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Après dix épuisantes années de guerre, Troie a été vaincue dans un terrifiant massacre. Alors qu’il est promis à 
Hermione, Pyrrhus aime Andromaque, la veuve du chef troyen Hector, qu’il a ramenée captive avec son jeune fils
Astyanax. Oreste, ambassadeur des grecs, est venu demander la mise à mort d’Astyanax par crainte qu’il ne veuille 
venger Troie. Mais Oreste est aussi venu pour Hermione, qu’il aime passionnément. Pyrrhus, lui, ne parvient pas à se 
faire aimer d’Andromaque, il tente de la forcer à l’épouser en échange de la vie de son fils. 
Celle-ci finit par céder et accepte d’épouser Pyrrhus, déclenchant la colère insensée d’Hermione qui charge Oreste de 
tuer Pyrrhus. 
La folie se propage à tous les esprits, l’amour sème la mort. Andromaque raconte l’histoire d’un héritage trop lourd 
laissé par des parents légendaires à des enfants qui cherchent comment exister par eux- mêmes. Dans le souvenir 
d’une gloire passée, les enfants des héros vivent hantés par les spectres immenses de leurs parents, ils s’interdisent 
tout avenir.

SYNOPSISSYNOPSIS
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« Comment tel ou tel vieux récit dont nous faisons encore 
mémoire, comme cette suite de la guerre de Troie, est-il 
encore capable, après tant d’années, de nous étonner 
et de nous donner à réfléchir et à nous émouvoir ? C’est 
que, sous la plume du poète, il ressemble à ces graines 
enfermées hermétiquement pendant des millénaires dans 
les chambres des pyramides, et qui ont conservé jusqu’à 
aujourd’hui leur pouvoir germinatif.

Après dix épuisantes années de guerre, Troie a été 
vaincue dans un terrifiant massacre, et même le retour 
des héros tourne au désastre. La guerre finie, la nouvelle 
génération – fils et filles de pères et mères légendaires, 
tous morts – est hantée par leur présence. Les Grecs, 
vainqueurs, ont fait prisonniers la veuve d’Hector, 
Andromaque, et son fils, Astyanax. En Épire, où tous deux 
sont gardés captifs chez le roi Pyrrhus, fils d’Achille, se 
noue un entrelacs de désirs à sens unique : Oreste, fils 
de Clytemnestre et d’Agamemnon, aime Hermione, fille 
d’Hélène, qui aime Pyrrhus qui aime Andromaque qui 
aime Hector, qui est mort. Cet épilogue désenchanté de 
la guerre de Troie invente un modèle : celui de la fameuse 
« chaîne racinienne ». 

Racine ne tient pas un journal de guerre. Ce sont d’autres 
combats qu’il livre car s’il n’y a plus d’odeur de poudre, 
nous sommes quand même sur un champ de bataille. 
Ce qu’il souhaite saisir dans ses personnages est ce qui 
se trouve tout au fond d’eux-mêmes, ruisseaux petits et 
grands et jusqu’au minuscule filet d’eau, vers l’unique voie 
libératrice qui est celle de la beauté et de l’enfance. Son 
texte est un réseau de mailles qui s’enchaînent, un tissu 
où se mêlent âme céleste et âme terrestre, une immense 
pelote de fil très résistant. Ainsi, pour qu’Andromaque 
prenne racine, me dois-je de chercher un principe de 
beauté qui permette de défier la réalité du temps.

« Les Grecs sont superficiels par profondeur », dit 
Nietzsche. Dans la poésie que je préfère, celle d’un 
Claudel, d’un Hugo, d’un Maeterlinck, d’un Ibsen ou 
d’un Shakespeare, ce qui me touche profondément, 
c’est qu’elle est exaltante au sens propre du mot, c’est 
qu’il y a une espèce de coup d’aile qui vous enlève très 
haut, qui vous porte très au-dessus de vous-même. 
Racine aussi, qui vous nourrit le rêve d’une plénitude, 
jamais atteinte, toujours relancée, parfois étreinte. Il a 
osé écrire et imposer le mot « joie » comme un feu léger 
mais opiniâtre au-dessus du malheur et à travers la nuit. 
Entendre Racine, c’est déchiffrer son propre cœur, ses 
obscurités, ses opacités et y laisser pénétrer la lumière 
qui assainit, guérit, humanise, spiritualise. C’est là le signe 
incontestable du grand poète, l’inconscience prophétique, 

NOTE D’INTENTIONNOTE D’INTENTION

la troublante faculté de proférer par-dessus les hommes 
et le temps des paroles inouïes dont il ignore lui-même la 
portée. C’est la mystérieuse estampille de la beauté sur 
nos fronts. 

Et pourtant, toutes et tous ici, sauf peut-être Andromaque 
elle-même, sont de ces fleurs de rocaille, le genre de fleur 
qu’on regarde en se disant : il n’y a pas de terreau fertile, 
personne ne l’a arrosée, elle n’a rien eu, et pourtant, 
elle est là. Allez-y voir vous-même, si vous ne voulez 
pas me croire. C’est de la lave liquide. C’est de l’insensé 
noir et dévorant. Racine va à cette humanité si experte 
des ombres de la vie, des fragments où notre existence 
souvent se désagrège.
Hermione, Pyrrhus et Oreste, cette femme et ces 
hommes qui ne savent plus d’où ils viennent et refusent 
de considérer où ils vont, voguent sur une barque en 
papier au milieu de mers démontées. Dans leur roue de 
hamster, bardés de gadgets et de fausses relations, un 
masque sur le cœur, ils ne verront que des ennemis et des 
catastrophes. Jamais des guides ni des apprentissages. 
Ni même des avertissements. Mais désirons-nous savoir 
d’où nous venons alors que nous faisons route vers le 
futur ? Comme eux, nous sommes surtout intéressés par 
le présent, mais avons-nous compris qu’il est peuplé de 
fantômes ? Entre conscience du passé et attente du futur, 
le poète plaide en faveur de l’art oublié de l’endurance.

Et Andromaque, est-ce l’Emma de Racine ? Personne, 
au milieu du gué, ne peut savoir comment il va traverser 
la rivière, mais elle a la sagesse la plus haute et difficile, 
celle de vouloir vaincre en elle la bête, tout en se sachant 
pauvre et vaincue. La tragédie est cette forme d’art qui 
exige le térébrant fardeau de la présence du sacré. À 
travers Andromaque, on découvre une œuvre qui n’est 
pas une méditation mélancolique sur l’amour et la perte, 
mais une reconnaissance puissante de la possibilité de 
rester en vie au milieu de forces cruelles et brutales.
Chez Racine, tout ce qui est lourd plane, tandis que tout 
ce qui est léger pèse infiniment. La clarté monte et, sans 
disparaître, l’ombre décroît ; la joie dépasse la douleur 
sans l’anéantir, le « oui » retentit plus fort que le « non », 
qui pourtant n’a pas cessé de subsister. 

On résume souvent l’intrigue d’Andromaque en une 
tragique histoire d’amour. Mais s’il s’agit d’amour, il 
s’agira plus encore d’affirmation de soi. Andromaque est 
une pièce émancipatoire où palpite le danger propre à 
l’insurrection et qui veut favoriser cet acte de rébellion, 
de révolte intérieure qui est au cœur du théâtre. Comment 
se mesurer à des figures aussi imposantes que celles 
d’Achille, de Clytemnestre, d’Hector, d’Agamemnon ou 



d’Hélène ? Obsédés par eux-mêmes et par leurs parents, 
ces héritiers oublient complètement le petit Astyanax, fils 
d’Hector et d’Andromaque. Me revient à l’esprit Van Gogh 
écrivant à son frère Théo : « le mur noir de l’amour ». Ce 
qui me trouble, au-delà du meurtre envisagé de l’enfant,  
est ce qu’il dit de l’amour et de sa terrible proximité avec 
sa propre négation. Avec son humour au fil du rasoir, 
Racine démontre que la vengeance n’est que nostalgie et 
que l’assaut de culpabilité fait de nous des irresponsables. 
Dans le souvenir d’une gloire passée, les enfants des 
héros vivent hantés par les spectres immenses de leurs 
parents, ils s’interdisent tout avenir.

La tentation avec Racine est sans doute de se pendre à 
ses paroles, de se captiver à ses seuls mots. Mais il faut 
suivre étourdiment le poète pour aller où ses mots nous 
conduisent, l’œuvre n’est pas en eux, seulement dans 
l’itinéraire vivant dont ils sont la légende. « L’art ne vient 
pas coucher dans les lits qu’on a faits pour lui », écrit
Jean Dubuffet. La parole et le silence sont liés l’un avec 
l’autre par un acte sacré, comme s’ils appartenaient l’un 
à l’autre. Ce théâtre n’est pas un théâtre « intellectuel », 
l’alexandrin est une enveloppe à l’intérieur de laquelle tout 
est possible. Derrière la perfection de la forme, il y a le 
possible chaos du sens. La sensualité se cache derrière 
cette forme, il faut la chercher. C’est un peu comme un 
maquillage derrière lequel se trouve la vérité du visage. 
Cette vérité sera régulièrement affriolée dans le travail 
musical qui rassemblera un quatuor instrumental animé 
par les quatre comédiennes, une pianiste, une violoniste, 
une violoncelliste et une accordéoniste. Et un Pyrrhus 
saxophoniste. Ce qui m’importe, c’est d’attraper le tigre, 
que ce soit par une oreille ou par la queue. »

Yves Beaunesne, mai 2021
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BIOGRAPHIESBIOGRAPHIES

YVES BEAUNESNE
Mise en scène

Après une agrégation de droit et de lettres, Yves 
Beaunesne se forme à l’INSAS de Bruxelles et au 
Conservatoire national supérieur d’Art dramatique de 
Paris. Il signe, en 1995, sa première mise en scène, Un 
Mois à la campagne de Tourgueniev, spectacle qui obtient 
le Prix Georges Lerminier décerné par le Syndicat de la 
critique dramatique. Il a entre autres mis en scène L’Éveil 
du printemps de Wedekind et La Fausse Suivante de 
Marivaux au Théâtre de la Ville à Paris, Yvonne, Princesse 
de Bourgogne de Gombrowicz, La Princesse Maleine 
de Maeterlinck, Oncle Vania de Tchekhov et L’Échange 
de Claudel au Théâtre national de la Colline ainsi que 
Le Partage de midi de Claudel et On ne badine pas avec 
l’amour de Musset à la Comédie-Française. Il a également 
mis en scène Conversation chez les Stein sur Monsieur de 
Goethe absent de Peter Hacks, Dommage qu’elle soit une 
putain de John Ford, Le Canard sauvage d’Henrik Ibsen, 
Lorenzaccio de Musset, Le Récit de la servante Zerline de
Hermann Broch, Pionniers à Ingolstadt de Marieluise 
Fleisser, L’Intervention de Victor Hugo, Roméo et Juliette 
de Shakespeare qui a inauguré le Théâtre de Liège, le 
sixième épisode de Camiski ou l’esprit du sexe de Pauline 
Sales et Fabrice Melquiot, Lettres à Élise de Jean-
François Viot et L’Annonce faite à Marie de Claudel aux
Bouffes du Nord. Il a créé Intrigue et amour de Schiller 
pour les 120 ans du Théâtre du Peuple à Bussang en 2015 
et Le Cid de Corneille en 2016 au Théâtre d’Angoulême. 
En 2018, il a présenté Ella d’Herbert Achternbusch à La 
Coursive - Scène nationale de La Rochelle. Il a créé Le 
Prince travesti de Marivaux en novembre 2018 à la Scène 
nationale d’Angoulême puis Ruy Blas de Victor Hugo aux 
Fêtes Nocturnes du Château de Grignan en 2019. En 
2020, il a créé, au Théâtre Montansier de Versailles, La 
Maison de Bernarda Alba de Federico García Lorca. Il a 
créé Le Tartuffe de Molière en 2022 au Théâtre de Liège 
et prépare, en collaboration avec la Philarmonie de Paris, 
un projet autour des minutes du Procès de Jeanne d’Arc 
avec Judith Chemla. À l’opéra, il a mis en scène Werther 
de Massenet et Rigoletto de Verdi à l’Opéra de Lille, Così 
fan tutte de Mozart à l’Opéra de Versailles, Orphée aux 
enfers de Offenbach au Festival d’Aix-en-Provence et 
Carmen de Bizet à l’Opéra Bastille. 
En 2002, il a été nommé directeur fondateur de la 
Manufacture – Haute École de Théâtre de la Suisse 
romande, dont il a assumé la direction jusqu’en 2007. 
Puis, de 2011 à 2020, il a dirigé la Comédie Poitou-
Charentes, Centre dramatique national.

MARION BERNÈDE
Dramaturgie

Marion Bernède est dramaturge et traductrice. Elle colla-
bore avec Yves Beaunesne depuis de longues années. Elle 
a réalisé la version française de nombreux textes étran-
gers, dont Dommage qu’elle soit une putain de John Ford, 
(publié aux éditions Les Solitaires intempestifs en 2006), 
Oncle Vania de Tchekhov, Le Canard sauvage d’Ibsen (pu-
blié aux Éditions Actes-Sud Papiers en 2008), Récit de la 
servante Zerline d’Hermann Broch, Pionniers à Ingolstadt 
de Marieluise Fleisser, Roméo et Juliette de Shakespeare,
Intrigue et amour de Friedrich Schiller (publié chez l’Arche 
Éditeur en 2015), Ella d’Herbert Achternbusch. Elle a tra-
vaillé notamment sur la dramaturgie de pièces de Musset, 
Claudel, Corneille, Hugo, Molière, à la Comédie-Française, 
au Théâtre de la Colline, aux Bouffes du Nord, à l’Athénée 
Louis-Jouvet, au Festival de Bussang, aux Fêtes Noc-
turnes de Grignan.
À l’opéra, elle a réalisé un travail de réécriture des dia-
logues parlés de Orphée aux enfers d’Offenbach pour le 
Festival lyrique d’Aix-en-Provence en 2009, et de Carmen 
de Bizet pour l’Opéra-Bastille en 2012. 
Elle a écrit plusieurs scénarios de long-métrage et un 
roman pour la jeunesse.



Après des études de Lettres à la Sorbonne, d’Arts Appli-
qués à Olivier de Serres puis de Théâtre à la Sorbonne 
Nouvelle, Damien Caille-Perret présente le Théâtre natio-
nal de Strasbourg qu’il intègre pour y étudier la scénogra-
phie. Il y trouve l’occasion de faire ses premières mises en 
scène au sein de l’école tout en y apprenant le chant. Il a 
travaillé depuis comme scénographe, parfois également 
costumier ou vidéaste, avec des metteurs en scène aussi 
différents que Sylvain Maurice, Nicolas Struve, Olivier 
Werner, Edith Scob, Dominique Valadié, Nicolas Liautard, 
Betty Heurtebise, Laure Bonnet, Arnaud Meunier, Maëlle 
Poésy, Vincent Garanger et, depuis quelques spectacles, 
Pauline Sales.
Depuis plus de 20 ans, il signe toutes les scénographies 
d’Yves Beaunesne, au théâtre comme à l’opéra. Jusqu’en 
2015, il a dirigé la Compagnie des Têtes en Bois dont le 
travail transdisciplinaire pouvait être théâtral, musical ou 
marionnettique, ou les trois à la fois.
À l’Opéra de Dijon, on a pu voir ses mises en scène de 
L’opéra de la lune, Actéon et Hommage à Lorca, et ses 
scénographies de Katia Kabanova et du Ring dans les 
mises en scène de Laurent Joyeux, ainsi qu’Orphée et 
Eurydice mis en scène par Maëlle Poésy. Toujours curieux 
et gourmand d’expériences nouvelles, il a mis en scène et 
scénographié L’offrande musicale de Bach avec l’en-
semble Diderot et des vidéos de Pierre Nouvel, et prépare 
une mise en scène d’Exécuteur 14 d’Adel Hakim.

DAMIEN CAILLE-PERRET
Scénographie

Renaud Ceulemans est né à Bruxelles en 1968. Plasticien 
au départ, il se tourne rapidement vers la lumière. Il dé-
bute sa carrière d’éclairagiste aux côtés de la compagnie 
des Ateliers de l’Échange en 1989. Depuis lors, il travaille 
dans le domaine des arts de la scène, du théâtre jeune 
public à la danse, avec notamment Agnès Limbos, Peggy 
Thomas, Alexandre Tissot, Louise Vaneste, Frédéric 
Dussenne, Pauline d’Ollone, Lorent Wanson, Jamal Yousf-
fi, Myriam Muller, Lara Ceulemans… Artiste tout-terrain, il 
a travaillé dans à peu près tous les théâtres de la Fédé-
ration Wallonie-Bruxelles. Il reçoit le prix de la critique 
Théâtre / Danse de la Fédération Wallonie-Bruxelles en 
2007-2008 pour ses éclairages dans Nuit avec ombres 
en couleurs mis en scène par Frédéric Dussenne au 
Théâtre de l’Ancre. Depuis quelques années, il travaille 
également dans le milieu de l’art contemporain, éclairage 
d’exposition, installation plastique, cours de peinture.

RENAUD CEULEMANS
Lumières

Après un cursus au Conservatoire national supérieur 
de musique de Lyon, Camille Rocailleux intègre d’abord 
de grands orchestres, puis s’affirme très vite comme un 
artiste pluridisciplinaire. Il s’intéresse à la danse, fonde 
et co-signe les spectacles de la compagnie ARCOSM de 
2001 à 2016 (compagnie nommée à rayonnement national 
par le ministère de la Culture). 
Créateur passionné par les aventures hors des sentiers 
battus, il collabore avec Jérôme Savary, Estelle Savasta, 
les chanteuses Daphné ou Camille, Judith Chemla, Hugh 
Coltman, Benjamin Biolay ou le pianiste Gonzales. Il com-
pose aussi pour le cinéma (Gaël Morel, Stéphane Brizé...), 
et signe au théâtre les musiques des spectacles de Yan-
nick Jaulin, Carole Thibaut... Attiré par la transversalité 
du spectacle vivant et l’apport des nouvelles technologies, 
il crée la compagnie EVER en 2013.
Il est artiste associé à la MCB° Maison de la Culture de 
Bourges et le CDN de Montluçon et, de 2014 à 2020 à la 
Comédie Poitou-Charentes dirigée par Yves Beaunesne 
dont il signe, depuis 2010, toutes les musiques de spec-
tacles.

CAMILLE ROCAILLEUX
Musique



Julie Delbart obtient son Premier Prix de solfège à l’âge 
de 14 ans au Conservatoire royal de Bruxelles. Elle y pour-
suit ses études pianistiques auprès de Dominique Cornil 
et travaille avec de grands noms du monde musical. En 
2008, Julie Delbart est nommée lauréate de la Fondation 
Horlait-Dapsens. En 2009, elle obtient le Premier Prix du 
Concours des Concerti du Conservatoire. 
Elle est engagée à la sortie de ses études en qualité 
d’accompagnatrice au Conservatoire royal de Bruxelles et 
elle est invitée à se produire lors de nombreux concerts 
et festivals en tant que soliste, soliste avec orchestre et 
chambriste dans de multiples pays. Elle s’exprime sur 
scène avec de brillantes personnalités du monde artis-
tique issues de domaines parfois très différents (arts de 
la parole, cinéma, philosophie, danse...). Elle participe à de 
longues tournées avec des spectacles musicaux comme 
Vous avez dit Broadway ?, La mélodie du bonheur, Evita, 
Sunset Boulevard, My Fair Lady, Blood Brothers, Elisa-
beth, West Side Story,
Cabaret, Une flûte enchantée… Elle occupe également le 
poste d’assistante directrice musicale, pianiste pour des 
comédies musicales et se voit confier la fonction de coach 
d’acteurs devant interpréter des rôles de musiciens.
La Monnaie l’invite à participer à diverses productions 
en tant que célestiste, ‘organiste’ ou pianiste au cœur de 
l’orchestre de chambre et l’orchestre symphonique. Elle 
est souvent appelée comme pianiste d’auditions, de coa-
chings vocaux, de concours internationaux ainsi que de 
masterclasses, comme dernièrement, pour la production 
L’enfant et les sortilèges de Ravel au cœur de l’Académie 
internationale de musique française Michel Plasson.
Julie Delbart s’est vu attribuer le prix « Maurice Lefranc » 
qui récompense tous les deux ans le ou la pianiste « 
réunissant les qualités permettant d’augurer une carrière 
artistique brillante ». Depuis mars 2017, Julie Delbart est 
pianiste accompagnatrice au cœur du département Chant 
de la Chapelle musicale Reine Elisabeth aux côtés de José 
Van Dam.

JULIE DELBART
Direction musicale & cheffe de chant 

Diplômé de l’école du spectacle de la rue Blanche 
(ENSATT) à Paris, sa rencontre avec les créatrices de 
costumes Yvonne Sassinot de Nesle, Dominique Borg et 
Moidele Bickel est déterminante : Jean-Daniel Vuillermoz 
les assiste sur les films L’Amant de Jean-Jacques 
Annaud, La Reine Margot de Patrice Chéreau, Le Pacte 
des loups de Christophe Gans, Astérix & Obélix de Claude 
Zidi, Les Mille et une nuits de Philippe de Broca ou encore 
Les Misérables du XXe siècle de Claude Lelouch.
Depuis, il enchaîne les films comme créateur de costumes 
sur de grands projets cinématographiques comme Saint-
Cyr de Patricia Mazuy, Jacquou le Croquant de Laurent 
Boutonnat, Contre-Enquête de Franck Mancuso, La 
nouvelle guerre des boutons de Christophe Barratier, 
Rien à déclarer de Dany Boon, AO le dernier Néandertal 
de Jacques Malaterre, Oscar et la dame Rose d’Éric-
Emmanuel Schmitt, Le passé d’Asghar Farhadi, Let’s 
Dance de Ladislas Chollat. 
Il aime la création de spectacles musicaux qui vont de 
l’opéra (Hippolyte et Aricie de Rameau à l’Opéra Garnier 
à Paris et Carmen de Bizet à l’Opéra Bastille mise en 
scène d’Yves Beaunesne) aux comédies musicales (Les 
Choristes et Jésus mises en scène Christophe Barratier, 
Les enfants du soleil d’Alexandre Arcady, Robin des 
bois mise en scène de Michel Laprise ou encore Oliver 
Twist et Résiste mises en scène de Ladislas Chollat). Il a 
dessiné les costumes de plus de cent pièces de théâtre, 
se partageant entre le théâtre public et le théâtre privé. 
Il a créé tous les costumes des mises en scène d’Yves 
Beaunesne depuis 2011.
Jean-Daniel Vuillermoz reçoit en 2011 le Molière des 
meilleurs costumes pour Henri IV de Daniel Colas avec 
Jean-François Balmer et, en 2001, le César des meilleurs 
costumes pour le film Saint-Cyr de Patricia Mazuy avec 
Isabelle Huppert. Il est nommé aux Césars 2008 pour les 
costumes de Jacquou le croquant de Laurent Boutonnat. 
En 2019, il reçoit le prix Gascon-Roux du Théâtre du 
Nouveau Monde à Montréal pour la conception des 
costumes de Britannicus mise en scène de Florent Siaud.

JEAN-DANIEL VUILLERMOZ
Costumes

Après avoir fait ses armes dans les métiers de la lumière 
et de l’image au cinéma, Émeric Adrian s’est tourné vers 
le montage et la réalisation, pour finalement s’intéresser 
à l’univers de la scénographie vidéo dans le spectacle 
vivant. Après quatre années au service de la
Gaîté Lyrique, Émeric Adrian travaille aujourd’hui pour 
différents metteurs en scène, théâtres et musées.

ÉMERIC ADRIAN
Vidéo



Catherine Bénard a suivi une formation en maquillage 
(Make Up For Ever, Atelier International de Maquillage), 
coiffure (Académie Franck Roche) et couture (Louis 
Blériot). Ces savoirs complémentaires font d’elle une 
créatrice complète au service des processus créatifs 
depuis plus de vingt ans. Tour à tour, elle signe ses 
propres créations au théâtre, notamment pour Marie 
Clavaguera-Pratx, Brigitte Mounier, Michel Didym et 
Laurent-Guillaume Dehlinger.
Elle assiste d’autres créations qu’elle suit ensuite en 
tournée comme ce fut le cas par exemple pour Xavier 
Durringer ou Éric Vigner, et surtout Yves Beaunesne dont 
elle accompagne le travail dans une fidèle collaboration 
depuis 2001 et pas moins de vingt spectacles. Si elle 
consacre la majeure partie de son temps au théâtre 
en boîte noire, cela ne l’empêche pas de vivre diverses 
aventures en festival, au cinéma ou à la télévision.
Désireuse, toujours, d’étendre son domaine de 
compétences, elle obtient récemment un diplôme de 
prothésiste ongulaire et se forme en tant que barbière.

CATHERINE BÉNARD
Maquillage et coiffure

Comédienne, autrice et metteuse en scène française, 
Milena Csergo se forme à la Classe Libre du Cours 
Florent, puis au Conservatoire national supérieur d’Art 
dramatique. Au théâtre, elle travaille avec François 
Cervantès, Philippe Calvario, Cyril Hériard-Dubreuil, 
Yves-Noël Genod, Yvo Mentens, François Orsoni, Marie-
Christine Orry... Au cinéma, elle joue sous la direction de 
Guillaume Brac dans Contes de juillet. Elle fait partie de 
la Compagnie de L’éventuel hérisson bleu, collectif de 
création théâtrale, aux côtés d’Hugo Mallon, Antoine
Thiollier, Marion Bordessoulles et Lou Chrétien.
Comme autrice, elle met en scène plusieurs de ses textes. 
Elle obtient deux fois l’aide à la création du CNT, en 2011 
et 2017. Elle part plusieurs fois en résidence d’écriture à 
la Chartreuse et anime des ateliers d’écriture. Elle met en 
scène ses pièces à Mains d’Œuvres, la Loge, à la Maison 
du théâtre d’Amiens, au Théâtre du Beauvaisis... 
Également pianiste et chanteuse, elle donne plusieurs 
concerts de chansons, participe à des opéras et collabore 
avec des groupes de musique. Elle est lauréate du Prix Sil-
via Monfort en 2017 et de la fondation de France (Bourse 
de la vocation). Elle retrouve Yves Beaunesne après La 
Maison de Bernarda Alba de Federico García Lorca.

MILENA CSERGO
Jeu

Lou Chauvain est diplômée du Conservatoire national 
supérieur d’Art dramatique de Paris.
Au cinéma, elle joue sous la direction de nombreux 
réalisateurs tels que Jeanne Herry, Pierre Aknine, Fran-
çoise Etchegaray, Denis Imbert, Nicolas Pariser, Bastien 
Ehouzan, Benjamin Guedj, Eric Barbier, Salomé Villiers, 
Philippe Guillard, Nicolas Albemy, Alice Chegaray-Breu-
gnot, Stéphane Carrié, Nicolas Jean, Jacques Fansten, 
Alain Tasma, Stéphane Kappes, Bruno Garcia, Philippe 
Mechelen et Julien Hervé.
À la télévision elle tient de nombreux rôles avec Caméra 
Café, Merlin, Moi à ton âge de Bruno Garcia, le rôle 
principal de Pourquoi personne ne me croit ? de Jacques 
Fansten, ou Peplum de Philippe Lefebvre.
Son parcours au théâtre l’amène à jouer sous les direc-
tions de Alexandra Sismondi, Alessandro Baricco, Sarah 
Tick, Adel Hakim (Marivaux), Dominique Valadié (Edward 
Bond), Gilles Cohen, Julia Bertin (Wedekind), Benjamin 
Guedj, Yvo Mentes, Georges Lavaudant (Hôtel Feydeau,
S.A.D.E.), Nada Strancar (Pirandello, Corneille), Julie Ber-
tin et Jade Herbulot (Berliner Mauer : Vestiges, Dans les 
ruines d’Athènes, Memories of Sarajevo).
Elle a reçu en 2010 le prix Sylvia Monfort (Prix du Public 
et Prix du Jury). C’est la deuxième fois qu’elle travaille 
avec Yves Beaunesne, après Lettres à Élise de Jean-
François Viot.

LOU CHAUVIN
Jeu

Formée à l’école Les Enfants Terribles (Paris), puis à 
l’ERAC (École régionale d’acteurs de Cannes) de 2013 à 
2016, Johanna Bonnet-Cortès joue, dans le cadre de sa 
formation, dans Place to be, mise en scène de Dorian Ros-
sel, Ensemble ?, mise en scène de Nadia Vonderhey-den, 
La Famille Pitaluga d’après L’Homme Foudroyé de Cen-
drars, mise en scène de Didier Galas, Suzy Storck de
Magali Mougel, mise en scène de Jean-Pierre Baro.
En 2016, elle joue dans Trois Perrault sinon rien ! de et 
mis en scène par Haïm Menahem. En 2017, on la retrouve 
dans La Fille de Mars, d’après Penthésilée de Kleist sous 
la direction de Jean-François Matignon. Elle crée avec 
l’ensemble de sa promotion de l’ERAC le collectif En-
semble 23, avec lequel elle travaille sur Martyr de Mayen-
burg, mise en scène de Antoine Laudet et Raconte, c’est 
où qu’on dit ?, de et mis en scène par Julien Masson, puis 
en 2018 dans Ma vie est un fragment, mis en scène de 
Lorry Hardel. Elle fait partie de la compagnie de l’Éternel 
Été avec Il était une fois... Le Petit Poucet d’après Perrault 
et La Vraie Fiancée d’Olivier Py, mise en scène d’Emma-
nuel Besnault.
Elle rejoint Yves Beaunesne avec Le Prince travesti de 
Marivaux, Le Tartuffe de Molière, et La Maison de Bernar-
da Alba de Federico García Lorca.

JOHANNA BONNET-CORTÈS
Jeu



Diplômée du Conservatoire de Liège, Mathilde de Mont-
peyroux travaille au théâtre notamment sous la direction 
de Anne-Cécile Vandalem dans Que Puis-je Faire pour 
vous ? et avec la Compagnie de l’Espérance dans L’Er-
rance du voyageur. Elle mène nombre de projets person-
nels comme Happily Never After, La Marquise de Mont-
peyroux, Sortilèges/Betovering, Halloween à la Citadelle, 
Panique sur l’Orénoque, T’es Qui Toi ?, Utopie Ondine. 
Elle pratique aussi le théâtre de rue avec De la Plantcha, 
au festival d’Aurillac. Elle travaille aussi avec les Collec-
tifs le Théâtre des Travaux et des Jours, Chez Monique, 
La Chaufferie, Le Monde des Possibles… À l’écran, elle 
travaille avec Jan Peter, Frédéric Goupil, Maxime Florkin, 
Fred De Loof, Delphine Noels…

MATHILDE DE MONTPEYROUX
Jeu

Léopold Terlinden est diplômé de l’Institut des Arts de dif-
fusion à Louvain-la-Neuve. Il travaille sous la direction de 
metteurs en scène tels que Marie-Aurore d’Awans dans
Mawda, ça veut dire tendresse, Jean-Michel d’Hoop dans 
L’Errance de l’Hippocampe et L’Herbe de l’oubli, Georges 
Lini dans Les Atrides, Dominique Serron dans Désir, Terre 
et Sang, Sylvie de Braekeleer dans Cкакавци : à propos 
de chiens et de bombes, Baptiste Leclère dans L’Abattoir, 
Manoël Dupont dans Faire confiance à nos archéologues,
Camille Sansterre dans Carcasse ou encore pour les 
Collectifs Solidum et Luca drama, l’Alvéole Théâtre ou le 
Théâtre de la Guimbarde.
Au cinéma, il tourne avec Alice Gadbled, FX Willems, Wil-
liam Lethé, Pierre Wauters… 

LÉOPOLD TERLINDEN
Jeu

Diplômé de l’INSAS, Adrien Letartre conclut ses études 
en 2012 avec Angels in America de Tony Kushner, sous 
la direction d’Armel Roussel, qui l’embauchera par la 
suite pour La Peur (2013) et Après la Peur (2015). De-
puis sa sortie, il travaille régulièrement sur des écritures 
de plateau, notamment avec Clément Goethals : Et la 
Tendresse ? (2016) et Carnage (2020), ainsi que Pietro 
Marullo : Arance (2015), Wreck (2017). Il a travaillé sur 
deux textes de Shakespeare : Richard III, dans le rôle de 
Richmond, par Isabelle Pousseur (2014) et Hamlet, dans 
le rôle de Laertes, par Thierry Debroux (2017). Il a aus-
si mis en scène À mes amours, un solo d’Adèle Zouane 
(2016). Il travaille également pour le jeune public, avec La 
Princesse au Petit Pois d’Edouard Signolet, mis en scène 
par Sofia Betz (2017), et Grou ! de la compagnie Renards 
(en tournée). Récemment, il a joué sous la direction de 
Vincent Lécuyer dans Quarantaine
(2019) et a participé à la création en français de £¥€$ 
avec la compagnie Ontroerend Goed (en tournée). Au 
cinéma, on l’a vu notamment dans Even Lovers get the 
blues de Laurent Micheli. Il est aussi l’un des premiers 
rôles dans e-Legal, série RTBF réalisée par Alain Brunard.

ADRIEN LETARTRE
Jeu

Diplômé du Conservatoire de Liège, Christian Crahay 
joue plus de cent trente pièces sous la direction de Peter 
Brook, Benno Besson, Adrian Brine, Jean-Pierre Vincent, 
Jean-Marie Villégier, Otomar Krejca, Isabelle Pousseur, 
Lorent Wanson, Martine Wijckaert, Jean-Claude Berut-
ti, Michèle Anne De Mey, Selma Alaoui, Michel Boggen, 
Christine Delmotte, Wayn Traub,… Au cinéma, il joue 
dans près de soixante films, avec notamment Raoul Peck, 
Jean-Pierre et Luc Dardenne, Chantal Akerman, Lucas 
Belvaux, Robbe de Hert, Géraldine Doignon, et dernière-
ment, Kore-Eda Hirokazu pour La Vérité avec Catherine 
Deneuve. 
Il reçoit le prix du Théâtre – meilleur acteur – en 1997.
Il met en scène une dizaine de pièces (Wedekind, Gogol, 
Ionesco, Maeterlinck, Coyette…).

CHRISTIAN CRAHAY
Jeu



Formé au Jeune Théâtre de l’Université libre de Bruxelles
(ULB), Jean-Claude Drouaut suit les cours de Charles 
Dullin. Il fait ses premiers pas au cinéma dans Les Ruses 
du diable de Paul Vecchiali (1965). De 1963 à 1966, il in-
terprète le rôle-titre de Thierry la Fronde dans le feuilleton 
créé pour la télévision par Jean-Claude Deret. De 1984 
à 1986, il dirige la Comédie de Reims, Centre dramatique 
national. De 1985 à 1990, il dirige le 13, Théâtre national 
de Belgique à Bruxelles. 
Pensionnaire de la Comédie-Française de 1999 à 2001, il 
est également directeur artistique de la Compagnie Jean-
Claude Drouot et metteur en scène de nombreuses pièces 
de théâtre notamment en coproduction avec le Théâtre 
régional des Pays de la Loire. Intéressé par le croise-
ment des disciplines, il a monté Féminaire en compagnie 
du Quatuor Ludwig, un spectacle texte et musique où 
les mots de Marcel Moreau répondent aux partitions de 
Béla Bartók, Franz Schubert, Igor Stravinsky, Johannes 
Brahms et Dmitri Chostakovitch. On le retrouve dans de 
très nombreux films, téléfilms et pièces de théâtre. 
Après avoir joué Anne Vercors dans L’Annonce faite à 
Marie de Claudel en 2014, le Président dans Intrigue et 
amour de Schiller, Don Diègue dans Le Cid de Corneille et 
Frédéric dans Le Prince travesti de Marivaux, il retrouve 
Yves Beaunesne dans Andromaque.

JEAN-CLAUDE DROUAUT
Jeu


