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LE SCAPHANDRIER

Un danseur qui n’arrive plus à danser, un écrivain qui n’arrive plus à écrire, Sisyphe qui perd tout 
espoir et abandonne son rocher sur le bas-côté… L’acte de création a-t-il encore un sens lorsque 
nos illusions se sont volatilisées ? Le monde dans lequel nous avons grandi s’effondre sous nos yeux, 
et pourtant, nous nous en réjouissons autant que nous le redoutons. Ce paradoxe nous habite : une 
exaltation face à la chute, une angoisse face à l’inconnu. Comment vivrons-nous dans dix ans ? Dans 
quel environnement nos enfants grandiront-ils, sous quelles influences, soumis à quels dogmes ? 
Quel air respirerons-nous ? Quelle eau boirons-nous ? Et surtout, comment créer dans ce chaos ?

Ce sont ces interrogations qui ont donné naissance au Scaphandrier. Je suis partie de ces 
questionnements et de l’apparente impossibilité de leur transcription pour puiser la force d’une 
écriture plurielle et ré-interroger la dramaturgie de la danse. Quelle nécessité pousse le corps 
et l’être tout entier à s’engager pleinement dans l’expression scénique ? Que signifie la parole 
lorsqu’elle vient briser le silence instauré par un corps dansant ? Le souffle des mots peut-il se mêler 
au souffle du corps ? Est-il possible de fusionner la littérature, le mouvement dansé, le théâtre, la 
scénographie, la composition sonore et musicale en une seule et même langue artistique ?

1. Note d’intention du Porteur du Projet - Interprète

« Au milieu du chemin de notre vie je me retrouvais par une forêt obscure car la voie droite 
était perdue » Dante

Jeremy-Loup QUER
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Lorsque Jonathan Kerr retrouvant ses mots et me proposant cette image – ou cette métaphore – mon 
rôle, en tant qu’interprète, sera de transposer cette sensation d’implosion latente en mouvement. 
Ce voyage introspectif s’ouvrira sur une tentative d’interprétation de la variation lente du Lac des
Cygnes, chef-d’oeuvre de Rudolf Noureev. Puis le danseur choisit de se réfugier dans une 
combinaison de scaphandrier. Dès lors, nous plongerons dans une danse faite de segments 
fragmentés, saccadés, brisés, poussant le Scaphandrier jusqu’aux confins de l’épuisement et de 
la folie.

De l’apesanteur aquatique du danseur enfermé dans son scaphandre naîtra une danse terrestre 
et violente, faisant émerger de son inconscient une galerie de personnages issus de sa transe. 
De nouvelles formes chorégraphiques surgiront, évoluant jusqu’aux arlequinades comiques, 
ponctuées d’immobilités vrombissantes, pour culminer dans l’apothéose d’un retour au sublime. 
Le corps du Scaphandrier traversera un arc chorégraphique où il retrouvera, enfin, une espérance
renouvelée.

J’ai fait appel à Nicolas Paul afin d’affirmer une véritable identité chorégraphique, grâce à sa 
texture de mouvement nous allons chercher à faire exploser le carcan de la danse classique tout 
en utilisant et en détournant sa technique. C’est poursuivre avec détermination une vision propre et 
tenter de jouer librement avec ce qui participe au mouvement du corps tout comme au mouvement 
du monde. Trouver un nouveau souffle afin de percevoir à nouveau la beauté du monde.

										          Jeremy-Loup QUER
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   Le Scaphandrier est né d’un sentiment d’asphyxie. Celui d’une époque saturée d’images,   
       d’informations, de catastrophes, de discours contradictoires et d’injonctions permanentes. Nous  
      vivons dans un flux continu où l’urgence est devenue permanente, où l’émotion s’épuise à force 
      d’être sollicitée, où le réel semble parfois n’être plus qu’une succession de spectacles auxquels 
     nous assistons derrière l’écran de nos vies.

Le scaphandrier est la métaphore de cet homme contemporain. Protégé par son équipement 
autant qu’il en est prisonnier, il avance dans un monde englouti. Son casque le maintient en vie 
mais l’isole des autres. Il regarde sans pouvoir détourner les yeux. Il continue de marcher alors 
même que tout semble l’entraîner vers les profondeurs.

À travers ce personnage solitaire, il ne s’agit pas de dresser un catalogue des malheurs du monde 
mais de donner une forme sensible à l’état intérieur qu’ils produisent. Comment continuer à penser 
lorsque les mots perdent leur sens ? Comment éprouver de l’empathie lorsque les tragédies 
deviennent quotidiennes ? Comment aimer, transmettre, créer, danser, dans une société où le 
numérique, la performance et le divertissement tendent à coloniser jusqu’à notre imaginaire ?

Le spectacle ne cherche pourtant jamais à céder au désespoir. Le texte traverse la colère, le 
grotesque, l’humour, l’absurde, la poésie et la tendresse. Le rire surgit comme un mécanisme 
de survie. La danse devient un acte de résistance. Le corps prend le relais lorsque les mots se 
fissurent. À mesure que le personnage s’enfonce dans les abysses, une autre possibilité apparaît 
: retrouver le vivant, retrouver la présence, retrouver le lien.

Le dialogue permanent entre le théâtre et la danse est au coeur de cette création. La parole 
construit la pensée tandis que le mouvement révèle ce qui échappe au langage. Les références 
aux grands ballets, aux mythes, à la littérature et à la musique ne relèvent pas de la citation 
mais d’une mémoire commune qui dialogue avec notre présent. Siegfried, Giselle, Orphée, 
Narcisse ou Pan deviennent autant de figures qui interrogent notre capacité à encore rêver. 

Le rapport au public constitue également un axe essentiel du projet. Le quatrième mur se fissure 
progressivement. Le spectateur n’est plus seulement témoin mais partenaire de cette traversée. 
Cette proximité rappelle que le théâtre demeure l’un des rares espaces où une communauté peut 
encore partager un même temps, un même souffle, une même émotion, sans médiation numérique.

Au terme du parcours, aucune réponse définitive n’est apportée. Le spectacle fait le pari que l’art 
ne sauve pas le monde mais qu’il peut rouvrir un espace de perception, de questionnement et 
d’espérance. Danser devient alors une manière de résister à l’engourdissement, de réaffirmer la 
fragilité comme une force et de rappeler que, derrière le vacarme du monde, demeure toujours la 
possibilité d’une rencontre.

Le Scaphandrier est ainsi une plongée dans les profondeurs de notre époque pour mieux 
retrouver la lumière. Une invitation à quitter, le temps d’une représentation, le scaphandre qui 
nous sépare des autres afin de réapprendre à regarder, à ressentir et, peut-être, à espérer. 
			 
											           Jonathan KERR

2. Note d’intention de l’auteur-metteur en scène
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   Un monde qui doit se reconstruire peut donner l’image d’un monde qui s’effondre. Comment ne
    pas sombrer sous ses gravats imaginaires ? Comment garder un lien avec la surface et préserver  
   notre volonté de nous mouvoir et d’agir ? Comment ne pas imploser ?

Interprète et chorégraphe partagent cette peur de l’implosion. Trompés par notre perception du 
monde, rendus apathiques, nous risquerions de perdre pied. Dès lors, à quoi bon danser ou écrire 
la danse ? Cette implosion nous donne la sensation de nous asphyxier, de nous noyer sous les 
expériences vécues, de nous dissoudre dans les influences mal assimilées, de nous perdre dans 
les compétences acquises ou les quêtes inabouties, d’étouffer sous les interdits que l’on accepte 
ou que l’on s’impose… 

3. Note d’intention du chorégraphe

Jeremy-Loup QUER
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Jeremy-Loup QUER

Nous faut-il nager vers la surface pour trouver un point d’appui salvateur ? Ou nous laisser 
volontairement couler à pic, sentir notre corps s’engourdir pour que notre esprit ne se focalise plus 
que sur une seule question : Quelle volonté peut encore animer notre geste ?

Ce monologue tranchant, tendu à la limite de la rupture, implique plusieurs enjeux chorégraphiques. 
Il nous faudra y trouver de l’espace, au milieu des images et métaphores, pour que la danse y 
déploie son propre imaginaire. Il est nécessaire aussi d’unir le texte et le geste au sein du corps de 
l’interprète, d’effacer la frontière entre mouvement dansé et geste théâtral, de sorte qu’ils partagent 
la même respiration. Mais surtout, ce texte appelle une réflexion, une recherche sur l’écriture de la
danse. 

Il incite à développer un vocabulaire chorégraphique singulier nourri d’histoire et d’académisme 
mais aussi de ruptures de rejets, d’évolutions, de répulsions, de reconstructions… Un vocabulaire 
chorégraphique conçu non pas comme une fin mais comme un moyen nécessaire à l’interprète 
pour reprendre la main sur son désir de se mouvoir.
									       
											           	 Nicolas PAUL
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   Jeremy-Loup QUER Danseur/Comédien

Commence la danse à la Ménagerie de Verre à Paris, il rentre au CNR de Paris à 10 ans puis 
intègre l’école de danse de l’Opéra national de Paris à 11 ans. 
Il est engagé en 2011 à l’âge de 18 ans dans le corps de ballet de l’Opéra national de Paris. 
Il est promu Coryphée en 2012 puis sujet en 2016. Entre temps il gagne la médaille de bronze au 
concours international de Varna en Bulgarie. En 2016 il est distingué du prix du cercle Carpeaux 
et en 2020 il est promu au rang de premier danseur.

Danseur polyvalent il se distingue dans les productions classiques, néo-classiques et 
contemporaines. Il incarne à la fois Siegfried et Rothbart dans le Lac des Cygnes de Noureev, 
Onéguine et Lenski dans Onéguine de John Cranko, Albrecht et Hilarion dans le Giselle de Patrice
Bart, Lucien d’Hervilly dans Paquita de Pierre Lacotte, Lescaut dans L’histoire de Manon de Kenneth 
Macmillan, Solor et L’idole dorée dans La Bayadère de Noureev, Mozdock dans La Source de 
Jean-Guillaume Bart, Tybalt, Benvolio et Paris dans le Roméo et Juliette de Noureev , Abderamd 
dans Raymonda de Noureev, Quasimodo dans Notre-Dame de Paris de Roland Petit, Orion dans 
Sylvia de Manuel Legris. 

 4. CV interprète

Jeremy-Loup QUER
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Jeremy-Loup QUER

Il danse Etudes de Harald Lander, En sol et In the night de Jerome Robbins, Violin concerto, Who 
Cares ?, Ballet Imperial, Le songe d’une nuit d été, Joyaux de Georges Balanchine. Il prend part 
à la création de Blake works de William Forsythe, Amoveo, La nuit s’achève, Clear, Loud, Bright, 
Forward, Daphnis et Chloé de Benjamin Millepied, Brise-Lame de Damien Jalet, The male dancer 
de Ivan Perez, Pour un abîme de Nicolas Paul, Play d’Alexander Ekman, Season’s canon et Body 
and soul de Crystal Pite. Il travaille également sur de rentrées au répertoire et des reprises , Rain 
et Drumming d’Anne Teresa de Keersmaeker, Decadance de Ohad Naharin, The Dante project 
et Genus de Wayne Mcgregor, Iolanta/Casse-Noisette de Arthur Pita, Edouard Lock et Sidi Larbi 
Cherkaoui, Kaguyahime de Jiri Kylian.

Il est régulièrement invité à l’étranger pour se produire dans des galas ou en tant que guest artist, 
notamment au Grand théâtre de Florence (Tristan und Isolde de Giorgio Mancini), à l’Opéra de 
Kiev (Giselle), au Festival d’été des ballets de Moscou (Casse-Noisette, Roméo et Juliette, Don 
Quichotte, Giselle), Opéra national de Belgrade (Casse-Noisette), Opéra national d’Athènes 
(Casse-Noisette).

En tant que chorégraphe, il crée une pièce intitulée Songe en 2020. Pièce pour deux danseurs, il 
en fait un court métrage en 2021.

Au 1er janvier 2025 il crée sa compagnie SONGE(S) afin de porter le projet du Scaphandrier en 
collaboration avec Jonathan KERR et Le BATELEUR théâtre.

Jeremy-Loup QUER
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5. CV Metteur en scène auteur et bibliographie

Jonathan Kerr

   Jonathan Kerr Auteur - Metteur en scène

Auteur de théâtre, de chansons, écrivain, compositeur, comédien, chanteur et metteur en scène, 
Jonathan KERR débute au théatre de la porte St MARTIN dans« MAYFLOWER », une comédie 
musicale, puis c’est l’aventure du BIG BAZAR. Après plusieurs enregistrements chez EMI, 
CARRERE et SONY, il se tourne vers le cinéma, la télévision, le théâtre et le théâtre musical. C’est 
avec sa propre compagnie Le BATELEUR théâtre, que Jonathan KERR depuis le début des années 
90 crée ou met en scène ses pièces théâtrales et musicales entre autres : ETERNEL TANGO, LE
MAT (un polar musical). En 2000 Jonathan KERR démarre l’écriture d’un drame musical : CAMILLE 
C sur la vie de CAMILLE CLAUDEL. CAMILLE C, est créée au théâtre de L’OEUVRE(mis en scène 
par Jean Luc Moreau) et a obtenu depuis le Molière Inattendu 2005, le prix de la meilleure création 
au festival de Béziers (LES MUSICALS) et le prix Claude Michel SCHONBERG de la meilleure 
partition musicale. Le texte de CAMILLE C est édité à L’AVANT SCÈNE THÉÂTRE et le CD est 
encore disponible. La version symphonique de CAMILLE C a été créée le 21 juillet 2006 au Festival 
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de CARCASSONNE. Il poursuit avec MOBYDICK LE CHANT DU MONSTRE, oeuvre théâtrale et 
musicale pour trio harpe accordéon violoncelle, librement inspiré du roman de Melville (mis en 
scène par Erwan Daouphars) etc. Il a dernièrement co-écrit composé joué et mis en scène « 
BELLES DE NUIT », bourse Beaumarchais lyrique, édité à L’HARMATTAN pour le livret distribué 
par FRÉMEAUX et ASSOCIÉS pour le disque, au festival d’AVIGNON au théâtre LA LUNA. LE 
SCAPHANDRIER est sa dernière création en tant qu’auteur et metteur en scène.

   BIBLIOGRAPHIE (dix dernières oeuvres)

- CAMILLE C, Molière 2005 Inattendu - éditions AVANT SCÈNE THÉÂTRE
- LE MAT, éditions LE BATELEUR (2006)
- MANIFESTE POUR UN THÉÂTRE MUSICAL éditions L’OEIL DU SOUFFLEUR (co-écrit avec Jean  
   Luc Annaix) (2007)
- MOBY DICK, LE CHANT DU MONSTRE, théâtre musical (Inédit)
- LA VÉRANDA éditions LE SOLITAIRE (bourse Beaumarchais SACD 2012)
- LES YEUX CREVÉS LE CIEL OFFERT éditions LE SOLITAIRE (nouvelles) (2015)
- CARMINA BURANA Impératrice du monde, éditions LE
- SOLITAIRE (2016)
-  BELLES DE NUIT théâtre musical (bourse Beaumarchais SACD 2017) Editions L’HARMATTAN(co-
   écrit avec Bénédicte Charpiat) (La LUNA Avignon 2022)
- LE SCAPHANDRIER

  BOURSES ET DISTINCTIONS:

- Molière 2005 Inattendu pour CAMILLE C
- Prix de la meilleur création du festival de Béziers en 2007
- Prix Claude Michel SCHONBERG de la meilleure partition musicale.
- Prix SACD pour Jean d’ARC
- Bourse Beaumarchais théâtre pour LA VERANDA
- Bourse Beaumarchais théâtre Lyrique pour BELLES DE NUIT
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6. CV Chorégraphe

Nicolas PAUL

   Nicolas PAUL - Chorégraphe
 
Formé à l’École de Danse de l’Opéra de Paris, Nicolas Paul intègre le corps de ballet en 1996. Il 
y est promu Sujet en 2002. Pendant sa carrière, il interprète de nombreux rôles dans les oeuvres 
de Pina Baush, Anne Theresa de Keersmaker, Maguy Marin, Angelin Preljocaj, Jiri Kylian, Mats 
Ek, Sasha Waltz, William Forsythe, Wayne McGregor, Jean-Claude Gallotta, Odile Duboc, Ohad 
Naharin, Sidi Larbi Cherkaoui, Claude Brumachon…

En parallèle à sa carrière d’interprète, son parcours de chorégraphe débute en 2001 avec la 
création de On peut toujours interpréter le vol des oiseaux. Il participe au collectif d’artistes 
Incidence Chorégraphique avec lequel il crée entre autres : Deux Prisonniers, deux tortionnaires ; 
Akathisie ; Gesualdo ; I forget my kee in my hotel room ; Bubble, Voie sans voix. Ces pièces seront 
reprises sur des scènes françaises et internationales notamment en Italie, Israël, Espagne, États-
Unis, Japon, ainsi qu’à l’Opéra de Paris dans le cadre des soirées jeunes chorégraphes. C’est 
aussi à cette occasion qu’il crée Entre D et E. À l’Opéra de Paris en 2007, il assiste Robyn Orlin 
pour la création de L’Allegro, il Penseroso ed il Moderato. En 2009 l’Opéra de Paris lui passe une 
première commande. Il crée alors Répliques pour la soirée Millepied/Paul/McGregor. La pièce est 
reprise en 2015 dans la soirée Paul/Rigal/Millepied/Lock.



13

Par la suite des compagnies étrangères l’invitent pour des créations : Nobody on the road pour 
le Korean National Ballet, Lamentation Variation pour la Martha Graham Dance Compagny. Il se 
consacre aussi à des projets pédagogiques.

En 2013, pour l’École de Danse de l’Opéra de Paris, il co-écrit avec Béatrice Massin D’ores et 
déjà pour célébrer le tricentenaire de l’École Française de Danse. Après une première série de 
spectacles au Palais Garnier, la pièce est reprise en 2015 et 2019. Pour le Junior Ballet du CNSM 
de Paris, il crée In No Sens en 2012. La pièce est donnée au Centre National de la Danse la même 
année. Des metteurs en scène fond appel à lui ; Robert Carsen pour les chorégraphies de son 
Platée avec les Arts Florissants (Theater an der Wien, Opéra-Comique), Denis Podalydès pour La 
nuit de Louis XIV au Château de Versailles. Au cinéma, il chorégraphie les scènes dansées de 
Divines de Houda Benyamina (Caméra d’or au festival de Cannes et Mention spéciale SACD à la 
Quinzaine des réalisateurs).

Il investit alors d’autres champs chorégraphiques. En 2015, il présente (Juliette) au Palais de Tokyo, 
oeuvre plastique conçue avec Estelle Delesalle dans le cadre d’un partenariat avec le Pavillon 
Neuflize OBC du Palais de Tokyo. L’année suivante, il chorégraphie UC-98 RGV, performance 
conçue en collaboration avec Hoël Duret pour la soirée La rumeur des naufrages dans les parties 
publiques du Palais Garnier. Cette performance ainsi que son Duo Pour un Abîme seront aussi 
invités à la FIAC. De 2016 à 2017, il est résident de l’Académie Chorégraphique de l’Opéra National 
de Paris. La même année, il crée pour le Ballet de l’Opéra de paris Sept mètres et demi au-dessus 
des montagnes.

À l’occasion des 350 ans de l’Opéra de Paris, il réalise Degas, Danse, spectacle immersif sous 
forme de parcours dans le Musée d’Orsay mêlant chorégraphies, performances, vidéos et 
installations sonores. 

En 2021, il crée le spectacle aimer qui entremêle danse, récital de piano, et poésie et chorégraphie 
les passages dansés du gala Renée Fleming mise en scène à l’Opéra Garnier par Robert Carsen.

En 2022, dans le cadre de l’Opéra en Guyane, il crée Mémoire de nous deux, pour un couple de 
danseur de l’Opéra de Paris sur le Prélude Choral et Fugue de César Franck, puis en 2023
les parties dansées d’Ariodante de Haendel mise en scène par Robert Carsen à l’Opéra Garnier, 
L’éternité immobile pour le Bayerisches Staatsballett et Singularités plurielles pour l’ouverture de 
saison du Ballet de l’opéra de Paris.

En 2024 à l’Opéra Comique il chorégraphie les parties dansées des Fêtes d’Hébé de Rameau 
dans une mise en scène de Robert Carsen.
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7. CV Musicien

Laurent ZELLER

   Laurent ZELLER Musicien 

Laurent Zeller commence le violon à 5 ans au conservatoire de Versailles. Après un détour de 
plusieurs années de pratique de la guitare et de la contrebasse pendant lequel il rencontre Tchavolo 
et Bireli à Strasbourg, il obtient une médaille d’or au conservatoire de Blois puis un premier prix 
aux rencontres musicales de Touraine. Il crée le quatuor Médicis et fonde les Pommes de ma 
douche avec lesquels il enregistre de nombreux albums et parcourt le monde. Depuis 10 ans, 
il accompagne régulièrement Raphaël Faÿs, Frédéric Manoukian, Tchavolo, Romane ou encore 
Norbert Aboudarham. Depuis une dizaine d’années, il enseigne le violon à l’école Jazz de Tours.
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    Date / Période    Étape / Lieu 

-8 Calendrier

Août 2024 Sortie de résidence / version courte/ Festival LES 4’Z’ARTS D’OYER (BIOUSSAC)

Juin 2025 Résidence de création Le vieux Château Vicq-sur-Breuilh

Août 2025 Sortie de résidence / version longue/ Festival LES 4’Z’ARTS D’OYER (BIOUSSAC)

Janvier 2026 Résidence de création au Théâtre de Suresnes

 
Mai 2026 Résidence de création à l’Opéra de Limoges

Mai 2026 Résidence de création Arcachon (Festival CADENCES)

Mai 2027
Résidence de création Opéra de Reims
Résidence de création Vieux-Château de Vicq-sur-Breuilh

29 et 30 mai
2027

4B Barberzieux Saint Hilaire (2 représentations) en suspens

juin 2027 Les Franciscaines Deauville (2 représentations)

juin 2027 Théatre L’Echangeur Bagnolet (4 représentations)

Juillet 2027 Festival Vaison Danses (1 représentation)

Juillet 2027 Festival CASTEL ARTÈS (1 représentation)

Aout 2027 Festival LES 4 Z’ARTS D’OYER (1 représentation)

Septembre 2027 Festival CADENCES à Arcachon (1 représentation)



16

	 Co-productions:
 

    Date / Période    Étape / Lieu 
 

- 9 contacts

	 PRIX DE CESSION DU SPECTACLE :
	 3800 euros HT par représentation  

	 Festival Cadences Arcachon
	 Théâtre de Suresnes
	 Festival Les 4 z’arts d’Oyer Bioussac
	 Les Franciscaines
	 Opéra de Limoges
	 Les Saisons du Vieux Château Vicq sur Breuilh

Compagnie SONGE(S)
Contact : Jérémy Loup QUER: 06 37 42 68 00
mail: jlquer@operadeparis.fr

Bateleur Théâtre 
Contact : Jonathan KERR: 06 25 77 96 24
mail: jonathankerr15@gmail.com

Soutiens :
Weston
Fondation du Crédit-Agricole Charente
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Compagnie SONGE(S)
Contact : Jérémy Loup QUER: 06 37 42 68 00
mail: jlquer@operadeparis.fr

Bateleur Théâtre 
Contact : Jonathan KERR: 06 25 77 96 24
mail: jonathankerr15@gmail.com

Soutiens :
Weston
Fondation du Crédit-Agricole Charente

"Charente Libre"
- 10 Article de presse 
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Article Sud-Ouest
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Article Le Point



20

Article Le Point


