas de cocina) de Rodrigo García – Espagne. 

Texte français : Marcelo Lobera. 

Mise en espace : Monique Martinez. 

 

2002 

Son Palomas de Daniel J. Ferrandez –  Argentine. 

Mise en espace : Benito Cordero. 

 

2004 

Jusqu’à ce que les noces nous séparent de Roberto Lumbreras Blanco – Espagne. 

Texte français : Laura Alcoba. 

Mise en espace : Luis F. Jiménez. 

Deux amours et une petite bête de Gustavo Ott – Vénézuela. 

Texte français : Françoise Thanas.   

Mise en espace : Sylvie Artel. 

Histoires d’amour de folie et de mort d’Horacio Quiroga – Uruguay.  

Texte français et Mise en espace : Luis Peñaherrera et Corine Leconte. 

Belize de David Olguin – Mexique.   

Texte français : Philippe Eustachon. 

Mise en espace : Manuel Ulloa. 

Potestad d’Eduardo Pavlovsky – Argentine.  

Texte français : Françoise Thanas.   

Mise en espace : Jean-Louis Trintignant.  

La mort de Marguerite Duras d’Eduardo Pavlovsky – Argentine. 

Texte français : Françoise Thanas.   

Mise en espace : Sophie Pincemaille. 

 

2006 (Pour célébrer le 15ème anniversaire du festival) 

Lecture d’extraits Don Quijote de la Mancha de Cervantes.  

Texte français : Aline Schulman. 

Lecteurs : Patrice Bornand, Blanca Li, Juan Manuel Fajardo, Aline Schulman, Emmanuelle 

Marquis, Daniel Lobe, Santiago Gamboa. 
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2007  

Don Quijote de la Mancha de Cervantes. Lecture d’extraits. 

Susana Lastreto. Comédienne et metteur en scène. 

Maurice Durozier. Comédien du Théâtre du Soleil. 

Les animaux carnivores de Cristian Soto – Chili.  

Texte français : Guillemette Dufouleur. 

Mise en espace : Cristian Soto. 

 

2011 

Benedicat de José Luis et Rodolf Sirera – Espagne. 

Texte français : Raul David Martinez. 

Mise en espace : Rui Frati. 

Le songe de Guenièvre de Juan Mayorga –  Espagne. 

Texte français : Yves Lebeau. 

Mise en espace : Agathe Alexis. 

Babylone de José Ramon Fernández –  Espagne.  

Texte français : André Delmas. 

Mise en espace : Susana Lastreto. 

 

2014 

Heures de nuit d’Edgar Chais. 

Lecture spectacle avec Jean-Claude Dreyfus de La Comédie Française. 

Texte français : Adeline Isabel-Mignot – Olivier Moginot. 

Mise en espace : Bertrand Marcos. 

 

2018 

Le Lévrier de Vanessa Montfort – Espagne. 

Un repas d’oiseaux de Cristina Peregrina –  Espagne. 

Au-dedans de la terre de Paco Bezerra – Espagne. 

Les nageurs de la nuit de José Manuel Mora –  Espagne. 

Textes français : David Ferré. 

Mise en espace : Nicolas Chevrier - Jeune Théâtre National de Paris. 

 

2019 

Nueva York versus El Zapotito de Verónica Musalem – Mexique.  

Texte français : David Ferré. 

Mise en espace : Luis F. Jiménez – Zorongo/Festival Don Quijote. 
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5. LES CONFÉRENCES, DÉBATS & RENCONTRES  
 

1992 

Conférence : Aspects du Théâtre Actuel Espagnol. 

Avec :  

Lluis Pasqual : Directeur du Théâtre de l’Odéon.   

Jean-Jacques Préau : Membre de la Maison Antoine Vitez.  

Jacinto Soriano : Université Sorbonne Paris IV.  

Carlos Espinosa : Critique de théâtre.  

Coordinateur : Luis F. Jiménez -Directeur Festival Don Quijote. 

 

Débat : Le métier d’acteur dans l’Europe 93 – Le Statut Social. 

Avec :  

Fernando Marin : Syndicat Union de Actores –  Espagne.  

Marie M. Krust : ADAMI – SFA – France. 

 

1993 

 

Transcription de la conférence. Carlos Donoso, Le deuxième festival de théâtre espagnol en 

langue espagnole : "Don Quijote", Mémoire de Maitrise, Théâtre, Université Sorbonne -

Nouvelle Paris III, 1994. Pages 64-88. 
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1993 

Présentation : Anthologies de la dramaturgie contemporaine Ibéro-Américaine. 
Avec :  

Arturo Azuela : Directeur des Éditions Fonds de Culture Économique – Espagne.  

Moises Pérez Coterillo : Directeur des Anthologies. 

 

Débat : Un regard vers le théâtre cubain d’aujourd’hui. 

Avec :  

Jean-Jaques Préau : Maison Antoine Vitez.  

Joel Cano: Auteur – Cuba.  

Vivian Martínez Tabares: Rédactrice en chef de Conjunto – Cuba.  

Carlos Celdrán: Metteur en scène Teatro Buendia – Cuba.  

Sara Maria Cruz: Metteur en scène Proyecto Oscenibo. 

. 

Débat : Parlons de Théâtre Ibéro-américain. 

Avec :  

José Triana : Auteur – Cuba.  

José Sanchis Sinisterra : Auteur – Espagne.  

Maria Ruiz : Metteur en scène – Espagne.  

Helena Pimenta : Metteur en scène – Espagne.  

Francisco Javier : Metteur en scène et professeur d’Université – Argentine.  

Rodolfo Obregón : Metteur en scène et éditeur du Repertorio – Mexique.  

Vivian Martínez Tavares : Rédactrice en chef de Conjunto – Cuba.  

Gloria Levy : Présidente de l’association de critiques dramatiques – Uruguay.  

Irène Sadowska : Présidente de l’Association Hispanité Exploration – France.  

Angeles Muñoz : Conseillère théâtrale et traductrice – Belgique.  

Felix Gonzalez Petite : Directeur du Festival de Vitoria – Espagne.  

José Bable : Directeur adjoint du Festival Ibéro américain de Cadiz – Espagne.  

Jean-Marie Broucaret : Directeur du Festival de Théâtre de Bayonne – France. 

Javier Brun : Directeur de la Feria de Théâtre d’Aragon – Espagne. 

Luis F. Jiménez : Directeur du festival Don Quijote – France. 

 

1995 

Conférence : Teatralidad en Cervantes. 

Avec :  

Jean Canavaggio : Professeur à l’Université Paris X Nanterre.  

Rafael Ruiz : Directeur de la compagnie Zascandil – Espagne.  

Jaume Policarpo : Directeur de la compagnie Bambalina Titelles – Espagne.  

Judith García : Membre du comité de traduction du Festival Don Quijote. 

 

Débat : Politique théâtrale et coopération franco-espagnole. 

Coordinateur : José Antonio Martinez de Villarreal. Conseiller Culturel de l’Ambassade 

d’Espagne en France. 

Avec :  

Elena Posa : Directrice Générale Instituto Nacional de las Artes Escénicas y de la Música- 

I.N.A.E.M. Ministère de la Culture – Espagne.  

José Sanchis Sinisterra : Auteur – Espagne. 

José Bable : Directeur du festival de Cádiz – Espagne.  

Javier Yague : Président de la coordination de Salas Alternativas – Espagne.  
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Jacques Samary : Conseiller technique pour le théâtre – A.F.A.A. Ministère des Affaires 

Étrangères – France.  

Bruno Favel : Chargé de mission D. A. I. Ministère de la Culture. France.  

Abraham Bengio : Directeur Régional D.R.A.C. Midi-Pyrénées – France.  

Françoise Grund : Directrice Artistique Maison des Cultures du Monde – France.  

Sylvie Viaut : Responsable Section International à l’O.N.D.A. 

 

1997 

Projection audiovisuelle : Découverte du Corral de Comedias de Alcalá de Henares. 

Avec :  

Juan Sanz : Réalisateur de décors et inventeur. 

Miguel Angel Coso : Réalisateur de décors et inventeur. 

John Vary : Hispaniste, Président du Comité Exécutif pour la restauration du Corral de 

l’ancien Teatro Cervantes. 

 

1997 
Présentation de l’édition du texte français Stimulant, amer et nécessaire (Solo para 

Paquita) d’Ernesto Caballero – Espagne. 

Avec :  

Ernesto Caballero : Auteur – Espagne. 

Fermín Cabal : Auteur – Espagne. 

Antonio Soriano : Éditeur – France. 

Antonio Rodriguez : Traducteur – France. 

Dominique Sarrazin : Metteur en scène – France. 

Annick Gernez : Comédienne – France. 

 

1998 

Présentation de la revue Teatra. 
Avec:  

Fernando Arrabal: Auteur – France. 

Juan Antonio Vizcaino: Directeur de la revue Teatra. 

Présentation de la revue Escena. 

Avec : 

Itziar Pascual : Directrice de la revue – Espagne. 

Mme Padilla : Attachée Culturelle de l’Ambassade de France en Espagne. 

Sabine Bossan : Rédactrice en chef d’Entr’Actes – France. 

Présentation de l’œuvre de José Manuel Freidel. 
Avec : 

José Monleón : Directeur de la revue Primer Acto – Espagne.    

Nora Quintero et Ramiro Tejada: co-fondateurs de la Exfanfarria – Colombie. 

Victor Viviescas : Auteur – Colombie.  

Conférence : Le Théâtre Classique Espagnol.  

En collaboration avec le Festival de Teatro Clásico de Almagro.  

Avec: 

Luciano García Lorenzo: Directeur du Festival de Teatro Clásico de Almagro –Espagne. 

César Oliva : Professeur à l’Université de Murcia – Espagne. 

Fernando Urdiales: Directeur compagnie Teatro Corsario – Espagne. 
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1998 

Présentation du Projet Teatro y Comunidad. 

Avec : 

Jorge Blandón : Corporation Culturelle Nuestra Gente et le Secrétariat á l’Éducation et à la 

Culture de la Municipalité de Medellín.  

 

2000 

Colloque franco-espagnol : Calderón, notre contemporain ? 

Coordination : Irène Sadowska Guillon, critique dramatique – France. 

Avec : 

José Antonio Hormigón : Professeur à l’Académie Royale d’Art Dramatique á Madrid 

(RESAD) – Espagne. 

Fernando Urdiales : Metteur en scène et directeur du Teatro Corsario – Espagne.  

Elizabeth Chailloux : Metteur en scène, co-directrice Théâtre des Quartiers d’Ivry – France. 

Evelyne Ertel : Enseignante à l’Institut d’Études Théâtrales de Paris III – France. 

Adel Hakim : Metteur en scène, auteur, co-directeur Théâtre des Quartiers d’Ivry – France. 

Benito Pelegrin : Professeur à l’Université d’Aix en Provence, Traducteur – France. 

Andonis Vouyoucas : Metteur en scène, directeur du Théâtre Gyptis à Marseille – France.  

Rencontre : Réseau Européen Oracle. 

Thème : Mythe et Réalité. 

 

2001 

Rencontre : Poésie et narration orale au Festival Don Quijote. 

Avec : José Antonio Villareal : Poète, Attaché Culturel de l’Ambassade d’Espagne en France. 

José Luis Esparcia: Écrivain – Espagne. 

Conférence : La Colombie ou l’impossibilité de l’utopie. 

Avec : Beatriz J. Rizk : Professeur à l’Université de Miami – USA. 

 

2002  

Rencontre : Génération de 1927. Évoquons Rafael Alberti. 

Modération : Rosana Torres, critique de théâtre pour le journal El País. 

Avec : José Antonio Villareal : Poète, Attaché Culturel de l’Ambassade d’Espagne en France. 

Benjamin Prado: Poète –  Espagne. 

 

Exposition: Somos niños afro-colombianos.  

Photographies de Fernando Palacios – Colombie. 

 

2003 

Rencontre : Centenaire de Maria Teresa Leon  

Modération : Rosana Torres, critique de théâtre pour le journal El País. 

Avec : Luis Garcia Montero, Poète et Benjamin Prado, Poète. 

Rencontre : Ecriture contemporaine espagnole 

Avec : José Sanchis Sinisterra, Itziar Pascual et Ernesto Caballero. 

Rencontre : Mexique nouvelles tendances 

Avec: Jaime Chabaud, auteur, Angel Norzagaray, auteur et Metteur en scène et Jorge Aguilar, 

comédien. 

Forum : La création française dans les festivals ibéro-américains  

Avec: Festival Franco-Ibérique de Bayonne, Festival de Théâtre Européen de Grenoble, 

Compagnie Oposito (France). Escena Contemporánea de Madrid (Espagne), Temporada 

Danza Contemporánea de Medellín (Colombie) Festival Hispanique de Miami (USA). 
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2006 

Conférence : Le Théâtre dans la IIème République. 

Avec : 

Rosana Torres : Journaliste à El País – Espagne. 

Laila Ripoll : Auteur et metteur en scène, compagnie Micomicon – Espagne. 

Jaume Policarpo : Metteur en scène, compagnie Bambalina – Espagne. 

 

2007 

Conférence – Hommage : Autour du IIº Congrès des Écrivains Anti-Fascistes en 1937. 

Avec : 

Naill Binns : Professeur Université Complutense de Madrid – Espagne. 

Rosana Torres : Journaliste à El País – Espagne.  

 

2007  

Rencontre. Université de la Sorbonne, Amphithéâtre RICHELIEU. 

Autour de l’adaptation théâtrale de Celama de Luis Mateo Diez.  

Avec: 

Luis Mateo Diez : Auteur et Académicien espagnol. 

Fernando Urdiales: Metteur en scène – Teatro Corsario. 

 

2013  

Présentation du réseau ESMARK. 

Les structures qui participent à ce réseau sont la Feria de Teatro de Ciudad Rodrigo – 

Espagne, le Festival Internacional de Teatro de Expressao Iberique de Oporto – Portugal et le 

Festival Don Quijote de Paris – France. 

 

2013 

Rencontre – Débat: Atlas de geografía humana. 

Avec:  

Almudena Grandes: Auteur de Atlas de geografía humana. 

Rosana Torres : Journaliste à El País. 

 

2014  
Rencontre avec l´écrivain José María Ridao. 

Et les étudiants de Sciences Po Paris.  

 

2014 

Rencontre autour de Federico García Lorca. 

Avec la compagnie. Ditirambo – Bolivie   

Et les étudiants de l`Université de la Sorbonne Paris IV. 
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2016  

Rencontre : Hablemos de Cervantes. 

Université de la Sorbonne, Amphithéâtre RICHELIEU. 

Avec :  

Laila Ripoll : Dramaturge et metteur en scène –  Espagne.  

Alberto Conejero : Auteur- Espagne.  

Mercedes Blanco : Professeur à l’Université Paris-Sorbonne – France.  

Maria Zerari-Penin : Maitre de Conférences à l’Université Paris-Sorbonne – France. 

 

2018 

Rencontre : Espagne 1898-1936 : Les intellectuels espagnols dans le miroir.  

Université de la Sorbonne Paris IV. Institut d’Études Hispaniques.  

Autour des auteurs Valle-Inclán /Alfonso Zurro: Luces de Bohemia.  

Unamuno /José Luis Gómez: Venceréis, pero no convenceréis. 

Coordination : Adeline Chainais, Université Paul Valery, Montpellier 3. 

Avec les hispanistes :  

Serge Salaün, Delphine Chambolle, Jean-Claude Rabaté et Colette Rabaté. 
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CONCLUSION 

 
Au terme de cette étude sur la portée du Festival dans l’accueil du théâtre espagnol en France, 

il apparait que le festival a trouvé sa place dans le paysage théâtral parisien et auprès du 

public venu nombreux, en proposant à chaque édition une sélection de la création scénique 

espagnole dans sa diversité, du théâtre classique à la danse contemporaine, en passant par le 

flamenco et la musique. 

 

Même si les auteurs classiques tels que Calderón, Lope de Vega et Cervantes ont été 

largement représentés, ils l’ont le plus souvent été dans des adaptations contemporaines. 

Ainsi la programmation du Festival reste axée sur la création contemporaine en donnant une 

place prédominante aux textes et aux auteurs. Cette approche par le texte, associée à une 

distribution avec des comédiens de renommée internationale, a permis de toucher un nouveau 

public, et d’éveiller l’intérêt du public déjà amateur de Lorca et des classiques. 

 

Le festival enrichit incontestablement l’offre culturelle parisienne, et sa portée dépasse le 

cadre théâtral quand il devient l’évènement culturel hors d’Espagne qui rassemble chaque 

année le plus grand nombre d’artistes espagnols. Que cet évènement soit théâtral et se tienne à 

Paris, ne peut que valoriser la création scénique espagnole. Ainsi avec 273 spectacles 

présentés, le Festival fait fonction de service public du théâtre espagnol en France. De plus, le 

festival semble être un point d’observation privilégié pour, à travers ses 28 éditions, apprécier 

l’évolution du théâtre espagnol : les tendances émergentes, les nouveaux auteurs et les 

courants esthétiques.  

 

Cependant, le Festival atteint ses limites en tant que projet associatif, porté par le groupe 

Zorongo, car la pérennité de financement n’est pas assurée, ni même le renouvellement d’une 

édition à l’autre, même si la démonstration est faite chaque année qu’avec un budget réduit 

compensé par du travail bénévole, il est possible d’assurer la représentation du théâtre 

espagnol en France. Toutefois, étant l’unique festival dédié à la dramaturgie espagnole en 

France et même en Europe, le Festival Don Quijote reste une référence pour la diffusion du 

théâtre espagnol, avec des perspectives d’inclure les compagnies participantes dans les 

circuits de programmation internationale et sortir le théâtre espagnol de ses frontières de 

langue. 
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Enfin, l’on pourrait s’identifier une fois de plus à Don Quichotte, dans ses tentatives 

incessantes de changer le monde et comme pour lui, personne ne pourra nous enlever la gloire 

d’avoir essayé, mais en tant que créateur du Festival Don Quijote, je commence à regarder les 

moulins comme des moulins et non comme des géants. 

 

 

 

 

 

  
Venceréis, pero no convenceréis, Unamuno / José Luis Gómez, Théâtre 13/Seine, Paris 2018, ©Sergio Parra. 
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1. Témoignages 
Auteurs, metteurs en scène, producteurs, traducteurs, professeurs  

 

 

  Eusebio Calonge, Auteur - La Zaranda.  
 

Don Quichotte traverse la Seine 

Nous nous sommes aussi enivrés à Paris. À travers les ruelles étroites du Quartier Latin et les 

larges boulevards de La Bastille, ivres de rébellion et de jeunesse. Nous ne sommes pas venus 

chercher une place dans ce panthéon des hommes illustres, que représente la culture française, 

celle que j’explorais / découvrais dans ma chambre d’adolescent, à travers les écrits 

d’existentialistes, symbolistes et décadents.  

En descendant, du train, nous avons mis un pied dans notre propre passé, celui qui, par le 

souvenir, nous relie à nos parents, émigrés en France. J’imaginais que leur voyage avait été 

différent du mien, dans un wagon de troisième classe, gamelles de tortillas, traces de charbon 

sur les fenêtres, le coup de sifflet de la locomotive disant adieu aux paysages familiers, 

comme dans une longue lamentation, jusqu’à atteindre un horizon frontalier, non entre deux 

pays mais entre deux mondes.  

Des décennies plus tard, nous étions là, avec nos paniers abandonnés, dans ce théâtre parisien, 

portant un morceau de cet héritage, de l'effort de s'accrocher à la mémoire comme auparavant 

à la vie de ces personnages. Le vinaigre de xérès, avec sa sciure de bois et son alfa, ses 

ombres ancestrales dans la ville lumière. 

C'était une façon de répandre sa propre terre, avec ses racines amères, sur ces quelques mètres 

de scène. Oui, ivres parce que la vie, nous offrait cette revanche, après le silence de tant 

d’exilés au fond des mines, ou celui de tant de gens entassés dans les usines, se frayant un 

chemin solitaire, un avenir loin de la terre où le pain ou et la liberté leur avaient été refusés. Et 

là, avec notre pièce, notre travail d'artiste rendu digne, non par les applaudissements, mais par 

la même sueur que la leur, nous communions avec tant d'absences, un calice de vin amer à la 

main, avec lequel nous trinquons au destin, contre l'oubli. Lutte quichottesque, comme celle 

que nous avons menée contre le temps aujourd’hui comme hier, nous Quichottes, et Quichotte 

ce festival qui a commencé à émerger en langue étrangère, lointaine malgré sa proximité, une 

pique en Flandre plantée par Luis Jiménez, celle d'un théâtre espagnol inconnu. 
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Beaucoup d'autres sont passés plus tard à ce Festival que nous avons inauguré, et qui a essayé 

d’entrebâiller cette porte fermée des théâtres européens. Si à partir de là nous avons fait le 

tour de l’Europe et si nos personnages ont marché sur les scènes nationales et participé à 

d’autres festivals, c'est grâce à celui qui a entrepris la bataille ardue d’entrouvrir cette porte.  

Un festival qui, pour effacer les frontières théâtrales entre deux pays, a dû creuser une 

tranchée contre la bureaucratie, la léthargie et la myopie institutionnelles. Lot habituel de ceux 

qui aspirent à ce que l’Espagne ne soit pas une marque41 mais un esprit pour qui enrichit le 

monde, de son art, de sa culture, de son théâtre.  

Côte à côte, nous avons traversé de nombreuses années, de nombreuses éditions, si nous 

regardons le passé, ce n'est pas un exercice de nostalgie mais pour savoir qui nous sommes, 

pour nous reconnaître, car nous sommes encore souvent ivres de rébellion et de désespoir, 

poussant le canasson famélique contre les moulins de vent d’aujourd’hui, où les géants sont 

de plus en plus démesurés et où ceux qui tentent de franchir les frontières sont de plus en plus 

vilipendés pointés du doigt. 

Nous comprenons que la bataille, aussi épuisante soit-elle, n'en valait pas seulement la peine, 

mais elle est encore nécessaire, car au-delà du rayonnement ou de l'intérêt suscités par chaque 

compagnie, cette bataille a fait battre le cœur de notre théâtre lui permettant de se sentir vivant 

dans la Capitale française. 

Que rien ne nous empêche alors de continuer à lever nos verres trinquant aux futurs festivals, 

et à boire la vie cul sec. « Enivrez-vous, enivrez-vous sans cesse ! De vin, de poésie ou de 

vertu, à votre guise », comme disait le grand Baudelaire. 

 

 

 

 

 

 

 

 

 

 

 

 

                                                           
41 Référence à « Marca España », programme du Ministère espagnol des Affaires Étrangères, 

de promotion de l’image de l’Espagne à l’étranger. 
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  Juan Mayorga, Auteur et Académicien de la Real Academia Española. 
 

Madrid, le 19 décembre 2016,  

Par la présente, je souhaite rendre publiques mon soutien et ma gratitude envers le 

Festival Don Quijote de Paris et envers son directeur Luis Jiménez. 

Ma gratitude, car c’est grâce à ce festival que le public français a connu bon nombre 

de mes textes, depuis « Hamelín » –mis en scène il y a plusieurs années par la compagnie 

Animalario dirigée par Andrés Lima– jusqu’à « Famélica » plus récemment, proposé par la 

compagnie La Cantera, avec une mise en scène de Jorge Sánchez.   

Mon soutien, car le Festival Don Quijote fait connaître depuis un quart de siècle 

l’actualité scénique espagnole à Paris, l’une des capitales les plus importantes du théâtre 

européen, servant d’espace de rencontre pour les hispanophones et amoureux de la culture 

espagnole de toute l’Europe. 

Luis Jiménez a réussi à mener à bien son projet ambitieux malgré, je le sais, des difficultés 

matérielles énormes, en étant capable à chaque fois d’élaborer une programmation loin d’être 

sectaire, ouverte aux différents langages scéniques.  

Pour tout cela, je recommande à ceux qui le peuvent d’aider, dans la mesure de leurs 

possibilités, à ce que le Festival Don Quijote puisse se poursuivre et se développer. 

Juan Mayorga. 

 

 

   Jesús Arbués, Metteur en scène 
 Il nous restera toujours Paris (je l’espère) Siempre nos quedará Paris (Espero) 

Luis Jiménez dirige un Festival à Paris. Il ne représente aucune institution, aucun théâtre, 

aucune corporation, il n’est qu’un théâtreux émigré. C’est pour cela que vous ne trouverez au 

Festival Don Quijote ni tapis rouge, ni représentation politique, ni cérémonie d’ouverture avec 

petits fours.  

Il n’y a ni protocole, ni paroles en l’air, ni grands gestes. Luis projette une vidéo avec des 

extraits choisis du festival puis, comme s’il était chez lui, vient présenter la compagnie et 

parler de ce qu’il sait et ce qu’il ressent.  

Nous ne sommes pas dans un théâtre tapissé de velours avec des colonnes dorées, mais dans 

une salle bien équipée et confortable pour travailler. Le Café de la Danse est dans le centre de 

Paris. Son équipe est jeune et, dans le cas présent, jeunesse et décontraction ne sont pas 

incompatibles avec professionnalisme (les techniciens y sont excellents), et l’affection 

compatible avec le sérieux. Au Café de la Danse, tu ignores qui est le chef (peut-être qu’il n’y 

en a pas), toute l’équipe aide à décharger, te sert plus tard une bière ou gère l’accueil de la 
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salle. Si la compagnie fume, elle fume, si la compagnie va manger, le montage s’arrête. 

Jusqu’à quelle heure ? Jusqu’à ce que la compagnie revienne. Tout sent le théâtre, celui 

d’avant, celui des rêves, sans naphtaline. Sans la sombre routine des bureaucrates. Tout est si 

normal que ça nous parait extraordinaire.  

Le Festival Don Quijote est le « Fort Apache », le lieu de résistance du théâtre espagnol en 

France. Ne vous y trompez pas : sauf exception, en France notre théâtre ne connaît ni le 

prestige ni la demande du théâtre allemand ou suédois. Il faut y travailler. Ce n’est pas simple. 

C’est pour cela que ce festival a le mérite qu’il a, c’est pour cela qu’en passant en revue la 

liste des compagnies de ces 25 dernières années, on peut en conclure que : « toutes sont 

venues, et sont venues presque toutes celles qui existent ». Un théâtre espagnol de qualité, 

sans concession, et sans préjuger de la tendance politique des compagnies. Un exemple 

accablant : notre Ligeros de Equipage a pu être joué à Paris avant de pouvoir l’être à Madrid. 

Pour dire ce qu’il en est.  

Je disais au début que Luis présentait les compagnies comme s’il était dans son salon. Après 

la représentation, il installe des chaises et on échange avec le public. C’est une fête, un luxe. 

Après 90 minutes de représentation, il y a un débat d’une heure avec le public. Je ne sais pas 

d’où il sort ces spectateurs. Je crois qu’il n’a fait aucun master en « Création de publics », 

mais la salle est pleine, d’un vrai public, celui qui paye 20€ pour s’asseoir et voir une pièce 

(j’avais déjà dit que la salle était comble ?). 

Nous sommes passés à Paris un an après la tragédie, à quelques mètres de là où tout s’est 

déroulé. Nous avons vu la ville quadrillée par la police. La pluie et le ciel gris. Mais aussi des 

étudiants qui préparent des petits gâteaux pour les offrir aux acteurs avant la représentation, 

des enfants d’espagnols qui te prennent dans leurs bras, émus, après la pièce, et des Français 

qui souhaitent écouter du théâtre en espagnol. Existe-t-il un Institut Cervantès à Paris ? 

Question existentielle.  

S’il y en avait un, quand va-t-on décider si ça doit être plus qu’une académie d’espagnol, un 

cimetière d’éléphants et un lieu pour des réceptions de frimeurs ? 

Pendant qu’on y réfléchit, Luis Jiménez et « son » Festival Don Quijote poursuivent leur 

chemin au centre de Paris, en bon castillan de la Mancha, luttant contre les moulins de la 

bureaucratie ministérielle, contre la radinerie d’un pays au dilemme historique : laisser mourir 

la culture de faim, ou la fusiller au petit matin ? 

À nous, il nous restera toujours Paris. Au Théâtre espagnol à Paris, il reste le Festival Don 

Quijote. 

L’on devrait le protéger.   
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Nines Carrascal, Producteur Histrion Teatro, Grenade, le 18 novembre 2016 

Il existe de nombreux festivals, mais des festivals qui fêtent leurs 25 ans, il y en existe peu. 

Des festivals en Espagne il y en a beaucoup, mais des festivals en France qui amènent des 

compagnies espagnoles, il n’y en a qu’un seul. 

Et si ce festival programme depuis 25 ans des compagnies espagnoles, grâce à un effort 

titanesque et un engagement sans faille, il s’agit assurément du Festival Don Quijote de Paris. 

Un festival qui se maintient grâce à la persévérance d’une équipe de professionnels qui, à 

chaque édition, se bat jusqu’à épuisement, une équipe sous pression en raison du manque de 

soutien institutionnel et du manque d’intérêt des gouvernements successifs.  

Les institutions culturelles en Espagne doivent redescendre sur terre et repenser leur activité et 

fonction. Il n’est pas permis de détourner le regard et d’ignorer le travail de tant d’années. 

C’est une victoire que le festival survive et une réussite qu’il le fasse malgré les embûches 

semées sur son chemin. Aujourd’hui, le Festival Don Quijote est un bien culturel maintenu à 

la force du poignet et il est évident que les institutions culturelles doivent s’impliquer 

réellement, avec des moyens plutôt qu’avec des discours, avec des faits plutôt qu’avec des 

promesses. Après 25 ans de festival, nous faisons tous partie d’un tout et à parts égales. Nous 

sommes tous en train de laisser notre peau sur le chemin. 

Merci à toute l’équipe et merci au public, qui fait que revenir à Paris en vaille la peine.  

 

Paola DOMINGO  

Maître de Conférences, spécialiste des cultures latino-américaines 

Université Paul Valéry – Montpellier 

 

En tant qu'hispaniste, enseignante et chercheuse universitaire, je tiens par la présente à 

apporter mon soutien au Festival Don Quijote, qui se déroule annuellement à Paris depuis 

1992.  

Depuis près de 25 ans, le Festival Don Quijote a présenté un grand nombre de spectacles de 

théâtre, de danse, de musique ou de poésie, espagnols ou latino-américains. Outre le fait 

d'offrir aux personnes d'origine hispanique, aux hispanistes et aux hispanophiles de France 

une programmation originale et rare sur les scènes parisiennes, le Festival Don Quijote a 

permis à de nombreux enseignants de pouvoir faire vivre à leurs élèves ou étudiants la culture 

et la langue qu'ils leur enseignaient, ainsi qu'aux chercheurs en lettres, langues et sciences 

humaines d'alimenter leur connaissance des arts de la scène contemporaine hispanique.  

 

Récompensé par le Prix Max pour sa contribution à la diffusion du théâtre espagnol dans le 

monde, le Festival Don Quijote permet non seulement à l'éducation et la recherche françaises 

de s'enrichir, mais également à la Culture espagnole de se diffuser hors des frontières 

nationales. Afin que le Festival Don Quijote puisse continuer d'apporter cette richesse 

culturelle à un vaste et souvent fidèle public régional et national, je soutiens le Festival et 

espère que les institutions françaises, espagnoles et ibéro-américaines comprendront le 

bénéfice que cela signifie de soutenir matériellement une telle manifestation culturelle. 
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El Festival Don Quijote es una verdadera fiesta teatral, que no decaiga. 
 Le festival Don Quijote est une véritable fête théâtrale, ne la laissons pas  tomber.  
 

 Isabel VAZQUEZ DE CASTRO 

 Maître de Conférences Hors-Classe, Habilitée à Diriger des Recherches 

 Université de Paris Est-Créteil 

 École Supérieure du Professorat et de l’Éducation 

Neuilly-sur-Marne, 8 décembre 2015 

 

La grippe parisienne m’a empêchée d’assister à la soirée de Résistance Culturelle organisée le 

jeudi 26 novembre par Zorongo (Luis Jiménez) au Café de la Danse.  

Quel regret ! J’imagine que cela a été réconfortant pour les autres, en cet automne où, compte-

tenu des circonstances malheureuses des attentats du 13 novembre, nous n’avons pu profiter 

de nos références culturelles annuelles.  

 

Le Festival Don Quijote est un moment de rencontres et de retrouvailles, de découvertes, un 

moyen de garder le contact. Nous recevons ainsi ces festivités scéniques de façon réfléchie, 

grâce aux organisateurs expérimentés, après les beaux jours et déjà l’automne, pour supporter 

le ciel gris et le soleil insuffisant de ces latitudes. Merci encore pour la sélection intéressante 

qui est faite des divers groupes de la scène hispanique. 

 

Le contact amical qu’établissent les artistes avec un public hétéroclite et multicolore 

représente une véritable fête, que la tragédie des attentats ne doit pas gâcher. Le crime 

organisé et ses répercussions en matière de sécurité ne doivent pas nous priver, dans un futur 

proche, de programmation et des arts de scène que nous apprécions et attendons 

impatiemment. Notre rendez-vous annuel de novembre a été tout au long de ces 24 années un 

véritable cadeau, pour les participants assidus et les habitués que nous sommes, nous Les 

Amis du Festival. 

 

Année après année, le public du festival n’est pas seulement constitué de professeurs 

d’espagnol ou de professionnels de la langue, comme les interprètes ou traducteurs qui ont 

pour habitude d’assister aux spectacles, mais aussi de musiciens, artistes plasticiens, 

travailleurs de tous les horizons, fonctionnaires nationaux et internationaux, proches et amis 
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d’hispaniques, hispanistes ou hispanisants. Nous trouvons toujours au festival les clés pour 

comprendre pleinement des sujets complexes d’actualité, comme la mémoire ou les 

commémorations, l’identité, ou les figures culturelles indispensables. Sans oublier le rire, 

l’émotion et le plaisir esthétique de partager des spectacles d’un grand intérêt et propices au 

débat.  

 

Des classiques de la littérature espagnole nous ont été présentés, comme Miguel Hernández, 

Antonio Machado, Valle Inclán ou Lorca, des dramaturges du Siècle d’Or comme Lope et 

Calderón, dans des mises en scène modernes, et des auteurs contemporains indispensables 

comme Juan Mayorga ou Almudena Grandes, entre autres.  

 

L’aventure de la découverte de nouvelles formes artistiques se poursuit; le festival a 

l’avantage de s’ouvrir également au théâtre d’Amérique Latine, ou à d’autres langues latines 

comme le portugais, le catalan ou même le créole d’Haïti. Car l’intérêt certain du festival est 

de nous proposer un véritable théâtre pour tous, de grande qualité, accompagné d’activités 

d’un grand dynamisme et d’une grande chaleur humaine, permettant le contact entre metteurs 

en scènes, acteurs et public. Ainsi, la sortie des loges et le partage de tapas sont d’autres 

moments de la rencontre, qui passe par le spectacle annoncé et la représentation, le débat ou 

les interviews qui les accompagnent souvent. Le plaisir de partager va des mots à la scène et 

se poursuit au moment de grignoter ensemble en commentant ce que nous avons vu et pensé.  

 

Au moment où Paris était en deuil, où les spectacles étaient restreints et les sorties scolaires 

interdites, il nous semble plus que compréhensible qu’il ait été impossible de maintenir le 

24ème festival tel qu’il était prévu.   

J’espère qu’à l’automne 2016, ou même avant, nous renouerons avec cette tradition hispano-

parisienne qui nous a apporté tant de joies et dont nous aurons désormais besoin plus que 

jamais.  
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Françoise THANAS, Traductrice Maisons Antoine Vitez 
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116 

 

2. Le Festival en quelques chiffres 
 

Pays participants                   16 

Compagnies invitées     204 

Pièces représentées     273 

Lectures dramatisées       34 

Conférences et débats       32 

Spectateurs             100.445 

Professionnels en tournée             2.445     

 

Le public 

Français : 72 % - Espagnols : 19 % - Latino-américains : 5 % - Autres : 4 % 

Publication 

  Solo para Paquita / Stimulant, amer et nécessaire de Ernesto Caballero  

  Zorongo – Antoine Soriano, Éditeur, Paris, 1997.  

  1000 exemplaires en édition bilingue.  

     

Matériel de Communication (par festival) 

500 affiches (1m  1,5 m)  pour 4 festivals – 3.000 affiches (40 × 60 cm ) – 5.000 brochures 

programme -  10.000 tracts – 200 cartons d’invitation – 500 dossiers de presse. 

Campagne de diffusion 

Espaces publics: métro, centres culturels, universités…  

Insertions / encarts dans revues professionnelles et culturelles. 

Mailings 

Réseaux sociaux 

Envois postaux 

Site web festival : www.festivaldonquijote.com  

       

http://www.festivaldonquijote.com/
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3. Budget  
 
Prévisionnel 
 

 
 
CHARGES 

1.- Contrats spectacles  

Achats de spectacles 56 000 € 

 

2.- Frais de personnel 

 

Salaires bruts 17 070 € 

Charges sociales 16 866 € 

3.- Autres  

Hébergement 7 315 € 

Transport 2 493 € 

Défraiements 1 436 € 

Droits d’auteur 2 345 € 

Technique, Logistique, Traductions  

      Location de salle 20 000 € 

Location matériel 2 400 € 

Défraiements 1 080 € 

Prestations de services 6 325 € 

Communication  

Création et réalisation 1 850 € 

Diffusion 5 500 € 

Accueil de professionnels 790 € 

Fonctionnement  

Frais de structure 5 200 € 

  

TOTAL CHARGES 146 670 € 



 

 

 

 

 PRODUITS 

 

 

 

 

 
Recettes propres 

 

Apport Zorongo 7 810 € 

Billetterie 16 860 € 

 

 

Subventions publiques 

 

 Ministère Culture Espagne 60 000 € 

                                                  Ambassade d’Espagne 20 000 € 

Instituto Cervantes 18 000 € 

       Régions Autonomes 20 000 € 

 
Mécénat 

 

Spin S.A. 4 000 € 

 

 

 
 
TOTAL PRODUITS 

 

 

 
 

146 670 € 
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4.  Quelques affiches d’artistes peintres 
 

                                     
José Luis Peñamaria                                                   Diego Pombo 

                        

                                                                               
                       Agatha Ruiz de la Prada                               Coral Valente 
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                  Alberto Reguera                                                   Angel Baltasar   

      

 

 

 

 

                              
Pepe Agost               Antonio Belmonte 
 

 
Autres créateurs d’affiches : 

Artistes Peintres:  Eduardo Arroyo, Humberto Castro, Carmen Isasi, Victor Ramos, Françoise 

Grund. 

Graphistes : Antoine Depoid, Annie Arnal, Bruno Peranchon, Manuel Praena. 
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5. Partenaires et Collaborateurs  
 

 

LES PARTENAIRES 

Ministerio de Cultura – INAEM. - España 

Ministerio de Asuntos Exteriores – España 

Embajada de España en Francia – Oficina Cultural 

Junta de Castilla y León 

Mairie de Paris 

Ministère de la Culture et de la Communication – DAI – France 

Ministerio de Relaciones Exteriores de Colombia  

Embajada de Colombia en Francia 

Ministerio de Trabajo y Asuntos Sociales – España 

Université de la Sorbonne 

Instituto Cervantes – Paris 

Colegio de España. Cité Internationale Universitaire de Paris 

Consorcio Cáceres 2016 

Centro Andaluz de Teatro  

Unión Latina  

Comisión Europea 

Grupo SPIN –España 

Elipsos -Trains Hotel – SNCF – RENFE  

Hotel Sol Melia 

CIC Iberbanco 

Revue Artez  

Journal La Terrasse  

 

LES COLLABORATEURS 

Alliance Française – Paris 

Amis du Festival Don Quijote 

Artistas Intérpretes Sociedad de Gestión de España (AISGE)  

Association Contrastes – Belgique 

Association España 2000 
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Cámara Oficial de Comercio de España   

Cancillería de la República de Argentina. Embajada de Argentina en Francia 

Centro de Recursos – Embajada de España 

Consejería de Educación de la Embajada de España en Francia 

COPEC – Cultura de Cataluña  

Direction de l’Académie de Créteil 

Direction de l’Académie de Paris 

Embajada de Francia en Chile 

Embajada de Francia en Colombia  

Embajada de Perú en Francia. Prom-Perú 

Entr’Actes 

Festival de Vitoria - España  

Festival Latino Cultural - Queens Theatre in the Park. New York 

Festival Les Insolites du Sud – Genève – Suisse 

Fundación Autor 

Generalitat de Valencia 

Gobierno Vasco  

Junta de Andalucía 

Librairie Espagnole à Paris 

Mairie de Bagneux  

Mairie de Viry Châtillon  

Maison Antoine Vitez 

Maison de l’Amérique Latine  

Maison de l’UNESCO 

Maison des Cultures du Monde 

Ministerio de Asuntos Exteriores de Chile. Embajada de Chili en Francia 

Ministerio de Cultura – INAEM- España 

Radio Latina  

Revue Luz y Calor 

Revue Que Tal Paris 

Sociedad General de Autores 

The Fund for U.S. Arstis at International Festivals and Exhibitions- New York 

Théâtre 13 

Théâtre de la Verrière – Lille  
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Théâtre et Cinéma en Ile de France (THECIF) 

Théâtre MC93 Bobigny  

Théâtre National de Chaillot  

Universidad Nacional a Distancia 

Université de Lille III 

Université de Paris X – Nanterre 

Vingtième Théâtre 
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6. Revue de presse: sélection 
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n° 281 de novembre 2019      Publié le 28 octobre 2019  - 80.000 exemplaires  

THÉÂTRE - GROS PLAN 

28ème Festival Don Quijote sous la 

houlette de Luis F. Jimenez 

 
© 

THÉÂTRE 13 / SEINE / FESTIVAL 

PARTAGER SUR 

FACEBOOK -  TWITTER - LINKEDIN -  MAIL - INTÉGRER 

0Comme chaque année depuis 1992 et désormais au Théâtre 13 / Seine, 
le Festival Don Quijote, sous la houlette de Luis F. Jimenez, propose au 
public français de découvrir le meilleur de la création hispanophone. 

Le Festival Don Quijote propose « à un public qui rêve en d’autres langues » une 

sélection de pièces de théâtre espagnoles et latino-américaines en version originale, 

offrant ainsi la possibilité de découvrir la diversité des cultures qui partagent cette 

même langue. Reconnu par la critique et suivi par un public fidèle, ce festival est l’un 

des phares de la vie culturelle espagnole à Paris. Entre œuvres classiques et 

productions contemporaines, il explore tous les genres. Cette 28ème édition, dédiée à 

https://www.journal-laterrasse.fr/theatre
https://www.journal-laterrasse.fr/28eme-festival-don-quijote-sous-la-houlette-de-luis-f-jimenez/
https://www.journal-laterrasse.fr/28eme-festival-don-quijote-sous-la-houlette-de-luis-f-jimenez/
https://www.journal-laterrasse.fr/28eme-festival-don-quijote-sous-la-houlette-de-luis-f-jimenez/
https://www.journal-laterrasse.fr/28eme-festival-don-quijote-sous-la-houlette-de-luis-f-jimenez/
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la mémoire des exilés républicains de 1939, quatre-vingts ans après La Retirada, 

sera marquée par une présence importante de la musique et de la danse flamenco 

dans certains spectacles ainsi que par les écritures des auteurs Fernando de Rojas, 

Lope de Vega, Garcia Lorca et d’autres plus contemporains comme Guillem Clua et 

Alfredo Sanzol. Le festival accueillera également une jeune compagnie née à 

l’Institut del Teatre de Barcelone. 

Du courage, des étoiles et des poètes… 

Le 28 novembre à 20h, le spectacle d’ouverture, Federico Garcia, mis en scène 

par Pep Tosar, rend hommage à Lorca, le poète assassiné.  

Suivent : La Celestina, de Fernando de Rojas, par la compagnie Bambalina Teatro, 

le 30 à 20h ; Los Bancos regalan sándwiches y chorizos (dramaturgie et mise en 

scène Silvia Ferrando), le 1er décembre à 16h ; La Valentía, le 3 à 20h (texte et mise 

en scène d’Alfredo Sanzol) ; Amor oscuro (sonetos), d’après Federico Garcia Lorca, 

dans une mise en scène de Jesús Arbués, le 4 à 18h et 20h ; La Estrella de Sevilla, 

de Lope de Vega, dirigée par Alfonso Zurro, le 5 à 20h ; enfin, les 6 et 7 décembre à 

20h, La Golondrina, de Guillem Clua, dans une mise en scène de Josep Maria 

Mestres et avec Carmen Maura en Madame Amelia. A noter aussi une présence 

mexicaine, le 29 novembre à 20h avec la lecture de Nueva York versus El 

Zapotito de Verónica Musalem, qui se noue entre une mère mexicaine et sa fille 

exilée aux Etats-Unis, mise en espace par Luis F. Jimenez. 

Catherine Robert 

 

Té 

 

 

 

 

 

 

 

https://www.theatre-contemporain.net/biographies/Veronica-Musalem/
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LA TERRASSE - THÉÂTRE - GROS PLAN Publié le 23 octobre 2018 - N° 270 

THÉÂTRE 13/SEINE / FESTIVAL 27ème Festival Don Quijote  

Du Vendredi 23 novembre 2018 au Dimanche 2 décembre 2018  

      

Rendez-vous très attendu dédié à la scène contemporaine espagnole, le 

Festival est une formidable occasion de découvrir des œuvres encore jamais 

présentées en France. Au programme de cette édition, qui n’a pu par manque de moyens 

éclairer comme à l’accoutumée la scène d’Amérique latine, sept premières françaises. Paroles et 

parcours de poètes, comédie sociale, visions des tumultes de l’histoire, auscultation de la jeunesse… : 

éclectique à la fois par ses thématiques et par ses écritures, le festival fait émerger des formes 

diverses, puissamment évocatrices. Mis en scène et interprété par l’immense comédien José Luis 

Gómez, Unamuno : venceréis, pero no Convenceréis évoque les derniers mois de la vie du 

philosophe Miguel de Unamuno (1864-1936), jusqu’à son célèbre discours contre la dictature 

prononcé à l’aube de la guerre civile. Eroski Paraíso de Manuel Cortes dans la mise en scène de Xron 

explore les leurres des sirènes consuméristes à travers le regard d’une documentariste sur une ex-

salle des fêtes de village transformée en hypermarché. 

Éclectisme des formes et des écritures. El último tren a Treblinka met en lumière la résistance du 

célèbre Docteur Korczak s’efforçant de prendre soin des 200 enfants juifs du ghetto de Varsovie 

rassemblés dans son orphelinat. Lorca, la correspondencia personal, mis en scène par Juan Carlos 

Rubio, explore à travers une mise en abyme la correspondance de Lorca. Fiesta, Fiesta, Fiestafait 

vivre avec une joyeuse vitalité une classe de troisième où se côtoient des petits-enfants d’immigrés de 

divers horizons. Mis en scène par David Galeano, El poeta y el viento conte la vie d’un poète 

méconnu, León Felipe, à travers un délicat théâtre d’objets et marionnettes. Récompensé par 

plusieurs prix, Luces de Bohemia de Ramón del Valle Inclán, mis en scène par Alfonso Zurro, décrit 

l’errance nocturne mouvementé d’un poète aveugle dans une Espagne devenue la caricature d’elle-

même. Outre les spectacles, le festival organise aussi une rencontre pour hispanistes et universitaires 

consacrée cette année aux intellectuels espagnols lors d’une période de mutations et 

bouleversements, entre 1898 et 1936. Agnès Santi A P.ROPOS DE L'É 

https://www.journal-laterrasse.fr/theatre
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La Havane (Cuba), vendredi 16 décembre 2016 

Amelia Santana 

Les tisseurs d’un rêve de 25 ans : Le Festival Don Quijote de Paris  

 

J’ai rencontré Luis Jiménez au début des années 80. Il jouait dans un spectacle d’expression 

corporelle qui clôturait une semaine de théâtre que nous avions organisée comme activité 

extrascolaire au Lycée Emilio Castelar de Madrid, où je donnais alors des cours de 

philosophie. Intéressée par son travail, j’ai obtenu l’aide matérielle de la direction du lycée 

pour que Luis puisse, une fois par mois, donner des cours d’expression corporelle à ma troupe 

de théâtre. Les lycées publics disposaient d’un budget le permettant.    

Nos liens d’amitié ont commencé à se tisser lors des rencontres qui précédaient les cours. 

Pendant des années, notre collaboration a porté ses fruits de manière visible, tant sur le fond 

que sur la forme. La vitalité de Luis nous faisait du bien à tous. 

En 86, il se rend à Paris pour une formation avec Jacques Lecoq, ce qui l’amène à s’initier à 

l’interprétation. Sa formation initiale était liée au corps et avait été dispensée par Ángeles 

Alonso et Marta Schinca. En 88, en plus de Monika Pagneux, il fait la rencontre de Philippe 

Gaulier qui lui fait découvrir l’univers des bouffons. Luis se sent particulièrement à l’aise 

avec ce moyen d’expression permettant de dénoncer les injustices sociales, face auxquelles il 

fait preuve d’une sensibilité et d’un engagement particuliers.  

En 1989, le Groupe Zorongo est créé à Paris. Luis en est le directeur depuis 1990. L’objectif 

de ce groupe est d’étudier l’œuvre poétique et dramatique d’auteurs hispano-américains. Leur 

premier projet, “Ay, Ay, ay, Lorca”, dévoile l’évolution de Federico Garcia Lorca à travers 

ses poèmes, de son adolescence à sa mort.  

 

Dans une lettre personnelle datant de décembre 1990, Luis me dit :”Je réfléchis très 

sérieusement à mettre en avant des compagnies espagnoles à Paris. La bonne nouvelle est que 

Lluis Pasqual me permettra sans aucun doute d’assister aux répétitions du Balcon de Jean 

Genet qu’il dirigera en février au Théâtre de l’Odéon”.  
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La même année, l'organisme « Euro-création »,  disposant de fonds européens et qui 

connaissait le travail de Zorongo, propose Luis comme candidat à un Master européen en 

gestion culturelle, organisé par la Fondation Marcel Hicter de Bruxelles. Je me souviens 

comme si c’était hier que Luis exprimait son enthousiasme et ses doutes au jardin du 

Luxembourg et que je l’encourageais à mesurer qu’il s’agissait là d’une occasion unique de 

réaliser ses rêves, comme cela a été le cas par la suite. 

 

Le travail de fin d’année à fournir pour ce Master consistait à présenter, à Delphes, le projet 

d’une production. Luis présente alors le projet déjà finalisé de La Première Rencontre de 

Théâtre en Langue Espagnole "Don Quijote", qui s’est déroulée au Théâtre des Amandiers au 

printemps 1992. De là, il crée une structure en se référant à ce qui se faisait à Miami et à New 

York avec le théâtre latino-américain. Le deuxième festival est rebaptisé Festival Don Quijote 

du Théâtre Hispanique. 

 

L’objectif de Luis était de présenter le théâtre contemporain espagnol en France, en utilisant 

le théâtre classique comme fondement car, selon ses propres mots, "les morts nourrissent les 

vivants". Avec une programmation éclectique, il s’est affirmé en tant que festival d’auteurs. 

 

Bien que le lieu accueillant le festival n’ait pas toujours été le même, six de ses éditions se 

sont déroulées au “Vingtième Théâtre” et quinze au “Café de la Danse”, espaces chaleureux et 

accueillants, tant pour les compagnies qui l’ont honoré que pour le public. 

 

Parmi les innombrables compagnies qui ont participé au festival et qui l’ont nourri, je dois 

souligner, de par l’admiration mutuelle qui lie Luis Jiménez à deux d’entre elles: La Zaranda 

qui, depuis Vinagre de Jerez, dirigée par Juan Sánchez, a témoigné sur scène de son immense 

talent et de son sens de la critique et Animalario, qui, depuis 2006, propose des œuvres 

empreintes de critique sociale, fruit d'une recherche collective, dirigées par Andrés Lima ou 

Juan Mayorga qui, en cette année 2016, après toutes les vicissitudes dramatiques par 

lesquelles Paris et la 24ème édition du Festival sont passées, présente enfin en France son 

œuvre Famélica. 

 

Luis Jiménez partage de nombreuses valeurs avec l'hidalgo dont il a choisi d’attribuer le nom 

au Festival, étant le protagoniste de l'une des œuvres les plus universelles de la littérature 
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espagnole: Don Quichotte. Je relèverais : le courage, la bravoure, la générosité, la patience, le 

dévouement, l’honnêteté, la sincérité, la fidélité, l’amitié et la gratitude. 

 

En tant que professionnelle du développement personnel (« Diseño Humano »), je sais 

désormais que Luis Jiménez a un destin transpersonnel et qu’il a développé à partir de son 

expérience pratique une connaissance précise de sa place dans le monde, qu’il met au service 

de l’Éducation.   

 

Luis est un générateur d’énergie productive qu’il concentre sur son objectif, devenu le moteur 

de sa vie : Le Festival Don Quijote. Sa motivation est l’espoir, qui s’est toutefois parfois 

teinté d’impuissance, car il se retrouve seul face à l’incompréhension des institutions. 

 

Luis travaille sans relâche et déploie son enthousiasme et sa capacité créative pour 

transmettre, en tant que narrateur, de manière vivante tout ce qu’il trouve sur son passage. 

Il rassemble les énergies et les ressources matérielles, aujourd’hui avec beaucoup de 

difficultés, et les utilise non pas pour ses propres intérêts, mais pour élever et faire évoluer la 

société. C’est sa façon de contribuer à l’éducation, en rapprochant les cultures de différents 

pays et en faisant disparaître les barrières idéologiques.  

Bien que Luis Jiménez soit la tête visible du Groupe Zorongo, cette belle entreprise n’aurait 

pas été possible sans Alain Edwige, son compagnon de vie. Alain est bien plus que le 

Président de Zorongo, il apporte de la lucidité dans la réflexion grâce à sa plume judicieuse, 

de l’élégance grâce à sa présence et à son silence, une collaboration permanente pour chaque 

détail, chaque problème. Il tempère la force débordante de Luis de façon productive et 

efficace, pour chaque décision importante permettant de persévérer dans l’objectif auquel il 

faut aspirer à chaque instant. 

Les membres de l’équipe ayant participé à l’accomplissement du Festival se sont toujours 

distingués par leur dévouement et leur générosité, mais ont changé au fil des éditions. 

J’évoquerais, selon mes souvenirs qui pourraient être fragmentés, ceux qui seront restés plus 

longtemps comme Céline Foucaut, qui s’est chargée de toutes sortes de traductions: cela a été 

un plaisir de la voir grandir en savoir et beauté; Julio Paños, étudiant, photographe et ami 

engagé dans le projet qui, depuis plusieurs années, est l’un des sponsors de l’événement; 

Michel Ange Pecci, un technicien rebelle avec de la personnalité, Silvia Moreno, 

coordinatrice technique infatigable depuis El domador de sombras, de Itziar Pascual, l’une 

des meilleures mises en scène, assurée par Luis Jiménez, qui a également participé au Festival 
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d’Automne de Madrid, et dans laquelle est intervenu Benito Cordero en tant qu’acteur et 

assistant à la mise en scène; Emmanuelle Marquis, membre brillant de l’équipe Zorongo, 

actrice dans plusieurs de ses productions, dirigées par Luis : El domador de sombras, en 

français et en espagnol, Stimulant, amer et nécessaire, de Ernesto Caballero et ¡Ay Carmela!, 

de José Sanchis Sinisterra, qui a pu compter sur la participation de Daniel Lobé, autre fidèle 

collaborateur, acteur et assistant de mise en scène. 

Le Groupe Zorongo serait incomplet si l’on ne mentionnait pas la mission du rayonnement à 

l’étranger, assurée en Espagne par Rosana Torres, journaliste à El País, spécialisée en Arts 

Scéniques, qui a été une marraine-fée pour la diffusion de ce festival, et en France par la 

journaliste Irène Sadowska, qui l’a fidèlement suivi. 

 

Mes salutations et remerciements à M. Martínez de Villarreal et à Ascensión Penche pour 

l’attention particulière qu’ils ont toujours eue envers Luis et son Festival, à Joseba Gil, qui est 

arrivé avec le Teatro Gerona et qui n’est plus jamais reparti, au public et à tous les 

collaborateurs et amis formant cette équipe humaine qui, de par son aide, a permis à l’espoir 

de Luis de se maintenir sous nos pieds comme un tapis volant, tissé de rêves.  
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