
Note d’intention 
  
De l’Italie baroque de Shakespeare à la Comédie italienne des années 50 
 

 l'aube du XVIIème siècle, l'espace, le monde, deviennent lieu d'exploration et de mythes et ré-
vèlent aussi chez Shakespeare un triple attachement à la tradition, au fantasme et à la modernité. 
Shakespeare, en son temps, rompt de façon cruciale avec les décennies précédentes, en don-

nant à voir les paysages de Venise, de Vérone, ou de Padoue sur la scène londonienne. Il ne cesse de 
décliner cette relation d'amour qui le lie à l'Italie dans beaucoup de ses comédies ou dans le fameux 
drame de Roméo et Juliette. 
 
Ici, Frédérique Lazarini propose une nouvelle vision de La Mégère apprivoisée en la mettant en relation 
avec la comédie italienne au cinéma des années 50-60, qui elle aussi traite de la critique sociale de 
façon bouffonne et avec une certaine insolence de ton. La comédie italienne au cinéma trouve ses 
sources dans plusieurs traditions théâtrales : la commedia dell’arte bien sûr, dont l’influence reste pré-
pondérante quant à la typologie des personnages et le récit picaresque pour la trame générale du récit, 
mais aussi dans les intermèdes comiques du Music-Hall populaire, très en vogue à la fin de la guerre 
(référence à Totò, le célèbre et mythique comique napolitain).  
 
Il semble dès lors intéressant pour cette nouvelle approche de La Mégère apprivoisée, de prendre les 
choses à l’envers et de s’inspirer d’un matériau cinématographique, en l’occurrence ici de la comédie 
italienne, pour traiter et illustrer la célèbre comédie de Shakespeare au théâtre. Dans la comédie ciné-
matographique italienne des années 50-60, des aspirations sociales se font jour et, surtout, des reven-
dications féministes pointent à l’horizon.  
 
L’art cinématographique, grâce à des metteurs en scène comme Vittorio De Sica, Mario Monicelli, Luigi 
Comencini, Dino Risi ou Federico Fellini, porte enfin la voix à des personnages de femmes qui affirment 
leur besoin de liberté et d’indépendance dans un monde qui ne le permet pas encore, tout comme 
Catarina dans la pièce de Shakespeare.  
 
Dans La Mégère apprivoisée il donne le rôle-titre à un personnage de femme profondément insoumise, 
résolument moderne, qui revendique le droit à la parole et à une certaine liberté (quasi féministe). 
Non, Catarina ne se laisse pas faire. Elle est en rébellion contre toutes les autorités patriarcales de son 
temps. Et on serait tenté d’imaginer que Shakespeare est de son côté et qu’il nourrit de l’admiration 
pour sa « Mégère ». En revanche, il n’hésite pas à clore son histoire par le texte d'une femme domptée, 
assumé par une héroïne métamorphosée. Pourtant ici, c'est la sœur de Shakespeare qui, à travers la 
voix de Catarina, aura le dernier mot. 
 
Surprise ? Dans cette adaptation de La Mégère apprivoisée, il convient de faire apparaître entre les 
lignes que notre héroïne n’est pas dupe, qu’elle n’a pas baissé les armes. Ce discours, finalement par 
trop provocateur, peut devenir un jeu amoureux, un jeu érotique, un jeu social. 
 
Catarina devient alors la métaphore de l’ac-
trice, elle endosse le rôle de la femme docile 
dans une relation complice et ludique avec 
son mari. Humour et jubilation sont de mise 
dans cette comédie haute en couleurs, em-
preinte d’une extraordinaire vitalité. 
 
Dans la mise en scène de Frédérique Laza-
rini, l’histoire se noue autour d’un cinéma 
ambulant sur la place d’un village, dans les 
années 50 en Italie. L’intrigue se déroule sur 
la scène et à l’écran pour cette mise en 
abyme chère à Shakespeare, où chacun 
joue son rôle dans une vie qui a tout d’une 
fiction et d’un grand théâtre.  
 
 

A 

The Taming of the Shrew (La Mégère apprivoisée), by C. R. Leslie 
 



 
 
 
 
 
 
 
 
 
 
 
 
 
 
 
 
 
 
 
 
 
 
 
 
 
 
 
 
 
 
 
 
 
 
 
 
 
 
 
 
 
 
 
 
 
 
 
 

 



 
 
 
 

AVEC SON TOIT DE CHAUME ET 
SA FACADE A COLOMBAGES,  
le Théâtre du Globe émerge du fog 
londonien, ce dimanche matin, telle 
une apparition du XVIIe siècle. Dès 
10 heures, une foule se presse 
dans le hall du théâtre : la prochaine 
représentation de Richard III n’aura 
pourtant lieu qu’à 14 heures. Mais 
au lieu de prendre le chemin de la 
scène d’hiver, éclairée aux chande-
liers, la foule descend des escaliers 
vers un amphithéâtre moderne. A 
l’entrée de celui-ci, on sert le thé sur 
des nappes blanches. Un imposant 
gâteau, décoré de la phrase « Now 
gather and surmise » tiré de Ha-
mlet, donne le ton de la rencontre : 
« Maintenant, méditez tout, et con-
cluez. » Comme chaque année de-
puis 2003, le Shakespearean Au-
thorship Trust propose une journée 
de conférences dont l’ambition est 
de faire avancer la recherche sur la 
question de l’identité de Shakes-
peare. Dans la salle, une majorité 
de têtes blanches et quelques thé-
sards attendent le début des festivi-
tés. Cette année, le thème un peu 
ardu se focalise sur la figure du 
comte d’Essex et son complot 
contre la reine Elizabeth Ire. Des 
pontes en histoire, mondialement 
reconnus, comme le Néo-Zélandais 
Paul Hammer, professeur à la Uni-
versity of Colorado Boulder, sont in-
vités à présenter leurs travaux. 
Luxe suprême : quand ils citent des 
extraits de texte, c’est Derek Jacobi 
en personne, grand comédien sha-
kespearien, membre de la Royal 
Shakespeare Company, qui se lève 

de son siège et déclame. A en 
croire les organisateurs, quelques 
billets sont vendus chaque année à 
des curieux venus expressément 
pour cela. Cette année, le titre du 
programme est tiré de Henry IV : « 
il m’a dit que la rébellion avait eu 
mauvaise chance. »  Comme un 
écho à l’audacieuse édition 2018, 
qui s’était intéressée au genre dans 
Shakespeare. Cette année-là, la 
journaliste Elizabeth Winkler avait 
fait une présentation inattendue sur 
la figure de la poétesse Emilia Bas-
sano, dont les nombreuses passe-
relles entre sa vie et l’œuvre de 
Shakespeare peuvent laisser pen-
ser qu’elle a joué un rôle dans la 
naissance des Sonnets et des 
pièces. L’auguste assemblée avait 
alors prévenu la journaliste que la 
réponse de l’arrière-garde risquait 
d’être acide. Quelques mois plus 
tard, la « une » de The Atlantic, 
« Shakespeare était-il une 
femme ? » signée Elizabeth Winkler 
a, comme prévu, suscité une vague 
d’indignation outrée dans la com-
munauté des spécialistes et adora-
teurs du monstre sacré britannique. 
Car, au sein du monde universitaire, 
la question de l’identité (et plus en-
core du genre) de l’écrivain de-
meure un tabou absolu, au point de 
coûter leur thèse ou leur carrière à 
ceux qui oseraient se la poser tout 
haut.  
 

 faut dire que Shakespeare est 
une institution en Angleterre : 
entre l’âge de 11 ans et de 17 

ans, chaque jeune Britannique 

étudie au moins une pièce par an. 
L’œuvre du « Barde » constitue 
25% de l’examen national passé à 
16 ans et 20% de l’examen national 
à 18 ans. William Shakespeare, qui 
selon la version officielle est né à 
Stratford-upon-Avon en 1564 et 
mort au même endroit en 1616, fils 
de gantier devenu acteur et produc-
teur de théâtre, a engendré la créa-
tion d’une industrie touristique et 
festivalière intense : chaque année, 
4,5 millions de visiteurs se rendent 
à Stratford (contre 10,2 millions au 
Louvre, le musée le plus visité du 
monde). Les célébrations des 400 
ans de sa mort, le 23 avril 2016, 
deux mois jour pour jour avant le ré-
férendum sur le Brexit, ont atteint 
une apogée : tout le long de la Ta-
mise, des écrans géants montraient 
des scènes de ses pièces, tandis 
que dix représentations différentes 
avaient lieu chaque soir à Londres. 
Pourtant, derrière cette icône natio-
nale, subsistent plusieurs gros 
points d’interrogation. L’écart entre 
l’immense richesse de ses œuvres 
et la planitude de sa biographie est 
suffisamment grand pour qu’artistes 
et intellectuels – et non des 
moindres : Mark Twain, Charlie 
Chaplin, Sigmund Freud, Jorge Luis 
Borges – doutent, depuis le XIXe 
siècle, que les pièces qui lui ont été 
attribuées aient été réellement 
écrites par lui. En effet, si le nom de 
William Shakespeare se retrouve 
sur dix-sept d’entre elles, il n’appa-
raît pas sur seize autres de son ré-
pertoire. Plus troublant encore : on 
n’a retrouvé aucun livre, aucune 
lettre, aucun document qui atteste 
la paternité des œuvres de 
« l’homme de Stratford ». Ce flou a 
engendré un courant de pensée mi-
noritaire, mais tenace, les « antis-
tratfordiens ». « Malgré l’environne-
ment impitoyable dans lequel nous 
évoluons, nous poursuivons notre 
travail » rappelle, pince sans rire, 
William Leahy, de la Brunel Univer-
sity London, qui est l’un des rares 
professeurs d’université anglo-
saxon à reconnaître publiquement 
ses interrogations sur l’identité du 
dramaturge.  
 

 
 

Il 
UNE ITALIENNE NOMMEE SHAKESPEARE 
Et si Shakespeare n’était pas Shakespeare ? 
Depuis le XIXe siècle, ils sont quelques-uns à douter 
qu’« Hamlet » ou « Le songe d’une nuit d’été » aient été 
signés d’un fils de gantier né à Stratford-upon-Avon. Un 
tabou pour le milieu universitaire britannique. Surtout lors-
que la dernière piste avance qu’il s’agirait d’une poétesse 
italienne. Mais le collectif « anti-stratfordien », composé 
d’acteurs et de chercheurs, compte bien continuer de se 
battre pour briser l’omerta. 
 

Isabelle Mayault, le 06 Décembre 2019 



 
 
 
 
 

 
 

A la charnière entre la fin 
des années cinquante et le 
début des années soixante, 
le cinéma italien affiche une 
éclatante santé : jamais ar-
tistes, critiques et public n’ont connu une telle floraison. On peut en voir une 
preuve dans les films envoyés au festival de Cannes : La Dolce vita et L’Av-
ventura en 1960, La Fille à la valise, La Ciociara, La Viaccia en 1961, Di-
vorce à l’italienne et l’Eclipse en 1962, Huit et demi, Le Guépard, Les Fian-
cés, Le Lit conjugal en 1963. Ces films ramènent deux palmes d’or, deux prix 
spéciaux du jury, deux prix d’interprétation féminine (Sophia Loren, Marina 
Vlady), un prix pour la meilleure sélection en 1961 et un prix pour la meilleure 
comédie en 1962. 
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Un bienfaiteur de l’humanité 
Par Federico Fellini 
 
 
 
 
Totò, personnage emblématique de la 
comédie italienne  
 
 
 
 
Le type de comédien qui m’enchante et me fas-
cine depuis toujours, déclenchant inévitable-
ment en moi un mouvement d’exaltation obscure 
et irréfléchie, est le comédien-clown. Le talent 
clownesque, que la plupart des acteurs, par je 
ne sais quel complexe ténébreux, continuent à 
considérer avec une méfiance dédaigneuse, est, 
selon moi, la qualité la plus précieuse d’un co-
médien. Sans doute, l’ai-je déjà dit, il me plaît, 
cependant, de le redire : je la considère comme 
la forme d’expression la plus aristocratique et la 
plus authentique d’un tempérament. 
 
Vous souvenez-vous de Totò ? Quelle stupé-
fiante et mystérieuse apparition ! La première 
fois qu’il m’a été donné de le voir – il y a de très 
nombreuses années – j’ignorais tout de lui, je 
n’en avais même pas entendu parler.  
Je m’étais glissé dans un petit cinéma ambulant, 
derrière le bureau des postes. Soudain, Totò se 
matérialisa au fond de la salle, comme une 
grande rafale, toutes les têtes se tournèrent en 
même temps vers lui, dans une tempête de rires 
et un tonnerre d’applaudissements. Je ne pus  
 

qu’entrevoir l’inquiétante silhouette qui avançait 
à toute allure le long de l’allée centrale, glissant 
comme montée sur des roulettes : une bougie 
allumée à la main, en frac de croque-mort, et, 
sous le chapeau melon, deux yeux hallucinés, 
d’une extrême douceur, des yeux de martinet, 
d’ectoplasme, d’enfant centenaire, d’ange fou. 
Impalpable comme un rêve, il m’effleura pour 
disparaître aussitôt, englouti par les vagues du 
public qui se levait, l’acclamait, voulait le tou-
cher, le retenir. Il réapparut – désormais hors de 
portée – là-bas sur la scène, figé dans une rai-
deur cataleptique. Puis en silence, très léger, il 
se balança d’avant en arrière à la cadence d’un 
jouet mécanique, roulant ses yeux comme les 
billes d’une roulette.  
 
Face à Totò, on était frappé du même émerveil-
lement qu’un enfant ressent lorsqu’il est con-
fronté à un phénomène féérique, à une appari-
tion surprenante, à un animal fantastique, la gi-
rafe, le pélican, le bradype, et il y avait aussi la 
joie et la gratitude de voir l’incroyable, le prodige, 
la fable, soudain se matérialiser réels, palpables, 
à notre portée. 

 
 
 
 
 
 

 
 
 
 



L’équipe du spectacle 
 

Frédérique Lazarini adaptation et mise en scène 
Metteure en scène et comédienne, Frédérique Lazarini dirige depuis septembre 2000 la Com-
pagnie Théâtre 91 installée au Théâtre de La Mare au Diable à Palaiseau dans l’Essonne. 
Avec Didier Lesour, elle a fondé en 2004 la compagnie Minuit Zéro Une.  

Elle a créé et joué Médée d’Euripide en partenariat avec le Centre culturel de Sarajevo où le 
spectacle a été repris dans le cadre d’un festival, avec un chœur composé de jeunes comé-
diennes et chanteuses bosniennes et serbes. Elle a également mis en scène (et interprété) 
Sugar de Joëlle Fossier, La Vie de Galilée de Bertolt Brecht, La Céléstine avec Bijouna et 
Luis Rego et Chez Mimi d’Aziz Chouaki au Vingtième Théâtre à Paris. En 2016, elle a créé 

à l’Artistic Théâtre sa mise en scène du Père Goriot de Balzac, puis Lucrèce Borgia de Victor Hugo à Ris-
Orangis et au Théâtre 14, pièce dans laquelle elle a également tenu le rôle-titre. En 2017, elle met en scène 
L’Avare avec Emmanuel Dechartre dans le rôle-titre au Théâtre 14 et le spectacle est repris à l’Artistic Théâtre 
en janvier 2018. 

Comédienne, elle a joué sous la direction de Jean-Claude Penchenat (Autour de Pirandello), d’Agnès Delume 
(Lysistrata), Joëlle Fossier (Compartiments fumeuses). Elle est à l’affiche cet hiver du spectacle Les Té-
moins écrit et mis en scène par Yann Reuzeau à la Manufacture des Abbesses. 

Elle travaille régulièrement avec Anne-Marie Lazarini : La Fille de Rimbaud de Jacques Guimet, La Station 
Champbaudet d’Eugène Labiche, La Puissance des ténèbres de Léon Tolstoï, Mère Courage et ses en-
fants de Bertolt Brecht, Les Serments indiscrets de Marivaux, Chat en poche de Georges Feydeau et Au-
dience et Vernissage de Václav Havel. 

Elle a participé plusieurs fois aux Rencontres Internationales du Théâtre dirigées par Robin Renucci, en tant 
que comédienne (La Mégère apprivoisée, Danielle Casanova de Ch. Schapira, Plein Soleil de Marie Susini, 
Colomba de Mérimée) et metteure en scène. 

Au cinéma, elle a joué sous la direction de Jean-Charles Tacchella, Jean Sarrus, Malgosia Debowska (La 
Conquista, Perspectives Cannes 1989) et Bertrand Dévé (Virginia Slim). En 2009, elle tourne pour la télévi-
sion dans les films Jusqu’à l’Enfer d’après Simenon réalisé par Denis Malleval et Obsessions réalisé par 
Frédéric Tellier avec Emilie Dequenne (France 2). 

 

Bernard Malaterre réalisation de la partie filmée 
Bernard Malaterre est un scénariste, réalisateur et acteur originaire de Sète. Dans les 
années 1970-90, il obtient des rôles dans des films tels que Mon oncle d’Amérique 
d’Alain Resnais (1980) mais également dans des séries télévisées telles que Cinéma 16 
ou des téléfilms comme La Terre et le moulin (1984).  

Issu du cours René Simon à Paris, Bernard Malaterre a travaillé comme acteur au théâtre 
avec Bruno Bayen, Anne Delbée, Nicole Anouilh, Jacques Echantillon, Jean-Louis Martin 
Barbaz, Jacques Bondoux, Bertrand Migeat…Il a fait partie de l'équipe des premiers co-
médiens de la troupe des Athévains,  sous la direction d'Anne-Marie Lazarini, et a joué 
dans Les Thibaut de Roger Martin du Gard, Les Amoureux de Carlo Goldoni, Le Timide 

au palais de Tirso de Molina et Peter Schlemihl de Adelbert von Chamisso et tout récemment dans Les 
Rivaux de Sheridan. 

Il a tourné aussi pour le cinéma avec Alain Resnais, Georges Lautner ou encore Anne Caprile, ainsi que pour 
la télévision dans de très nombreux rôles principaux avec Stellio Lorenzi, Pierre Badel, Denis de La Patellière, 
Philippe Monnier, Jacques Ertaud, Robert Mazoyer ou Sylvain Joubert.  

À partir de 1990, après la réalisation de nombreux courts métrages, films institutionnels et publicitaires, il devient 
auteur-réalisateur de films, téléfilms et documentaires tels que Les Grandes Illusions, Des mouettes dans la 
tête (1997) pour FR3, Ma terre (1996, FR3 et Arte), Rilke et Rodin, une rencontre (2009, Arte), Amour em-
brouille et Balade (2002, FR3), ou encore Frappes interdites (2008, Arte) …Il a réalisé beaucoup de docu-
mentaires et de docu-fictions pour Arte et France 5 comme De Tintin à Titeuf (2008) ou Tous connec-
tés (2007). 



 

François Cabanat scénographie et lumières 
Architecte DPLG, il s'oriente très vite vers la scénographie. 
Il a conçu les décors de tous les spectacles d'Anne-Marie Lazarini. Il a également travaillé 
pour Jackie Baillart, Frédérique Lazarini, Jean-Pierre Nercam, Viviane Théophilides, 
Henri Lazarini... Il a élaboré le programme de restructuration de l’Artistic théâtre en étroite 
collaboration avec les architectes Alain Enard et Vincent Poirier. Artiste plasticien, il a 
présenté plusieurs expositions personnelles, en particulier à la galerie Jacques Casa-
nova. 
Il enseigne à La Filière, Centre National de Formation (C.F.P.T.S.). 
 
 

 
 
 
 
 

Dominique Bourde costumes 
Depuis 1981, elle dirige l’Artistic Théâtre avec Anne-Marie Lazarini et François Cabanat. Elle a créé les cos-
tumes de tous les spectacles d’Anne-Marie Lazarini. Elle a également conçu les projets du Petit Laboratoire 
d’Action Artistique, outil de réflexion sur le public populaire, avec les habitants de la rue Richard Lenoir (XIe). 
Elle a proposé, dans son salon de lecture à la galerie de l’Artistic Théâtre dans le Marais, des après-midi intimes autour 
d’un thé : en alternance, Les Histoires de Rosalie de Michel Vinaver, Ulysse ou l’aventure humaine de Jean-Pierre 
Vernant et Les Jardins de la Bible. Elle a signé les traductions françaises des livrets de Giovanni Bertati pour Le 
Mariage secret et de Carlo Goldoni pour Lo Speziale. Elle est chevalier de l’ordre des Arts et des Lettres. 
 
 
 
 
 
 
 
 
 
 
 
 
 
 
  
 
 
 

 
 
 



Les comédiens (au plateau) 
 

Sarah Biasini  
Après des études d’anglais et d’histoire de l’art, Sarah Biasini choisit, de devenir comé-
dienne. Elle fait ses débuts sur scène en 2005 dans Pieds nus dans le parc de Neil 
Simon, mis en scène par Steve Suissa, et au cinéma dans Mon petit doigt m’a dit, 
long métrage de Pascal Thomas. Depuis 15 ans, elle enchaîne les pièces classiques et 
contemporaines. Elle se consacre surtout au théâtre : sa prestation dans L’Anti-
chambre (2008) de Jean-Claude Brisville, mise en scène de Christophe Lidon, lui vaut 
une nomination pour le Molière de la révélation théâtrale 2008. En 2011, elle retrouve 
Christophe Lidon pour Lettre d’une inconnue de Stefan Sweig, qu’elle joue jusqu’au 
printemps 2012, pour La Tempête de Shakespeare (adaptation de Machaël Sadler) 

créé au CADO d’Orléans en 2014, et pour Un Fil à la patte de Georges Feydeau en 2016, joué en tournée. 
Elle a également travaillé avec Gilbert Pascal dans Bash de Neil Labute (adaptation de Pierre Laville) créé en 
2014 au Théâtre 14, ou encore Catherine Schaub dans Ring (2015) de Léonore Confino joué en tournée et au 
Festival d’Avignon. Plus récemment, elle a joué dans Modi de Didier Long, au Théâtre de l’Atelier. 
 
 
 

Cédric Colas 

Mère 
Courage et ses enfants 

Portrait d’une femme Les Serments indiscrets 
Chat en poche 

Pourquoi je suis là ? 
Audience et Vernissage 

 Rivaux
Humiliés et Offensés 

L’Avare 
Les Fourberies de Scapin 

Les Rivaux
Un fil à la patte

 
 

 
Pierre Einaudi 
Pierre Einaudi est un comédien diplômé d’école de commerce qui se forme au Cours Flo-
rent entre 2015 et 2018. Sa première apparition en tant qu’acteur date de 2017, lorsqu’il 
obtient un rôle dans le court métrage Ca s’en va et ça revient, de C.Pluviose et S.Jibril, 
et la même année le rôle principal dans Thérapipathéticienne, court métrage de Tristan 
J. Deschamps. Dès 2018, il monte sur les planches dans Notre Chose (rôle de Caton), 
création et mise en scène de Benoît Guibert, Bérénice de Racine (rôle d’Antiochus) et La 
Maman et la putain d’Eustache (rôle d’Alexandre), deux travaux de fin d’étude du Cours 
Florent. On pourra ensuite le voir en particulier dans La Nuit vénitienne de Musset (rôle 

du Prince) au théâtre de la Comédie Saint-Michel, dans Tableau d’une exécution de Barker (rôle de l’amiral) 
au théâtre de l’Escabeau, ou encore dans le rôle de Diego dans Alexia, court métrage de E. Besson, sorti en 
2019. Crumble

 



 
Maxime Lombard 
Après des études de lettres à l’Université d’Aix en Provence, il débute comme comé-
dien au TEX (Théâtre d’Essai d’Aix-en-Provence) en 1971, puis rejoint le Théâtre du 
Soleil d’Ariane Mnouchkine. Il entre en 1978 au Grand Magic Circus de Jérôme Savary 
et participe à de nombreux spectacles mis en scène par ce dernier. Il apparaît au 
théâtre en 1977 dans Don Juan ou le festin de pierre de Molière, mis en scène par 
Philippe Caubère, et enchainera par la suite les représentations telles que Les Milles 
et une nuits de Jérôme Savary, La Mouette de Anton Tchekhov, mis en scène par 
Pierre Pradinas, Carton Plein de Serge Valletti, mise en scène de Gabriel Monnet,  

Signé Dumas de Cédric Gély et Éric Rouquette, mis en scène par Jean Luc Tardieu, Fantasio d’Alfred de 
Musset, mis en scène par Stéphanie Tesson ou La Femme du boulanger de Marcel Pagnol, mis en scène par 
Jérôme Savary en 1985 (avec Michel Galabru) ou par Alain Sachs en 2012.  
Au-delà du théâtre, Maxime Lombard a fait de nombreuses apparitions à la télévision, notamment dans 3000 
scénarios pour un virus de Cédric Klapisch (1993), ou encore dans Le Temps des secrets et Le Temps des 
amours de Thierry Chabert (2007) mais aussi au cinéma dans différents longs métrages tels que Merci la vie 
de Bertrand Blier (1991) ou enfin Sept ans de mariage de Didier Bourdon (2003). En 2004, il crée un spectacle 
itinérant intitulé Le Potager du Roi, mis en scène par Stéphanie Tesson. Plus récemment, il a joué dans Le 
Monte-plats (2013) de Harold Pinter dans une mise en scène de Christophe Gand, Angèle (2014) de Marcel 
Pagnol mis en scène par Yves Pignot, dans Peau de vache (2016) de Pierre Barillet et Jean Pierre Gredy, mis 
en scène par Michel Fau, dans Toc Toc (2017) et La Très jolie trilogie (2018) de Laurent Baffie, ou enfin 
Jacques et son maître de Milan Kundera, mis en scène par Nicolas Briançon. 

 
Guillaume Veyre 
Guillaume Veyre est comédien et artiste-interprète. Acteur de théâtre et de cinéma, il a joué 
dans Comment te le dire (2006/2007) d’Armando Llamas, mis en scène par Carole Thi-
baud, Le Mandat de N. Erdman, mise en scène de Stéphane Douret en tournée en 2009, 
Le Dragon (2012) d’Evgueni Schwartz, mise en scène de Stéphane Douret au Théâtre 13, 
George Dandin (2013) de Molière, mise en scène d’Etienne Durot au Théâtre du XIIè, Anar-
chie en Bavière (2016) de Fassbinder, mise en scène de Stéphane Douret au Théâtre de 
Belleville. Il a également joué dans des adaptations de Feydeau, Keen, Jules Renard, R.D. 

Lang, Tenessee Williams, etc… 
En 2019 il tourne dans La Fine Fleur de Pierre Pinaud avec Catherine Frot. 
Il est aussi la voix-off de nombreux films publicitaires et radios. 
 
 
 
 

Les acteurs (à l’écran)  
 

Jules Dalmas 
Intéressé par la création sonore, Jules Dalmas a commencé des études à l’American 
School of Modern Music à Paris. Après trois années dans ce cursus, il s’oriente vers le 
théâtre. Il fait un stage en 2015 au cours de théâtre Galabru à Paris, et intègre ensuite le 
Cours Florent où il est formé par Valérie Nègre, Régine Menauge-Cendre, Christian Croset, 
Bruno Blairet et Antonia Malinova. En 2019 il fait un stage à la Mediane Art&Com’, boîte de 
conseil dédiée aux artistes. Au théâtre, Jules Dalmas a fait plusieurs apparitions, notam-
ment en 2017 dans des pièces au Cours Florent telles que Love and Money de Dennis 
Kelly, mise en scène de Régine Menauge-Cendre, en 2018 dans Danse Delhi d’Ivan Viri-

paev, mise en scène d’Antonia Malinova, et dans Léonce et Léna de Georg Büchner, mise en scène de Clélia 
Jacquet. En 2019, il joue dans deux pièces au Festival des Planches Fêlées de Briare : Dannati d’après Dante, 
création et mise en scène de Alessandra Puliafico et Tableau d’une exécution d’après Howard Barker, mise 
en scène de Louise Pauliac. 



 
 

Charlotte Durand-Raucher 
Comédienne et danseuse classique, Charlotte Durand-Raucher se forme à Paris à 
l’école d’art dramatique Jean Perimony, puis au cours Le Foyer et enfin à l’Actors Fac-
tory. Elle apparaît au théâtre dans des pièces telles que Bajazet de Racine (2016), mise 
en scène de Jean Paul Audrain, Les Fourberies de Scapin de Molière (2016), mise en 
scène de Rémi Boutet de Monvel, L’Avare de Molière (2017-18), mise en scène de 
Frédérique Lazarini ou enfin Les Rivaux de Sheridan (2019) mise en scène de Anne-
Marie Lazarini. A l’écran, elle apparait dans plusieurs courts métrages tels que Poker 
diabolique (2016) d’Olivier Gardner, Amours nocturnes (2018) de Galaad Morin et 
Sarah Choulet, ou Je me souviens, tu découvres (2019) de Lila Saint Jean. Elle a 

aussi tourné dans un long métrage, Je la rencontrerai (2016) de Raphaël Kirgo, et dans la série Cantabile 
Youth (2016). Elle fait également partie de l’association 'Art Koahing Santé avec laquelle elle intervient à travers 
des lectures de poèmes, de pièces de théâtre et de chants dans des maisons de santé. Elle s'intéresse aussi 
à la mise en scène, qu'elle a d'ailleurs pu expérimenter avec Liliom de Ferenc Molnar au Théâtre 14 et au 
Théâtre de la Mare au diable.  
 
 
 
 
 

Didier Lesour 
Comédien depuis 1975, Didier Lesour apparaît au théâtre avec Bruno Bayen, Henri Ronse, 
Richard Demarcy, Agathe Alexis, Charles Tordjmann, Jacques Kraemer, Arlette Bonnard, 
Emmanuel Demarcy-Mota, Anne-Marie Lazarini etc… Essentiellement à Paris (Théâtre Na-
tional de Chaillot, Théâtre de la Bastille, Centre Georges Pompidou, Théâtre de la Tempête, 
CDN d’Aubervilliers, Théâtre de la Cité Internationale, Théâtre Artistic Athévains…) il a joué 
dans une soixantaine de pièces. Il a joué les premiers rôles dans L’Etrange histoire de 
Peter Schlemihl  d’A. Von Chamisso, mis en scène par Anne Marie Lazarini et Histoire du 
soldat de Ramuz, mise en scène de Emmanuel Demarcy-Mota mais aussi La Danse ma-
cabre de F. Wedekind, mise en scène de Bruno Bayen. 

Au-delà du théâtre, il a également fait des apparitions au cinéma et à la télévision. Il a tourné, entre autres, 
avec Fernando Arrabal, Michel Vianney, Manoel de Oliveira, Enki Bilal, Josée Dayan, Paul Planchon, Serge 
Moati, Edouard Niermans, Pascal Chaumeil, Bernard Malaterre, Denys Granier-Deferre, Philippe Venault, soit 
une vingtaine de réalisations telles que Clémentine de Denys Granier-Deferre ou encore Le Cimetière des 
voitures de Fernando Arrabal. 
 
 
 

 
 

Hugo Petitier 
Comédien formé au Cours Florent par Valérie Nègre et Bruno Blairet, Hugo Petitier est 
surtout apparu à l’écran. En 2017 il joue dans A quoi pense Robinson, long métrage 
réalisé et produit par Adrien Stoclet et Briac Ragot. Il apparaît aussi dans des courts mé-
trages tels que Tous les mêmes réalisé par Maxime Baudin et Léo Bigiaoui, ou des clips 
musicaux tels que The Supermen Lovers / Clock Sucker réalisé par Maxime Baudin et 
produit par Sleak. Il prête aussi sa voix à des publicités pour McDonald’s, McCain, ou 
Celio. Au théâtre, il a joué dans Tableau d’une exécution (2019) mis en scène par Louise 
Pauliac et dans Siège Social (2019), une création de François Lockhart. 

 



 
16 janvier 2020 
Jack Dion 

"La Mégère apprivoisée" : 
à Paris, Shakespeare version féministe 

 
Shakespeare est à l’honneur à l’Artistic Théâtre.  Frédérique Lazarini signe l’adaptation et la mise en scène 
d’une version de La Mégère apprivoisée en mode féministe. 
Cette pièce traine une réputation de sexisme en partie surfaite qui l’a conduite dans des placards d‘où elle ne 
sort plus que rarement. C’est dommage. 

Fort habilement, et sans la trahir, Frédérique Lazarini en a fait un brûlot émancipateur qui claque comme un 
soufflet au visage des esprits conditionnés à la manière de certains plats cuisinés. Du coup, la Mégère 
apprivoisée n’est ni mégère ni apprivoisée, mais diablement féministe, à sa manière. 

L’histoire se déroule en Italie, où vivent deux sœurs, Bianca, affriolante, et Catarina, plutôt revêche. Le père 
des deux donzelles veut bien lâcher la première à condition de caser la seconde. Petruchio (Cédric Colas) fera 
l’affaire. Il va épouser Catarina (Sarah Biasini) au prix de flagorneries, de magouilles, de stratagèmes et de 
manœuvres où il va étaler toutes les facettes du parfait petit macho. Leur duo est un grand moment. 

La Catarina, nonobstant les épreuves, n’a rien de la femme à qui on fait faire tout et n’importe quoi. Pour 
éclairer ce mano a mano, Frédérique Lazarini a su marier plusieurs époques et plusieurs styles. On plonge 
dans la commedia dell’arte, on croise le personnage de Toto, très en vogue en Italie au début des années 
cinquante, on tombe sur les images des femmes en vogue dans le cinéma italien ou ailleurs, projetées sur un 
écran où se joue une partie de la pièce, créant un décalage scénique de fort bon aloi. 

Ce mélange des genres et des styles libère la pièce des éventuels soupçons sexistes, retournés comme un gant. 
Il assure la revanche et la victoire par KO de Catarina. Pour clore l’affaire, elle viendra s’adresser au public 
en fin de spectacle en passant de Shakespeare à Virginia Woolf, le temps d’une tirade qui lui permet de mettre 
les points sur les "i", au nom des mégères du monde entier. 

* La Mégère apprivoisée, de William Shakespeare. Adaptation et mise en scène, Frédérique Lazarini. Avec 
Sarah Biasini, Cédric Colas, Pierre Einaudi, Maxime Lombard, Guillaume Veyre, Charlotte Durand-
Raucher, Didier Lesour, Hugo Petitier, Jules Dalmas. Artistic Théâtre. 

 

 
 

 
 





 



la terrasse 
20 janvier 2020  
Agnès Santi 
 

La Mégère apprivoisée de William Shakespeare, 
adaptation et mise en scène par Frédérique Lazarini 

 
Avec des comédiens de grand talent, Frédérique Lazarini met en scène cette œuvre de jeunesse de Shakespeare, 
et éclaire brillamment ses enjeux en renouvelant le regard sur l’insoumission de la Mégère. 

Dans Padoue la superbe, Catarina la rebelle tempête contre son entourage. Sa 
langue grondeuse rebute tous ceux qui la côtoient. Comment pourrait-elle 
trouver un époux ? Son père affirme qu’il n’accordera à personne la main de 
la cadette, la douce et courtisée Bianca, avant que Catarina la méchante ne 
soit mariée. La tigresse rencontrera bientôt son dompteur, Petruchio, motivé 
par… la dot. La célèbre intrigue, immortalisée à l’écran en 1967 par le duel 
titanesque entre Elisabeth Taylor et Richard Burton, plutôt rarement portée à 
la scène, traverse évidemment la question des relations de domination entre 
les sexes, et c’est cet aspect qui le plus souvent préoccupe les mises en scène 
contemporaines. Evitant le piège d’une actualisation ostentatoire comme 

celui d’une comédie caricaturale, Frédérique Lazarini et les siens éclairent avec finesse, humour et habileté la fable et 
ses enjeux. Resserrée et épurée, l’adaptation orchestre à merveille le déploiement et les tumultes du sentiment amoureux, 
la guerre des sexes et la violence du mâle, mais aussi la question du rôle et ses ambiguïtés : celui qu’on joue sur scène, 
celui qu’on joue dans la vie. L’un reflétant l’autre, avec comme témoin actif le public. Le spectacle reprend un procédé 
cher au grand Will, une mise en abyme alerte qui mêle les époques, jusqu’à l’atmosphère des merveilleuses comédies 
italiennes des années 50-60, si pleines de tendresse, de férocité, de drôlerie, mettant en lumière les fanfarons et souvent 
les petites gens. 

Mariage à l’italienne  

Nous sommes sur la place d’un village accueillant un cinéma ambulant. Les gradins du théâtre prolongent les bancs 
installés sur le plateau, tandis qu’entre la scène et l’écran s’articule une relation finement équilibrée, depuis des 
intermèdes savoureux jusqu’au dialogue ému entre personnages – l’un filmé et l’autre joué. Inscrits dans cet ancrage 
italien joyeux et exubérant, les comédiens interprètent avec assurance et précision la partition. Sarah Biasini est une 
superbe, sensible et touchante Catarina, Cédric Colas est un Petruchio impérieux, énergique et méchant à souhait, 
Guillaume Veyre interprète excellemment le valet Tranio, en cousin jumeau du mythique Totò, Maxime Lombard est 
un père truculent, et Pierre Enaudi un amoureux provisoirement transi. Quant à Bianca, Charlotte Durand-Raucher lui 
donne vie dans de piquantes scènes filmées. En ceignant le plateau de linge blanc, la scénographie de François Cabanat 
fait écho à l’enfermement et l’infinie routine que constitue l’espace domestique pour les femmes. Alors qu’on se plaît 
souvent à accorder des intentions vertueuses et en phase avec notre modernité au génie de Shakespeare – génie 
certes incomparable ! -, force est de constater que la chute de la pièce consacre la défaite de la mégère. Victoire par 
KO de la soumission, et adieu à l’émancipation. Mais ici peut-être que cette soumission n’est qu’apparence… Pour 
finir, s’invite par la voix de Catarina une autre parole particulièrement forte et belle : celle de Virginia Woolf dans Une 
Chambre à soi, évoquant la « sœur merveilleuse de Shakespeare ». On se souvient de la remarquable mise en scène 
de ce texte par Anne-Marie Lazarini, avec Edith Scob. Si actuel, si important, cet appel à prendre « l’habitude de la 
liberté et le courage d’écrire exactement ce que nous pensons » résonne magnifiquement. 
 
La Mégère apprivoisée  
du Mardi 14 janvier 2020 au Vendredi 28 février 2020 
Artistic Théâtre - 45 bis rue Richard Lenoir, 75011 Paris. 
Mardi 20h30 ; mercredi, jeudi 19h ; vendredi 20h30 ; samedi 17h et 20h30 ; dimanche 17h ; relâche lundi.  
Tél : 01 43 56 38 32. Durée : 1h40. 
Photo Marion Duhamel 

 
 



 
3 février 2020 
Christophe Barbier 

 
La Mégère apprivoisée  

OU le culot de porter la culotte 
 

Il est audacieux, voire téméraire, aujourd’hui, de raconter une histoire où le mâle triomphe. Parce que 
le mâle, c’est le mal. C’est pourtant ce que les Artistic Athévains proposent avec La Mégère apprivoisée, 
comédie de jeunesse de William Shakespeare, écrite en 1594, quand l’œuvre du grand Will est encore 
marquée par l’esprit méditerranéen. Consciente de son culot à dire qui doit porter la culotte, la troupe 
s’offre de tenter une étrange expérience. 

Esthétique, d’abord. La scène est une sorte de cinéma en plein air, 
on est dans l’Italie de la «dolce vita», de Cinéma Paradiso, un peu 
celle de Fellini. Un décor qui lutte pour imposer sa chaleur toute 
adriatique dans le vaste cube bétonné des lieux. L’action se 
déroule entre Vérone et Padoue, c’est Goldoni que Shakespeare 
nous annonce, celui des Rustres, ces Rusteghi que leurs femmes 
finissent par confondre et mater. Du linge pend sur un fil, des 
bancs de bois clair s’alignent devant un écran où l’on voit se 
dérouler une partie de l’histoire. La terrible Catarina trouvera-t-
elle un époux, ce qui permettra à sa cadette Bianca de se marier à 

son tour ? 
Expérience intellectuelle, presque politique, ensuite : Shakespeare est-il un auteur machiste ? Veut-il, 
au contraire, dénoncer en creux les mariages où le père décide pour ses filles ? Entend-il seulement nous 
distraire par une farce ménagère ? C’est cela qui est formidable avec Shakespeare : il nous donne matière 
à interrogation, mais si l’on ne souhaite pas se triturer les méninges, il nous réjouit simplement, par ses 
histoires. 

À la fin de la pièce, l’héroïne lit un texte de Virginia Woolf, 
rendant hommage à la sœur de Shakespeare, qui n’a pas existé 
et n’aurait pas pu faire sa carrière… Les temps changent, l’égalité 
homme-femme progresse, et c’est tant mieux. Reste le sens de la 
comédie, maîtrisé par Shakespeare, et sa peinture des 
caractères. Les amants ingénieux, Bianca, petite fille pas si 
modèle, Petruchio, mari faussement brutal et vraiment subtil, 
une Mégère plus effarouchée par la vie que féroce avec les 
autres… Que cela est bien troussé, toujours drôle et éloquent 
500 ans plus tard ! 

Sarah Biasini, comme toujours, est engagée et généreuse, elle défend son personnage avec fougue et 
grâce. Face à elle, Cédric Colas, excellent jadis, dans le même théâtre au service de Vaclav Havel, est un 
Petrucchio puissant et gymnique : le duo fonctionne ! On rêve de voir ce spectacle en plein air, un soir 
d’été, dans un festival baigné de l’envie d’amour. Il prendrait alors toute sa force de séduction et 
d’ivresse. 
 

Artistic Athévains 
photos Marion Duhamel 
 

 

 



 
19 janvier 2020 
Gilles Costaz 
 

La Mégère apprivoisée d’après Shakespeare 

Machisme à l’italienne 
 

 
Monter, à l’époque de MeToo, La Mégère apprivoisée est un acte de folie, d’inconscience, d’imprudence ou de provocation. La 
comédie de Shakespeare est un monument de phallocratie. C’est pourtant une femme, Frédérique Lazarini, qui se charge de revenir 
à ce texte célèbre mais peu joué ces dernières années, en jetant toute prudence par-dessus les moulins. Il faut dire qu’elle bouscule 
ardemment la pièce. Partant du fait que l’action se passe entre Pise et Vérone, le spectacle transpose les événements dans la 
mythologie du cinéma, des tubes et des pubs italiens au cours des années 50. Quelques actualités, quelques réclames, des chansons 
de Rita Pavone, un extrait d’un péplum peuvent surgir sur l’écran du fond de scène pendant que s’affrontent Catarina et Petruchio. 
Une partie de la pièce se joue même sous forme de séquences projetées, qui interfèrent dans le spectacle et forment une sorte de 
film italien en noir et blanc, tourné malicieusement par Bernard Malaterre. Nous voilà entre Pain, amour et fantaisie et Affreux, 
sales et méchants ! 

Le scénario est connu. Catarina est une jeune fille revêche. Son père ne sait avec 
qui la marier, tant elle est d’un caractère intraitable, mais Petruchio se propose ; il a 
l’intention de la dresser comme on dompte un cheval sauvage. Il l’affame, la 
condamne à marcher sans repos, la prive de sommeil… La rebelle rentre dans le 
rang et devient même une épouse amoureuse. Frédérique Lazarini suit l’intrigue 
mais n’adopte pas la morale misogyne de Shakespeare. Elle termine avec quelques 
mots de Virginia Woolf, qui disait que la sœur de Shakespeare n’aurait pas écrit un 
tel texte. Mais le style du spectacle n’en est pas moins brutal. C’est de la farce, mais 
brute, dans l’esprit des films de Risi ou Scola. Le décor de François Cabanat est un 
arc de cercle composé de lange blanc qui sèche. Toutes les entrées et sorties sont 
possibles à travers ce linge qui sèche. Les personnages y surgissent, s’en vont et 

s’en viennent dans une nervosité permanente, se mouvant dans une aire généralement vide que l’imagination interprète comme une 
habitation, une ville ou une campagne. Il n’y aura guère qu’un lit pour faire son entrée dans ce dépouillement immaculé : un lit plus 
proche du ring que d’une couche voluptueuse. L’idée centrale est que nous sommes dans un village où un cinéma ambulant a 
accroché son écran. Oh, cinema paradiso ! Pour ajouter à l’inattendu, les costumes sont tantôt des décennies 50, tantôt du temps de 
Shakespeare ; on passe de la jolie jupe plissée aux étoffes damassées. Et vogue la commedia !  
Sarah Biasini sait être, dans un double mouvement de fougue et de retrait, la jeune femme humiliée et pourtant aimante ; elle effectue 
une savante transformation de Catarina, jusqu’à l’harmonie retrouvée, en alternant la colère et la douceur et en conservant une 
touchante humanité dans les effets les plus comiques. Cédric Colas porte l’énergie massacreuse et l’humeur massacrante de la pièce, 
jouant Petruchio avec un allant de fier-à-bras tout à fait éclatant. Dans sa violence de mâle dominant, il peut faire peur, tant il va 
loin, tant il écrase, pilonne, torture l’innocente. Figurant l’arrogance masculine, il donne ainsi à la pièce sa dualité : Shakespeare ne 
peut être totalement du côté de ce tyran domestique, il lui donne le beau rôle mais n’en dénonce pas moins ce complexe de supériorité 
inscrit dans les gênes des machos. En seigneur, Maxime Lombard donne aux vieillards de la tradition une intensité rare, une présence 
de haute volée. Pierre Einaudi et Guillaume Veyre se chargent des rôles complémentaires avec une vivacité rusée. On remarquera 
qu’il manque quelques personnages, en particulier Bianca, la sœur de la « mégère ». L’adaptation a été faite pour une troupe 
modeste, qui n’a pas les moyens de se payer la flopée de baladins prévue par le grand Will. Peut-être est-ce mieux ainsi, peut-être 
l’affrontement est-il mieux dégagé des autres intrigues. Frédérique Lazarini et son équipe nous prouvent qu’il était temps de revenir 
à cette pièce qui donne froid dans le dos, en même temps que la chaleur d’un rire complexe axé sur la lutte des sexes. 

La Mégère apprivoisée de William Shakespeare, adaptation et mise en scène de Frédérique Lazarini assistée de Lydia Nicaud, 
scénographie et lumières de François Cabanat, costumes de Dominique Bourde assistée de Emmanuelle Ballon, réalisation du film 
par Bernard Malaterre, avec Sarah Biasini, Cédric Colas, Pierre Einaudi, Maxime Lombard, Guillaume Veyre. Acteurs du film : 
Charlotte Durand-Raucher, Didier Lesour, Hugo Petitier, Jules Dalmas. 

L’Artistic Théâtre, mardi 20h30 ; mercredi, jeudi 19h ; vendredi 20h30 ; samedi 17h et 20h30 ; dimanche 17h.   
Tél. : 01 43 56 38 32 - www.artistic-athevains.com 
 
Photo Marion Duhamel 

 
 





 
23 janvier 2020 
Fabienne Pascaud 

La Mégère apprivoisée  
Elle a réussi un pari fou avec un peps et une énergie indomptables. Même si Sarah Biasini est impeccable dans 
le rôle, rosse et tendre, sauvage et fragile, la vraie mégère apprivoisée, décapante et insolente de Shakespeare, 
c’est elle : la metteuse en scène Frédérique Lazarini, par ailleurs flamboyante comédienne. Il fallait oser 
réduire à cinq personnages cette épopée familiale feuilletonesque, survoltée et un brin machiste, et en faire 
une comédie toute italienne – quasi cinématographique – resituée ici dans les années 1950. Et ça marche ! 
Grâce à une bande d’acteurs formidables, Frédérique Lazarini retourne la bouffonnerie baroque comme un 
gant, en ferait presque un brûlot féministe, sur cette place de village italien où tourne un cinéma ambulant. Où 
les images d’un écran géant se conjuguent à celles de la scène. On rit, on s’émeut ; ça va très vite et 
gaillardement. Shakespeare réinventé avec talent. 

 

Auteur : William Shakespeare  
Interprète : Sarah Biasini, Cédric Colas, Pierre Einaudi, Maxime Lombard et Guillaume Veyre  
 
Réalisateur/Metteur en Scène : Frédérique Lazarini Adaptation : Frédérique Lazarini  

Artistic Théâtre 
45bis, rue Richard-Lenoir – 75011 Paris 
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22 janvier 2020 
Yves Poey 

La	mégère	apprivoisée	
 

William, Fédérico, Vittorio, Luigi, Roberto, Dino, tous ensemble, tous ensemble, tous ! 
En réunissant artistiquement et avec une réelle virtuosité Shakespeare, Fellini, De Sica, 
Comencini, Rosselini et Risi, Frédérique Lazarini, assistée de Lydia Nicaud, signe une 
épatante adaptation de l'une des premières et des plus misogynes comédies de 
Shakespeare. 
Sa mégère apprivoisée se situera dans les années 50-60, en Italie, forcément, au temps 
du néoréalisme cinématographique. 
La metteure en scène a judicieusement et très astucieusement mêlé théâtre et 7ème art. 
La jolie scénographie de François Cabanat ne laisse d'ailleurs planer aucun doute : nous 
sommes sur une place de quartier, sur laquelle on a installé des bancs, pour assister à une 
projection publique en plein air. 
Cette soi-disant mégère se comportera en effet comme ces héroïnes italiennes : une 
femme éprise de liberté, féministe avant l'heure, revendiquant le besoin d'indépendance et 
la nécessité de faire entendre sa voix.  

Le début du XVIIème siècle comme cette époque d'après-guerre ne permettent pas à ces femmes de prendre leur 
destin en mains. Le parallèle est frappant, et le parti-pris de Melle Lazarini fonctionne à la perfection. Les projections 
de séquences filmées, en noir et blanc, réalisées par Bernard Malaterre alterneront avec la dramaturgie théâtrale à 
proprement parler. Les comédiens à l'écran auront même des interactions avec ceux en chair et en os. Là encore, une 
grande habileté est de mise. 
La mise en scène est physique, enlevée, mêlant souvent comedia del' arte et comédies à l'italienne. 
Tout s'enchaîne à une rapidité folle, les coups pleuvent, on crie beaucoup, les situations burlesques sont légion. 
A cet égard, Toto, le comédien emblématique italien, sera d'ailleurs « invité » sur scène. (Dans les pizzérias françaises, 
on aperçoit souvent une photo de Toto, l'air plus triste que jamais, se saisissant de ses spaghettis à pleine poignée. La 
référence sera d'ailleurs utilisée dans la pièce, mais je n'en dis pas plus...) 
C'est Guillaume Veyre qui interprète ce rôle du valet Toto-Tranio, avec virtuosité et une réelle vis comica. Ses mimiques, 
ses double-takes, sa gestuelle très slapstick font beaucoup rire les spectateurs. 
Le couple Catarina (Sarah Biasini) et Petruchio (Cédric Colas) fonctionne lui aussi à la perfection. Les deux artistes 
incarnent de façon jubilatoire ces deux êtres si mal assortis. 
Le propos de la pièce nous est évidemment insupportable. Cédric Colas est parfait en macho pathétique et monstrueux, 
ayant pour seul but de « dresser » son épouse rebelle. En blouson de cuir sur marcel blanc, descendant de son « fidèle 
destrier », le comédien parvient très facilement à être ignoble, sur scène et à l'écran, notamment le jour de son mariage. 
Ses adresses au public sont formidables ! 
Melle Biasini réussit pleinement la transformation de son personnage : d'insoumise, elle deviendra totalement 
obéissante. Jusqu'à ce que.... 
Frédérique Lazarini a trouvé de façon magistrale et très inventive comment terminer sa pièce. En prenant appui sur 
Judith, la sœur de Shakespeare, et une auteure célèbre, elle nous donne une conclusion qui nous montre que sa 
mégère ne baisse pas les bras, qu'elle n'est pas dupe, et que le public ne l'est pas plus : les femmes ne doivent en 
aucune façon se laisser dominer par la gent masculine. Et non, vous n'en saurez pas plus, je vous laisse découvrir la 
mise en abîme !  
Deux autres comédiens se retrouvent sur la scène. Maxime Lombard est un Baptista, père de Catarina, tout en 
bonhommie, truculence et bonne humeur. Il chante très joliment le bel canto et les ritournelles italiennes. Il m'a fait 
penser à Jules Raimu. Pierre Einaudi campe quant à lui parfaitement Lucentio, le beau-frère de Catarina. Je n'aurai 
garde d'oublier Charlotte Durand-Raucher, qui, à l'écran "seulement", est une émouvante Bianca, la sœur cadette de 
Catarina. 
Vous l'aurez compris, il vous faut donc aller voir ces quatre-vingt-dix minutes qui passent beaucoup trop vite. 
Cette mégère apprivoisée-là est une vraie réussite. 
L'adaptation de cette pièce rarement donnée de nos jours en raison du propos devenu totalement inacceptable, cette 
adaptation-là est épatante. Mais voilà que j'allais oublier : les amateurs de péplums, de Vespas et de gaines Seduzione 
(si si...) ne seront vraiment pas déçus ! Prego ! 
 
La Mégère apprivoisée, Artistic Théâtre 
 
 

 



Les 10 pièces de théâtre 
immanquables à Paris 
en ce moment 

12 janvier 2020  Fans de théâtre, il est temps pour vous de sortir vos agendas (ou Google Calendar 
pour les plus modernes), car ceux-ci risquent d'être bien chargés ! En effet, et comme 
toujours, Paris propose une offre foisonnante de pièces qui conviendront à tous les 
goûts, des comédies aux drames en passant par les thrillers, du classique au plus 
contemporain. Des comédiens de renom viennent fouler les planches des théâtres les 
plus prestigieux de la capitale. Pour vous aider à faire votre choix, on a donc 
sélectionné pour vous, ci-dessous, les pièces de théâtre à ne surtout pas manquer en ce 
moment à Paris. 

5. La Mégère apprivoisée 
 

 

Artistic Theatre, jusqu'au 11 mars 
 
Profondément insoumise, résolument moderne avant la lettre, la Mégère 
apprivoisée revendique le droit à la parole et à une certaine liberté. Le décor : la 
place d'un village dans les années 50 en Italie. Catarina est en rébellion contre 
toutes les autorités patriarcales et machistes de son temps. Shakespeare n'est pas 
tendre avec son héroïne. Catarina devient alors la métaphore de l'actrice, et 
endosse le rôle de la femme docile entretenant une relation complice avec son 
mari. Humour et jubilation définissent cette comédie haute en couleurs. 
 

Billetterie   

 








