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Les Belges qui font le Festival d'Avignon 
Samedi dernier, le festival Off d'Avignon a fermé les portes de sa 50e édition, mettant un 
terme aux festivités théâtrales qui ont animé le mois de juillet dans la Cité des Papes. Petit 
retour sous forme de bilan avec la rencontre des responsables – belges – de deux 
institutions phares du festival : Pascal Keiser pour La Manufacture, structure indépendante, 
privée, qui se positionne comme plateforme de diffusion contemporaine à l’échelle nationale 
et internationale, et Alain Cofino Gomez, directeur du Théâtre des Doms, l’antenne de la 
Communauté française en Avignon. 
 

Pascal Keiser: "Il y a de plus en plus de propositions artistiques engagées"
La Manufacture Collectif contemporain, 
c’est le lieu de la création contemporaine 
très attentive aux nouvelles écritures. 
Qu’est-ce qui a guidé vos choix pour 
l’édition 2016 ? 
- Notre choix s’opère en fonction des 
propositions que nous recevons, soit plus de 
deux cents par an. En 2009, nous avons créé 
un comité de programmation qui se réunit une 
fois par mois à Paris et qui fait le repérage en 
France et ailleurs. À mon sens, 
la qualité de notre 
programmation vient du fait 
qu’elle  d’une ou deux personnes 
mais de plusieurs. Notre manière 
de fonctionner est assez unique 
au sein du Festival Off 
d’Avignon. Je suis fier d’avoir su 
développer une gouvernance de 
ce type-là, déléguée et partagée. 
La Manufacture est très attentive à la 
Francophonie. Ainsi, depuis quatre ans, nous 
discutons avec Corodis et Pro Helvetia. Après 
s’être demandé s’il ne serait pas judicieux 
d’acheter un lieu comme l’avait fait la 
Fédération Wallonie-Bruxelles (ndlr Les 
Doms), ils ont préféré développer un 
partenariat avec plusieurs lieux avignonnais 
dont La Manufacture. Leur approche nous a 
intéressés et nous avons concrétisé notre 
collaboration en 2016. Nous avons choisi de 
programmer ensemble " Traumboy " de Daniel 
Hellmann et " Conférence de choses " de 
François Gremaud et Pierre Mifsud. Cette 
année, la qualité était particulièrement au 
rendez-vous. Le choix était très ardu.  
Quelles évolutions esthétiques voyez-vous 
sur le plateau? 
- Beaucoup de jeunes metteures en scène 
âgées entre vingt-cinq et trente ans sont 
venues pour la première fois au Festival Off 
d’Avignon et à la Manufacture en particulier : 
Adèle Zouane, Lorraine de Sagazan, Pauline 

Bayle, etc. Elles ont eu une couverture presse 
et une reconnaissance professionnelle 
exceptionnelles au festival.  
Après, du point de vue formel, il faut souligner, 
depuis quelques années, la prépondérance 
des " Écritures du réel " auxquelles La 
Manufacture accorde beaucoup d’importance. 
Les artistes s’emparent de plus en plus de 
sujets documentaires pour créer des fictions 
théâtrales, à travers des formes transversales. 

Si on observe la scénographie, 
elle est de plus en plus épurée. 
Le plateau respire. On remarque 
un recentrage sur le propos, le 
plateau et la transversalité. Par 
exemple, les metteurs en scène 
préfèrent les musiciens live aux 
décors imposants, sans doute 
pour des raisons esthétiques 
mais aussi pour des raisons 

économiques. Il ne faut pas oublier l’impact 
que peut avoir un décor lourd sur le montant 
du prix de cession des droits d’exploitation 
d’un spectacle. Il y a peut-être, là, une forme 
d’autocensure.  
Enfin, La Manufacture reçoit de plus en plus de 
propositions artistiques engagées sur des 
sujets politiques et de société. Est-ce parce 
que c’est la ligne artistique de La 
Manufacture ? Oui. En tout cas, on observe 
une recrudescence, surtout chez les 25-30 
ans. C’est une génération plus politisée, plus 
engagée que celle des 35-45 ans qui n’a pas 
eu besoin de s’engager autant politiquement. 
Olivier Py, le directeur du festival, dit que 
ce sont les Belges, le Théâtre des Doms et 
La Manufacture, qui font le lien entre le In et 
le Off, le festival alternatif. Qu'en pensez-
vous? 
- Au cours des trois dernières années 
écoulées, certains artistes que nous avions 
programmés, l’ont été au Festival In : Anne-
Cécile Vandalem, Raoul Collectif, Fabrice 
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Murgia, Mathieu Roy, Stereoptik, etc. Des 
circularités existent. Beaucoup de comédiens 
qui ont joué dans le In reviennent dans le Off, 
aussi. Cette année, nous avons programmé, 
par exemple, le seul en scène " Toute ma vie 
j’ai fait des choses que je savais pas 
faire "  mis en scène par Christophe Rauck 
avec Juliette Plumecocq-Mech qui a fait partie 
de la troupe du Théâtre du Soleil.  
À mon sens, la question est moins celle du " In 
versus Off " que celle du Théâtre public. Le 
plus important, c’est la diffusion. À un instant 
" t ", le Festival In peut être crucial pour la 
diffusion d’une œuvre ou la reconnaissance 
d’un artiste. Alors qu’à un autre instant " t ", il 
peut être plus pertinent de présenter une 
œuvre dans le Festival Off d’Avignon. 
L’important, c’est de trouver les bons canaux 
de diffusion. Après, bien évidemment, il y a la 
question de certains lieux " privés " du Off qui 
mènent certaines politiques de programmation 
critiquables. 
Depuis l’arrivée d’Olivier Py à la direction du 
Festival d’Avignon, il n’y a plus d'omertà. 
D’emblée, il a dit : " j’ai joué dans le Festival 
Off d’Avignon " (ndlr, en 2013, il a présenté 
son spectacle " Miss Knife " à la Manufacture). 
Que ce soit dans son programme qui présente 
des lieux du Off ou lors des conférences de 
presse, le Festival d’Avignon manifeste une 
réelle ouverture. Aujourd’hui, nous en parlons 
librement, mais il y a trois ans, ce n’était pas le 
cas. Nous vivions presqu’une situation 
d’apartheid : il y avait LE Festival d’Avignon et 
le Off.  Alors que cela ne correspondait pas du 
tout à la réalité économique, ni à la réalité du 
financement public en France. 
Quels sont les principaux défis de La 
Manufacture? 
- Depuis 2015, le principal enjeu est la 
situation des lieux de diffusion en France. Un 
certain nombre de municipalités fraichement 
élues ont tenté d’influer sur les 
programmations et sont parvenues à licencier 
certains directeurs de structures. Ce qui n’est 
pas sans conséquences sur la diffusion des 
spectacles présentés à La Manufacture. Par 
exemple, le Théâtre de la Mauvaise Tête 
(TMT) à Marjevols en Lozères qui programmait 
souvent des spectacles présentés à La 
Manufacture, a fermé ses portes pour des 
raisons économiques mais aussi sous la 
pression politique.  Le Festival Off d’Avignon, 
c’est justement la granulométrie de la diffusion. 
Aujourd’hui, un pan de la décentralisation 
culturelle est en danger. Inutile de se voiler la 
face, nous savons combien la situation est 

devenue difficile pour les lieux " politiques " qui 
veulent programmer des spectacles engagés. 
Toute la mécanique positive du Festival Off 
d’Avignon risque de s’affaiblir.  
Et la question se pose de la même manière 
partout. Ainsi la direction du Carré Sainte-
Maxime à Saint Raphaël qui a programmé le 
spectacle " Braises " de la Compagnie Artefact 
a été convoquée par le maire et a dû expliquer 
son choix.  Pourquoi programmer " Braises " 
qui traite d’une famille attachée au respect des 
traditions et des bouleversements nés de 
l’éveil amoureux chez deux sœurs, Leila et 
Neïma ? 
Certes, il y a une droitisation des idées mais 
beaucoup de tutelles se disent simplement 
qu’elles doivent influer sur la gouvernance et la 
programmation des lieux artistiques. On 
franchit une limite dangereuse pour la société. 
C’est un enjeu très important face auquel nous 
sommes assez  démunis car il y a peu de 
leviers. 
Au regard des attaques terroristes, plane aussi 
le danger de l’autocensure - sujet que nous 
avons abordé lors des " Laboratoires d’été " à 
La Chartreuse. Cette année, par exemple, 
nous avons programmé les spectacle "  We 
love Arabs " qui réunit les artistes israélien et 
palestinien, Adi Boutrous et Hillel Kogan, et 
" Traumboy " de Daniel Hellmann qui est 
artiste et travailleur du sexe. En dépit de leur 
succès, public, critique et professionnel, nous 
étions " exposés ". Nous avons dû mettre en 
place des conditions de sécurité particulières : 
la fouille des sacs à l’entrée, etc. Et je me suis 
alors demandé : " ai-je eu raison de faire ce 
choix-là ? ". Comment résister sans 
s’autocensurer ? Et si nous ne nous 
autocensurons pas, sommes-nous pour autant 
egocentriques ? 
Le contexte politique actuel pèse lourdement 
sur les lieux indépendants tel que la 
Manufacture. Notre métier change. Et nous n’y 
sommes pas préparés. Nous devrions peut-
être suivre une formation spécifique en la 
matière.  
Le 15 juillet dernier, le lendemain de l’attentat 
de Nice, le public a répondu massivement 
présent. Ce jour-là, avant chaque spectacle, 
nous avons lu un texte qui reprenait, entre 
autres, une phrase de Julos Beaucarne : " Je 
prends la liberté de vous écrire pour vous dire 
ce à quoi je pense aujourd'hui : je pense de 
toutes mes forces qu'il faut s'aimer à tort et à 
travers ". Aujourd’hui, les principaux enjeux 
sont moins " esthétiques " que 
" pragmatiques ". Sylvia Botella 
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Les "Démons" de Lorraine de Sagazan 
dynamitent le off à Avignon 

Le festival d’Avignon se poursuit avec parmi les 1.416 
spectacles proposés dans le off, comme chaque 
année ses bonnes surprises. La pièce qui grâce au 
bouche à oreille fait le plein, c’est "Démons" de Lars 
Lorén, dans la mise en scène très particulière de 
Lorraine de Sagazan, à la Manufacture. 

 "Démons" c’est le huis clos terrifiant d’un couple qui 
se déchire et qui prend comme témoins de ses crises 
violentes un couple de voisins. Lorraine de Sagazan 
ne voulait pas monter cette pièce de façon classique, 
dans sa mise en scène, c’est le public qui joue le rôle 
des voisins. 
Les deux acteurs, Lucrèce Carmignac et Antonin 
Meyer Esquerré sont stupéfiants de naturel, ils 
sollicitent des spectateurs, les prennent à témoin, les 
séduisent. Chaque soir, en fonction des réactions du 
public, la pièce est différente. L’expérience est 
bluffante et pas question de dévoiler ici les secrets de 
cette mise en scène. Ce qui est certain, c’est que le 
public explore avec les acteurs un nouveau territoire 
du théâtre.  

Thierry Fiorile  

 

18 Juillet  2016 
 



	
  

	
  

LA GRANDE TABLE 

15 juillet 2016 
	
  

Aujourd’hui, je reçois un artiste suisse 
qui a pris ses quartiers d’été à La 
Manufacture. Son spectacle est l’un 
des plus inattendu du festival off. 
Conférence de choses est, à peu de 
choses près, tout ce que l’on rêve de 
voir au théâtre : un décor élémentaire, 
une scène vide, une table, une chaise 
et un acteur avec son sac à dos. On ne 
peut rêver plus minimal et de ce 
minimalisme surgit le plaisir. Il a 53 
minutes pas une de plus pour nous 
entraîner à sa suite dans sa conférence 
qui, le jour où je l’ai vue est partie de 
Goethe pour bifurquer vers les 
Mormons en faisant le détour par la 
pratique d’un sport hivernal avec des 
précisions géographiques, 
scientifiques, philosophiques et ainsi 
de suite. C’est un vrai tour de force qui 
suppose de la part du comédien une 
mémoire inouie, un sens de 
l’enchainement étonnant !  
Ce spectacle se joue tous les matins à 
10h40 et sera présenté en intégrale à la 
fondation Lambert le 17 juillet soit 9 
épisodes de 53 minutes chacun. 

Joëlle Gayot  
 
 



	
	
	
C’est un énorme coup de cœur pour WE LOVE ARABS de 
Hillel kogan.  
Il s’agit d’un chorégraphe juif israélien qui, pour faire un 
spectacle de danse sur la paix et la tolérance, a besoin 
d’un danseur arabe.  Il tombe dans tous les clichés contre 
lesquels il veut lutter. 
C’est un spectacle chorégraphique extrêmement  drôle, 
politique, fin, percutant ! 
Allez voir comment le houmous est peut-être la solution à 
la réconciliation des communautés… 
	

	

LE MASQUE ET LA 
PLUME    
Dimanche 10 juillet 2016 
 
COUP DE CŒUR de Charlotte Lipinska	



	
  
	
  

 

 
À La Manufacture, à 10h40, il y a 
« Conférence de choses » de François  
Gremaud et de Pierre Mifsud, comédien 
suisse qui son chronomètre en main va 
durant 53 minutes nous parler de 
quantité de choses avec un savoir 
inouï. 
 
Il peut  commencer par l’histoire 
d’Adam et Ève,  parler ensuite des 
« Choses de la vie » de Claude Sautet 
d’une manière absolument 
passionnante, raconter après l’histoire 
du mot flatulence et passer aux 
bonbons Haribo avec un esprit 
d’escalier absolument inouï et surtout 
une véritable connaissance de ce qu’il 
avance. 
 
C’est absolument passionnant !	
  

	
  

	
  

LE MASQUE ET LA 
PLUME    
 

COUP DE CŒUR  
De Vincent Josse	
  

Dimanche 17 juillet 2016 
	
  



	
  
	
  

 

 
« Toute ma vie, j’ai fait des choses que 
je savais pas faire » est un spectacle 
joué par Juliette	
  Plumecocq-Mech, écrit 
par Remi De vos et mis en scène par 
Christophe Rauck. 
 

C’est l’histoire d’un homme qui est pris 
à partie par un autre sans comprendre 
pourquoi alors qu’il est en train de 
boire une bière, comme ca arrive 
souvent dans des bistrots. 
 

C’est le mental de cet homme qui se 
demande ce qu’il a pu faire pour être 
mal aimé par cet homme qui veut le 
cogner et qui repasse sa vie pour 
comprendre  
 

Ca dure 50 minutes et c’est 
extraordinaire.  
 
Armelle Héliot : Avec surtout une 
comédienne extraordinaire 
 
Charlotte Lipinska : Le conseil de 
Gilles Costaz est un conseil collectif. À 
La Manufacture à 13h30. 
 

	
  

	
  

LE MASQUE ET LA 
PLUME    
 

COUP DE CŒUR  
De Gilles Costaz 	
  

Dimanche 17 juillet 2016 
	
  



	
  

	
  

LE JOURNAL DE 9H	
  

 

18 juillet 2016 
	
  

Direction le Festival d’Avignon avec 
une pièce au titre un peu provocateur 
« We love Arabs »,  l’un des gros 
succès du off.  
Un spectacle drôle et engagé de 
l’Israélien Hillel Kogan conçu comme 
un dialogue entre deux danseurs, l’un 
israélien et l’autre arabe. 
 
Stéphane Capron : 
Hillel Kogan est LA sensation de ce 
festival, la découverte d’un 
chorégraphe qui n’a pas sa langue 
dans sa poche.  
Dans ce face-à-face avec un danseur 
arable, il traduit ses idéaux politiques 
avec beaucoup de distance et 
d’humour. 
 

Pour marquer leur différence, les deux 
danseurs se dessinent un symbole sur 
le corps. Adi dessine l’étoile de David 
sur le T-shirt  de Hillel tandis que ce 
dernier dessine sur le front de Adi un 
croissant qui lui répond « je ne suis 
pas musulman, je suis chrétien… ». 
Hilarité dans la salle.  
 

Hillel Kogan joue avec les préjugés. 
« We love Arabs » brise les tabous 
avec humour et tendresse. Un 
spectacle porteur d’espoir 
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Off course
LES VITALABRI Quatre ac-

teurs, un violoniste, des ma-
rionnettes et un conte admi-
rable, a la fois puissant et
malicieux, écrit par Jean-
claude Grumberg a partir
d'une histoire qu'il racontait à
sa fille Olga quand elle était pe-
tite (et qui est aujourd'hui sur
scene) L'histoire d'une famille
qui s'en va vers un autre pays,
parce que les Vitalabri « sont
chez eur partout et nulle part,
surtout nulle part » Une his-
toire de frontières et de fuite et
de réfugies, vieille comme
l'homme et toujours actuelle,
propre à ravir les vrais enfants
et l'enfant qui vit encore en
nous (mise en scene de Lisa
Wurmser)

TOUTE MA VIE, J'AI FAIT DES
CHOSES QUE JE SAVAIS PAS FAIRE.
Une seule (et quelle ') comé-
dienne, Juliette Plumecoq-
Mech Elle joue de sa voix
grave, de son physique andro-

gyne, de sa presence mtensis-
sime pour dire un texte que lui
a écrit Rémi De Vos A partir
d'une situation simple - on boit
une biere tranquille dans un
bar, et voila qu'entre un colosse
alcoolisé qui commence a vous
chercher méchamment -, voila
une piece (mise en scene par
Christophe Rauck) qui va
fouailler lom dans nos peurs et
repose a sa manière la vieille
question comment ne pas pa-
niquer face a la violence 9

MÉDINA MÉRIKA. Quatre ac-
teurs (dont le phénoménal Ab-
delwaheb Sefsaf, sur scene
comme chez lui, qui a écrit le
texte, l'a mis en scène et a com-
posé la musique), deux musi-
ciens et une très forte histoire
qui se déroule dans un pays
oriental non identifié l'assas-
sinat d'un cinéaste avant-gar-
diste fou d'Occident par un de
ses amis, lequel est persuadé
qu'en le tuant il lui a rendu ser-

vice car il lui a évité de se
perdre (on pense évidemment
aux terroristes) Pourquoi, du-
rant cette piece, s'est-on surpris
a redécouvrir cette vente pre-
miere quand l'horreur impose
le silence, alors de l'indicible
surgit la musique, qui seule ra-
mène a la vie et a l'émerveille-
ment ? Un spectacle sans arti-
fice, et très vivant

ILS TENTERENT DE FUIR. Re-
prendre « Les choses », de
Pérec, pour les ancrer dans le
réel d'aujourd'hui voila une
piece ciselée, très finement
écrite (par Soufian El Boubsi
et Joachim Olender), avec
deux - tres — bons comédiens
On y explore nos rêves forma-
tes, notre frénésie consomma-
trice, nos envies de liberté - et
de fric — avec acuité, drôlerie,
outils théoriques tires de Bau-
dnllard et de Debord, maîs sans
cuistrerie aucune Brillant

J.-L P.
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L'histoire d'un
homme à terre

Juliette Plumecocq-Mech incarne
magistralement l'histoire d'un gars
qui vient de se faire passer à tabac.

Envoyée spéciale.

Un homme à terre. En position fœtale.
Les contours de son corps sont dessinés
à la craie sur le sol. C'est d'outre-tombe

qu'il nous parle. D'un au-delà pas si loin tant
il nous semble entendre son dernier souffle.
L'homme murmure, d'abord doucement. Puis
la voix s'affirme, s'amplifie, se déploie dans
l'espace nu. Et nous raconte les derniers instants
d'une vie. Une vie stoppée net, un soir, dans
un bar miteux d'un quartier miteux où se re-
trouvent ceux qui errent tard dans la nuit. Un
homme pénètre dans ce bar. Choisit sa victime
au hasard. Ça tombe sur celui-ci. Ça aurait pu
être n'importe qui d'autre. Insultes, menaces,
engrenage fatal jusqu'aux coups. Un acte gra-
tuit. Violence aveugle. L'homme est à terre.
Personne ne vient lui prêter main-forte. Il
agonise sous nos yeux. On ne voit rien. On
imagine tout. On éprouve dans notre chair les
coups portés. La peur.
Christophe Rauck a passé commande à Remi

de Vos : « Toute ma vie, j'ai fait des choses que
je savais pas f aire. » Suintent l'urgence, la sueur
et la peur, mais aussi cet instinct de survie face
à une mort probable. Un texte sans fioritures,
joué par Juliette Plumecocq-Mech, corps an-
drogyne, musculeux, malléable. L'actrice porte
le texte à bout de bras, de jambes, de son corps
tout entier. Elle joue à terre, ne se relèvera
jamais, reprendra son souffle entre quèlques
sonates de Beethoven. On est suspendu à ses
lèvres. Elle parle et parle, se soûle de mots
comme on s'accroche à la vie. On peut parler
de performance. On peut saluer une actrice
qui a du cran, habitée par son rôle jusqu'à en
avoir le vertige.» M.-I. s.

À Id Manufacture, jusquau 24 juillet, à 13 h30
Rés 0490851271
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Théâtre : rions en Avignon ! 
FESTIVAL. Parmi les 1 400 spectacles du Off, nous avons craqué 
pour plusieurs comédies savoureuses à découvrir jusqu'au 30 juillet 
dans la cité des Papes. 

	
  

	
  

	
  

« Looking for alceste » : 
L'enfer, c'est les autres ? ***** 
Entouré de ses amis pour son 
anniversaire, un homme se trouve d'un 
coup las de tout, éructe et vire tout le 
monde, pris par l'envie de fuir, s'extraire 
du monde et vivre loin des hommes. 
Mais comment ? Il va alors à la 
rencontre des Misanthropes 
d'aujourd'hui... Sur scène, Nicolas 
Bonneau, qui a effectivement rencontré 
ces Alceste contemporains, interprète 
avec gourmandise tous ces 
personnages, mêlant le récit de son 
enquête aux vers de Molière d'une 
éclatante modernité trois cent cinquante 
ans après. Le comédien est 
accompagné d'une violoncelliste et 
d'une chanteuse à la voix rauque pour 
des illustrations musicales rock et 
baroques. Drôle, fin et élégant.  

Sylvain Merle 
 
« LOOKING FOR ALCESTE », La  Manufacture 
Patinoire. 12 h 20. Nicolas Bonneau interprète différents 

Misanthropes modernes.	
  Richard Volante 
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Qu'est-ce qu'elle
a, sa gueule?

THÉÂTRE

= Gilles
Costaz

Un monologue tragique et drôle de Rémi De Vos
sur la violence irrationnelle.e'cst l'histoire d'un type

qui n'a rien fait. Il est
entré dans un bistrot,
a commande une bière

et s'est trouvé pris à partie par
un inconnu. Les insultes et les
menaces plcuvcnt. I e buveur
de bière voudrait protester de sa
bonne foi. Maîs l'inconnu martèle,
fulmine, insulte. Le faciès de l'in-
nocent assoiffé ne lui rev lent pas.
Il le traite de « pedé » et poursuit
son trav ail de marteau-piqueur. Le

imbécillité dont il est la victime.
Ce pourrait être démonstratif,
c'est magnifiquement intériorisé.
C'est l'envers humain d'un fait
divers. Chez De Vos, de Projection
privée^ Occident, d'Alpenstock à
Trois Ruptures, il y a toujours de la
violence, toujours passée au crible
pour mieux tenter de l'arrêter.

Prenant pour acquise la fin
tiagique de l'amatem de bière-ce
que De Vos suggère sans la donner
pour certaine, nous semble-t-il -,

Toute ma vie j ai
fait des choses

que je ne savais
pas faire,

Nest Theatre,
Thionville, le

17 septembre,
0382821492,

puis Maubeuge
CS novembre).

buveur ne comprend pas. La peur
s'installe en lui. lout un voyage
mental se produit. Reviennent des
souvenirs obscurs. Ce moment dif-
ficile pourrait mal finir. Il finira
certainement mal...

Ce monologue d'à peine une
heure, Toute ma vie j'ai fait des
choses que ;e ne savais pas faire,
créé au Théâtre du Nord à Lille,
repris à la Manufacture à Avignon,
à présent en tournee, Rémi De Vos
- un auteur à l'œuvre baraquée,
il ne doit pas se laisser intimider
dans les bars ! - l'a écrit pour le
public jeune.

C'est un texte sur la violence
irrationnelle. « Qu'est-ce qu'elle
a, ma gueule ? >>, dirait Hallyday.
Ici, la gueule ne demande rien.
Elle prend les coups et un homme
assiste au déchaînement d'une

Christophe Rauck fait jouer la
piece à l'hoirzontale, couche ! C'est
un mort qui nous parle et qui est
joué par une actrice n'interprétant
que des rôles masculins, Juliette
Plumecocq-Mech.

La comédienne nous a souvent
sidérés. Elle est là, plaquée au sol,
ahurissante de tranquillité desespé-
rée, comme réconfortée de pouvoir
parler apres avoir été aplatie par
un rouleau compresseur. Contrai-
rement à ce qu'on pourrait croire,
cette interprétation qui triture infi-
niment le sentiment d'incrédulité
et la mise en scene de Christophe
Rauck, suggérant sans images l'en-
fer de Dante et le troquet du com,
sur un fond musical emprunté aux
sonates de Beethoven, sont d'une
constante drôlerie. Le rire terrasse
la bêtise Pendant une heure. •
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IL NOUS FAUDRA CEPENDANT DÉFENDRE 

Autant l’avouer, l’auteure de ces lignes déteste le théâtre 
participatif. Alors pourquoi aller voir Julien Cottereau  ? 
Parce que c’est un grand petit bonhomme qui remplit une 
scène à lui tout seul, sans parler mais en bruitant. Bien sûr, 
le spectacle n’est pas exempt de maladresses, et la vidéo 
projetée en fond est d’une laideur confondante. Mais ce qui 
caractérise le travail de Cottereau, c’est la bienveillance. 
Jamais, de mémoire de spectateur, on n’a vu quelqu’un qui 
renâcle à monter sur scène se prendre autant au jeu. Car le 
clown ne se moque jamais de son public. Mieux : il l’aime, et 
ça se sent. C’est une occasion inespérée de renouer avec les 
jeux de l’enfance en compagnie d’un fêlé qui laisse passer 
la lumière, un moment hors du temps où on est enfant et 
adulte à la fois. On pardonne tout à quelqu’un qui mime 
l’épluchage d’une banane ou le pipi d’un petit chat avec 
autant de classe. A.S.

MIME / OFF
— THÉÂTRE LA LUNA 20H55!—

EN BREF

Avec un titre un poil racoleur comme celui-ci (mais pour 
une fois, c’est tant mieux !), « We Love Arabs » pouvait di"  -
cilement passer inaperçu. Par chance, on l’a très vite décrit 
comme l’une des petites pépites du OFF. Et pour cause  ! 
Le chorégraphe Hillel Kogan y raconte avec beaucoup 
d’humour son processus de création d’une œuvre por-
teuse de paix entre les communautés israélienne et arabe. 
Dans une sorte de forme « pour les Nuls », il dit le mou-
vement : poser des mots sur ses ondulations physiques lui 
permet de démolir les clichés par le geste. Si la démarche 
politique semble incontestablement bien menée, ce duo 
dansé perd de sa force dans une errance entre poésie 
et humour. F.F.

 DANSE-THÉÂTRE / OFF
— MANUFACTURE 10H40 —

WE LOVE ARABS
—

LUNE AIR
—

Le théâtre est une nécessité, que l’on ne considère que trop 
souvent comme un acquis. En Avignon tout particulière-
ment : immergés dans la grand-messe, dans la célébration 
annuelle de l’Art libre qu’il est pour nous, nous nageons 
de spectacle en spectacle en oubliant trop souvent la 
chance que représente le fait de pouvoir voir – et surtout 
de pouvoir créer ! – tout ce théâtre. Et c’est pourquoi « Ses 
monstres à lui » est un spectacle important. Car il nous rap-
pelle qu’il est encore des endroits où être un créateur de 
théâtre est di"  cile. Car il nous rappelle qu’il est des pays où 
le théâtre est jeune, parfois imparfait, mais toujours ardent, 
et se cherche encore une voix et une langue qui lui soient 
propres. Hommage à la nécessité de créer du fondateur 
disparu du théâtre El Hamra de Tunis, « Ses monstres à lui » 
est un spectacle qui élargit le regard. Y.G.

THÉÂTRE CITOYEN / OFF
— THÉÂTRE DES CARMES 16H —

SES MONSTRES À LUI
—

Zico et Texto, l’un musicien et l’autre conteur, ont pour 
mission à la Fabrique à histoires de récolter l’imagina-
tion des enfants, principale source d’énergie de leur ville 
utopique. Pour cela, ils inspirent aux parents, à la nuit 
tombée, les histoires les plus palpitantes. Mais les chi# res 
sont mauvais, dit le patron de l’usine, et ils vont devoir 
redoubler d’invention pour sauver leur petit monde de la 
panne de courant. Si les enfants se délectent de toutes 
les surprises, interactions et jeux musicaux, ce duo 
très attachant vient aussi chatouiller notre rapport à la 
consommation du divertissement et notre recherche de 
l’amusement facile et e"  cace. La compagnie Nardenor, 
avec ce charmant spectacle, nous invite à développer 
notre créativité et notre propre sens du goût. J.A.

THÉÂTRE MUSICAL / OFF
— PIXEL AVIGNON 10H —

 Ce qu’il y a de bien avec Luchini, c’est que l’on n’est jamais 
déçu. Alors quand un gamin pas dégrossi et inculte litté-
rairement (Olivier Sauton) se met en tête de raconter sa 
rencontre presque imaginaire avec son maître, ses séances 
de formation aux basiques du mot, du texte, à l’éducation 
au goût du Verbe, de sa licencieuse liberté, forcément, on 
est là. Projeté comme si l’on était ce gosse ému devant l’exi-
gence, l’humanité rare, la joie du « savoir-dire », l’orgasme 
de la pénétration par ce feu follet qui envahit l’esprit et le 
libère. Il n’y a pas que les femmes qui jouissent par l’oreille. 
Facile ? Peut-être. Mais si bon. S.D.

THÉÂTRE / OFF
— THÉÂTRE ACTUEL 13H45!—

Qui mieux qu’une jeune compagnie pour exhumer ce texte 
rare de Bernard-Marie Koltès  ? Koltès, si mal servi dans 
les théâtres nationaux la saison passée et régulièrement 
massacré dans les écoles de théâtre, est pour une fois servi 
intelligemment par la compagnie Théâtre de personne. Dif-
fi cile pourtant de monter au théâtre une pièce écrite pour 
la radio. Fabio Godinho s’en sort haut la main en n’occultant 
pas l’aspect radiophonique mais en travaillant l’atmos-
phère sonore de la pièce. À la fois théâtral, musical, ciné-
matographique et chorégraphique, « Des voix sourdes » 
est une vraie réussite qui parvient à créer une atmosphère 
particulière tout en remettant à sa juste place la musique 
au théâtre. A.S.

THÉÂTRE / OFF
— THÉÂTRE LE CABESTAN! 14H —

LA FABRIQUE À HISTOIRES
—

FABRICE LUCHINI ET MOI
—

DES VOIX SOURDES
—

Le programme «  Tropiques Atrium en Avignon  » est 
un espace d’ouverture, de découverte et de visibilité. 
C’est une formule promotionnelle, il en a les avantages et 
les inconvénients. Il est fort louable de retrouver dans ce 
foisonnant festival des textes et des auteurs issus d’autres 
expériences, transportant et apportant des références peu 
ordinaires, en revanche le dispositif ne peut se départir 
d’une forme de didactisme. « Suzanne Césaire, fontaine 
solaire » résume bien cette di"  culté. Autant la pensée fé-
ministe, virevoltante de Suzanne sur la condition de la Mar-
tinique, sur les tourments identitaires qui la traversent nous 
séduit ; autant le dispositif confi ne à une conférence. Le trio 
d’artistes se contente, avec plus ou moins de réussite, de 
n’être qu’un… médium d’une grande valeur poétique, mais 
dans lequel on sent des pointes anachroniques. R-2-6.

THÉÂTRE / OFF
— THÉÂTRE DU BALCON 12H10!—

SUZANNE CÉSAIRE, 
FONTAINE SOLAIRE

—

Dans la mise en scène du collectif VdP, la dimension méta-
physique de l’insatisfaction, du désir de recommencer- on-
sait- jamais, de vendre son salut éternel, son âme, son être, 
pour bénéfi cier de cette deuxième vie hasardeuse… cette 
dimension au centre du secret de l’être a un peu disparu 
au profi t de négociations permanentes, houleuses, dif-
fi ciles, combatives et pêchues, certes, cependant un peu 
trop semblables à nos rapports marchands. Les comédiens 
sont embarqués par l’âpreté de cette négociation dans 
une violence verbale, une suractivité pléonasmatiques. 
Ils font «  théâtral  ». Il faudrait peut-être aller moins vite 
et faire sonner les voyelles longues comme telles. Seule 
Marguerite arrive à prendre distance mordante, acide et 
ironique avec son personnage et ce qui lui arrive. O.P.

THÉÂTRE / OFF
— PETIT LOUVRE 14H40 —

!

FAUST
—
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QU’EST-CE QU’ON ATTEND!? 
—  par Johnny Lebigot —

LA QUESTION

« C omme l’époque ne se prête guère à la fête, 
même si elle en donne une mascarade, par 
esprit de confusion je pousse la chanson-
nette. Et pour goûter à l’instant du premier 

rendez-vous, de concert avec Perec, je me souviens de Ray 
Ventura. Et pour commencer : « Quelles nouvelles ? Tout va 
très bien, Madame la marquise… Et pourtant il faut que l’on 
vous dise, on déplore un tout petit rien, un incident, une 
bêtise, mais à part ça tout va très bien… » Tout est ruiné, tout 
est en feu… Tout va très bien…
Qu’est-ce qu’on attend ? « Nos petites a"aires à nous, c’est ce 
qui passe avant tout… Chacun sur terre se fout des petites mi-
sères de son voisin du dessous… Quand une belote rencontre 
un autre fromage, qu’est ce qu’ils débitent  ? Des histoires  
de pendules. » 

Et nous, qu’est-ce qu’on attend ? « De l’entrepont jusqu’à la 
hune ce bateau-là est dangereux… Si les marins sont saouls, 
le capitaine est ivre… ça va très mal finir… » 
Qu’est-ce qu’on attend ? « Et puis d’abord qu’est-ce que ça 
peut vous faire  ? C’est imprudent de vouloir tout savoir…  
La réponse donne à penser. Mais il faudra s’en passer. »
Qu’est-ce qu’on attend ? Rendez-vous chez les fous… « Je suis 
Éléonore d’Aquitaine. Ça se soigne. Je suis le Satyre du Bois 
de Boulogne. Eh bien t’en as tout l’air. » Rendez-vous sur le 
pont d’Avignon… « Nous attendons à nouveau une vedette… 
mais il s’agit malheureusement d’une vedette de la police flu-
viale. » « Ah que c’est dur de donner une Fête, Maintenant 
qu’ils sont tous partis, que la corvée est finie… Éteignons 
tout…  » Je me souviens… Un bon début, se retourner au 
risque de se transformer en statue de sel, non regarder en ar-

rière pour recommencer… mais construire avec les morceaux 
d’un monde qui n’attend que de tomber, au risque d’être nous 
aussi emportés par la mer…
Qu’est-ce qu’on attend pour être heureux… Ray Ventura, 
1908-1997, compositeur, chef d’orchestre, éditeur de musique 
et producteur de cinéma. Au cours des années 1930, il pro-
meut le jazz en France. Fuyant les persécutions antisémites,  
il quitte la France en 1941.

Codirecteur de L’Échangeur à Bagnolet, Lebigot écrit et 
collectionne les végétaux depuis sa jeunesse. Il multiplie 
les expositions dans la confusion des règnes": animaux, vé-
gétaux, minéraux et présente à La Mirande «"D’une chute 
d’ange"» où la croyance n’est pas dissociée de la raison, de 
la connaissance et de l’imagination.

Les propositions atypiques de la SACD accouchent par-
fois de merveilles de drôlerie, de sensibilité, de grâce ou 
d’idées. La rencontre entre la danseuse chorégraphe 
(et bien plus que cela) Elsa Wolliaston et Roser Montlló 
Guberna, qui mêle théâtre, flamenco, classique, fait place 
à tant d’instants de connivence, d’entraide, de protection 
que, l’espace de 30 minutes, le plateau devient le lieu de 
la fraternité. Entre deux « poses » façon photo de famille, 
les comparses se guident lentement en se frôlant la main ; 
s’accompagnent, complices. Roser monte sur le dos d’Elsa, 
elle l’assoit, la prend sur les genoux. Elsa porte Roser, elle 
fait surgir des images d’enfance (le jeu de la brouette). Les 
physiques opposés des deux danseuses permettent aux 
corps de multiples exercices que les sourires des « sisters », 
par trois fois, viennent peindre d’une délicate émotion. R.P.

SUJETS À VIF / IN
— JARDIN DE LA VIERGE DU  
LYCÉE SAINT-JOSEPH 11H!—

EN BREF

Quel est l’intérêt de vivre en société si c’est pour finir par 
en devenir une statistique, un élément chi"ré sans nom ni 
âme, dont l’identité se retrouve systématiquement noyée ? 
C’est la question que posent les Belges d’Ontroerend 
Goed dans « Fight Night ». À travers un dispositif original 
et – on suppose  – faussement interactif, les spectateurs 
sont invités à voter pour leur candidat favori lors d’une 
sorte de reality show qui prend rapidement des tonalités 
idéologiques. Mais qu’importe si nos votes influent réelle-
ment sur la trame, finalement  : l’intérêt est avant tout de 
nous confronter à nos choix et à leurs conséquences pour 
mieux les interroger, et éventuellement questionner ceux 
des autres. Un spectacle dont on sort avec l’envie de parler 
à ses voisins, plaisir assez rare pour être souligné. Y.G.

THÉÂTRE / OFF
— MANUFACTURE 14H15 —

FIGHT NIGHT 
— SISTERS

—

La grand-mère Mouima regarde sa petite-fille, Gaïa, 
grandir. Grandir loin du bled et avec des rêves de chants 
« américains » plein la tête. La voix de Lina Lamara emplit 
la petite salle de ses accents méditerranéens. Elle est celle 
de tous les personnages et celle, pure, du chant qui s’élève 
pour raconter la peine, l’amour, la nostalgie. Celle qui dé-
voile ce qui est mis sous clef : un secret de famille. Dans cet 
opéra miniature à la mise en scène magnifiquement coor-
donnée (Christos Mitropoulos) se joue une quête identitaire 
d’une rare beauté. Les générations se parlent en un seul et 
même gosier et, se transmettant les gestes du quotidien, 
tissent également un lien mémoriel puissant. La mémoire 
de Mouima rencontre l’être en devenir de Gaïa et l’émotion 
perce à travers un texte savoureux et une musique mêlée 
d’Orient et d’Occident (Lina Lamara et Pierre Delaup). L.S.

THÉÂTRE MUSICAL / OFF
— LES 3 SOLEILS 15H10 —

LA CLEF DE GAÏA
—

En mêlant le fait divers, l’anecdotique à la réflexion sur 
l’identité et la société iranienne contemporaine, sans 
jamais apporter de réponses définitives, où Koohestani 
fait preuve d’une justesse remarquable. Racontant l’his-
toire d’une jeune fille « accusée » d’avoir reçu un homme 
dans la chambre du dortoir universitaire, sans qu’on 
parvienne à connaître la vérité des faits, il fait revivre aux 
personnages l’«  interrogatoire » subi avant le conseil de 
discipline. En réitérant cet instant, par l’usage de la vidéo, 
de l’ellipse, d’une écriture de la répétition qui s’altère peu 
à peu, il fait surgir le poids des manipulations, des inter-
dits, des pressions, de la culpabilité, des fantasmes. Inter-
prété sur une scène totalement épurée, et depuis la salle, 
ce « Hearing » est une fiction qui nous place en témoins 
directs d’un système installé. R.P.

THÉÂTRE / IN
— THÉÂTRE BENOIT-XII 15H ET 20H — 

HEARING
—

Di#cile de reprendre le texte de Rebotier  ; sa langue qui 
s’enroule, se déroule, se déploie à l’infini tout en investissant 
les moindres méandres des mots et de l’imagination propre 
à leur entrechoquement. Charlotte Arrighi de Casanova et 
Serge Lipszyc incarnent avec énergie cette polyphonie 
consubstantielle aux écrits de l’auteur. Mais les lacunes de 
la mise en scène n’arrivent jamais à vraiment donner de 
l’ampleur à cette langue formidable. Ce petit bain dans la 
richesse musicale et philosophique de Rebotier est finale-
ment un peu tiède et c’est bien dommage, car la passion se 
lit dans le visage des deux acteurs. L.S.

THÉÂTRE / OFF
— THÉÂTRE DES BARRIQUES 13H — 

!

CONTRE LES BÊTES
—
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IL NOUS FAUDRA CEPENDANT DÉFENDRE 

1982. Beyrouth. Un Français part réaliser le rêve d’un 
ami malade  : monter l’«  Antigone  » d’Anouilh au Liban. 
Antigone sera jouée par une Palestinienne sunnite, Créon 
par un chrétien maronite, Hémon par un Druze et les gardes 
par des chiites. Réunir les communautés religieuses en-
nemies de la ville est une utopie folle, à laquelle pourtant 
tous s’abandonnent. Pendant une heure, la guerre serait 
suspendue, pour la beauté du geste simplement. Avec 
peu de moyens, la compagnie des Asphodèles rend un bel 
hommage à Sorj Chalandon, son auteur. Les comédiens 
maîtrisent incontestablement l’art du récit, auquel le beat-
box ajoute une atmosphère grisante. Ils nous font rêver à 
de nouvelles icônes. C’est beau de raconter une histoire 
qu’on aime. F.F.

THÉÂTRE / OFF
— CHAPELLE DU VERBE INCARNÉ 14H35!—

EN BREF

Courte pièce chorégraphique pour deux danseurs, « Suite » 
est une envoûtante séquence de 22 minutes. Héritière à sa 
manière de la «  danse profonde  » de Jerome Andrews, 
c’est dans la carcasse des corps que vont se chercher 
les vibrations de cette transe qui alterne, sans aucune 
rupture, mouvements symétriques ou en contrepoint. 
Une transe de muscles et d’os appuyée sur une bande 
sonore qui fait comme résonner des charpentes métal-
liques. Julie Coutant et Eric Fessenmeyer, de la compagnie 
La Cavale, proposent une œuvre d’une intensité rare, avec 
sobriété et élégance. À voir absolument pour se reconnec-
ter à ses énergies primordiales. M.D.

DANSE / OFF
— LE GRENIER À SEL 15H20 —

SUITE
—

LE QUATRIÈME MUR
—

Il est « fou » parce qu’il n’est pas comme les autres. Pour-
quoi  ? Parce qu’il est noir. Noir au milieu des Blancs. 
Et puisque c’est quelque chose dont certain(e)s souhaitent 
que l’on se justifi e, Pie Tshibanda raconte pourquoi il ne 
« s’en retourne pas chez lui ». Pendant une heure, vous pren-
drez avec le sourire jusqu’aux oreilles – et parfois quelques 
larmes dans l’œil – une belle dose d’humanisme. Un rappel 
simple, franc et juste de valeurs fraternelles, reposant uni-
quement sur le charisme de l'acteur seul sur scène. Un rire 
intelligent, qui fait du bien au moral. L.S.

THÉÂTRE CITOYEN / OFF
— LE NOUVEAU RING 19H40!—

UN FOU NOIR AU PAYS 
DES BLANCS

—Monter « L’Homme assis dans le couloir », texte érotique 
de Marguerite Duras sur la violence de la sexualité, est une 
gageure. Pas de personnages, pas d’histoire, et la langue 
sans fi oritures de Duras. Malheureusement, les fulgu-
rances du texte sont anesthésiées par une mise en scène 
purement illustrative. La comédienne reproduit mot pour 
mot et geste pour geste les actions décrites dans le texte, 
réduisant d’autant sa force pourtant magistrale. Une pièce 
sitôt vue, sitôt oubliée. C’est d’autant plus dommage que 
l’image liminale de la comédienne préparant du café était 
fort plaisante, quoique anecdotique. A.S.

THÉÂTRE / OFF
— LE PETIT LOUVRE 19H —

Noir. Lumière ténue. Corps immobile. Tête absente, invi-
sible. Silence rythmé de pulsations maritimes et telluriques. 
La salle retient son sou"  e. Se laisse envahir peu à peu par 
cette chorégraphie lumineuse du noir qu’elle transperce. 
Seuls les corps sont apparents. Corps nus, seins lourds, 
corps légers dans leur immobilité présumée. L’énergie 
vitale s’exprime dans la retenue propre aux écrits japo-
nais dont le spectacle s’inspire. Respiration maîtrisée avec 
laquelle le public s’harmonise peu à peu, convertissant le 
mouvement des corps en un sou"  e commun dans ce noir 
où l’on s’abandonne. Pure poésie. Et quand la lumière se 
rallume, ce sentiment d’avoir voyagé ensemble, d’avoir 
généré un lien d’amour rare. Scintillement dans une nuit de 
fi n d’époque, sentiment d’avoir retrouvé la parole grâce à 
ces corps kanjis. S.D.

DANSE / OFF
— THÉÂTRE DU GIRASOLE 13H45!—

Une adaptation du « Révizor » de Gogol tout à fait originale 
par la compagnie Toda Via Teatro. Huit acteurs se démè-
nent pour faire exister une chimère, la présence d’un haut 
fonctionnaire venu inspecter une petite ville de province 
corrompue. La grande surprise, c’est de découvrir que ce 
pantin de Khlestakov en est littéralement un, et qu’il existe 
et se meut à la perfection grâce à l’adresse et au talent 
partagé de toute la troupe, les personnages semblant être 
pris d’une paranoïa ou d’une hallucination collective. Quel 
bonheur d’assister à un spectacle qui rassemble la comme-
dia, le masque, le clown, avec tout l’engagement corporel 
et comique qui en découle. Notons aussi la présence de la 
musique, jouée en continu par un musicien-orchestre qui 
donne à cette duperie un agréable air de cartoon. Une 
bonne farce. J.A.

THÉÂTRE / OFF
— THÉÂTRE DES LUCIOLES! 18H44 —

L’HOMME ASSIS DANS LE COULOIR
—

LE SECRET 
DE LA PETITE CHAMBRE

—
LE RÉVIZOR

—
Un corps écrasé sur le sol, encerclé par la ligne blanche 
des cadavres. Le corps se lève lentement et, dans un 
monologue chorégraphié, reconstitue par la parole une 
intrigue qui ne se déroule qu’en une ou deux minutes 
de temps réel. Le texte de Rémi De Vos est la transfi -
guration d’un fait divers d’homophobie ordinaire en un 
récit déconstruit, inégal mais incisif, qui traduit l’impuis-
sance de la victime comme du spectateur-témoin face 
à l’irruption de la violence. Si l’ensemble peine parfois 
à nous impliquer entièrement et laisse une impression 
de symbolisme fl ottant, le propos est servi par la pres-
tation androgyne et saisissante de Juliette Plumecocq-
Mech ainsi que par la mise en scène sobre et élégante 
de Christophe Rauck. M.D.

THÉÂTRE / OFF
— LA MANUFACTURE 13H30!—

TOUTE MA VIE, 
J’AI FAIT DES CHOSES 

QUE JE SAVAIS PAS FAIRE
—

Thierry Thieû Niang réunit treize enfants et adolescents 
d’Avignon, qu’il a accompagnés toute l’année, prolongeant 
son travail avec des amateurs entamé au TGP de Saint-
Denis dans «  Ses Majestés  ». Le spectacle est traversé 
d’images d’actualité, comme celle d’Aylan Kurdi, cet enfant 
kurde retrouvé mort sur une plage. Cependant, le parti pris 
du chorégraphe n’est pas d’ajouter à la dureté du monde : 
son regard, plein d’humanité, reste toujours tendre et bien-
veillant. Dans un dépouillement généreux qui préserve la 
spontanéité du geste, les jeunes danseurs font naître des 
mouvements fugitifs et sensibles, vigoureux et délicats. 
Quelques jouets, des vêtements usagés, des duos asso-
ciant grands et petits, des groupes qui se forment et se 
dispersent, un cortège en spirale… La fragilité revendiquée 
du spectacle en fait toute la force. P.F.

DANSE JEUNE PUBLIC / IN
— COLLECTION LAMBERT 19H —

!

AU CŒUR
—
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On pourrait ne venir à Avignon que pour ça. Chaque matin, 
Pierre Mifsud règle son minuteur sur 53 minutes et 33 se-
condes exactement. Le ton est donné  : la « Conférence 
de choses » verse dans l’humour absurde. Absurde mais 
méticuleux. Le conférencier azimuté propose un cycle de 
conférences en neuf parties, où chacun peut piocher ce 
qui l’intéresse ou l’amuse.

En sortant de la conférence, on a ri mais on se sent 
aussi moins bête. Car l’humour est érudit. Bien 
évidemment invérifi ables, les informations déli-
vrées sont pourtant si pointues qu’on peine à croire 

qu’elles ne soient pas vraies. Et c’est ce qui amuse. Rappelez-
vous, au lycée, votre professeur préféré qui mêlait la petite 
histoire à la grande, émaillant ses cours d’anecdotes amu-
santes pour que vous reteniez mieux ce qu’il vous enseignait. 
C’est exactement ce qui se passe ici. Pierre Mifsud, c’est à la 
fois votre prof d’histoire, votre prof de philosophie, votre prof 
de géographie et votre prof d’histoire de l’art, celui qui ne 
paie pas de mine, arrive avec un sac à dos plus gros que lui, 
s’assied sur la table et pas sur la chaise parce qu’il est cool, et 

 Adeline Rosenstein se trouve à la croisée de di" érents 
savoirs et héritages culturels. Les lieux où elle a vécu, 
étudié et travaillé – Genève, Jésusalem, Berlin, Buenos 
Aires, Bruxelles – concentrent les mêmes bouillons de 
culture qu’elle examine par le prisme de l’histoire des 
religions et de la sociologie.

C’ est dans ce foisonnant magma intellectuel 
et créatif qu’Adeline Rosenstein déploie une 
œuvre tout à fait singulière : « Décris-ravage ». 
Il ne s’agit pas d’une pièce comme les autres. 

Le sous-titre a"  rme tout de suite la nature particulière de 
la performance. Ce « spectacle documentaire » se présente 
sous la forme de six épisodes à la manière d’une « traversée 
critique et historique », consacrée à la question des peuples 
juifs et arabes. Adeline Rosenstein s’interroge en e# et sur les 
échanges entre Orient et Occident – sur le temps long et à 
l’échelle du monde –, pour mieux se concentrer sur l’espace 
réduit de la Terre sainte, « petit territoire peuplé aux enjeux 
imaginaires démesurés ». La présentation des données his-
toriques fait quelque peu écho à l’esprit du « Dessous des 
cartes »… sans les cartes. Pour « illustrer » son propos, Adeline 

parle, parle, parle. Le pari est fou mais réussi. Parti de l’histoire 
du nom de la rue Thiers, voisine du théâtre où la conférence 
se donne, François Mifsud en arrive aux tablettes de choco-
lat et à Cecil B. DeMille prêtant sa voix à Dieu dans « Les Dix 
Commandements  ». On aurait envie que la conférence ne 
s’arrête pas tant on sent qu’ici tout est prétexte à un jeu de 
mots, à un souvenir, à une histoire amusante.

Un cours de pataphysique

On voudrait lever le doigt pour poser des questions à ce 
professeur Nimbus pour participer, nous aussi, à ce cours 
de pataphysique. On peut choisir de s’accrocher pour suivre 
de bout en bout le cours magistral qui nous est dispensé. 
On peut aussi choisir de picorer çà et là, de se laisser aller à 
rêvasser, tendance écoute fl ottante psychanalytique, et at-
traper des bouts au passage. Le vrai talent de Pierre Mifsud 
et de François Gremaud, c’est de faire croire que tout est 
improvisé, réminiscence des comptines enfantines en ma-
rabout-bout-d’fi celle, alors que tout est forcément réglé au 

Rosenstein n’a pas recours à un PowerPoint mais utilise de 
petites boulettes – mouchoirs blancs imbibés d’eau – qu’elle 
lance sur le mur ou encore essore. À travers ces gestes drôles, 
francs et a  priori déconcertants se crée une merveilleuse 
complicité. Ces documents et mappemondes imaginaires 
permettent de ne pas rester happé par l’image, mais bien 
de se laisser porter par l’intense fl ot du texte. D’autant que 
le propos – qui concentre des millénaires d’histoire politique, 
culturelle et sociale – est constamment doublé d’un recul his-
toriographique pointu.

Un beau voyage qui éclaire les confl its 
actuels et à venir

Accompagnée de trois acolytes, Adeline rend abordables ces 
champs disciplinaires et leurs méthodologies de recherche, 
tout en conservant une exigence scientifi que de haut niveau. 
Aucune sévérité n’accompagne son discours aux accents 
universitaires. Au contraire, sa démarche est profondément 
originale et rafraîchissante, et ce dans tous les sens du terme ; 
car l’équipe – aimable et jouant le jeu jusqu’au bout – vous 

millimètre, comme une symphonie. Comme chez tous les 
grands, c’est de la précision que naît le rire.
On s’est surpris, quand le minuteur placé dans le sac à dos 
a sonné et qu’on ne l’a pas entendu, à espérer que là aussi 
c’était une blague, que rien n’avait sonné et que la conférence 
allait continuer. On a regretté, aussi, de ne pas avoir pu com-
prendre les références à la conférence précédente. On a envi-
sagé, enfi n, d’aller voir l’intégrale de la conférence le 17 juillet à 
la Collection Lambert. Car la « Conférence de choses », dans 
son intégralité, dure huit heures. On comprend alors que la 
conférence est pensée comme une performance physique, 
comme une installation d’art contemporain qui se rapproche 
des théories de Jonas Mekas concernant ses fi lms expéri-
mentaux projetés non pas dans des cinémas mais dans des 
galeries : on va, on vient, on regarde un bout, on sort prendre 
un café et on revient. Mais on le confesse, chez I/O, on a 
bien envie d’enchaîner les huit heures tant on a succombé 
au charme de Pierre Mifsud. Pour participer à l’expérience 
collective et ressortir hallucinés, changés par cette traversée 
intello mais pas chiante.

o# rira de quoi vous désaltérer durant cette conférence noc-
turne. La forme est absolument pertinente et souligne par sa 
vitalité un propos complexe. Pas facile, en e# et, de renouveler 
l’approche de ces sujets maintes fois abordés, sous diverses 
formes et selon une pluralité de points de vue. Mais l’intelli-
gence à l’œuvre dans « Décris-ravage » rend de manière lu-
dique et pertinente la di"  cile question de l’avenir des peuples 
et des territoires en Terre sainte.
Promis, pas d’indigestion. Cependant, il faudra bien se laisser 
aller à la densité et au rythme très soutenu de la langue. Le 
quatuor réussit à faire respirer le texte en illustrant de manière 
symbolique et décalée les puissances étatiques, peuples ou 
personnages historiques cités. De petits moments d’histoire 
apparaissent et disparaissent aussitôt. Toujours avec sim-
plicité et sincérité, Adeline Rosenstein met au jour et relati-
vise les dynamiques géopolitiques qui se répètent à travers 
les époques et construisent non seulement le présent mais 
encore le futur des peuples. En ces temps troublés, on ne 
peut que préconiser cette divine plongée dans notre passé ; 
un beau voyage qui éclaire les confl its actuels et à venir.

KING OF COMEDY
— par Audrey Santacroce —

FUTUR AU CONDITIONNEL PASSÉ
— par Lola Salem—

CONCEPTION FRANÇOIS GREMAUD LA MANUFACTURE 10H40

TEXTES ET MISE EN SCÈNE ADELINE ROSENSTEIN THÉÂTRE DES DOMS 22H15

«!Des rives de la rigueur scientifi que à celles de la folie langagière.!»

«!Série de conférences sur la question de Palestine de 1798 à nos jours.!»

CONFÉRENCE DE CHOSES

DÉCRIS-RAVAGE

[AU PUBLIC] AVEC DES ŒUVRES ABSCONSES.

FOCUS — DEUX CHOIX DU OFF
OFF
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C’est paradoxal. En e! et, le sujet est tentant  : rêve, 
réalité, frontières entre les deux. L’acteur fait bien son 
métier, disons-le. L’espace se crée sous nos yeux avec 
presque rien. Un bureau, des bouteilles d’eau. La lu-
mière fait savamment son o#  ce et crée des lieux plus ou 
moins intimes. Sauf que le texte n’y est pas. Les débuts 
sont pourtant prometteurs, les adresses au public 
convaincantes. Puis, petit à petit, on perd l’envie d’écou-
ter, parce que les mots s’enchaînent sans que le sujet 
soit clairement abordé. Il manque la force d’une écri-
ture qui nous emmènerait dans le doute, dans le rêve. 
Or l’histoire se délite, et on aimerait sortir. C’est donc pa-
radoxal que tous ces ingrédients réunis ne parviennent 
pas à nous enthousiasmer. Et si le métier d’auteur ne se 
collectivisait pas ? L.F.

THÉÂTRE / OFF
— LA MANUFACTURE 14H40 —

On est ravi d’avoir affaire à ces trois séduisants 
jeunes hommes dont les personnages n’ont d’égal 
à leur bêtise que leurs cœurs tendres et généreux. 
Pour sauver leur copain qui préférerait rester avec 
«  celle qu’il a dans la peau  » plutôt que d’aller se 
fourrer dans le désert là-bas en Algérie, des amis 
montent un complot pour sauver ce Kara… Peu im-
porte  ; car on se laisse tout de suite emporter par 
leur impeccable diction, aussi souple et rapide que la 
bécane de Pollock Henri, mais aussi par le récit fan-
taisiste et hilarant de Georges Perec, dont la langue 
sonne comme les rues du vieux Montmartre, où les 
copains passeront toujours d’abord. Un chœur qui va 
conquérir tous les autres ! C.F.

THÉÂTRE / OFF
— «!LES HAUTS PLATEAUX!» —

LA MANUTENTION 19H45!

Mickaël Phelippeau a de très beaux cheveux de sirène. 
C’est à peu près la seule chose positive que l’on trou-
vera à dire sur « Membre fantôme  ». Beaucoup, pour 
ne pas dire trop, de second degré mal amené dans ce 
spectacle un rien putassier qui fera quand même beau-
coup rire un certain nombre de spectateurs. De la cor-
nemuse, du fest-noz, une ample jupe noire qui laisse la 
place à un boxer moulant jaune porté en tortillant des 
fesses, rien ne nous est épargné durant ces 40 minutes 
qui semblent durer des heures. N’est pas Philippe De-
coufl é qui veut. A.S.

PERFORMANCE / IN
— JARDIN DE LA VIERGE DU LYCÉE —

SAINT-JOSEPH 11H

Kaïros, petit dieu ailé de l’opportunité qu’il faut réus-
sir à saisir quand il passe. Est-ce si difficile pour un 
auteur de profiter que son personnage s’incarne 
devant lui et sache mieux que lui qui il est ? Oui, cela 
provoque sa colère sourde. Non, le personnage a 
tellement d’interrogations lui-même qu’une nouvelle 
histoire s’écrit. Yann Collette incarne subtilement 
le trouble d’un être qui veut franchir la frontière du 
réel. Grâce à lui, nous sommes transportés dans cet 
ailleurs d’une réalité inconnue. Le décor, réduit au 
simple autel de la célébration des dieux ou au bureau 
de l’écrivain, le son, sorti d’un film de science-fiction, 
tout est en place pour qu’on assiste au combat d’un 
auteur avec son œuvre. Une opportunité à saisir. L.F.

THÉÂTRE / OFF
— CHAPEAU D'ÉBÈNE THÉÂTRE 21H40!—

La Piccola Familia, compagnie de Thomas Jolly qui 
a réussi l’exploit, il y a deux ans, d’électriser le public 
pendant plus de dix-huit heures avec son « Henry VI », 
revient cette année célébrer le 70e  anniversaire du 
Festival dans une création joyeuse et foutraque. Seize 
épisodes pour nous conter l’histoire du IN et du OFF de 
1947 à… 2086, mêlant archives (notes de service de Jean 
Vilar, courriers courroucés de spectateurs…) et fi ctions, 
écriture de plateau et improvisation, petite et grande 
histoire du Festival, coups de gri! es et coups de cœur. 
Beaucoup de joie, de l’énergie à revendre et un public 
complice, qui retrouve avec plaisir la « Rhapsode » tant 
applaudie du « Henry VI », Manon Thorel. O.L.

THÉÂTRE / IN
— JARDIN CECCANO 12H!—

Tel le nez chez Gogol hagard dans Saint-Pétersbourg, 
c’est ici une paire de fesses en expansion qui occupe 
l’attention. Cette fable hottentote de Pierre Notte 
met les gaz sur un plateau nu, réduit à un carré d’es-
pace vital, car après tout, nous dit-on en prologue, 
c’est au spectateur de faire le travail. Brice Hillairet, 
seul en scène mais visiblement habité par quelques 
démons farceurs, incarne cet antihéros ordinaire que 
son postérieur qui ne cesse de s’étendre va amener 
malgré lui dans une quête que l’on pourra trouver 
facile dans ce qu’elle signifie ontologiquement, mais 
joliment imagée. L’être et son séant flirtent donc ici 
consciemment entre le creux et le profond, la vacuité 
et l’insoutenable légèreté  ; ce «  Big Fish  » version 
otarie est à réserver aux givrés rêveurs, callipyges 
de préférence. M.S.

THÉÂTRE / OFF
— THÉÂTRE DES HALLES 14H!—

EN BREF

PARADOXAL
—

MA FOLLE OTARIE
—

LE CIEL, LA NUIT ET LA PIERRE 
GLORIEUSE

—

SUJETS À VIF A : 
MEMBRE FANTÔME

—

MONSIEUR KAÏROS
—

QUEL PETIT VÉLO... ?
—

EST PLUS HUMBLE, ENCORE QU’AUSSI GÉNÉREUSE  : 

FESTIVAL D'AVIGNON
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« Conférence de choses » : Des flots 
de savoirs pour une rivière de rires  

 
Dans la riche « Sélection Suisse en Avignon » qui s’étale de 
La Manufacture au Théâtre Gilgamesh, se nichent la 
« Conférence des choses », un spectacle étonnant proposé 
par la 2B Company de Lausanne. 
 

Une table, une chaise, un verre d’eau, un minuteur et son esprit. 
Voilà ce dont Pierre Mifsud semble avoir besoin pour donner 
chaque jour, durant 53 minutes et 33 secondes, sa « Conférence 
de choses ». Une impressionnante performance langagière et 
encyclopédique. 
Ces conférences sont au nombre de 9 – bien que nous ayons 
assisté à la 10e. On imagine donc qu’il doit il y avoir une bonne 
part d’improvisation dans l’écriture bondissante de François 
Gremaud et Pierre Mifsud. Celui-ci, également acteur, parle 
chaque jour de tous les sujets imaginables avec une dextérité 
mentale aussi précise que les pas d’un funambule sans filet au-
dessus du Grand Canyon. Il mélange citations et anecdotes, 
jonglant de Victor Hugo à Jean-Philippe Rameau – où on 
apprend qu’il est le compositeur de Frère Jacques –, Quasimodo, 
Sylvia Cristel et l’ « adulescence » du roi David avant de refaire 
avec brio de grandes scènes du cinéma hollywoodien d’inspiration 
biblique des années 1950. Il continue par un peu d’étymologie, 
Nabokov, Clark Kent, Linné, Buffon et la composition de la 
moquette. Il raille la connaissance universitaire avec tact et 
rend des événements géniaux alors que si on s’en tenait aux 
faits, ils seraient loin d’être passionnants. 
Outre ces folles associations d’idées, l’humour vient du corps de 
l’acteur. Des blagues volontairement pas drôles évacuées d’un 
revers de la main aux mauvaises chutes d’histoires longues, la 
simplicité et la timidité de Pierre Mifsud le rendent aussi drôle 
qu’attendrissant. Caché derrière sa montagne de savoir, il 
s’étonne lui-même des rires qu’il provoque et masque une certaine 
dérision de la connaissance en la saupoudrant d’euphémismes et 
de gestes stéréotypés, tout cela avec la complicité d’un public qui 
n’hésite pas à participer. Rarement un	
   bouillon de culture 
n’aura été aussi drôle.  

Hadrien Volle 
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Toute ma vie j'ai fait des choses... : Arrêt sur image - 
Avignon OFF 

Son corps est effondré sur le sol. Tragiquement entouré de ces 
traits de craie blanche que la police criminelle trace pour fixer 
l'emplacement d'un cadavre. Une voix sourde monte, lente 
élocution pour évoquer l'agression tragique qui vient de survenir. 
Ralenti à l'extrême, le texte nous parvient par la voix grave, presque 
rocailleuse de Juliette Plumecocq-Mech. Comme une musique. La 
comédienne au look androgyne joue un garçon. TShirt, jeans et 
chaussures noires, cheveux gris en arrière, il décortique posément 
tout ce qu'il n'a pas fait pour se défendre d'une agression 
homophobe purement gratuite. Comme si le temps s'était arrêté : il 
était là, seul en train siroter sa bière dans un bar, lorsqu'un homme 
est entré et a décidé de « lui faire sa fête ». Ne rien pouvoir faire 
face à une décharge d'agressivité. Une frayeur que Remi De Vos 
décrit très bien dans ce texte que lui a commandé le directeur du 
Théâtre du Nord à Lille Christophe Rauck, en décomposant le 
processus psychique de l'agressé. Subir une peur paralysante, être 
terrorisé ; le metteur en scène propose de nous le montrer par une 
forme de chorégraphie au sol de ce corps qui se tord, se contracte, 
s'arc-boute, s'agenouille. 
On mesure l'effort de la comédienne qui joue dans de telles 
positions, mais ce langage du corps soutien le monologue d'une 
façon phénoménale. Sans artifice, le visage pratiquement neutre, 
Juliette Plumecocq-Mech fait tout passer par sa voix et ses 
postures. Une gestuelle recherchée, jamais naturelle, mais est-il 
naturel de se faire agresser parce que l'on est PD ? Jusqu'au 
dénouement tragique… François Varlin 
 
Toute ma vie j'ai fait des choses que je savais pas faire, de Remi De Vos. Mise 
en scène : Christophe Rauck.. Avec Juliette Plumecocq-Mech  
Avignon, La Manufacture, à 13h30, jusqu'au 24 juillet 04 90 85 12 71 
www.lamanufacture.org 
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Liebman renégat : hommage d’un 
fils à son père  
 
Henri Liebman dresse avec humour et délicatesse le portrait 
de son défunt père, Marcel Liebman, intellectuel belge, 
militant juif de gauche, pro palestinien. David Murgia met en 
espace ce spectacle qui connaît des moments de creux. 
 
Riton Liebman, c’est d’abord un visage connu du cinéma 
français. Il a été Pierrot dans la série télévisée Joëlle Mazart 
avec Véronique Jeannot dans les années 80. Il a fait ses débuts 
sur la toile avec Patrick Dewaere et Gérard Depardieu dans 
Préparez vos mouchoirs en 1978, puis a tourné dans beaucoup 
de films à succès. 
 
Cet acteur belge, qui a connu des hauts et des bas (il se confie 
dans ce spectacle) raconte sa vie à travers celle de son père, 
Marcel Liebman, grand intellectuel de gauche, meneur dans les 
évènements de mai 68 à l’Université Libre de Belgique, un juif 
pro palestinien. Même s’il « n’arrive pas à la cheville de son père 
» comme le dit Riton Liebman, ce monologue orchestré par 
David Murgia à la mise en scène est souvent touchant. 
 
Les petits moments de faiblesse sont comblés par le musicien 
Philippe Orivel. On navigue dans les souvenirs de cette famille, 
des ancêtres qui ont connu la 2ème guerre mondiale jusqu’à la 
naissance du fils de Riton Liebman, Félix qui a aujourd’hui 15 
ans et qui est né prématurément.  
Le propos est malheureusement quelque fois anecdotique pour 
donner au spectacle une force universelle. Mais on passe tout de 
même un bon moment parce que la sincérité se lit dans les yeux 
de Riton Liebman. 

Stéphane Capron 
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Conférence de choses 
La Manufacture, rue des écoles à 10h40, 
réservations 04 90 85 12 71 

On est prévenus, la causerie, à moins que ce 
ne soit un cours, d’ailleurs le prof, pardon, le 
comédien (Pierre Mifsud) est fort à l’aise dans 
l’exercice, dure 53 minutes et 33 secondes. Le 
minuteur en témoigne. Chaque jour de la 
semaine, la séance est différente, évolutive. 
Inutile d’être présents tous les jours. Des 
séances de rattrapage sont aussi possibles. 
Mais on peut, et c’est généralement le cas, 
choisir tel ou tel matin, pour participer à 
l’aventure. Conçu par François Gremaud, ce 
spectacle, car s’en est bien un, rassurez-vous, 
permet de s’instruire, mais oui, et de se 
souvenir de personnages comme un certain 
Adolphe Thiers qui déclarait « qu’un peuple 
instruit est un peuple ingouvernable ». On y 
croise aussi Hugo, Goethe, Werther, les 
mormons, la Belgique et la biodiversité. De quoi 
bien débuter une journée. Gérald Rossi 
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Looking for Alceste 
La Manufacture (Patinoire), rue des écoles à 
12h30, réservations 04 90 85 12 71 

Beau et intelligent. Evidemment, dire cela d’un, 
ou a fortiori, à un misanthrope, pourrait relever 
du manque de discernement. Mais cela 
convient absolument à cette proposition de 
Nicolas Bonneau, qui avec Fannytastic et 
Juliette Divry se livre aux délices du genre. 
Violoncelle et clavier, voix et texte, ponctuent 
cet étonnant moment de réflexion et d’humour 
mêlés. Cécile Arthus et Camille Behr ont ajouté 
leurs petites mains pour la mise en scène et 
l’écriture. Avec de vrais morceaux du texte de 
Molière, qui comme dans un puzzle trouvent 
leur place exacte dans l’aventure, « cette pièce 
soulève des interrogations qui me préoccupent 
au quotidien » explique Nicolas Bonneau qui 
réussit un intéressant brassage entre plusieurs 
rives du temps qui court. Un  des moments forts 
du Off, c’est certain. 

Gérald Rossi 
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Avignon : le corps comme vecteur d'émotion dans 
trois spectacles du Off 
 

(…) “Coûte que coûte” par Brigitte Seth et Roser Montllo Guberna, et “Toute ma vie, 
j'ai fait des choses que je savais pas faire”, de Rémi De Vos, démontrent combien le 
corps peut être expressif. 
 

Rire 
Crise et morosité ambiantes sont 
les thèmes qui hantent en filigrane 
Coûte que coûte comme des 
leitmotivs. Mais qui ne feront pas 
pour autant du nouvel oratorio créé 
par Brigitte Seth et Roser Monttlo-
Guberna une proposition triste. Car 
les deux actrices danseuses, 
conteuses, et farceuses, avancent 
sur le fil de l'ironie. Elles nous 
racontent leur quête éperdue du 
bonheur, en nous serinant sur tous 
les tons, cette obsédante question : 

« Ça va ? » Sur une scène parsemée 
de pupitres dont elles effeuillent les 
partitions blanches, elles naviguent 
en noir et font la paire. Seth, ronde 
et charnue, aime la pantomine et 
grince volontiers des dents. 
Montllo-Guberna, mince et sèche, 
esquisse plus volontiers des pas de 
danse précis. Leur parti ? Celui d'en 
rire, dirait Pierre Dac. Pour mieux 
passer en revue tous les lieux 
communs du désastre...  

Emmanuelle Bouchez 
 
Coûte que coûte par Brigitte Seth et Roser Montllo Guberna, d'après le texte d' Elisabeth Gonçalves, 
20h05,  jusqu'au 24 juillet, à La Manufacture. Durée : 1h20 (trajet navette patinoire compris), 
lamanufacture.org. Et ensuite :  les 14 et 15 octobre 2016, au Théâtre Ici et là, à Mancieulles ; le 18 
octobre 2016, au Rayon Vert, à Saint-Valéry en Caux... 
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Avignon : le corps comme vecteur d'émotion dans 
trois spectacles du Off 
 

(…) “Coûte que coûte” par Brigitte Seth et Roser Montllo Guberna, et “Toute ma vie, 
j'ai fait des choses que je savais pas faire”, de Rémi De Vos, démontrent combien le 
corps peut être expressif. 
 
 

KO 
 

C'est allongée sur scène pendant 
trois quarts d'heure que la 
comédienne Juliette Plumecocq-
Mech transmet le texte coup de 
poing du dramaturge Rémi De Vos. 
Ici le corps est KO d'emblée. Il ne se 
relèvera pas. Ou si peu. A genoux, 
peut-être... Rarement, le pouvoir 
performatif de l'actrice a-t-il été mis 
à l'épreuve comme ici. Collée tête 
contre terre à l'intérieur de la ligne 
blanche qui dessine au sol son 
corps affaissé, elle commence avec 
une voix d' outre-tombe... le cas de 
le dire. Son personnage parle une 
dernière fois, avant l'ultime 
seconde, et remonte le fil des faits. 
L'histoire d'une attaque homophobe 
dans un bar de quartier, la nuit, 
contre un homme seul (que 
Plumecocq-Mech incarne) passant 
en revue sa journée du lendemain 

en sirotant une bière. Le metteur en 
scène Christophe Rauck, directeur 
du Théâtre du Nord à Lille, a 
commandé ce texte – Toute ma vie, 
j'ai fait des choses que je ne savais 
pas faire –,  à l'écrivain qu'il connaît 
bien pour le tourner dans les lycées. 
A chaque fois, un débat a lieu à la 
suite avec la comédienne...  
Dans le Off d'Avignon, c'est un 
spectacle pour tout public, pour 
nous. Un plaidoyer écrit d'un trait, 
sans trace de paragraphe, parce que 
le temps est compté, parce qu'il faut 
convaincre l'autre. Plumecocq-
Mech, voix grave, corps androgyne, 
regard clair bouleversant, a souvent 
l'air d'un insecte apeuré et retourné 
dont l'esprit fonctionne à toute 
allure malgré sa mauvaise posture. 
Image inoubliable... 

Emmanuelle Bouchez 

Toute ma vie, j'ai fait des choses que je savais pas faire, de Rémi De Vos, mise en scène Christophe 
Rauck, 13h30, jusqu'au 24 juillet, à La Manufacture. Durée : 45 mn 
 lamanufacture.org Et aussi : le 17 septembre, au Nest Théâtre, Centre Dramatique National de 
Thionville ; le 8 novembre au Manège, à Maubeuge...  
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A l'affiche du Off, satire sociale 
Le chorégraphe israélien Hillel Kogan s'attaque aux clichés sur ce que signifie être 
arabe à travers une étonnante comédie-ballet dans “We love arabs”. 
 
Une comédie-ballet qui s'attaque aux clichés 
On rit aussi, et beaucoup dans We love arabs. 
Le chorégraphe israélien Hillel Kogan y a 
imaginé une espèce de comédie-ballet, où il 
caricature nos bien pensances pleines de 
clichés. En piste, un chorégraphe israélien 
intello à succès – lui-même – qui s’est mis en 
tête de faire un spectacle qui prônerait dans 
son pays la paix et la tolérance via un duo - 
fondé sur la symétrie ! - avec un danseur 
arabe (Adi Boutrous). L’ancien interprète de la 
prestigieuse Batsheva dance company de Tel 
Aviv manifeste naïvement bonne volonté 
politique et ambition messianique, plein de 
préjugés pourtant sur ce qu’être arabe signifie. 
Et cela signifie-t-il seulement quelque chose ? 
Ironiques et drôles, les dialogues s’employent 
à dénoncer les fausses certitudes des uns 
envers les autres sur fond de danse mâtinée 
de hip-hop. La satire est tendre. Elle se 

termine dans un délire de communion à 
base… d’houmous, que finit par partager le 
public. Une subtile petite heure durant, on aura 
vu un artiste se moquer avec esprit de lui-
même et tenter d’approcher l’autre malgré ses 
inconscientes ornières, son ignorance. C’est 
généreux et piquant dans un espace sombre, 
hors frontières que les deux danseurs 
parviennent lentement à faire exploser, 
éliminant tous les murs possibles entre leurs 
communautés. 
Et l’Arabe dans tout ça (qui déclare en fait 
être… chrétien et non musulman) ? Et cet Adi 
Boutrous ? Il parle peu devant le déluge verbal 
lyrique et pompeux de son partenaire. Il 
regarde juste et son œil frise, un peu moqueur. 
Il est épatant.  

Fabienne Pascaud 

 
We love arabs écrit, chorégraphié, interprété et mis en scène par Hillel Kogan, La Manufacture, jusqu’au 24 juillet. 10H40.  
Tel. : 04 90 85 12 71. 
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Revolt : Un sexe contre un autre - Avignon OFF 
 
Après avoir fait connaître Constellations et Orphelins, Arnaud 
Anckaert confirme son talent de découvreur avec Revolt, l’une des 
plus récentes bombes du théâtre anglais. Alice Birch aligne là une 
série de scènes un peu disparates, généralement en queue de 
poisson, c’est-à-dire sans conclusion. Elles parlent toutes du pouvoir 
masculin pour mieux s’en moquer férocement. La première scène, 
par exemple, représente une séance de drague où un homme croit 
qu’une jeune fille va être trop heureuse de tomber dans ses bras ; il 
va être terrassé par les scuds verbaux d’une révoltée qui le 
massacre à peu près comme on prépare un steak tartare. Ensuite, 
d’autres personnages partent dans d’autres disputes où on appelle 
un sexe un sexe. Guerre des sexes et guerre du capitalisme. Tout 
est porté à ébullition. C’est cru, crade, sans gêne, sexualisé, très 
banlieue, sans joliesse et criant de vérité. Arnaud Anckaert fait là du 
théâtre neuf, qui se passe du style cérémonial à la mode et tape 
énergiquement dans le mille. Il obtient d’acteurs nerveux et doués, 
Mounya Boudiaf, Maxime Guyon, Pauline Jambet et Antoine Lemaire 
(qui changent de rôle à chaque tableau) et du musicien Benjamin 
Collier, le meilleur des jeux explosifs. Gilles Costaz  
 
Revolt. She said. Revolt again (Un sexe contre un autre)  
d’Alice Birch, texte français de Sarah Vermande, mise en scène d’Arnaud Anckaert, 
avec Mounya Boudiaf, Benjamin Collier, Maxime Guyon, Pauline Jambet, Antoine 
Lemaire  
La Manufacture (Patinoire) 2 rue des Ecoles 84000 Avignon, 04 90 85 12 71, 
jusqu’au 24/7.  
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Avignon: Mais, quel est le sens des 
choses ? La métaphysique ? 
Joyau de la sélection suisse à Avignon, 
excellente au demeurant, La conférence de 
choses de la 2b compagny est un moment 
rare à savourer dans la jungle du off. 
	
  
Mis en scène par François Gremaud, Pierre Mifsud, Don 
Quichotte chevauchant Wikipédia fait tourner les moulins de la 
connaissance en une performance, seul en scène, pouvant durer 
jusqu’à huit heures. Ici, à Avignon, elle est présentée sous forme 
de conférences de 53 minutes 33 secondes tous les jours à La 
Manufacture, mais une intégrale a été donnée à la fondation 
Lambert. 
 
En toute joyeuse idiotie, l’acteur déploie un savoir « hypertextué » 
citant Hugo, plongeant dans le verre à moitié plein de vide de 
Parménide et comptant ses œufs avec Woody Allen tout en 
menant brides au vent le char d’Apollon parmi les astres 
zodiacaux. Parfois aussi, il soliloque d’une voix doucereuse en 
patois provençal. 
 
Adossé à sa table de conférence, son sac à dos posé sur sa 
chaise, Pierre Mifsud avec une bienveillance espiègle dévide dans 
un flot continu, ponctué de délicates adresses au public, un torrent 
de connaissances bigarrées, jouant et rebondissant comme un 
mathématicien rallongeant ses équations pour en jouir à l’infini. 
 
Si l’on apprend de belles et incongrues choses dans cette bien 
nommée conférence, ce dont on se souviendra pour longtemps et 
pour citer Roland Barthes, c’est qu’elle mobilise le ressort le plus 
secret du plaisir : la subtilité. 

Hervé Pons 
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Scènes 
Reprise : « Coûte que coûte » passe par 
Avignon 

Quelques mois après leur représentation au Théâtre 
de Chaillot, le duo de la comédienne Brigitte Seth et la 
danseuse Roser Montllo Guberna est à l’affiche à 
Avignon, à la Manufacture, jusqu’au 24 juillet, à 20 h 
05. 
Nous republions à cette occasion la critique de ce 
spectacle, parue le 23 décembre 2015.  

Rosita Boisseau 
 
Extrait  

Avec « Coûte que coûte », la comédienne Brigitte Seth 
et la danseuse Roser Montllo Guberna surfent sur des 
émotions extrêmes. 
Prononcez « coûte que coûte » et un flot de sensations 
vous fait serrer les dents. L’expression accroche d’emblée 
à ses wagons une charge de détermination et d’âpreté. 
Avec, en conclusion, une addition toujours salée à régler. 
En choisissant d’intituler leur nouveau duo Coûte que 
coûte, la comédienne Brigitte Seth et la danseuse Roser 
Montllo Guberna, ici épaulées par le texte d’Elisabeth 
Gonçalves sur le thème du bonheur, donnent une idée 
des échelons à grimper avant d’arriver à ses fins…  
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"We love Arabs" : le buzz mérité du Off d'Avignon 
 
Au lendemain du drame de Nice, l'appel à la réconciliation porté par la pièce "We 
love Arabs" prend toute sa mesure. C'est intelligent, beau, plein d'humour, émouvant 
! La création du chorégraphe israélien Hillel Kogan qui allie danse et théâtre, fait, et 
on s'en réjouit, le buzz à Avignon. 
Alors que dans le rang derrière moi une dame déplore l'insouciance du Festival 
d'Avignon et l'absence de contrôle des sacs à l'entrée, son voisin redoute que le 
geste d'hier donne des idées à d'autres... La Patinoire (2e lieux du Théâtre de la 
Manufacture) et ses 130 places est archi bondée. "We love Arabs" fait salle pleine 
depuis une semaine. 
 
 "On ne peut pas rester insensible à ce qui s'est passé hier soir" 
Avant que la pièce ne démarre, un homme s'avance : "On ne peut pas rester 
insensible à ce qui s'est passé hier soir". Voici quelques mots d'un auteur belge, 
Julos Beaucarne : "Il faut s'aimer à tort et à travers". 
 
"Prisonnier des clichés" 
"We love Arabs", c'est l'histoire d'un chorégraphe israélien en pleine création, qui se 
rend compte qu'il a besoin d'un danseur arabe pour sa pièce porteuse d'un message 
de tolérance et de paix. Mais comment faire quand on est prisonnier des clichés que 
l'on voudrait dénoncer, quand dans son répertoire téléphonique "il n'y a pas de 
danseur arabe", "aller chercher dans un Kebab ?" 
Avec beaucoup d'esprit et de finesse, Hillel Kogan nous démontre que le chemin est 
simple mais long à parcourir. Il a la bonne idée de faire appel à un danseur, Adi 
Boutrous, qui est d'une autre culture… celle du hip-hop. 
A la fois réflexion sur la danse, qui n'est pas une décoration mais bien une recherche 
d'identité, et charge politique, "We love Arabs" offre des moments savoureux. 
Lorsqu'Hillel dessine un croissant sur le front de son partenaire pour que 
l'identification soit plus directe, à la surprise de Hadi qui est chétien ! Quand il veut le 
cantonner dans une danse folklorique qui échappe complètement au jeune Adi, qu'il 
l'incite à trouver "l'explosion" dans son corps ou bien de se tenir pieds en l'air tête en 
bas, parce que nous sommes "identiques mais à l'envers" ! 
 
Réconciliation 
Le rapprochement progressif de ces deux corps, qui se découvrent et qui se 
soutiendront bientôt, dégage une singulière émotion. On repense aux mots de Julos 
Beaucarne... 
Quand à la communion universelle, qui réconciliera les trois religions autour de 
l'Houmous, on n'en dira pas plus… vous y serez convié. "We love Arabs" est un de 
ces spectacles que vous n'oublierez pas. 

Sophie Jouve 
 

We love Arabs" - La Manufacture Patinoire - 2 rue des Ecoles, Avignon (navette pour le site de la 
Patinoire) Jusqu'au 24 juillet 2016 - 10H40 
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We love arabs de Hillel Kogan, un geste d’amour 
contre la haine à Avignon  
 
We love arabs, un cri du cœur, un cri d’amour qui résonne à Avignon à la 
Patinoire dans le cadre de la programmation de la Manufacture. Ce spectacle 
drôle et émouvant du chorégraphe Hillel Kogan prend une signification 
supplémentaire après l’attentat aveugle qui a frappé hier soir la promenade des 
Anglais à Nice. 
Hillel Kogan est un artiste engagé. Danseur au sein de la Batsheva Dance 
Company, il mène ses propres projets dans lesquels la danse croise le théâtre. Hillel 
Kogan est danseur, interprète, acteur, et dramaturge. C’est aussi un israélien de 
gauche. Il le martèle sur scène en se moquant du système électoral israélien. « On 
vote tous les ans pour le même résultat ! » 
We love arabs raconte l’histoire d’une rencontre entre un chorégraphe israélien et un 
danseur arabe (Adi Boutros). On suit leur processus de  
création, le temps d’une première répétition. Leur collaboration artistique va très vite 
se transformer en conférence politique. Dans ce spectacle Hillel Kogan évoque 
les difficultés ordinaires de la vie entre deux communautés dans un pays 
déchiré par la haine. Hillel et Adi brisent les tabous avec humour et tendresse. Ils 
se touchent, s’effleurent, s’embrassent. Ce spectacle est un pied de nez à la 
barbarie. Il se moque des préjugés. Pour marquer leurs différences, les deux 
danseurs se dessinent un symbole sur le corps. Adi dessine l’étoile de David sur le 
tee-shirt de Hillel. Hillel dessine un croissant sur le front de Adi. « Tu sais c’est ce 
que l’on voit au dessus de vos minarets !« . « Je suis chrétien ! » lui répond Adi. 
Hilarité générale dans la salle. 
Avec l’humour comme arme de construction positive, ce spectacle est une 
grande bouffée de générosité. Il dit des choses simples, il porte un message 
humaniste et politique. Quand les deux danseurs, dans un corps à corps langoureux 
dessinent la frontière et le mur qui séparent leur deux communautés, on chavire 
d’émotion. Ce spectacle porteur d’espoir est un sacré choc. 

Stéphane CAPRON 
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A la Manufacture, où se joue « Toute ma vie, j’ai fait des choses que je 
savais pas faire », de Rémi de Vos, mis en scène par Christophe Rauck, 
directeur du théâtre du Nord il y a moins de monde sur scène. Il n’y a 
même que Juliette Plumecocq-Mech, étendue sur le sol, telle un 
cadavre délimité d’un trait blanc par la police. 
Ici, l’actrice joue le rôle d’un homme - un homme qui se retrouve face à 
un autre, dans un bar, alors qu’il se contente de boire une bière, sans 
rien demander à personne, et qui comprend immédiatement qu’il va se 
passer quelque chose de grave, surtout quand l’autre se met à lui 
balancer au visage des injures homophobes accompagnées de gestes 
explicites. 
Se mouvant sur le sol avec des gestes dûment maîtrisés, devant un 
écran blanc où l’on ne voit parfois que son ombre, sobrement 
accompagnée de notes de Beethoven, Juliette Plumecocq-Mech 
raconte, avec les mots découpés à l’opinel par Rémi de Vos, grand 
ciseleur.  Elle raconte la peur ; elle raconte l’absurde ; elle raconte 
l’engrenage terrible ; elle raconte les questions qui passent par la tête 
du type placé dans une telle situation ; elle raconte sans rien éluder; 
elle raconte en dansant sur le sol, en se figeant, en se redressant, le 
regard terrassé par l’angoisse de l’issue fatale qui s’annonce ; elle 
raconte jusqu’au rebondissement final, qui ne change rien à l’affaire. 
Ce spectacle ne dure que 45 minutes, mais il fait partie de ceux que 
l’on n’oublie pas. Il rappelle une formule d’Antonin Artaud : « Je ne veux 
plus d’un théâtre qui imite la vie, je veux un théâtre qui refait la vie ». 

Jack Dion 
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Festival d'Avignon : sept pièces qui referont 
parler d'elles 
Le "In" vient de se clore, le "Off" se poursuit jusqu'au 30 
juillet. Coup de projecteur sur quelques spectacles qui ont 
marqué la manifestation. 
(…) 

« We Love Arabs » : la danse de l'ironie  

« J'ai peur de l'Arabe. Mais c'est une peur artistique. » Le chorégraphe 
israélien Hillel Kogan est mordant d'ironie et se joue des clichés dans sa 
nouvelle création qui a fait le buzz à Avignon. L'histoire : un chorégraphe 
israélien (Hillel Kogan) est en pleine création et recherche un danseur 
arabe. « Où aller chercher ? Dans un kebab ? » s'amuse-t-il. Ce spectacle 
de danse est très drôle, notamment lorsque le chorégraphe se fait 
dessiner une étoile de David et trace un croissant sur le front de son 
danseur arabe, Adi Boutrous, qui proteste : « Mais je suis chrétien ! » On 
rit pendant le « cercle vicieux de l'houmous » et quand les danseurs 
s'arment d'une fourchette et d'un couteau. On regrette simplement de ne 
pas entendre un peu moins de blagues pour voir un peu plus de danse, 
tant la dernière partie est captivante.  

Olivier Ubertalli 	
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Liebman renégat : hommage d’un 
fils à son père  
 
Henri Liebman dresse avec humour et délicatesse le portrait 
de son défunt père, Marcel Liebman, intellectuel belge, 
militant juif de gauche, pro palestinien. David Murgia met en 
espace ce spectacle qui connaît des moments de creux. 
 
Riton Liebman, c’est d’abord un visage connu du cinéma 
français. Il a été Pierrot dans la série télévisée Joëlle Mazart 
avec Véronique Jeannot dans les années 80. Il a fait ses débuts 
sur la toile avec Patrick Dewaere et Gérard Depardieu dans 
Préparez vos mouchoirs en 1978, puis a tourné dans beaucoup 
de films à succès. 
 
Cet acteur belge, qui a connu des hauts et des bas (il se confie 
dans ce spectacle) raconte sa vie à travers celle de son père, 
Marcel Liebman, grand intellectuel de gauche, meneur dans les 
évènements de mai 68 à l’Université Libre de Belgique, un juif 
pro palestinien. Même s’il « n’arrive pas à la cheville de son père 
» comme le dit Riton Liebman, ce monologue orchestré par 
David Murgia à la mise en scène est souvent touchant. 
 
Les petits moments de faiblesse sont comblés par le musicien 
Philippe Orivel. On navigue dans les souvenirs de cette famille, 
des ancêtres qui ont connu la 2ème guerre mondiale jusqu’à la 
naissance du fils de Riton Liebman, Félix qui a aujourd’hui 15 
ans et qui est né prématurément.  
Le propos est malheureusement quelque fois anecdotique pour 
donner au spectacle une force universelle. Mais on passe tout de 
même un bon moment parce que la sincérité se lit dans les yeux 
de Riton Liebman. 

Stéphane Capron 
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♥♥ vivement recommandé 

C’est l’histoire d’une fille qui, dès qu’elle fut mise en société, c’est-à-dire à la 
maternelle, s’est prise à aimer les garçons. Dans une perspective qui n’a rien de 
modeste : il lui faut être aimée en retour. Alors, avec sa candeur d’enfant, elle 
élabore des plans, jauge les forces en présence, tente des coups. Plus cette 
chasseresse si peu Diane par ses galantes préoccupations décoche de flèches, plus 
elle se pique. Son éducation sentimentale passe par des déconvenues, mais en 
grandissant elle ne renonce pas à analyser. Les premiers succès viennent, et le 
cortège de premières fois avec. Sa pensée se complexifie à mesure qu’enflent les 
problèmes posés par la concurrence entre amour et désir. Elle a 25 ans et écrit une 
énième missive, cette fois à l’homme qui un jour partagera sa vie. 

Tout ceci serait d’une platitude crasse sans l’écriture ciselée et primesautière d’Adèle 
Zouane, et son jeu d’abord poupard, puis frais et printanier. Sa formulation du 
sentiment amoureux et du désir, leurs manifestations physiques, fleurissent en une 
merveille de variations. L’amoureuse grandit dans ses mots, dans ses gestes, jusque 
dans son visage. Cette fresque et ses riantes frasques sont aussi un manifeste, celui 
d’une condition féminine libérée des carcans familiaux, sociétaux et religieux. Son 
nom est à retenir : Adèle Zouane, une révélation de ce Festival. 

Walter Géhin 

À MES AMOURS / ÉCRIT ET INTERPRÉTÉ PAR : ADÈLE ZOUANE / COLLABORATION 
ARTISTIQUE : ADRIEN LETARTRE / REGARD : ÉRIC DIDRY / COSTUME : ORIA STEENKISTE / 
CRÉDIT PHOTO : OLIVIER ALLARD. 

Festival d’Avignon OFF 2016 / la Manufacture intra-muros / à 17h55 (durée : 1h10) / du 6 au 24 juillet. 

 

 

	
  

 
18 juillet 2016 



 

 

Enquête sur les Alceste du XXIe siècle 
	
Alors que sa fête d'anniversaire dégénère, Nicolas 
Bonneau se confronte au personnage misanthrope de 
Molière.  
 
Agacé de s'être prêté au jeu des 
politesses obligées et des joies 
factices, le comédien remonte aux 
sources de ce rejet de ses semblables. 
Depuis sa découverte de la pièce de 
Molière dans un atelier théâtre au 
lycée, les mots d'Alceste résonnent en 
lui. Ils le guident tout au long de son 
voyage à la rencontre de misanthropes 
d'aujourd'hui. 
 
Coming out misanthropique 
 

Théâtre documentaire, confession 
théâtrale : on cherche en vain à 
classer Looking for Alceste dans une 
catégorie. Nicolas Bonneau a 
réellement enquêté sur ces personnes 
qui décident de s'abstraire de la 
société. Il en dresse plusieurs portraits, 
du reclus volontaire dans son 
appartement encombré de livres à 
l'ermite au cœur de la forêt, en passant 
une jeune femme qui a rompu avec la 
vie citadine. Ces rencontres sont 

autant d'occasions de se questionner 
sur son propre désir. Va-t-il au-delà de 
l'agacement passager, serait-il capable 
de tels renoncements? 
 
Le baroque s'échappe de la 
bienséance 
 

Les répliques d'Alceste ponctuent la 
recherche de Nicolas Bonneau, tandis 
que la voix et la musique de 
Fannytastic viennent le soutenir ou le 
bousculer. Clavecin et violoncelle 
(Juliette Divry) par demoiselles en 
habit de cour s'affranchissent vite, le 
clavier se déchaîne, les deux 
musiciennes-comédiennes portent les 
interrogations du comédien. Fuir le 
monde est-il signe de courage ou de 
lâcheté? Un sujet de philo tranché 
dans le vif de nos existences 
contemporaines.  

Françoise Josse 
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« Conférence de choses », de François Gremaud, la Manufacture à Avignon  
 

François Gremaud, quésaco ? 
	
  

Tout sur tout, en vrac et en bref : le metteur en scène suisse François Gremaud 
a conçu neuf « conférences de choses » qu’il présente en épisode à 
la Manufacture, et en intégralité le 17 juillet dans la cour de la 
Fondation Lambert, à Avignon. Curieux de tous les pays, déplacez-vous ! 
 
À une époque que les moins de trente ans 
ne peuvent pas connaître, quand se posait 
une question tordue ou lorsqu’on cherchait 
une information inessentielle, on ouvrait le 
Quid. Le Quid avait ses déclinaisons 
annuelles, depuis 1963. Son credo ? 
« Tout sur tout… et un peu plus que tout ». 
Et, de fait, le lecteur y trouvait surtout ce 
qu’il ne cherchait pas, selon la définition 
même de la sérendipité. Aujourd’hui que le 
Quid n’existe plus, que reste-t-il aux 
Christophe Colomb de l’information, à ces 
aventureux qui frayent sur les rives de 
l’encyclopédisme ? Wikipédia, bien sûr. Et 
François Gremaud. Lui aussi en dit un 
« peu plus que tout sur tout ». 
Que nous apprend sa fiche Wikipédia, 
justement ? Que ce metteur en scène 
suisse, fondateur de la 2b Compagny, est 
né à Berne en 1975. Berne, connu pour la 
convention qui porte son nom, laquelle 
protège les œuvres littéraires et artistiques, 
est une ville de créateurs réputée pour son 
musée d’art contemporain : La Kunsthalle, 
de Berne donc. Kunsthalle signifie 
d’ailleurs… Ah ! mais je m’égare, là où 
François Gremaud aurait digressé avec art. 
Il a fait de son interprète, Pierre Misfud, un 
lien hypertexte humain, retrouvant ce 
plaisir des esprits d’escalier, dégringolant 
à toute berzingue les marches du 
dictionnaire, et nous embarquant dans sa 
chute. 
Ils ont conçu ensemble neuf conférences 
de choses : conférences, plutôt que leçons 
– trop connotées –, dans lesquelles se 
déploie toute la légèreté de l’érudition 
facile. En guise de titre, miscellanées 
auraient tout aussi bien pu faire l’affaire. 
Car François Gremaud adopte un 

principe : le maximum d’information sur les 
sujets les plus divers, sans y passer une 
éternité. L’heure tourne. Le spectateur 
apprendra ainsi dans le 
cinquième épisode de cette saga, en 
moins de temps qu’il n’en faut pour le lire, 
par exemple et en vrac : la triple définition 
du mal (physique, métaphysique et moral) 
chez Leibniz, le parcours de vie d’un 
miniaturiste allemand, comment les Incas 
fabriquaient leurs codex, ce qu’est la 
nixtamalisation, un peu d’histoire 
avignonnaise, etc. Chaque épisode dure 
cinquante-trois minutes, dont l’écoulement 
est marqué par une sonnerie de réveil. 
L’ensemble est parfois repris en intégrale 
(en l’occurrence, le 17 juillet 2016 dans la 
cour de la Fondation Lambert, à Avignon). 
À l’issue de ces conférences, les idées ne 
sont pas nécessairement plus claires, 
mais elles sont plus nombreuses et plus 
riches. François Gremaud et Pierre Misfud, 
dans ces conférences à mi-chemin du 
Quid et de Pierre Bellemare, parviennent à 
forcer la curiosité, qui finit en roue libre. Ils 
suscitent l’envie d’aller chercher de 
nouvelles réponses à des questions que 
nous n’aurions même pas songé poser. 
Dans les ingrédients heureux de cette 
macédoine d’idées, une citation est 
attribuée à Adolphe Thiers : « Un peuple 
instruit est un peuple ingouvernable ». Si 
bien qu’en regard, à bien y réfléchir, ces 
conférences apparaissent non seulement 
comme une invitation au voyage, mais 
aussi un appel à la sédition intellectuelle, 
faisant de la curiosité une émancipation. 
Pas peu ! 	
  ¶ 

Cédric Enjalbert
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« Revolt, She Said. Revolt Again. », d’Alice Birch, la Manufacture-Patinoire à Avignon  
 

 L’énergie rock de la mise en scène finit par convaincre 
 

Arnaud Anckaert déniche le texte inédit en 
France d’une auteur britannique, 
Alice Birch, pour jouer le sexisme et la 
violence du désir, exercés aussi bien sur 
le corps, le langage, ou au travail. En 2014, 
l’écrivain a remporté le George Devine 
Award et le Arts Foundation Award pour 
ce texte à la fois contemporain et 
atemporel. Un spectacle dérangeant, 
mais stimulant. 
« Révolutionnez », scande un slogan en 
lettres lumineuses rouges, tout au long de 
la pièce. Face au monde d’aujourd’hui, 
brutal, cru, incompréhensible, on peut 
rester pantois, écœuré, ou on peut se 
révolter, prendre les stéréotypes à rebours 
et leur tordre le cou. « Je ne comprends 
pas », dit le metteur en scène. Alors plutôt 
que d’expliquer, il choisit de nous lancer 
au visage des questions sans réponse : et 
si le désir de la femme empruntait le 
langage de l’homme ? Comment réagir à 
une demande en mariage ? Jusqu’où ira la 
femme qui prend son propre corps pour 
expérimenter son rapport au monde ? 
À partir du texte à séquences d’Alice Birch, 
des sketches truffés de vulgarités ou 
d’éclairs cinglants, Arnaud Anckaert donne 
à voir et à entendre ce que serait un 
monde où la révolte l’emporterait. Pour 
mieux comprendre ce qui est 
inacceptable : viols, abandons, mépris, 
soumission, il ose exposer l’envers du 
décor. C’est peut-être facile, c’est parfois 
naïf, ça amuse, et ça bouscule. 
 

Puis, ça grince. 
Sur un plateau nu, des corps se dévêtent 
et se rhabillent dans l’impudeur des 
relations sans fard entre hommes et 
femmes. D’abord, les clichés déferlent : 
escarpins rouges et robe moulante sont 
les premiers costumes arborés. Mais ces 
images faciles ne trompent pas : elles 
évoquent la violence avec laquelle la 
femme est traitée comme un objet (de 
désir). Puis, ça grince. Le discours de 

l’homme se retourne comme un gant face 
à celui de la femme qu’il juge agressif ; les 
postures de chacun s’inversent sous le 
vent de la révolte. En live, le clavier et la 
guitare électrique de Benjamin Collier 
accompagnent cette dérive délirante. 
Dans une autre saynète, une femme nue 
dégoûtante dans les allées de pastèques 
d’un supermarché dérange : « Ça ne se 
fait pas ! », lui lance-t-on. Ça ne se fait pas 
d’étaler sa chair en souffrance sur l’autel 
de la grande consommation… Et cette 
élémentaire demande de temps, pour se 
reposer, qu’une employée d’entreprise 
formule à son patron têtu étonne : ce n’est 
pas la banalité du travail qui est 
insupportable, c’est le manque d’écoute, 
c’est l’incapacité à laisser de petits désirs 
simples advenir, tout naturellement, entre 
les impératifs d’une alternative étroite : 
produire ou consommer. 
Les quatre comédiens sont à tour de rôle 
victimes et bourreaux. La comédienne et 
chanteuse Mounya Boudiaf séduit par la 
variété de ses registres. Antoine Lemaire, 
jouant sans nuances l’homme viril et 
dégoulinant de désir au début de la pièce, 
réapparaît à l’acte II, comme dans les 
comédies classiques, sous les traits d’une 
vieille femme : la marâtre n’est plus ici la 
cible de la satire moralisatrice, mais 
incarne l’énigme de cette femme qui a 
choisi d’abandonner ses enfants et n’en 
témoigne aucun remords. Les rôles 
s’intervertissent : jeux de miroir qui 
dénoncent et ridiculisent nos 
représentations. Loin d’une pensée 
correcte et sermonneuse, la posture 
féministe s’autorise la violence, 
l’extravagance, sans souci de bon goût. 
En somme, l’énergie rock de cette mise en 
scène finit par convaincre, à force de 
creuser derrière les paravents de 
stéréotypes éculés. ¶ 

Frédérique Favre et Lorène de Bonnay 
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Une table et une chaise blanches, difficile de faire plus 
minimaliste. Le dernier spectateur à entrer va vers la table, 
pose son sac à dos, règle son minuteur sur 53’ 33” et, l’air 
de rien, commence à nous parler de ce lieu où se déroulera 
la "conférence". Ce qui l’entraîne à nous parler de la rue, 
l’école Thiers, Thiers nous conduit à Victor Hugo qui ne 
partageait pas ses vues, etc... 

Une information en amène une autre et nous voici partis 
pour un périple qui nous fera passer par l’histoire, la 
mythologie, la linguistique, la botanique, le cinéma et ce 
diable d’homme ordinaire se révèlera véritable magicien, 
hypnotisant son auditoire. Cette épopée est née du constat 
qu’aujourd’hui, sur internet, nous pouvons tous explorer la 
connaissance du monde de façon vertigineuse. Reste à faire 
le tri… 

La conférence est différente presque chaque jour puisqu’il y 
en a 8 heures ! 

A noter que le 17 juillet l’intégrale de 8 heures sera donnée 
à la collection Lambert, on entrera (et on sortira !) quand on 
voudra avec le billet d’entrée au musée… 

Notre avis : addictif, quel trip ! 
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Quand le théâtre touche au sublime. 
En matière de perfection, « We love arabs », de l’israélien Hillel Kogan, 
mérite aussi le coup de chapeau. L’œuvre restera comme l’un des 
temps forts de la cuvée 2016 du Off, qui continue jusqu’au 30 juillet 
alors que le In vient de tirer le rideau. 
Hillel Kogan interprète un chorégraphe israélien qui recrute un danseur 
arabe (Adi Boutrous) afin d’envoyer au monde un message de paix, de 
fraternité et d’amour entre les peuples. L’intention est louable, comme 
l’est Hillel Kogan dans tous ses faits et gestes en symbole du dominant 
qui renvoie la pire des images alors qu’il est plein de bonne volonté, 
précisant même qu’il est « de gauche », au cas où l’on aurait douté de 
sa pureté morale. 
Avec un sens de l’humour grinçant, Hillel Kogan danse sur le fil du 
rasoir, face à un Adi Boutrous à peine plus loquace que Buster Keaton. 
Il faut dire que le chorégraphe ne lui demande guère son avis, 
persuadé qu’il est de pouvoir faire son bonheur chorégraphique (et plus 
si affinités politiques) à sa place. Ainsi demande-t-il à Adi Boutrous de 
quel village il vient alors qu’il est originaire de Tel-Aviv. Au nom du 
repérage nécessaire des personnages, il demande à Adi de lui dessiner 
une étoile de David sur le cœur avant de lui tracer sur le front un truc 
dont il n’arrive pas à retrouver le nom comme il y a en a sur les 
mosquées, comment ça s’appelle déjà, une banane ? Non : un 
croissant. Et Adi de lui rétorquer qu’il est… chrétien !   
Ainsi s’enchainent les quiproquos nés d’idées toutes faites, de 
schématismes ancrés dans les esprits, de non dits qui alimentent les 
fantasmes et rendent le dialogue plus complexe que les mouvements de 
danse des deux artistes, aussi majestueux dans l’expression artistique 
que dans l’incompréhension. Merci à Hillel Kogan de rappeler qu’il est 
difficile d’abattre les murs installés dans les têtes. Jack Dion 

 
 

BLOG 
 

25 juillet 2016 



 

 

 

Nos coups de coeur du « OFF 
d’Avignon 2016 » : 2ème partie 

L’Amour Fou 
	
  
We Love Arabs. Avec son titre délibérément 
cliché, ce spectacle chorégraphique de l’israélien 
Hillel Kogan a rapidement fait le buzz auprès des 
spectateurs du OFF. Créé en 2013 mais 
présenté pour la première fois à Avignon (La 
Manufacture, 10h40), We love Arabs réfléchit les 
relations entre Israéliens et Palestiniens avec 
énormément de talent et d’ironie. Dans une 
projection grotesque de son propre métier de 
chorégraphe, Hillel Kogan se présente ainsi en 
espèce de Mia Frye, le discours rempli de 
poncifs sur l’acte créatif… et sur les Arabes ! 
Dans le cadre d’une performance de trois jours 
(sic) qu’il souhaite monter dans le désert, il a 
ainsi besoin d’un Palestinien (joué par le 
séduisant Adi Boutrous) afin de figurer par la 
danse un espace commun où les deux 
communautés pourront co-exister. Le spectateur 
assiste ainsi à cette répétition improbable qui 
pousse le second degré à l’extrême avant d’être 
invité à communier avec les artistes à grandes 
bouchées de houmous. We love Arabs est 
particulièrement hilarant et surtout bien plus 
efficace dans son discours que bon nombre de 
spectacles en apparence beaucoup plus 
« sérieux ». 
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« Revolt. She said. Revolt again » 
d’Alice Birch à la Manufacture 
 

Défi intellectuel de taille, « Revolt » déconstruit avec brio et audace les mécanismes 
de domination de la femme par l’homme. Révolte jouissive et rock ‘n’ roll contre 
l’oppression symbolique du genre féminin en son corps, dans l’amour et au travail, la 
pièce porte haut son nom. 
 
Dans l’air du temps, la pièce brasse les 
thèmes d’un féminisme souvent décrié 
pour être creux, mais échappe à cet 
écueil. Au contraire, « Revolt » est une 
mise en scène d’un féminisme 
puissant et libérateur. La pièce incite à 
questionner ce que nous savons sans 
savoir, ce qui est inscrit sur notre peau 
et dans nos rapports les uns aux 
autres, profondément ancré. Cette 
quête difficile, Arnaud Anckaert a osé 
la mener dans une mise en scène 
brute et intense. 
 

La pièce a pour origine la colère de 
l’autrice contre la standardisation 
marchande de l’image de la femme, le 
viol et l’industrie du porno, mais aussi 
contre un sexisme ordinaire, une 
domination écrasante car symbolique. 
« Revolt », c’est toute une révolution, 

celle de l’intimité, de la famille, du 
travail, et du langage. 
 

C’est deux hommes et deux femmes 
qui entrent en confrontation, qui 
s’agitent et se combattent. Mounya 
Boudiaf, accompagnée du piano par 
Benjamin Collier, chante tendrement. 
Pauline Jambet se dénude sans honte. 
Maxime Guyon et Antoine Lemaire 
jouent l’incompréhension et l’appétit 
sexuel. La force de la pièce tient 
beaucoup à la justesse et l’intensité du 
jeu de ces six acteurs irréprochables. 
 

On peut regretter qu’une mise en 
scène aussi intense souffre du 
caractère un peu caricatural du propos. 
Mais c’est pour son caractère rock et 
révolutionnaire qu’on aime « Revolt », 
alors sa radicalité, on lui pardonne. 

Fiona Dubois
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Revolt. She said. Revolt again 

La pièce était présentée à la Manufacture Patinoire 

 
Quatre comédiens et un musicien portent ce spectacle qui appelle à la réflexion avec beaucoup de 

talent et d’énergie. PHOTO DR 

Cette pièce britannique d’Alice Birch, jusqu’ici inédite en France, est composée de 

plusieurs scènes ou fragments indépendant(e)s, mais sur le même thème : les rapports 

femmes/hommes aujourd’hui, dans le travail comme dans l’intimité, sont toujours des 

relations de pouvoir et de subordination. Et la démonstration est convaincante. 

Elle montre que, sous l’apparente égalité, l’incompréhension face aux propos de l’autre 

est toujours vivace, d’ailleurs "je ne comprends pas" est une phrase récurrente de chaque 

scène. Cette incompréhension est montrée de façon lumineuse (si j’ose dire) dès le début 

de la première séquence, où le dialogue hilarant qui s’installe nous rappelle vraiment que 

ce n’est pas seulement de la fiction. Et les autres scènes ne font que confirmer cette 

impression ; d’où le désir de révolte du titre pour changer la norme ; norme qui nous est 

inculquée pratiquement dès notre naissance. 

Quatre comédiens et un musicien portent ce spectacle avec beaucoup de talent et 

d’énergie, et nous font réfléchir et beaucoup rire malgré le sérieux du sujet. 

Notre avis : on aime énormément. 

  

M.C.B. 



 

 

 

 
	
  

♥♥♥ incontournable 

Une journaliste, au sommeil troublé, s’inscrit à un essai clinique de rêve 
lucide. Elle sera exposée, dans une salle d’hôpital, aux mêmes stimuli que 
la poignée de co-rêveurs, aux profils divers, qui l’accompagnent dans 
cette expérience supervisée par un spécialiste reconnu de la question. 
Cependant, la rigueur du protocole est vite submergée par la force des 
rêves… 

Ce n’est pas dans le sommeil que nous plonge Marien Tillet, mais dans un 
océan de bienheureuse perplexité. Méandres, imbrications, tiroirs, 
boucles, chausse-trapes, le cerveau fume, fulgure croyant tenir quelque 
chose, fulmine en réalisant qu’il s’agissait d’un mirage. Le conteur trace en 
un éclair une piste, aussitôt l’efface, en trace de nouvelles qui subissent le 
même sort, tandis que la frontière entre rêve et réalité se cabre, se tord et 
finalement se dérobe. 

Marien Tillet imprime un rythme ébouriffant à sa narration, rythme 
merveilleusement soutenu par les effets sonores et de lumières que 
coordonnent Samuel Poncet et Alban Guillemot, et qui font glisser 
l’histoire vers d’inquiétantes contrées. Mais au-delà de cette performance 
live, le plus impressionnant est le talent d’écriture. D’abord parce que les 
concepts scientifiques indispensables à la compréhension de l’histoire 
sont discrètement, et avec humour, distillés par petits bouts digestes au fil 
du récit. Ensuite parce que la structure narrative de PARADOXAL, à la fois 
foisonnante et évanescente, endigue toute certitude. Et quel plaisir de 
quitter ce thriller médical avec, plutôt que des certitudes, de 
controversables interprétations ! 

Walter Géhin 
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Dans la tête pleine de Pierre Mifsud 
Pierre Mifsud, mis en scène par François Gremaud offre jusqu’au 24 juillet une 
Conférence de choses. Une seule, dont vous n’aurez chaque jour qu’un bout de 53 
minutes et 33 secondes. Pour savoir la suite, revenez demain. 
 
C’était l’une des grandes attentes de 
La sélection Suisse à Avignon et elle 
est totalement comblée. Pierre Mifsud 
se pose là comme un prof de fac cool, 
de ceux qui portent des tennis et 
enseignent debout, en appui sur le 
bureau. Il nous prévient de la règle du 
jeu : ce que l’on va entendre ici est la 
suite de ce qui a été dit la veille et 
l’introduction de ce qui viendra demain. 
Nul besoin pour saisir de voir les 
épisodes manquants. 
 

Le spectacle fonctionne sur une 
succession d’idées proches de 
l’anadiplose. Ici la fin d’un mot ne 
devient pas le début d’un autre mais 
une image nous embarque dans une 
autre histoire. Comment passer de la 
mort de Descartes à Annie Hall, puis 
au char d’Hélios, et de ce char à une 
chanson de Carlos ? C’est la force de 
ce spectacle absurde au potentiel 
burlesque atomique. 
 

Il ose le « soit dit en passant » qui fait 
éclater les rires, car il ne fait que 
ça,  faire passer les mots dans une 
digression infinie. De cette folie pure 
jaillit une idée folle, celle d’unir dans un 

spectacle les savoirs scientifiques et 
populaires. 
 

On apprend des tonnes de savoirs 
inutiles, comme par exemple le fait 
que Diane Keaton porte ses propres 
vêtements dans Annie Hall ( à ressortir 
bien sur lors d’un dîner en ville). 
 

Le comédien est remarquable et manie 
les mots avec une dextérité folle. Il faut 
garder en tête que le spectacle n’est 
joué qu’une seule fois, la part d’impro 
est donc présente sans que l’on puisse 
la déceler.  Pour se souvenir de son 
texte, il doit entrer dans le processus 
du mot valise. Un mot déclenche une 
histoire  : « Automobile » ( Tient… le 
char d’Hélios…) ou Haribo, pour nous 
expliquer ce qu’est un acronyme. 
 

Il a une présence scénique parfaite, les 
yeux rieurs et l’invitation à l’interaction 
permanente. C’est aussi fou que 
réjouissant. A voir absolument et à 
noter que la Conférence sera donnée 
en version intégrale le 17 juillet de 14h 
à 22h à la Collection Lambert. 

Amélie Blaustein Niddam
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Note	de	la	rédaction	:	★★★★★ 

	
Quand Christophe Rauck chorégraphie Rémi De Vos 
 
Le directeur du CDN Lille Tourcoing Nord-Pas de Calais est dans le Off d’Avignon. 
Déjà, en soi, cela est une information. Ensuite vient une question : pourquoi Toute 
ma vie j’ai fait des choses que je savais pas faire n’est pas programmé au 
Festival d’Avignon ? En tout cas, le niveau est là. 
 
Il ou elle est allongé-ée là, autour d’il 
ou elle est tracé son corps en craie de 
flic. Il ou elle est mort-e. Derrière il ou 
elle il y a un mur qui laisse passer la 
lumière. Puis une voix étouffée sort 
d’outre-tombe, de sa bouche à il ou 
elle. « Ok, les gars, écoutez-moi. C’est 
pas moi qui ai commencé ». 
Mais quoi ? Il est en fait elle. Et c’est 
pour elle, pour Juliette Plumecoq-
Mech que le rôle est fait. Elle est 
habillée comme un mec, sweat à 
capuche et rangers aux pieds. Elle a 
les cheveux courts. Elle ne quitte pas 
le sol, elle se soulève un peu. Au sol, 
qui est l’endroit où elle a échoué, elle 
danse. Son récit est une danse 
macabre et en même temps tellement 
rempli de cynisme que l’on rit souvent. 
Un mec dans un bar est pris pour cible 
par un autre, sans aucune raison. Le 

mec se fait insulter, se fait traiter de 
« pute, d’enfoiré », pour le plus 
classieux. Le texte de Remi Devos est 
un bloc de quinze pages sans 
respiration. La comédienne, 
époustouflante doit donc couper et 
rythmer de ses yeux, de ses mains qui 
empoignent l’autre qui n’est pas là. Elle 
court, elle glisse, elle attaque, tout cela 
sans jamais se hisser plus haut que 
ses genoux. 
La mise en scène pure et raide de 
Rauck est un bijou, un clair-obscur 
glabre qui accompagne parfaitement 
ce texte sur une folie, une démence, 
une injustice. C’est juste l’histoire d’un 
mec qui était à la mauvaise place, au 
mauvais moment et cela donne une 
petite bombe.  

Amélie Blaustein Niddam
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Chaque jour, jusqu’au 24 juillet, nos envoyés spéciaux au Festival 
d’Avignon livrent leurs coups de cœur. 

 

Toute ma vie, j'ai fait des choses 
que je savais pas faire… 
 

Il y eut un soir. Il n'y eut pas de matin. Du moins 
pour l'homme pourchassé après une rixe dans 
un bar. Couché au sol, son cadavre enfermé 
dans la silhouette dessinée par la police, il 
raconte les heures d'épouvante passées à 
tenter de tenir l' « ennemi » à distance, avec, 
pour seule arme, la parole. Signé Rémi De Vos,  
Toute ma vie, j'ai fait des choses que je savais 
pas faire… dit, dans une écriture troublante, la 
violence d'un monde en perte de vitesse et de 
lui-même. Mise en scène dans une épure 
rigoureuse par Christophe Rauck, directeur du 
Théâtre du Nord, à Lille, Juliette Plume-Coq 
Mech est l'interprète saisissante de tenue, de 
présence et de puissance de ce monologue 
cognant au ventre. Frappant au coeur... 

Didier Mereuze. 
A 13h30 au Théâtre de la Manufacture. Jusqu'au 24 
juillet. Rens. 04.90.85.12.71. Reprise à Lille, 
Thionville, Maubeuge… 
Site web www.lamanufacture.org / / 
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Walter Géhin, 11 juillet 2016 
 
 

"RECOMMANDÉ" 
 
 

REVOLT. SHE SAID. REVOLT AGAIN 
 

 

 
Cela commence à la manière d’une crue comédie du langage. Un homme, une femme, point de chabadabada 
mais elle qui s’amuse à lui faire reformuler son désir, puis à prendre le contre-courant de la norme qui veut 
que ce soit, dans les mots comme dans l’acte, l’homme qui fasse l’amour à la femme, en l’exprimant avec 
emphase face à un mâle de plus en plus décontenancé. Un autre couple, une demande en mariage qu’il vient 
de rater. Tentatives de reformulation mais trop tard, elle a vu le vide. D’autres scènes suivent, d’autres 
situations où il y a quelque chose d’incompréhensible pour au moins un des protagonistes. L’inaudible gagne 
progressivement toute la scène. Brouillage des sexes, superposition de propos incohérents, insertion de mini 
concerts, utilisation d’accessoires grotesques… La forme théâtrale est elle-même mise à mal. Haro sur la 
norme ! 

 
Dans sa mise en scène du texte d’Alice Birch, Arnaud Anckaert est loin de la jouer petit bras. Tout comme les 
actrices et acteurs, qui font don de leurs corps. REVOLT est clivant, donc attirant. 



 

 

 

 

 

 

Riton Liebman revient au théâtre avec son père. 

Riton LIEBMAN a choisi de mettre en 
scène un renégat qu’il a bien connu : 
son père Marcel, un juif de gauche, 
pro-palestinien qui le restera toute sa 
vie. Parce qu’il fut difficile de grandir 
dans son ombre, il lui faudra d’abord 
dresser son portrait et avec lui l’histoire 
des grandes luttes de son époque, 
faire inventaire afin de se poser 
l’essentielle question de la filiation. 
Sans artifice et authentique, Liebman 
nous émeut dans une pièce 
faussement déstructurée. 
Riton Liebman revient au théâtre avec 
un texte qu’il a écrit sur son enfance 
mis en scène  par le talentueux David 
Murgia que l’on a déjà remarqué en 
particulier comme lauréat du festival 
Impatience 2012 avec « Le Chagrin 
des Ogres ». 
La pièce est construite comme un 
témoignage en construction entre 
interview et passage aux aveux. 
Liebman est attachant, il le sait alors il 
se permet tout, il joue au violon, mal, il 
chante, il danse, il cabotine pour 
masquer, en vain, l’extrême intimité et 
sincérité du propos. Aujourd’hui papa 
d’un Felix adolescent, il dresse un 
bilan de sa vie de fils de cet impossible 
aussi que sympathique Marcel 
Liebman, un personnage fantoche, 
impérieux et compulsif militant  qui 
n’hésitait pas à emmener Riton dans  
les manifestations, de lui faire chanter 
l’internationale, un communiste qui 
croyait en Lénine, un enfant caché 
pendant la guerre, un enfant de la 

Shoah, un militant qui caporalisait ses 
étudiants, un polémiste télévisuel, un 
polyglotte qui aimait la musique 
classique, et surtout Mozart, un cordon 
bleu qui adorait sa famille, un libre 
penseur qui poussait le paradoxe à 
refuser un État Juif au motif qu’il était 
une aventure illégitime d’émancipation 
d’un peuple car précisément le peuple 
Palestinien, comme tout peuple doit 
s’émanciper. Riton lui aime le rock, les 
amis et l’art dramatique, la drogue 
aussi, longtemps trop, et les femmes 
noires qui fument du cannabis comme 
sur la pochette ABRAXAS de Santana. 
Riton aime son père Marcel parti trop 
tôt, tandis que la tornade enthousiaste 
et hyperactive de ce père ne l’enlèvera 
pas à sa propre pulsion, la propre 
marche de son destin et du combat de 
ses désirs. 
La pièce est une attendrissante 
délectation.La mise en scène est ténue 
et plurielle. Le texte est 
admirable.  Riton Liebman partage 
avec Philip Roth un nez singulier et un 
talent pour le mot d’esprit et la 
dérision. La pièce contient un des plus 
succulent witz sur Auschwitz. 
Ce fils riche de tant de dispositions 
naturelles rendant un hommage 
poignant à un père riche de tant de 
talents.vous arrachera des larmes 
chaudes et vraies. 
La vie de Riton Liebman est un roman 
à découvrir sans hésitation jusqu’au 24 
à la Manufacture, Patinoire. 

David Rofé-Sarfati
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« On a fort mal dormi » – Création de Guillaume Barbot d’après les textes de 
Patrick Declerck, avec Jean-Christophe Quenon – La Manufacture à 16h15 du 6 
au 24 juillet 

Guillaume Barbot lit en 2006 « Les Naufragés », un texte de Patrick Declerck dans 
lequel l’auteur, ethnologue et philosophe, raconte comment un soir il s’est déguisé en 
clochard pour être embarqué dans le centre d’hébergement de Nanterre. En 2012, 
Patrick Declerck nous parle cette fois des SDF, mais là les mots deviennent durs et 
francs envers notre société qui rejette toute une partie de cette population de plus en 
plus fragilisée par les crises successives.  

Sur scène le comédien Christophe Quenon nous parle d’humain à humain, 
simplement, avec les mots souvent très crus de Patrick Declerck qui ne fait pas dans 
l’angélisme quand il nous parle des clochards. Les mots sont durs, le constat est 
acide. Les clochards, dans les centres ou dans la rue, sont souvent ivres la plupart 
du temps, la violence est omniprésente et ces hommes ont avant tout besoin de 
soins. Soins pour soigner un corps blessé ou soins psychiatriques dans l’espoir 
d’une possible réinsertion. 

Peu de moyens sur scène, un montage en bois, quelques éclairages léchés qui nous 
plongent directement dans l’ambiance glauque et moite d’un de nuit de ramassage 
de clochards ou d’un dortoir de centre d’hébergement. La force de la mise en scène 
et du jeu du comédien est justement de ne jamais « jouer » un clochard mais plutôt 
d’être l’interprète des mots de Declerck et des souffrances de ces hommes et de 
ceux qui tentent de les soigner sans espoir dans la plupart des cas. 

Christophe Quenon s’approprie les mots de Declerck avec tant de justesse et 
d’humanité qu’il nous donne parfois l’impression de converser directement avec 
l’auteur. Il nous parle en nous regardant dans les yeux, en nous questionnant, en 
nous montrant du doigt ce qu’il a vu. L’effet est saisissant sur le public, oscillant entre 
rire et malaise, comme si le comédien nous obligeait à regarder et à sentir de prés 
quelque chose que nous préférons cacher dans une petite pièce au fond de notre 
jardin, fermée à double tour. 

Un très beau moment de théâtre à La Manufacture, sensible et troublant, qui ne 
laisse personne indifférent. Pierre Salles 
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La Convivialité  
On plonge dans la langue française jusqu'au 15 juillet à la 
Manufacture 

Nous sommes accueillis par deux érudits autour d’une table pour 40 
minutes de convivialité ! Les comédiens qui sont aussi des spécialistes 
en langue française nous apprennent pourquoi certains mots prennent 
un x au pluriel et d’autres un s. 

Savez-vous de combien de façons on peut écrire le son « s » en 
français ? Nous voyageons du Moyen-Âge à la Turquie en passant par 
la Grèce... Vous saurez presque tout sur l’orthographe et pourquoi la 
simplification du français serait positive pour nos chères têtes blondes.  

S.A 
	
  

Notre avis : courrez-y vite ! 
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Iliade  
Un classique revisité par Pauline Bayle à voir jusqu'au 24 juillet à 
La Manufacture 

Déjà, dans la cour de la Manufacture, Ménélas exhorte les Grecs (et 
aussi quelques spectateurs) et chacun d’eux annonce le nombre de 
vaisseaux qu’il envoie à la conquête de Troie. Nous voilà partis dans 
cette aventure, puis tous, nous rentrons dans la salle où les cinq jeunes 
comédiens vont nous fasciner durant une heure et demie. 

Fascination devant le texte d’Homère, la multitude de noms de 
combattants cités, mais comment font-ils pour se rappeler de toutes ces 
sonorités étranges pour nous. Fascination devant les combats épiques, 
devant les changements de rôles, de sexe, devant les luttes de pouvoir 
des dieux et des hommes, avec aussi de l’humour. Une énergie, une 
force incroyable animent ces acteurs impeccables devant ce défi. 

Sans vraiment de décor, sans trop d’accessoires, ils nous embarquent 
dans cette épopée. La mise en scène et la direction d’acteurs ont été 
menées avec brio par Pauline Bayle.  

M.C.B 
	
  

Notre avis : on aime. 
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♥ recommandé 

Le vote n’est-il pas par essence biaisé ? FIGHT NIGHT nous invite à y 
réfléchir d’une singulière façon. Cinq candidats, un présentateur, deux 
opérateurs en statistiques, et un boîtier remis à chaque spectateur. Lequel 
devient un votant. Des candidats à quoi, à quel rôle ? Peu importe, le vote 
est lancé et les résultats s’affichent sur les écrans surplombant la scène. 

Les tours se suivent, le favori du début flanche, l’outsider devient le 
leader. L’un est éliminé, puis un autre, il n’en faudra qu’un, comme dans 
toute élection. Les questions sont de plus en plus absurdes. On se 
surprend à voter en faveur de celui pour lequel on avait le plus d’aversion. 

Le procédé peut paraître artificiel. Il stigmatise cependant avec une 
certaine adresse le processus décisionnel qui accompagne nos votes, lors 
de vraies élections, pour tel ou tel de nos surexposés candidats. En 
relevant chaque fait insignifiant, en dénichant chaque grain de sable, les 
médias ne nous posent-ils pas en filigrane des questions aussi absurdes 
que le présentateur, questions qui vont nous conduire à perdre de vue les 
programmes des uns et des autres et à nous délecter d’une politique 
spectacle ? 

Le droit de vote a un statut qui tend vers le sacré, luttes pour l’acquérir en 
bandoulière, qui entoure l’acte de vote lui-même d’une chape de non-dits 
quant à ses imperfections. Alors pourquoi ne pas s’en amuser, avec 
irrévérence et une bonne dose de second degré, comme le fait FIGHT 
NIGHT ? 

Walter Géhin 
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♥♥♥ incontournable 

Une journaliste, au sommeil troublé, s’inscrit à un essai clinique de rêve 
lucide. Elle sera exposée, dans une salle d’hôpital, aux mêmes stimuli que 
la poignée de co-rêveurs, aux profils divers, qui l’accompagnent dans 
cette expérience supervisée par un spécialiste reconnu de la question. 
Cependant, la rigueur du protocole est vite submergée par la force des 
rêves… 

Ce n’est pas dans le sommeil que nous plonge Marien Tillet, mais dans un 
océan de bienheureuse perplexité. Méandres, imbrications, tiroirs, 
boucles, chausse-trapes, le cerveau fume, fulgure croyant tenir quelque 
chose, fulmine en réalisant qu’il s’agissait d’un mirage. Le conteur trace en 
un éclair une piste, aussitôt l’efface, en trace de nouvelles qui subissent le 
même sort, tandis que la frontière entre rêve et réalité se cabre, se tord et 
finalement se dérobe. 

Marien Tillet imprime un rythme ébouriffant à sa narration, rythme 
merveilleusement soutenu par les effets sonores et de lumières que 
coordonnent Samuel Poncet et Alban Guillemot, et qui font glisser 
l’histoire vers d’inquiétantes contrées. Mais au-delà de cette performance 
live, le plus impressionnant est le talent d’écriture. D’abord parce que les 
concepts scientifiques indispensables à la compréhension de l’histoire 
sont discrètement, et avec humour, distillés par petits bouts digestes au fil 
du récit. Ensuite parce que la structure narrative de PARADOXAL, à la fois 
foisonnante et évanescente, endigue toute certitude. Et quel plaisir de 
quitter ce thriller médical avec, plutôt que des certitudes, de 
controversables interprétations ! 

Walter Géhin 
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