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DECAMERON raconte l’histoire de dix jeunes qui, dans un monde qui 
s’effondre, inspiré·e·s par le chef d’oeuvre de Boccace, se réfugient dans 
un théâtre abandonné pour monter un spectacle basé sur le 
Décameron. Au fil de leurs recherches, réalité et fable vont peu à peu se 

fondre. 

DECAMERON nous invite à partager les vertiges de la création, nous 
interroge sur le pouvoir de l’imagination, sur l’importance de résister aux 
extrémismes et au repli sur soi en inventant des récits qui nous permettent de 
rester debout quand la catastrophe se précipite partout.  

MATTEO 
FRANCESCHINI 

compositeur 
STEFANO SIMONE 

PINTOR 
librettiste 

CAROLINE LEBOUTTE 
dramaturge et metteuse 

en scène 
Assistée de Roxane Lefèvre 

BIANCA CHILLEMI 
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L’OEUVRE INITIALE, LE DECAMERON DE BOCCACE 
Le Décaméron (qui signifie en grec ancien le “Livre des dix journées”) 
est une “comédie humaine”, un best-seller de l’époque et des temps à 
venir. Pour fuir la peste qui s'abat sur Florence en 1348, sept jeunes 
femmes et trois jeunes hommes, membres de la bourgeoisie florentine, 
s'isolent dans une maison de campagne. Pendant dix journées, ils se 
racontent chaque fois dix nouvelles. Chacun·e est à son tour nommé roi 
ou reine, choisit un thème à traiter et pourvoit avec l’aide de 
domestiques, à l’organisation de plaisirs raffinés : repas, jeux, danses, 
baignades, promenades.  
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LE THEATRE, LIEU DE TOUS LES POSSIBLES 
Notre Décaméron prend racine dans un théâtre oublié, 
déserté, abandonné. Epave d’un monde à réinventer, à 
réinvestir. Dix jeunes occupent un théâtre, comme nous 
l’avons fait il y a peu lorsque notre art a été proclamé 
« non essentiel ». Un théâtre comme une matrice. 
Comme un refuge. Une cachette où reprendre son 
souffle. Un navire dans la tempête. Une cathédrale, 
temple de la création. Espace de l’action et de la 
contemplation. Grand laboratoire qui met en perspective 
l’anodin et le magnifique. Lieu de tous les possibles. Le 
théâtre, en tant que bâtiment clos, devient refuge à la 
tourmente du monde. On y fait l’expérience du vivre-
ensemble. C’est dans cette parenthèse que se rêve un 
nouveau monde. 

A travers la narration, au détour des inventions et des 
rêveries des protagonistes, le théâtre devient forêt, jardin, 
église, navire, chambre secrète. Faisant appel à 
l’imaginaire des spectateur·ice·s comme dans la tradition 
du théâtre de tréteaux, des accessoires suggèrent le tout 
et le théâtre reprend sa fonction de grande machinerie, 
de page blanche où le verbe s’incarne et où les histoires 
prennent vie.  
La mort rôde, l’odeur de la peste flotte dans l’air, mais ça 
ne nous empêchera pas de dresser la table pour un festin 
majestueux pour célébrer la beauté. 
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DIX PERSONNES, UNE PORTION D’HUMANITE 
Narrateur·ice·s, héros et héroïnes d’histoires 
inventées, de vies fantasmées. Choeur aux voix, aux 
corps multiples, où la langue n’est pas une frontière. 
C’est bien le défi d’une société polyphonique qui se 
tisse ici. Une nouvelle arche part à l’aventure. 

LA VOIX DES FEMMES 
Boccace, quand il écrit le Décameron, s’adresse à 
un lectorat essentiellement féminin. C’est assez 
remarquable et clairement marginal pour l’époque. 
Les femmes décrites dans l’oeuvre sont multiples et 
souvent centrales dans les récits. Et chose novatrice, 
et carrément scandaleuse à l’époque : les femmes 
ont du désir et elles l’assument. En leur donnant la 
parole, Boccace critique les mariages forcés, 
l’hypocrisie religieuse, les violences de toutes sortes.  
Mais le combat de Boccace va bien au delà des 
genres et des races. Il s’agit de régler leur compte 
aux sots, aux hypocrites et aux puissants. 
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S’EMPARER DU DECAMERON  

Adolescent, j’ai découvert ce grand classique de la littérature italienne, qui m’a profondément marqué. Depuis une dizaine d’années, le désir 
de mettre Le Décaméron en musique ne m’a jamais quitté. Ce projet a commencé à prendre forme grâce à ma rencontre avec la metteuse en 
scène Caroline Leboutte : très rapidement, nous avons partagé une même vision narrative et le désir commun de faire dialoguer musique, texte 
et scène au sein d’une œuvre profondément contemporaine. Bien qu’il soit le produit de son époque, Le Décaméron renferme des valeurs 
universelles qui le soustraient à l’usure du temps. Il interroge avec une acuité étonnante les grandes questions de la condition humaine : le 
pouvoir, la mort, la religion, le désir, la misère, l’angoisse existentielle et les relations interpersonnelles. La pandémie de peste qui traverse 
l’œuvre a trouvé une résonance troublante avec les années marquées par le Covid-19, donnant à ce récit polyphonique une portée actuelle et 
presque intime. 

Musicalement, Le Décaméron est pensé comme une œuvre totale, multi-sensorielle, poétique et politique. L’écriture croise musique 
acoustique et électronique, registres vocaux, langues et univers sonores, afin de dépasser les frontières stylistiques et temporelles. L’espace 
scénique est conçu comme une partition à part entière, organisée selon une logique musicale où le son structure le mouvement, la 
dramaturgie et la perception du public. La diversité linguistique occupe une place centrale dans ma recherche. Les langues n’y sont pas 
envisagées uniquement comme des vecteurs de sens, mais comme de véritables matières sonores, dont les rythmes, les textures et les 
inflexions nourrissent directement l’écriture musicale. Dans ce récit polyphonique se croisent voix féminines et masculines, milieux sociaux et 
imaginaires multiples, dessinant une fresque humaine en résonance avec notre société contemporaine. 

L’un des points de départ essentiels du travail musical réside dans une étude approfondie des répertoires du XIVᵉ siècle, époque dans laquelle 
s’inscrit l’écriture du Décaméron. Boccaccio évoque une musique omniprésente dans son œuvre, sans que nous puissions aujourd’hui en 
identifier précisément les sources ni les pratiques réellement entendues par ses contemporains. Ce flou n’est pas envisagé comme un manque, 
mais comme un espace de liberté. Ce qui guide mon travail n’est pas la reconstitution, mais l’aura et l’éternité de ces musiques, leur capacité 
à traverser le temps. La partition ne procède donc ni par citation ni par réécriture, mais par réécoute. Elle se construit sur un jeu de présences 
et d’absences, d’éléments qui surgissent, resurgissent ou s’évanouissent. Les « parfums musicaux » du tard Moyen Âge et de la première 
Renaissance apparaissent de manière filtrée et transformée, comme des traces ou des réminiscences. Ils génèrent des symboles, des gestes, des 
comportements sonores et des références harmoniques appelés à se métamorphoser et à évoluer vers autre chose, dans un présent en devenir 
— électronique comprise. 

Decameron s’affirme ainsi comme un travail sur la perception. La mémoire du public y est constamment sollicitée, mais simultanément 
déplacée, troublée, parfois démentie. Le surgissement imprévu d’éléments apparemment « connus », aussitôt altérés ou décontextualisés, 
provoque un jeu avec la reconnaissance et l’oubli, un réveil de la conscience auditive. Le passé n’y est jamais figé, mais continuellement 
réinventé, résonnant dans un présent instable et vivant.   

Matteo Franceschini, compositeur 
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DE LA NECESSITE DE MONTER LE DECAMERON AUJOURD’HUI 

Dans un chaos généralisé d’une violence chaque jour plus insoutenable menant les foules à tous les extrémismes, nos sociétés 
s’écroulent et le monde éclate de tous côtés. Comme tout retour en arrière sera impossible, qu’on ne peut rien faire autre chose 
que d’aller de l’avant, plus que jamais continuons à nous rassembler, à nous raconter, à nous relier, à faire société, à nous 
inventer de nouvelles familles, à affûter nos armes pour affronter ce qui se passe dehors, ce qui nous attend encore devant. Par 
armes, nous entendons mots et notes et rêves, corps et voix déployés et oser aimer encore. 

En tant qu’artistes, nous avons eu l’envie, utopiste et poétique, d’oser penser un spectacle comme un remède, comme un acte 
de résistance pour continuer d’y croire malgré tout, comme s’autorisent à le faire les fous, les poètes, les inventeur·ice·s de 
lendemains.  

Dans la tourmente, Boccace nous convie à jouer, à chanter, à raconter des histoires, pour «  s’immuniser», pour ragionare 
(raisonner), pour sublimer l’opacité et les difficulté de son temps. A la noirceur de la souffrance, à l’incertitude et au désordre, il 
oppose la beauté de la création, la nécessité de survie.  
Nous avons imaginé le Décameron comme une oeuvre totale, multi-sensorielle, poétique et politique, traversant les siècles, 
dépassant les modes, ancrée dans notre époque et s’adressant à nos contemporain·e·s. Le rêver sur le mode de l’opéra, c’est à 
dire en s’offrant un horizon large, traversant les siècles, dépassant les modes, et néanmoins ancré dans notre époque, s’est 
imposé. 
C’est avec cette conscience que nous avons revisité ce chef d’oeuvre, en développant une méthodologie de travail propre où les 
arts s’imbriquent les uns dans les autres et où le projet grandit, porté par tous les intervenant·e·s qui le composent.  

Par le mouvement, la croisée des styles, l’entrechoquement des langues, oser rencontrer nos fragilités qui sont probablement 
l’essence de notre humanité. Rencontrer le public, non pas en lui faisant la démonstration de nos talents, mais bien en l’invitant 
à vibrer ensemble. 

Le monde est mort, vive le monde. Quelle sera notre Renaissance à nous? Quels phénix surgiront de ces cendres ? 
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Charlotte Avias,  Clara Barbier-Serrano,  Elena 
Caccamo,  Mathieu Dubroca,  Hélène Escriva,  Elena 
Olga Groppo,  Robin Kirklar,  Laure Magnien,  Laura 
Muller et Kenny Ferreira. 

Le projet s’est écrit pour dix interprètes. Dix artistes 
polyvalent·e·s.  A la fois chanteur·euse·s, 
musicien·ne·s, comédien·ne·s, danseur·se·s, iels  
interprètent l’ensemble du matériel musical, sonore 
et textuel.
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Cherchant à développer une méthodologie de création organique, le travail a été ponctué de périodes de laboratoire, où 
l’équipe expérimente les possibles et où les formes émergent du collectif. L’écriture du livret et de la partition ainsi que 
l’élaboration de la mise en scène se fera parallèlement à ces séances.  
Quelque chose d’ancestral dans cet artisanat qui consiste a accorder nos diversités pour donner à voir ce qui nous lie.  
Il s’agit de tracer ensemble les lignes d’un vocabulaire commun, d’une corporalité chorale.  
S’autoriser à sortir de nos pratiques pour aller à la rencontre de celle des autres.  
Explorer des univers inconnus. Oser dépasser nos frontières. 
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MATTEO FRANCESCHINI - COMPOSITEUR  

Matteo Franceschini est un compositeur italien, formé à Milan, Rome et à l'Ircam à Paris. Son 
travail se caractérise par une exploration du timbre, de la narration musicale et de la fusion de 
différents langages musicaux, entre classique et électronique. Il a remporté de nombreux prix, 
dont le Lion d'Argent pour la musique à la Biennale de Venise en 2019 et le "Prix nouveau talent 
musique" de la SACD en 2024. Franceschini a composé des opéras, des œuvres symphoniques et 
de musique de chambre, et collabore avec des artistes et institutions de renom.  
Sous le nom de Tovel, il expérimente un son hybride, mêlant création écrite et performance.  

matteofranceschini.com  
tovelmusic.com 

STEFANO SIMONE PINTOR - LIBRETTISTE 

Stefano Simone Pintor est auteur et metteur en scène de théâtre, d'opéra et de multimédia. 
Lauréat de nombreux prix décernés par des institutions prestigieuses telles que le European 
Opera Directing Prize, le Nano Opera de Moscou et l'Académie des Beaux-Arts de Paris, il a 
écrit et mis en scène à ce jour plus de 30 spectacles pour des théâtres tels que l'Opéra de 
Rome, La Biennale de Venise, le Regio de Turin, le ROH de Muscat, le Theater Carré 
d'Amsterdam et bien d'autres, remportant toujours un grand succès auprès du public et de la 
presse. Ses œuvres sont publ iées par Casa Ricordi , Sconfinar te , Ananke. 
www.stefanosimonepintor.com  

http://www.stefanosimonepintor.com
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CAROLINE LEBOUTTE - METTEUSE EN SCENE 

Caroline Leboutte est une artiste polyvalente basée à Bruxelles. Comédienne, on peut la voir 
dans des productions allant de la comédie musicale à la performance de rue.   
Metteuse en scène et dramaturge, elle est reconnue pour ses explorations aux frontières des 
arts de la scène et participe à l’éclosion de nombreux projets qui mêlent musique, théâtre, 
danse, cirque et arts plastiques. 
Elle se passionne pour l’opéra et signe la mise en scène de nombreuses créations 
contemporaines ou du répertoire pour de nombreuses maisons d’opéra en Italie, Espagne, 
France, Allemagne et Belgique. L’originalité de sa démarche est saluée notamment par le prix 
Fedora Rolf Liebermann. 
Pédagogue assoiffée de recherche, elle enseigne notamment au Conservatoire Royal de Liège 
et propose de nombreuses formations et ateliers.  
carolineleboutte.com

BIANCA CHILLEMI - DIRECTRICE MUSICALE 

Bianca Chillemi, pianiste éclectique, est cheffe d’orchestre, récitaliste et cheffe de chant 
passionnée par la voix, le théâtre musical et le répertoire contemporain. Fondatrice de 
l’Ensemble Maja, dédié aux musiques des XXe et XXIe siècles, elle accompagne 
instrumentistes et chanteurs dans ce répertoire. Elle a collaboré sur des productions d’opéras 
prestigieuses : Voyage à Reims (Rossini) à Royaumont, Iliade l’amour (Betsy Jolas) à la Cité de 
la Musique, Trois Contes (Gérard Pesson) à Lille et Rennes, et Like Flesh (Sivan Eldar) avec Le 
Balcon. Elle a également participé à Sonntag aus Licht  (Stockhausen) à la Philharmonie de 
Paris et  Jungle  (Jean-Christophe Feldhandler) à Limoges et Bordeaux. Récemment, elle a 
travaillé avec TM+ à Massy et joué  Gougalon  (Unsuk Chin) avec l’Ensemble 
Intercontemporain.  
Lauréate 2024 du prix de l’Académie des Beaux-Arts décerné à Georges Aperghis, elle est 
reconnue pour son engagement dans la musique d'aujourd'hui. 

http://carolineleboutte.com


12

AURELIE BORREMANS - SCENOGRAPHE 

Basée à Bruxelles, Aurélie Borremans est scénographe et costumière pour différents théâtres 
et compagnies belges. Elle signe, entre autre,   la scénographie du projet HLA, mis en scène 
par Georges Lini, pour laquelle elle recevra le prix Maeterlinck de la meilleure scénographie. 
Aurélie travaille avec différents mettereuses en scène comme Jasmina Douieb, Mathias 
Simons, Natacha Belova, Iliyas Metioui… Elle développe aussi un goût pour l’opéra après sa 
rencontre avec la metteuse en scène, Caroline Leboutte et une première collaboration sur le 
projet « Alice » pour le Teatro Regio di Parma. Ensuite, Aurélie et Caroline ont monté Flauto 
Magico, il suono della pace au Teatro Sociale di Como. 
Parallèlement, elle continue de travailler pour le théâtre et s’essaie à la scénographie 
d’exposition avec le projet «  Angola – Restitution des identités ». 
Actuellement, Aurélie travaille sur le projet de Natacha Belova «   Une traversée » qui s’est 
créé en 2025 au théâtre de la Cité à Toulouse. 

FATOU TRAORE - CHOREGRAPHE 

Fatou Traoré est exploratrice du mouvement et du son depuis plus de 25 ans. Elle s’installe en 
Belgique pour danser dans la compagnie Rosas en 1989, elle poursuit son aventure de 
danseuse avec les nombreux chorégraphes qui peuplent la Belgique (Alain Platel/ Claudio 
Bernardo/ Johanne Leighton/ Jojiinc…) avant que naisse la nécessité de créer ses propres 
pièces. Les multiples projets aux formes variées dans lesquels Fatou Traoré s’investit, 
expriment l’incessant désir d’expérimenter le vivant, de créer des liens, du sens avec la danse 
et la musique pour véhicules principaux. Alternance de pièces intimes et spectaculaires, son 
parcours chorégraphique a également rencontré celui des Arts du Cirque Contemporain, du 
Théâtre et des Arts Plastiques.
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GALERIE 

Photos Barbara Buchmann-Cotterot
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CONTACTS 
Caroline Leboutte 

linouleboutte@yahoo.fr 
0032(0)496564090 

Matteo Franceschini  
contact@matteofranceschini.com 

0033(0)618277698 
Opera Grand Avignon  

lisa.navach@grandavignon.fr

Une commande de l’Opéra Grand Avignon. Aide à la composition musicale du Ministère de la Culture et de la DRAC Provence-Alpes-Côte d’Azur 
Production de l’Opéra Grand Avignon, avec le soutien du GNEM- Centre National de la création musicale de Marseille, du Fonds de la création 
lyrique, de l’Institut Culturel Italien de Marseille et du Petit Palais Diffusion. 
Éditions | Casa Ricordi 

LIEN TEASER 
https://vimeo.com/1176153477

https://vimeo.com/1176153477
mailto:linouleboutte@yahoo.fr
mailto:contact@matteofranceschini.com

