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Julien 
Trambouze
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juillet 
2021

VINCENT DUSSART, METTEUR EN SCÈNE 
DE MA FORÊT FANTÔME À PRESENCE 
PASTEUR VIENT NOUS EN PARLER.

Jean et Suzanne, la soixantaine, sont frère 
et sœur. Deux morts ne cessent d’être 
présents dans leur mémoire : Paul, le mari 
de Suzanne qui vient de mourir de la maladie 
d’Alzheimer, et Nicolas, le compagnon de 
Jean, mort du sida quelques années plus 
tôt, au milieu d’une interminable liste. 
Fraternellement, quotidiennement, ils 
s’épaulent. Ils sont là, les fantômes, Paul et 
Nicolas, retrouvant leur jeunesse envolée, la 
vie d’avant, du sexe, des fêtes, des amis… 
Leur impérieux désir de vivre comble notre 
insatiable besoin de consolation pour mieux 
célébrer la vie. Ce sont de beaux fantômes.

https://www.francebleu.fr/emissions/
le-rendez-vous-de-la-federation-des-
theatres-independants-d-avignon/

vaucluse/programmation-festival-d-
avignon-2021-vincent-dussart-metteur-
en-scene-de-ma-foret-fantome-a-la

04
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Frédéric 
Bonfils
24 
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2021

ILS LES ONT TANT AIMÉS !

Jean et Suzanne sont frère et sœur. Ils 
ont la soixantaine. Deux morts ne cessent 
d’être présents dans leur mémoire : Paul, le 
mari de Suzanne, dont elle apprend à faire 
le deuil et qui vient de mourir de la maladie 
d’Alzheimer, et Nicolas, le compagnon de 
Jean, mort du sida quelques années plus 
tôt, au milieu d’une interminable liste.

Sur scène un lustre majestueux fait de 
feuillages et de fleurs surplombe le plateau. 
Un homme créature danse sur une musique 
assourdissante. C’est le début d’un spectacle 
particulièrement bouleversant, rempli de 
surprises, qui parle d’amour et de mort. 

« La forêt fantôme des êtres disparus 
durant les années sida ne cesse 
de hanter les survivants de cette 
génération. » Vincent Dussart

ON PASSE DU RIRE AUX LARMES 
AVEC UNE ÉNERGIE FURIEUSEMENT 
FOLLE ET POÉTIQUE 

Avec Ma Forêt fantôme, on se penche
sur les années sida, sur la maladie 
d’Alzheimer, mais on célèbre aussi 
l’amour, la vie, le sexe. 

Les morts sont là, face à nous. Deux 
fantômes très bavards et malicieux 
qui vont accompagner les souvenirs de 
Jean et Suzanne avec des tableaux qui 
mêlent musiques, danses et théâtre. 

Un spectacle aussi délicat que la dentelle, 
follement politique, abrupte et émouvant. 
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ouvert aux
publics 
Laurent 
Bourbousson
23 
juillet 
2021

OFF21 : VINCENT DUSSART PAR DEUX FOIS.
LE METTEUR EN SCÈNE VINCENT DUSSART 
PRÉSENTE DURANT LE OFF21, DEUX PIÈCES 
DE SON CYCLE DE CRÉATION AUTOUR 
DES FANTÔMES DE L’INTIME. RETOUR.

Vincent Dussart travaille par cycle, il en est 
ainsi. Après celui dédié au Travail, le metteur 
en scène creuse la question de la place des 
souvenirs dans nos vies et nos actes avec 
Les Fantômes de l’Intime. Durant ce OFF21, 
le public peut découvrir les deux premières 
pièces : Je ne marcherai plus dans les traces 
de tes pas d’Alexandra Badea, présentée 
au 11·Avignon, et Ma forêt Fantôme de 
Denis Lachaud à la Présence Pasteur.
« Travailler par cycle me permet de creuser 
une question à partir de différents angles. 
Avec le cycle Les Fantômes de l’Intime, cela 
me permet aussi bien d’interroger l’intime 
que le social » nous confie le metteur 
en scène que nous avons rencontré. 

MA FORÊT FANTÔME, UN REQUIEM 
MAGNIFIÉ PAR PATRICE GALLET

Nous l’attendions cette Forêt fantôme 
après une mise en lecture à laquelle nous 
avions assisté durant le OFF19. Nous 
l’attendions et l’on peut confier ici que 
Vincent Dussart relève le défi avec maîtrise.

Au plateau, en son centre, un carré blanc 
dans lequel évolue Jean (Xavier Czapla) 
et Suzanne (magnifique Sylvie Debrun), 
frère et sœur. En périphérie, et s’invitant 
par moments à l’intérieur de ce carré, les 
êtres aimés disparus : Paul (Patrick Larzille), 
le mari de Suzanne et Nicolas (Guillaume 
Clausse), le compagnon de Jean.

Le guide de ce drame (magnifique Patrice 
Gallet) sera cet être perché sur des 
chaussures pailletées à talons hauts, celui 
qui relie le monde d’hier à celui d’aujourd’hui 
et qui finit par nous parler de l’avenir.

Le texte de Denis Lachaud parle donc des 
victimes innombrables que le SIDA a causé, 
et cause toujours, depuis son apparition. 
Mais le réduire à cela ne conviendrait pas. 
Les mots de l’auteur racontent également 
le traumatisme alors vécu par toute une 
génération ainsi que la difficulté par l’autre 
d’accepter la différence. Ils parlent également 
de la vieillesse (« Vieillir est une abomination. » 
dira Suzanne à Paul) et également d’un 
autre mal qui atteint une grande partie de la 
population, la maladie d’Alzheimer. Mais par 
dessus tout, Ma Forêt fantôme parle d’amour.

Si Suzanne et Jean se remémorent leurs 
vies passées avec leurs chers disparus, 
dont il est difficile de se rappeler la vie 
à deux à partir du moment où l’odeur de 
l’autre finit par s’évanouir, Vincent Dussart 
nous invite à nous tourner vers l’avenir.

MA FORÊT FANTÔME, ENTRE 
PASSÉ, PRÉSENT ET AVENIR

Le metteur en scène a demandé à Denis 
Lachaud d’ajouter deux scènes à son texte 
initial afin de lui donner une résonnance à 
notre ici et maintenant. Il est certain que 
les stigmates des pandémies vécues et à 
venir laissent des traces béantes dans les 
vies de chacun·e·s, appelant à la résilience 
pour continuer à vivre. Elles sont autant de 
cicatrices que l’âme humaine porte en elle et 
vers lesquelles nous nous retournons, parfois.
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C’est par la présence de Patrice Gallet, 
genre de coryphée, qui s’immisce dans les 
vies d’hier, que l’on en viendra à parler 
d’avenir. Il intervient par touches musicales 
qui agissent telles des madeleines de 
Proust. Ses réorchestrations des tubes 
des années 80 (on pense à sa magnifique 
interprétation de Wonderful Life de Black, 
notamment) sont autant de pansements 
que l’on mettrait sur nos blessures. Le 
comédien-chanteur, perché sur talons 
hauts, nous renvoie l’image du queer. Il 
est le présent et sera le futur de Jean.

Le texte de Ma Forêt fantôme résonne tel 
un requiem dédié à nos disparu·e·s d’hier, 
d’aujourd’hui et de demain. Les fleurs qui 
ornent un lustre magistral, ou encore une 
chaise et une cape, renvoient aux noms des 
victimes qu’égrènent Paul, lesquelles seront 
présentes dans nos vies pour toujours.
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offdavignon.
com
Emmanuel
Bouclon
14 juillet 
2021

Ma Forêt fantôme fait vivre deux récits 
qui aurait pu s’ignorer, et qui finalement 
s’entrecroisent dans le hasard de la 
vie et s’éclairent l’un et l’autre. 

C’est d’abord l’histoire de Jean et de Suzanne, 
un frère et une sœur, que pas grand-chose 
n’unit... même pas l’âge. La mort de leurs 
conjoints respectifs, Nicolas et Paul, les 
rassemble... Ou plutôt, ce qui les réunit 
c’est l’inexorable et, plus ou moins lente, 
décrépitude de leur conjoint, leurs regards 
inquiets sur celui qu’ils aiment, les gestes 
de tendresse posés sur la chair malade...

Ce récit intime vient percuter celui de 
l’implacable arrivée du sida en France avec 
son lot de peurs, d’œillères, de souffrances 
et de mort. Ce sida, ou plutôt les infections 
qui en découlent, dont décède Nicolas, 
l’amour de Jean. Les rencontres et la vie de 
Jean donnent chronique de la communauté 
homosexuelle parisienne face au raz-de-
marée de la maladie : déni, révoltes, envie 
de toujours vivre à 100 à l’heure et puis 
les pleurs aussi. Autant d’histoires d’amour 
que la mort et la maladie viennent briser. 

On parle de mort, et pourtant tout 
est vie dans ce spectacle. 

Le texte de Denis Lachaud est dense, tendre 
et percutant. Ecrit en 2002, il semble si 
contemporain sur scène : il nous rappelle 
au sida, presque disparu de la scène 
théâtrale, mais aussi à cette vie sans limite, 
excessive de ces mêmes années sida. 

Le dispositif scénique simple permet aux 
acteurs de le porter, et d’alterner entre 
des moments d’épopée et des scènes plus 
intimes. Le récit n’est pas linéaire, il est 
fragmenté, à l’image des pensées des 
personnages : il évite de nous étouffer et 
nous laisse en permanence respirer. Les 
comédiens sont toujours en mouvement 
comme en mémoire de cette époque pressée 
et éruptive; leurs corps parlent quand les mots 
manquent et ne restent jamais en place. 

Cette fragmentation bienvenue est 
magnifiquement appuyée par des séquences 
de chants et de danse - interprétées avec 
force et grâce par Patrice Gallet - qui nous 
projettent 30 ans en arrière. On peut alors 
se laisser aller à ses propres pensées.

Un spectacle qui dit l’essentiel 
de nos vies, de ce qu’elles ont de 
politiques, sans jamais s’apitoyer.

La Compagnie de l’Arcade nous propose 
un grand spectacle, beau dans toutes 
ses composantes. On est entraîné, 
pris par la main entre récit familial et 
Histoire, entre intimité et politique. L’un 
et l’autre ne peuvent s’éviter. C’est 
joyeux et douloureux, c’est la vie ! 

NOTRE AVIS : On a été conquis par ce 
spectacle complet et saisissant. Laissez-vous 
embarquer sans hésiter. A ne pas rater! 
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l’humanité 
Gérald
Rossi
13 
juillet 
2021

MÊME APRÈS LA DISPARITION, 
L’AMOUR RÉSISTE.

Dans Ma Forêt fantôme, Vincent Dussart 
met en scène avec élégance le texte 
sensible de Denis Lachaud, lequel tisse des 
ponts affectifs entre sida et Alzheimer.

Au centre de l’espace, un vaste lustre, 
entièrement réalisé en papier multicolore, 
comme tressé dans une multitude de petites 
fleurs vivement colorées. Dessous, dans un 
grand carré blanc, une chaise, pareillement 
décorée. Un peu plus loin, un fauteuil, une 
guitare électrique, point final. La scénographie 
(avec les costumes et les lumières) est signée 
Anthony Pastor et Rose-Marie Servenay.

Dans cet espace sans limite visible, se 
démultiplient alors les rencontres entre les 
personnages vivants et d’autres qui ont 
disparu, mais qui se retrouvent sur le plateau. 
À différents âges de leur existence, sans 
respecter une quelconque chronologie. Une 
telle description clinique pourrait donner 
de Ma Forêt fantôme une image passéiste, 
surannée, fade, mais ce serait lire à l’envers.

LORSQUE LA MALADIE FRAPPE, BIEN 
DES PUDEURS S’ENVOLENT.

La mise en scène de Vincent Dussart crée 
une ambiance chaude, intime, secrète aussi, 
dans laquelle chaque personnage révèle 
les aspects publics de sa personnalité, 
et aussi les autres, ceux que l’on 
dissimule, pour garder sa part d’ombre. 

Mais, lorsque la maladie frappe, bien des 
pudeurs s’envolent. Pour autant, le texte 

de Denis Lachaud ne fait aucune part au 
voyeurisme, à un regard malsain sur chacun 
des autres protagonistes de ce que l’on 
peut appeler la famille, au sens large, très 
large, incluant des individus plus ou moins 
proches, croisés sur des durées plus courtes. 
Personnes qui, pour la plupart ne sont plus 
de ce monde, fauchées par la maladie, dans 
leur jeunesse pour certains, dans un âge 
avancé pour d’autres. Responsables : le sida, 
des années 1980 à 2000, puis Alzheimer.

Les comédiens (Guillaume Clausse, Xavier 
Czapla, Sylvie Debrun, Patrick Larzille) 
habilement portés à hauteur de leurs 
personnages, avec les faiblesses, les colères, 
les illusions qui les ont construits, sont justes, 
parfaits. Patrice Gallet assurant le chant, 
et la musique, ajoute à cette complicité. 
Dans la famille, Jean, le frère, et Suzanne, 
la sœur, ont chacun perdu leur mari. Nicolas 
emporté par le sida, Paul par Alzheimer. 

Le lien entre les deux affections est certes 
ténu. Sauf qu’au niveau des sentiments et 
de la violence de la perte de l’être follement 
aimé, il y a égalité. Ce que Vincent Dussart 
résume ainsi : « La forêt fantôme des 
êtres disparus durant les années sida ne 
cesse de hanter les survivants de cette 
génération. Et, parce que cette forêt est 
aussi la nôtre, il s’agit donc d’affronter le 
deuil individuel et collectif, et de travailler la 
mémoire toujours vive de cette histoire. »

Paul comme Nicolas ont été diagnostiqués 
en 1992 et, trois ans plus tard, tout 
était fini, la déchéance comme les 
souffrances. Mondialement, le nombre 
de morts du sida se chiffre à
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25 millions. La maladie d’Alzheimer 
touche aujourd’hui en France près de 20 
% des plus de 75 ans. La brutalité des 
chiffres est forcément dévastatrice. 

Lorsque Jean énumère, dans une ambiance 
crépusculaire, les noms des amis qu’il a rayés 
de son carnet d’adresses, cela résonne et 
fait mal. Tout comme les derniers moments 
de demi-lucidité de Paul, dont le regard, 
face au public, se perd au plus profond de 
lui-même. Un autre moment troublant. 

Pour autant, Ma Forêt fantôme n’est 
pas un spectacle mélancolique. Il est, 
certes, d’une certaine façon violent, 
mais en même temps d’une tendresse 
infinie. En compagnie de fantômes 
intimes qui ne nous quitteront jamais.
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la terrasse 
Agnès 
Santi
21 
mai 
2021

VINCENT DUSSART PORTE À LA SCÈNE 
DEUX TEXTES. L’UN D’ALEXANDRA 
BADEA EXPLORANT LA QUESTION DE 
LA HONTE ET DU JUGEMENT, L’AUTRE 
DE DENIS LACHAUD REVENANT SUR LA 
PANDÉMIE DU SIDA ET SA MÉMOIRE.

Quelle est cette « forêt fantôme » qui donne 
son titre à la pièce – Ma Forêt fantôme ?

Denis Lachaud explique avoir fondé l’écriture 
de Ma Forêt fantôme sur un témoignage, 
celui d’un homme racontant que pendant les 
années 80 et 90, il n’avait cessé de rayer 
des noms dans son agenda à cause du sida. 
Il a écrit la pièce autour de cette liste, « afin 
qu’elle la porte comme une stèle... ». Elle met 
en présence deux vivants, Jean et Suzanne, 
frère et sœur, et deux fantômes, Paul, le 
mari de Suzanne, mort suite à la maladie 
d’Alzheimer, et Nicolas, le compagnon de 
Jean, mort du Sida. Ma Forêt fantôme est une 
pièce sur la mémoire et l’oubli. Les morts sont 
présents tels qu’ils sont dans les souvenirs 
des vivants. Paul et Nicolas ne sont pas les 
seuls morts présents, il y a les amants de 
jeunesse, les ancêtres, les militants… Ils sont 
beaux car, finalement, ils sont vivants, ivres 
de leur jeunesse. Ils montrent la mort pour 
rappeler la beauté de ce qui fait l’existence, 
avec en tête de liste l’amour et l’amitié.

Que voulez-vous transmettre en explorant 
le rapport à la maladie, à la vieillesse ?

La violence de la pandémie du Sida et ses 32 
millions de morts ont tant fait traumatisme 
qu’un certain déni a recouvert cette tragédie. 
Se souvenir, c’est chercher à éclairer les 
parts manquantes de l’histoire, à comprendre 
de quelles couches de sédiments nous 
sommes constitués. Les jeunes générations 
grandissent sans rien savoir de cette période, 
qui, pourtant, j’en suis certain, colore encore 
aujourd’hui leurs arrières-plans mentaux, 
alors que le Sida est toujours là, un peu 
tapi dans l’ombre, mais bien présent.

11



radio rvr 
Chantal 
Rouchon
juin 
2021

VINCENT DUSSART METTEUR EN SCÈNE 
DE MA FORÊT FANTÔME AU MICRO.

https://www.rvrradio.fr/Vincent-
Dussart-metteur-en-scene-de-la-Foret-
Fantome-au-micro-de-Chantal.html
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radio campus
amiens 
Rue des 
Majots
29 avril 
2021

CETTE SEMAINE NOUS RECEVONS VINCENT 
DUSSART, DE LA COMPAGNIE DE L’ARCADE, 
DANS L’ÉMISSION « RUE DES MAJOTS » 
#4. IL NOUS PARLE DE SA DERNIÈRE 
MISE EN SCÈNE MA FORÊT FANTÔME, 
TEXTE ÉCRIT PAR DENIS LACHAUD.

En seconde lecture, il est venu avec 
Le Paradoxe de Robinson de François 
Flahault texte qui lui tient à cœur..

http://www.radiocampusamiens.fr/rue-des-
majots-4-rencontre-avec-vincent-dussart/
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le vase 
communicant
Denis
Mahaffey
30 octobre 
2020

L’ART DE LA MISE EN SCÈNE

Depuis la décision prise il y a plus d’un an 
de monter Ma Forêt Fantôme, qui traite 
du Sida et d’Alzheimer, une troisième 
pandémie est arrivée, le Covid. Cet 
article décrit les dernières répétitions 
avant la Première le 5 novembre, qui est 
reportée. Le spectacle aura à attendre.

La scène est dominée par un grand lustre 
recouvert de fleurs serrées, comme une 
guirlande démesurée de cimetière, ou une 
pièce d’art topiaire qui survole son jardin, ou 
une banale suspension qui a choisi d’embêter 
le monde par sa floraison extravagante, 
et v’la ! Il tourne, ou il ne tourne pas.

La compagnie de l’Arcade, en résidence 
au Mail depuis 2016, s’est engagée dans 
deux semaines de travail intense avant la 
création de Ma Forêt Fantôme, pièce de Denis 
Lachaud mise en scène par Vincent Dussart.

Assister à deux répétitions d’un spectacle, 
l’une un travail détaillé sur une scène, 
l’autre un filage où la pièce est jouée du 
début à la fin, montre le processus de la 
mise en scène, l’élaboration du jeu des 
comédiens, et révèle le sens donné au texte.

Le texte imprimé commence par une scène 
entre deux personnages ; mais dans cette 
production elle est précédée par une 
séquence dansée sur un rock vigoureux 
style années 90, par un personnage hors 
normes, plaçant le spectacle sous le 
signe du « camp », anglicisme complexe à 
cerner : c’est l’adoption, en exagérant et 
avec une dose d’autodérision, des gestes 

et comportements conventionnels de la 
féminité et la masculinité. Le camp met 
les normes sexuelles entre guillemets.

Patrice Gallet joue (campe !) ce rôle revêtu 
d’une immense cape de verdure fleurie, 
comme le lustre, d’abord vigoureusement, 
puis en flanchant soudain. Affaibli, il 
s’assoit, pose élégamment, les jambes 
croisées. Le danseur est atteint, mais 
garde son aplomb. C’est le résumé de 
l’histoire : il accompagnera, soutiendra 
en chant, comme un chœur antique, les 
personnages frappés par un double mal.

Quatre personnes le rejoignent. Un frère et 
sa sœur, Jean et Suzanne (Xavier Czapla et 
Sylvie Debrun), sont vivants ; les deux autres, 
Nicolas (Guillaume Clausse), compagnon 
d’amour du frère, et Paul (Patrick Larzille), 
mari de la sœur, sont morts, l’un du Sida, 
l’autre d’Alzheimer. Ils se côtoieront, les 
vivants et les fantômes, pour raconter 
le présent endeuillé, le passé heureux. 

Interrogé pendant une pause, debout à côté de 
sa régie installée sur deux fauteuils de la salle, 
Vincent Dussart trouve que le manque de 
sensibilité envers les trente millions de morts 
du Sida a laissé un trauma collectif dont la 
société n’arrive pas à faire le deuil. Tant que 
les morts sont regardés à travers le prisme 
déformant de l’homosexualité, ils continueront 
à hanter les générations qui suivent. Un 
fantôme ne peut s’en aller que lorsqu’il 
n’attend plus d’être accepté, d’être rapatrié 
avec les honneurs qu’il mérite. Sinon, comme 
le frère d’Antigone il errera parmi les vivants.
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La mise en scène de Ma Forêt Fantôme 
enrichit la pièce. Vincent Dussart travaille 
avec les acteurs en nuançant leurs gestes 
(« Guillaume, ne le regarde pas en t’écartant ») 
et leurs paroles. Il dynamise chaque instant.

En se parlant les acteurs sont souvent 
face à la salle. Il ne s’agit pas d’interpeller 
les spectateurs, mais les inclure dans 
ce qu’ils regardent. Le trauma du Sida, 
d’Alzheimer les implique. Le théâtre est 
un moyen de déstructurer les perceptions. 
Face aux fantômes vivants d’aspect, ils 
sont invités à abandonner une analyse 
logique et accepter que le visible et 
l’invisible ne sont pas toujours distincts.

Les déplacements et positions des 
personnages sur le plateau suivent 
des schémas et itinéraires formels qui 
confèrent une dimension rituelle à l’action. 
Ainsi, comme au théâtre antique, le 
spectacle devient une cérémonie.

Une répétition est aussi technique : 
tout s’arrête pour l’ajustement du 
dispositif qui fera tomber des pétales 
sur le plateau autour des acteurs. Réglé, 
il est remonté dans les cintres.

Les cinq comédiens font la pause, chacun 
à sa façon. Il n’ya pas de gouffre entre eux 
et les personnages qu’ils jouent ; ils restent 
toujours eux-mêmes. C’est un principe 
fondamental pour Vincent Dussart : un 
acteur ne se cache pas dans son rôle mais 
s’y révèle, au public comme à lui-même. 
Certes ils intégrant les exigences de la mise 
en scène, qui sont parfois redoutables : il 
y a des scènes où deux dialogues ont lieu 

simultanément en restant parfaitement 
intelligibles ; on imagine les répétitions 
nécessaires pour les tisser ensemble.

Il y a des moments qui choquent, comme 
les paroxysmes de Claude et de Nicolas 
soudain conscients qu’ils sont condamnés. 
Il y a d’autres qui sont déchirants ou 
réconfortant : Jean annonce les lieu, date 
et heure de la mort de Nicolas, qui arrive 
derrière lui, met une main sur sons bras et 
appuie l’autre bras sur son épaule comme sur 
un accoudoir. Nicolas est mort, il est déjà 
revenu. Le fantôme ne hante pas, il console.

Ce spectacle lance un nouveau cycle 
entrepris par l’Arcade, Les fantômes de 
l’intime. Vincent Dussart conclut : « Avant, 
j’appuyais là où ça faisait mal. Maintenant 
il s’agit d’apporter une consolation. »

A la fin, dans une scène placée en 2020, 
écrite par l’auteur pour cette production, 
Suzanne montre à son tour des signes de 
démence, et Jean, en dansant, fait une 
nouvelle rencontre. L’histoire humaine, ses 
malheurs et ses bonheurs, ses lassitudes et 
ses déterminations, ne va pas s’arrêter.



la terrasse 
Agnès 
Santi
28 
mars 
2023

DEUXIÈME OPUS DE SON CYCLE 
DE CRÉATIONS CONSACRÉES AUX 
FANTÔMES DE L’INTIME, LA MISE EN 
SCÈNE DE VINCENT DUSSART DONNE 
VIE AU TEXTE DE DENIS LACHAUD, QUI 
AUSCULTE LA MÉMOIRE DES ANNÉES 
ENDEUILLÉES PAR L’ÉPIDÉMIE DU SIDA.

Quelles sont les traces reconnues ou 
souterraines laissées par la pandémie de sida 
dans la mémoire, pandémie qui fit irruption 
dans les années 1980 et mit brutalement fin 
à l’insouciance ? Vincent Dussart s’interroge 
sur cette si vaste « forêt fantôme des êtres 
disparus », emportés par la maladie, qui 
frappa particulièrement la communauté 
homosexuelle. Rappelons que la maladie a 
assassiné plus de trente millions de victimes 
et que les jeunes générations, qu’on soit 
homosexuel ou pas, doivent continuer à s’en 
protéger. Ma Forêt fantôme éclaire les vingt 
premières années de l’épidémie, que Vincent 
Dussart a traversées dans sa jeunesse, jeune 
étudiant arrivant à Paris en 1986, affirmant 
enfin son homosexualité, entre joie et peur.

MÉMOIRE COLLECTIVE ET 
MÉMOIRES INDIVIDUELLES

« Des amis sont morts, d’autres ont survécu 
mais cette génération a été décimée. Et le 
silence a recouvert ces morts. Je veux faire 
entendre leurs voix, les convoquer pour 

se souvenir ensemble, ne pas oublier pour 
tenter de comprendre, afin de se consoler… 
peut-être. » confie-t-il. Denis Lachaud, 
auteur des remarquables La Magie lente et 
Déraisonnable, a complété son texte écrit en 
2003 par de nouvelles scènes ancrées dans 
les évolutions de l’époque. La partition met 
en présence comme souvent au théâtre des 
vivants et des fantômes, des morts dont la 
présence rappelle à quel point la vie demeure 
fragile et précieuse. Jean et Suzanne, 
frère et sœur, sont tous deux endeuillés, 
accompagnés par Paul, le mari de Suzanne, 
mort suite à la maladie d’Alzheimer, et par 
Nicolas, le compagnon de Jean, mort du Sida. 
Avec la comédienne et les comédiens Sylvie 
Debrun, Gautier Boxebeld, Xavier Czapla et 
Patrick Larzille et le musicien Patrice Gallet, 
la pièce travaille la mémoire collective et 
les mémoires individuelles, à l’écoute de la 
beauté de la vie et d’une possible consolation.
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vosges matin 
Épinal
4 
avril 
2023
  

MA FORÊT FANTÔME VA RÉVEILLER 
DES SOUVENIRS SUR LES 
PLANCHES DE LA LOUVIÈRE

Les ATP programment Ma Forêt fantôme ce 
jeudi à la Louvière, une pièce émouvante qui 
célèbre la vie et l’amour dans le contexte des 
années sida et de la maladie d’Alzheimer.

Ma Forêt fantôme, pièce proposée ce jeudi 
à 20h30 à la Louvière par les ATP, se 
penche sur les années sida, sur la maladie 
d’Alzheimer, mais célèbre aussi l’amour, 
la vie, le sexe. Dans cette histoire mise en 
scène par Vincent Dussart (Compagnie de 
l’Arcade) sur un texte de Denis Lachaud, 
deux fantômes très bavards et malicieux 
vont accompagner les souvenirs des frère 
et sœur Jean et Suzanne, avec des tableaux 
qui mêlent musiques, danses et théâtre.

Deux morts ne cessent d’être présents 
dans leur mémoire : Paul, feu le mari de 
Suzanne, et Nicolas, le compagnon de Jean, 
mort du sida quelques années plus tôt. 

Un spectacle particulièrement 
bouleversant et rempli de surprises, 
aussi délicat que la dentelle, follement 
politique, abrupt et émouvant. 
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l’œil d’olivier 
Marie-Céline 
Nivière
12 
avril 
2023
  

EN PLEIN CŒUR DE LA FORÊT FANTÔME DE 
DENIS LACHAUD

Après le Festival Off d’Avignon, Vincent 
Dussart s’installe au Théâtre de Belleville 
avec Ma Forêt fantôme de Denis Lachaud, 
rappelant à notre souvenir un fléau qui raya 
de la carte des vivants toute une génération 
qui ne demandait qu’à aimer et vivre.
Après La Magie lente, où il explorait les 
vérités enfouies dans le subconscient à 
travers le viol, Déraisonnable, sur la bipolarité, 
et Jubiler, sur la construction d’un amour 
après cinquante ans, Denis Lachaud revient 
sur les années Sida. Sa pièce est construite 
en plusieurs strates. Car lorsque la maladie 
et la mort s’installent, tout est bouleversé. 
Il y a donc l’histoire de Jean et celle de sa 
sœur. Tous les deux y sont confrontés : pour 
lui, c’est le Sida, pour elle, Alzheimer dont 
est atteint son époux. Ils doivent faire face 
avec leurs mots et leurs silences. Difficile 
lorsque l’on est issu d’une famille où les 
gestes de tendresse n’ont pas été appris.

Que sont mes amis devenus ?
Il y a le parcours de vie de Jean. Parcours 
qui s’est vu modifié au fil des décès dus au 
Sida, celui de ses amis et surtout de son 
compagnon, Nicolas. Jean est celui qui vit 
encore, entouré d’une forêt de fantômes. 
Il est séropositif depuis le tout début de 
l’épidémie, mais la maladie n’a pas eu 
raison de lui. Comment vivre avec cette 
idée d’avoir eu la chance que tant d’autres 
non pas eue ? C’est pour cela qu’il garde 
bien au chaud ce carnet où sont inscrits le 
nom et les dates de naissance de toutes ses 
connaissances disparues. Sa lecture des 
noms, telle une litanie, est bouleversante. 
Par la voix de Jean, l’auteur fait revenir 
à notre présent ces anonymes du passé, 
permettant ainsi aux plus anciens dans la 
salle de faire leur propre devoir de mémoire.

Le récit est construit à partir de flash-backs 
qui se répètent. Le principe peut surprendre, 
mais il permet de comprendre ce qui s’est 
vraiment passé. Ce qui a été dit et ce qui 

a été tu. Cela fait sentir cette complexité 
des rapports entre le frère et la sœur, entre 
l’époux de celle-ci et Nicolas. On sent alors 
cette solitude dans laquelle Jean se trouve 
enfermé. On retiendra la scène finale, où 
l’avenir se fait promesse d’un bonheur 
retrouvé. Car parler des morts, c’est chercher 
une consolation, mais aussi retrouver l’espoir.

Une mise en scène vivifiante
Vincent Dussart, défendu par le Groupe des 
20 Théâtres en Île-de-France, s’est emparé de 
ce texte avec talent. Il a le sens des images. 
Avec ses couleurs rouge et or, ses pétales 
qui tombent sur le plateau, son dispositif 
scénique est impressionnant. Comme il est 
beau, ce parterre de fleurs suspendu tel un 
lustre au plafond, qui oblige les protagonistes 
à lever les yeux lorsqu’ils se recueillent ! 
C’est en relevant la tête que l’on avance ! Sa 
direction d’acteurs est également formidable. 
Le corps y a tout autant sa place que la 
parole. Et quelle belle idée d’avoir rajouté 
ce personnage énigmatique, haute stature 
au crâne rasé et au torse nu, juché sur ses 
talons. Patrice Gallet, tel le fantôme d’un 
faune sorti de ces années Palace, accompagne 
le recuit de sa guitare et de ses chants.

Des personnages inspirés
Dans le rôle de Jean, l’instituteur sérieux et 
dévasté par la tragédie de son époque, Xavier 
Czala est admirable. Son émotion à fleur de 
peau s’additionne subtilement à l’expression 
d’une rage de vivre. Sylvie Debrun, que l’on a 
pu voir récemment dans l’Antigone de Laurent 
Hattat et Emma Gustafsson, est parfaite dans 
le personnage de cette femme qui n’a jamais 
su s’effacer face à son mari. Ce dernier, droit 
et implacable, est très finement incarné par 
Patrick Larzille. Sans jamais tomber dans le 
pathos et se révélant d’une belle sensibilité, 
Gautier Boxebeld donne toute son émotion au 
personnage de Nicolas. La scène où il expose 
sa peur de mourir est remarquable. On sort 
de ce spectacle secoué d’émotions, mais 
surtout avec une irrésistible envie de vivre.
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sceneweb 
Fanny Imbert
16 
avril 
2023
  

AU THÉÂTRE DE BELLEVILLE, VINCENT 
DUSSART ADAPTE LE TEXTE DE 
DENIS LACHAUD MA FORÊT FANTÔME 
AVEC UNE FLAMBOYANTE DOUCEUR 
DANS UNE PROPOSITION SUBTILE 
ET ÉQUILIBRÉE. VINCENT DUSSART 
ENTAME LE DEUXIÈME OPUS DE SON 
CYCLE LES FANTÔMES DE L’INTIME EN 
SE PENCHANT SUR LES ANNÉES SIDA.

Le texte de Denis Lachaud, publié en 2003 
aux éditions Actes sud théâtre, a été 
retravaillé à la marge pour encrer la tragédie 
d’une génération dans l’ère actuelle. Après 
sa création en 2021, Ma Forêt fantôme 
est accueilli au théâtre de Belleville et rend 
un tendre hommage aux victimes du Sida. 
La prise en compte de l’épidémie de VIH en 
France a marqué la vie du metteur en scène : 
« Je me souviens de ces années comme celles 
qui faisaient se côtoyer la peur de la mort, et 
la célébration de la vie » écrit Vincent Dussart.

Jean aime Nicolas. Dans les années 80, leurs 
premiers proches meurent d’une étrange 
maladie alors inconnue : le Sida. Très vite 
Jean est déclaré séropositif. Nicolas, lui, 
en mourra. Comme nombre de leurs amis. 
Suzanne est la soeur de Jean. Elle se marie 
à Paul, qui sera emporté par Alzheimer. 
Autre terrible maladie, autre lente tragédie. 
Le frère et la soeur traversent ainsi leurs 
deuils respectifs côte à côte en s’étreignant 
maladroitement. La mort les accompagne 
et les rapproche dans la douleur, pendant 
que pleuvent autour d’eux les victimes du 
Sida. Au milieu de tous ces décès, Jean 
se retrouve seul, honteux d’être encore en 
vie, survivant miraculé d’une hécatombe. 
L’arbre qui cache la forêt de fantômes.
Sur scène, les silhouettes des vivants et 
des morts évoluent, hagards, se meuvent 
sans se toucher, dansent dans le passé, 

avance en marche arrière, sous le travail 
chorégraphique ciselé de France Hervé. 
La pièce est construite en miroir : au centre, 
l’annonce de la séropositivité de Nicolas. 
Autour de ce point névralgique s’étirent 
sans fin les dernières années de vie des 
deux malades. Alzheimer progresse tandis 
que la recherche sur le VIH patauge. « C’est 
comment de perdre ses yeux ? Et toi, c’est 
comment de griller ses neurones ? C’est 
désopilant ». Au dessus d’eux, un lustre 
composé de fleurs en tissu les surplombe, 
comme pour une funeste cérémonie.

Un cinquième personnage accompagne 
ce quatuor torturé, incarné par Patrice 
Gallet, flamboyant en oiseau de mauvais 
augure. Sa grande carcasse dégingandée 
perchée sur de hauts talons accompagne la 
tragédie familiale à la guitare et au chant. 
Mi-ange, mi-faune, il console, rassure, 
mène vers la mort, docile et sinistre. Sa 
voix de crooner porte haut celle d’une 
génération sacrifiée sous les feux du Sida.

Devant ces trajectoires macabres, on 
s’interroge d’abord, dubitatif face à 
ces corps qui ne se touchent pas, à ces 
malades qui ne souffrent pas, aux chairs 
évoquées qui n’apparaissent jamais. Deux 
mondes se regardent sans se rencontrer : les 
quatre personnages d’un côté, l’ange déchu de 
l’autre. Mais au milieu de la pièce un point de 
bascule apparaît, la mort surgit et l’alchimie 
opère. Les barrières tombent dans cette 
famille où l’on ne sait pas bien se prendre 
dans les bras. Et l’amour triomphe finalement. 
On sort de Ma Forêt fantôme accompagné 
de la marque laissée par une longue 
étreinte, rassurante, tendre et chaude.
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toute la 
culture 
Thomas 
Cepitelli
17 
avril 
2023

PAR CE QUATUOR AUSSI SENSIBLE QUE 
VIOLENT, DRÔLE QUE BOULEVERSANT, 
VINCENT DUSSART SIGNE UN SPECTACLE 
DENSE ET POÉTIQUE PORTÉ PAR 
DES COMÉDIENS DE TALENT. 

Une forêt de signes Cette Forêt fantôme, 
qui donne le titre au texte de Denis Lachaud, 
c’est celle des milliers de morts du sida 
pendant l’hécatombe des années 1980-1990. 
Ce sont aussi les fantômes que deviennent 
celles et ceux qui sont atteints d’Alzheimer. 
Ces fantômes se croisent, parlent encore 
avec nous, aussi facilement qu’ils discutent 
entre eux. Ils dansent, nous embrassent, 
nous désirent et nous émeuvent. Le spectacle 
s’inscrit dans cette grande tradition des 
théâtres occidentaux et orientaux où la 
frontière entre les morts et les vivants 
n’existe pas. C’est ce qui fait l’une des 
grandes réussites de ce si beau spectacle.

Il en faut peu, au théâtre, pour faire 
apparaître un jardin couvert de roses, un 
hôpital, une boîte de nuit. Un décor unique 
d’un carré de vinyle blanc auquel répond 
un autre carré en guise de rideau de fond 
de scène, une lustre de fleurs en tissu, un 
tabouret de la même matière. Il en faut peu 
et beaucoup à la fois, puisqu’il faut le talent 
des comédiens que sont Gautier Boxebeld 
(dont avait tellement aimé le jeu si délicat, 
que l’on retrouve ici, dans Swann s’inclina 
poliment de Nicolas Kerszenbaum), Xavier 
Czapla, Patrick Larzille et la si fragile et si 
forte Sylvie Debrun. Sans compter Patrice 
Gallet si à l’aise en talons aiguilles au 
pied et en guitare électrique à la main.

Le texte de Denis Lachaud tisse 
intelligemment des scènes intimes, 
personnelles, avec des données chiffrées, 
médicales, historiques autour de l’épidémie. 
Les mots sont précis quand il s’agit 
d’évoquer les maladies qui font souffrir les 
patients et les emportent : toxoplasmose, 
cytomégalovirus, pneumocystose, test Elisa… 

mais aussi les réactions des médecins et 
personnels de soin qui luttèrent pour être aux 
côtés de leurs patients quand leur famille les 
avait abandonnés. Mais pour chaque scène 
si dure, une autre lui répond en tendresse, 
amour, sororité, fraternité et… en musique 
techno. Quel plaisir que de voir danser ces 
corps au son des années 1980, parce que 
« danser = vivre », comme le criait Act Up. 
Le travail chorégraphique de France Hervé 
éclaire en cela les relations entre les vivants 
et les morts, entre les temps et les espaces.

Au nom des disparus Les séquences, le 
mot est ici choisi à dessein pour ne pas 
parler de scènes tant il s’agit d’un montage 
cinématographique. Certaines de ces 
séquences sont bouleversantes. C’est le cas 
de celle où Jean lit son répertoire téléphonique 
et barre délicatement le nom de celles et ceux 
qui sont morts des suites du sida en donnant 
leur année de naissance et de décès. La scène 
dure, s’étend, nous intrigue. Il ne s’y dit rien 
d’autre que cette liste interminable de vies 
brisées. Par la diversité des origines sociales, 
ethniques, géographiques des prénoms et des 
noms, par celle des âges des disparus, résonne 
toute la violence de cette pandémie. Et alors, 
on se dit que cette litanie n’est pas longue, 
qu’il faudrait au contraire, prendre le temps 
d’écrire l’histoire de chacune et de chacun de 
ses morts, que c’est le respect qu’on leur doit.

Le spectacle résonne comme un cérémonie 
expiatoire, comme un rituel de deuil. Il faut 
apprendre à dire au revoir à nos morts 
mais leur dresser un mausolée dans nos 
coeurs et nos plateaux de théâtre. Il faut 
apprendre, enfin, à « se réhabituer à vivre ».

Pendant tout le spectacle, on pense au très beau deuxième 
roman de Philippe Joanny, 95, publié chez Grasset et dont 
on ne saurait dire combien la lecture est nécessaire mais 
également à la toute aussi nécessaire exposition Exposé-
e-s au Palais de Tokyo d’après le travail passionnant 
d’Elisabeth Lebovici (à qui l’on doit  tant que ce soit 
pour le droit des personnes LGBT et de la lutte contre le 
sida, qu’en histoire de l’art Ce que le sida m’a fait).
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la terrasse 
Manuel Piolat 
Soleymat
20 
avril 
2023

VINCENT DUSSART MET EN SCÈNE 
MA FORÊT FANTÔME DE DENIS 
LACHAUD, UNE EXPLORATION DROITE 
ET SINCÈRE DANS LES ANNÉES SIDA.

Après Je ne marcherai plus dans les 
traces de tes pas, d’Alexandra Badea, 
le metteur en scène Vincent Dussart 
crée le deuxième volet de son cycle 
Les Fantômes de l’intime. Il présente 
Ma Forêt fantôme, de Denis Lachaud, 
au Théâtre de Belleville. Une plongée 
dans les années sida qui croise le 
chemin d’une victime d’Alzheimer.

Il est question de maladies, du VIH et 
d’Alzheimer. Il est question de disparus et 
de survivants, de deuil, d’accompagnement 
vers la mort. Il est question des années 
1980, festives et funestes, qui virent les 
communautés homosexuelles dévastées par 
ce qu’on appelait, alors, le cancer gay. Il est 
question de résilience, de confidences, de 
l’histoire d’une époque et d’histoires intimes, 
profondes. Les chiffres de l’Organisation 
mondiale de la santé (établis à l’été 2022) 
sont éloquents. Rappelons-les. Près de 40 
millions de malades sont décédés des suites 
du sida depuis le début de l’épidémie, à 
peu près le même nombre de personnes vit 
de nos jours avec le VIH. Dans Ma Forêt 
fantôme, Nicolas (Gautier Boxebeld), le 
compagnon de Jean (Xavier Czapla), meurt 
lui-même du sida. La sœur de Jean, Suzanne 
(Sylvie Debrun), perd au même moment son 
époux, Paul (Patrick Larzille), emporté par 
la maladie d’Alzheimer. Mais ici, vivants 
et morts ne sont pas séparés les uns 
des autres. Ils partagent la même scène, 

transgressent les frontières entre passé et 
présent pour nous raconter leur vie. Ils le 
font sans pathos, entre légèreté et gravité.

Un travail de consolation

Le spectacle mis en scène par Vincent 
Dussart, enrichit de chansons les récits tour 
à tour introspectifs et historiques de ces 
quatre personnages. C’est Patrice Gallet, 
tout en muscles, escarpins à paillettes aux 
pieds, qui fait entrer dans cet espace-temps 
éclaté l’atmosphère pop-disco des années 
1980. Stroboscope. Boule à facettes. Hits 
de Donna Summer dans leur version d’origine 
ou revisités à la guitare électrique. La version 
de Ma Forêt fantôme signée par le directeur 
artistique de la Compagnie de l’Arcade 
(fondée en 2001, installée à Soissons) doit 
beaucoup au contrepoint charnel, musical, 
poétique qu’apporte cette présence à 
la fois ludique et sensible. Elle bénéficie 
également de l’émotion transmise, en fin 
de représentation, par le comédien Gautier 
Boxebeld. Pour le reste, on retraverse dans 
ses grandes lignes une tragédie sanitaire qui 
fut aussi sociétale. Cette proposition droite 
et sincère, sinon entièrement aboutie, nous 
permet de nous souvenir. Elle s’offre comme 
un travail de mémoire et de consolation.
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JE NE 
MARCHERAI 
PLUS DANS 
LES TRACES 
DE TES PAS

 

TEXTE
ALEXANDRA BADEA
MISE EN SCÈNE
VINCENT DUSSART
SCÉNOGRAPHIE
FRÉDÉRIC CHELI
CHORÉGRAPHIE
FRANCE HERVÉ
MUSIQUE
ROMAN BESTION
COSTUMES 
LOU DELVILLE
RÉGIE VIDÉO 
QUENTIN RÉGNIER
RÉGIE SON
CLÉMENT JANVIER
AVEC
ROMAN BESTION
JULIETTE COULON
XAVIER CZAPLA
LAETITIA LALLE BI BÉNIE
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foud’art 
Frédéric 
Bonfils
30 
juillet 
2021

Trois sociologues, trois chercheurs 
universitaire entreprennent un voyage 
d’études en Afrique de l’Ouest pour 
étudier les impacts des programmes 
humanitaires. Rapports de pouvoir. Jeux 
de dominations. Combats d’idées. Les 
alliances se nouent, se détruisent et 
chacun plonge dans son intériorité, dans sa 
pensée, dans ses souvenirs traumatiques.

CONSTRUIT COMME UN HUIS 
CLOS ET POURTANT
Au fil de vingt tableaux, ce trio prend des 
avions, part dans la brousse, collectionne 
les salles de réunions, les chambres 
d’hôtel, les salons d’hôtel, les bars 
d’hôtel et les restaurants d’hôtel. 

TROIS PERSONNAGES POUR TROIS HONTES
La honte de ne pas être à la hauteur. 
La honte d’être. La honte sociale de ses 
origines. Trois hontes qui se cachent, 
qui ne se disent pas face à l’autre. Trois 
hontes qui se dissimulent derrière des 
constructions, derrière des boucliers, au 
milieu des dialogues, au cœur des situations. 

Des monologues intérieurs surgissent. 
Ils disent le désarroi, la détresse, 
et met à jour les fragilités.

« Le masque ne doit surtout pas 
tomber. Le masque protège, il 
devient une arme. Et pourtant l’être 
s’effondre. » A. Ernaux, La Honte.

Un musicien et son équipement (ordinateur, 
clavier, etc.). Des nappes synthétiques, 
des goutte-à-goutte électroacoustiques, 
des carrés lumineux et des chorégraphies, 
tout dans ce spectacle à l’architecture 
complexe nous font penser aux troubles et 
aux doutes de nos pensées intérieures. 
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la provence 
Youness 
Bousenna
25 
juillet 
2021

JE NE MARCHERAI PLUS DANS LES 
TRACES DE TES PAS (On aime beaucoup.)

Les chercheurs ont l’habitude d’observer, 
pas d’être observés. Rares sont les créations 
qui s’attachent à un tel sujet. Cette pièce 
d’Alexandra Badea nous convainc non 
seulement que le milieu universitaire est 
digne d’intérêt culturel, mais qu’en plus il 
constitue une matière riche d’inspiration.

Car le récit de ces trois sociologues – deux 
femmes, Doris et Laura, sous la direction 
de Paul – en mission de recherche quelque 
part dans l’Afrique de l’Ouest permet de 
déplier une gamme d’affects et de relations 
d’une densité inattendue. Je ne marcherai 
plus dans les traces de tes pas évoque le 
malaise, et même la honte, de ces Blancs sur 
ces terrains où la rencontre avec l’autre est 
saccagée par le passé colonial et la misère 
présente. Mais ce sont aussi les relations 
au sein du trio de chercheurs qui sont très 
habilement explorées. Il s’agit de liens de 
pouvoir, qui signalent la violence feutrée de ce 
milieu, mais aussi de domination masculine.

Sur ce sujet délicat, car saturé ces temps-ci, 
la pièce parvient à souligner avec finesse 
les enjeux de ces relations, mettant chaque 
personnage aux prises avec son propre 
passé. L’ensemble est aidé par un décor 
original et élégant (une sorte de grand 
panneau blanc, mis en diagonale sur le côté 
du plateau, dont les comédiens ne sortent 
pas), avec seulement trois tabourets comme 
accessoires, et une mise en scène qui oscille 
entre le figuratif et le métaphorique. Car 
tout est simultanément affaire de réel et de 
symbolique dans cette pièce où chacun doit 
se dépêtrer de son imaginaire pour ne plus 
marcher dans les pas corrompus d’hier.
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ouvert aux
publics 
Laurent 
Bourbousson
23 
juillet 
2021

OFF21 : VINCENT DUSSART PAR DEUX FOIS.
LE METTEUR EN SCÈNE VINCENT DUSSART 
PRÉSENTE DURANT LE OFF21, DEUX PIÈCES 
DE SON CYCLE DE CRÉATION AUTOUR 
DES FANTÔMES DE L’INTIME. RETOUR.

Vincent Dussart travaille par cycle, il en est 
ainsi. Après celui dédié au Travail, le metteur 
en scène creuse la question de la place des 
souvenirs dans nos vies et nos actes avec 
Les Fantômes de l’Intime. Durant ce OFF21, 
le public peut découvrir les deux premières 
pièces : Je ne marcherai plus dans les traces 
de tes pas d’Alexandra Badea, présentée 
au 11·Avignon, et Ma forêt Fantôme de 
Denis Lachaud à la Présence Pasteur.
« Travailler par cycle me permet de creuser 
une question à partir de différents angles. 
Avec le cycle Les Fantômes de l’Intime, cela 
me permet aussi bien d’interroger l’intime 
que le social » nous confie le metteur 
en scène que nous avons rencontré. 

Il mettra en scène Autopsie d’une photo 
de famille en 2023, d’après Une Honte de 
Pierre Creton, qui viendra clore ce cycle. 

VINCENT DUSSART SIGNE UNE MISE EN 
SCÈNE PARFAITE POUR JE NE MARCHERAI 
PLUS DANS LES TRACES DE TES PAS

Le texte d’Alexandra Badea, fruit d’une 
commande, questionne le parcours de trois 
personnages, deux femmes et un homme, 
trois sociologues qu’elle embarque pour un 
voyage d’études en Afrique de l’Ouest. Leur 
étude porte sur l’impact des programmes 
humanitaires. Voilà pour le prétexte.

À partir de ce point, les protagonistes 
vont devoir faire face à leurs souvenirs 
d’enfance et leurs vies passées, que chacun 
a cherché à enfouir et qui vont finir par les 
rattraper, laissant rejaillir les hontes vécues 
jusqu’alors. Le corps est le médium par lequel 
les émotions passent et se traduisent. 

En travaillant avec la chorégraphe France 
Hervé, Vincent Dussart place au centre 
de sa mise en scène le mouvement, celui 
qui traduit le non verbal. Juliette Coulon, 
Xavier Czapla, et Laetitia Lalle Bi Bénie sont 
parfaits dans cette partition. Ils donnent 
vie aux mots de l’autrice avec justesse. 
Roman Bestion, dans la pénombre du 
plateau, joue sa musique et devient le parfait 
manipulateur de cette orchestration inspirée.

Avec ce texte, Vincent Dussart débutait 
son cycle sur les Fantômes de l’Intime. 
Il se saisit des mots d’Alexandra Badea 
et en livre une mise en scène parfaite 
matérialisée par un couloir à la lumière 
blanche, quasi-clinique, celle du paraître 
pour laisser éclore, de temps à autre, des 
couleurs chaudes, celles de l’intime enfoui.

Je ne marcherai plus dans les traces de 
tes pas réveille alors les secrets les plus 
profonds, les plus intimes, jusqu’alors 
portés et le public regagne le dehors 
avec le sentiment d’être moins seul.
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l’art-vues
Luis
Armengol
20 
juillet 
2021

Donner corps à l’imperceptible, rendre 
visible l’invisible d’une émotion, notamment 
la honte qui brouille la relation à soi et aux 
autres, jusqu’à perturber la notion d’espace 
intérieur ou extérieur. C’est le propos que 
vise Vincent Dussart, metteur en scène 
de Je ne marcherai plus dans les traces 
de tes pas, texte d’Alexandra Badea, une 
pièce inspirée d’un protocole de recherche 
pluridisciplinaire sur le thème de la honte 
réunissant des professionnels du théâtre et 
des enseignants-chercheurs de l’Université 
de Lille. Avec pour résultat ce spectacle où 
on voit trois sociologues qui entreprennent 
un voyage d’études en Afrique de l’Ouest. 
Il y a là le chef de projet, Paul, et deux 
femmes, Laura et Doris, la première en 
quête de reconnaissance et la seconde 
encore novice et originaire du pays visité. 

Le metteur en scène place les trois 
personnages dans une boîte formée de 
panneaux blancs, terrain de jeu et de 
déplacements, sorte de demi-parallélépipède 
ouvert qui semble les exposer eux-mêmes en 
objets d’étude. On suit leurs pérégrinations 
depuis le centre de vaccination préalable en 
passant par l’aéroport, le voyage en avion, 
l’hôtel et leurs réunions sur le terrain, périple 
scandé par une succession de tableaux. Au 
centre du plateau, un musicien produit sur 
son clavier d’ordinateur un design sonore qui 
règle les mouvements d’un étrange ballet. 
La mission des trois scientifiques est de 
rassembler des informations sur l’impact des 
actions humanitaires sur les populations. 
Mais pourquoi pas le contraire ? Pourquoi ne 
pas observer les effets des seconds sur les 
premiers, propose un membre de l’équipe. 
On se rend compte que tous ces rapports 

de pouvoir, jeux de domination-séduction 
et autres différends méthodiques ne sont 
que prétexte et deviennent vite secondaires 
au regard de l’observation véritable que 
nous propose la pièce : celle de trois 
personnages aux motivations obscures et à 
la psyché perturbée par des souvenirs liés 
au sentiment de honte. Chacun d’entre eux 
va alors pouvoir en éprouver les ressorts 
en exhumant ses souvenirs traumatiques. 
L’un des intérêts majeurs du spectacle est 
de juxtaposer le discours officiel tenu aux 
autres et les tourments intimes de chaque 
personnage. Les carapaces se fendent, la 
parole se libère, parole physique qui sollicite 
aussi bien le corps que les mots. Exercice 
acrobatique dont se tirent excellemment les 
trois comédiens (Juliette Coulon, Laetitia 
Lalle Bi Bénie et Xavier Czapla excellents) 
dont les postures parfois tragi-comiques 
traduisent les névroses en un langage des 
plus expressifs. Intelligent, drôle et inventif, 
Je ne marcherai plus sur les traces de tes 
pas est l’une des belles réussites du Off.
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mix 
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étudiante
Muriel
Damon
18 
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JE NE MARCHERAI PLUS DANS LES 
TRACES DE TES PAS - Alexandra BADEA 
- VINCENT DUSSART 11 AVIGNON

https://www.radio-mix.com/je-ne-
marcherai-plus-dans-les-traces-de-tes-
pas-alexandra-badea-11-avignon.html
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hottello
Véronique 
Hotte
14 
juillet 
2021

Le metteur en scène Vincent Dussart s’est 
penché sur la honte et la souffrance qu’elle 
engendre, d’autant qu’on en parle peu. 
L’humiliation subie conduit à en taire les 
violences et la gêne éprouvées. La honte serait 
une tension entre le rêve de soi et l’angoisse 
de la chute -, elle perturbe les sensations 
de l’espace, de soi-même et des autres -, 
corps empêchés et esprit sous contrainte.

Le spectacle résulte d’un protocole de 
recherche collaboratif, expérimental et 
pluridisciplinaire sur le thème de la honte, 
conduit en 2017, et réunissant lors de 
plusieurs séminaires, l’auteure éclairée 
Alexandra Badea, le metteur en scène engagé 
Vincent Dussart, la chorégraphe France Hervé, 
le scénographe Frédéric Cheli, le musicien 
Romain Bestion, Régis Bordet, et une équipe 
d’enseignants-chercheurs de l’Université 
de Lille. De ce processus, ont pu voir le 
jour le texte, la partition chorégraphique, 
la création musicale et la scénographie.

Quelle est l’histoire ? Trois sociologues 
entreprennent un voyage d’études en 
Afrique de l’Ouest pour étudier les impacts 
des programmes humanitaires. Trois 
chercheurs universitaires : le chef de projet 
et deux femmes. L’une est expérimentée 
mais pas encore reconnue, l’autre est 
plus jeune et originaire du pays visité. 
Rapports de pouvoir, jeux de domination, 
combats d’idées, les alliances se nouent, 
se détruisent, et chacun plonge dans son 
intériorité lourde de souvenirs traumatiques. 

Je ne marcherai plus dans les traces de tes 
pas d’Alexandra Badea décrit les paradoxes 
intimes. Les trois personnages, réunis 

autour d’un « projet », sont soudés par 
l’angoisse de leurs évolutions croisées, de 
leur complexe d’infériorité, d’un jeu obligé de 
compensations obligatoires, soit des postures 
tragi-comiques et des risques imminents 
d’effondrements de la personnalité.

Au cours de vingt tableaux vifs et alertes, 
les personnages prennent l’avion, partent 
dans la brousse, expérimentent des salles 
de réunions, des chambres, des salons 
et des restaurants d’hôtel, préoccupés, 
sans qu’ils n’en aient clairement 
conscience, par leurs propres névroses.

Et hors champ, en coulisses, une présence 
réelle autant que figure imaginaire 
et métaphorique, le non-occidental 
absolu considéré comme non-acteur du 
monde contemporain : l’Africain. 

La scénographie de Frédéric Cheli consiste 
en une boîte étirée d’un blanc éblouissant 
dans laquelle les personnages sont examinés 
comme le seraient des souris de laboratoire 
enfermées. La boîte est posée de biais 
sur le plateau, tel un couloir étroit dont le 
public observerait l’intérieur. Un espace 
lisse et clean d’installation contemporaine – 
surface de jeu et déplacements possibles.

La chorégraphie de France Hervé 
souligne l’impression d’enfermement 
et de chute dus à la honte.

Le musicien et son équipement, ordinateur, 
clavier, sont extérieurs au couloir-boîte : 
« Les nappes synthétiques, les goutte-
à-goutte électroacoustiques plongent le 
spectateur dans l’intimité mentale des 
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personnages – design sonore modifiant les 
perceptions du public et des interprètes. »

Entre les dialogues, au cœur des situations, 
surgissent des monologues intérieurs qui 
disent le désarroi, la détresse et mettent à 
jour les fragilités. Quand la honte parvient 
à s’exprimer, les êtres s’affranchissent de 
la souffrance et libèrent alors les trésors 
d’humanité que la honte dissimulait.

Trois personnages, trois hontes : Paul est 
poursuivi par la honte de ne pas être à la 
hauteur; Laura ressent la honte d’être et 
Doris, la honte sociale de ses origines. Les 
trois hontes se cachent et ne se disent pas 
face à l’autre, elles se dissimulent derrière 
des constructions, derrière des boucliers.

Le spectacle de Vincent Dussart a le bonheur 
d’évoquer et de déplier avec tact ces hontes 
et ces humiliations, quand bien même elles 
seraient bien loin de disparaître d’un coup de 
baguette magique. Et par-delà le fond de la 
honte – sociale ou existentielle – éprouvée, le 
rythme absurde et débridé de certaines vies 
professionnelles, dérisoires et inconséquentes, 
défile sous le regard du public – tension, 
excitation, sentiments exacerbés, angoisse 
de ne pas honorer les attentes, rivalités, 
jalousies, oubli du respect de l’autre. 

Une belle danse vivante – facéties 
et petites amertumes – qui œuvre 
à la sauvegarde de soi.
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Le plus grand théâtre du monde a pris ses 
quartiers d’été à Avignon, dans le sud de la 
France, avec les spectacles du festival In 
et un millier d’autres environ dans le Off. 

Parmi ces derniers, Je ne marcherai plus 
dans les traces de tes pas, au Théâtre 
11. L’auteure franco-roumaine Alexandra 
Badea et le metteur en scène Vincent 
Dussart interrogent le sentiment de honte 
qui étreint trois sociologues en déplacement 
dans un pays d’Afrique de l’Ouest. Les trois 
chercheurs, interprétés par Juliette Coulon, 
Xavier Czapla, et Laetitia Lalle Bi Bénie (avec 
Roman Bestion à la musique), sont aussi 
confrontés aux rapports de domination. 

Reportage de notre envoyé spécial à Avignon :

https://www.rfi.fr/fr/culture/20210710-
%C3%A0-avignon-je-ne-marcherai-plus-
une-pi%C3%A8ce-pour-vaincre-la-honte
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la terrasse 
Agnès 
Santi
21 
mai 
2021

VINCENT DUSSART PORTE À LA SCÈNE 
DEUX TEXTES. L’UN D’ALEXANDRA 
BADEA EXPLORANT LA QUESTION DE 
LA HONTE ET DU JUGEMENT, L’AUTRE 
DE DENIS LACHAUD REVENANT SUR LA 
PANDÉMIE DU SIDA ET SA MÉMOIRE.

Comment est né le texte d’Alexandra Badea ?

Vincent Dussart : J’ai souhaité travailler sur 
la thématique de la honte, qui me semble 
être centrale dans la (dé)construction des 
individus. Ce désir a fait suite aux recherches 
entamées lors de mes spectacles précédents 
sur les failles dans la construction de 
l’individu et la question de la reconnaissance, 
notamment avec Pulvérisés d’Alexandra 
Badea. Nous avons abordé ensemble cette 
question de la honte en lien avec des 
chercheurs de l’Université de Lille, et de 
ce processus a émergé le texte. La pièce 
rassemble trois chercheurs universitaires lors 
d’un voyage d’études en Afrique de l’Ouest 
pour étudier les impacts des programmes 
humanitaires. Le chef de projet, et deux 
femmes. L’une expérimentée mais pas encore 
reconnue, l’autre jeune et originaire du pays 
visité. La confrontation à l’autre entraîne 
le risque de la dévalorisation, du jugement 
et d’un éventuel rejet. Jeux de pouvoir, 
rapports de domination, chacun tente de 
garder son masque pour ne pas tomber. 
Paul D. a honte de ne pas être à la hauteur, 
Laura L. a honte de ses origines sociales, 
Doris M. éprouve la honte du survivant. 
Trois hontes qui se dissimulent derrière 
un bouclier mais, au milieu des dialogues, 
surgissent des monologues intérieurs qui 
disent le désarroi, la détresse et la fragilité.

SE SOUVENIR, C’EST CHERCHER 
À ÉCLAIRER LES PARTS 
MANQUANTES DE L’HISTOIRE.

La honte est souvent associée au 
non-dit, à la dissimulation voire à 
l’incompréhension. Comment la mise en 
scène se saisit-elle de ces enjeux ?

V. D.: Parler de la honte, c’est parler de la 
difficulté de s’accepter soi, c’est mettre en 
question les normes qui proposent de courir 
derrière l’illusion de la perfection et de la 
réussite. Un spectacle qui fait le pari d’offrir 
une vision subjective de la honte nécessite 
de travailler sur des champs artistiques 
multiples. L’espace scénographique, l’écriture 
chorégraphique, l’environnement musical 
immersif sont autant de possibilités de 
donner à voir et à ressentir les perturbations 
physiques, sensorielles et psychiques 
générés par ces « accès de honte ». Donner à 
entendre, aussi, que lorsque la honte arrive à 
s’exprimer, les individus s’affranchissent de la 
souffrance qu’elle provoque. Ils libèrent alors 
les trésors d’humanité qu’elle dissimulait.
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time out
barcelona
février
2020

EL TOP 3

La cartellera de Barcelona s’omple de teatre 
francès (en versió original)

Je ne marcherai plus dans les traces de tes 
pas. Plat fort del quart Festival de Teatre en 
Francès de Barcelona. Un text d’Alexandra Badea 
sobre sociòlegs que estudien els impactes dels 
progames humanitaris. 
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la vanguardia
R. Oliver
7 février
2020

Mais oui ! Aquesta és la resposta per a la 
pregunta que formulem al titol d’aquest article. 
I és que, grècies a la quarta edició del Oui !, 
el teatre que s’expressa en francès (però que 
se subtitula en català o en castellà, no patiu) 
agrafa, aquests dies, un gran protagonisme a 
la nostra cartellera. Tot i que alguns d’aquests 
personatges que parlen en francès poser venen 
d’indrets més llunyans que França, com els 
passa als immigrants arribats de Burkina Faso 
que trobem a l’obra de Guy Giroud Gibraltar. O 
a aquells altres que passen per Calais de Mon 
livre de la jungle (My Calais Story), el monòleg 
amb el qual Céline Brunelle explica la seva pròpia 
implicació en el tema.

FORMES DE DESPLAÇAR-SE
Per contra, els très sociòlegs de l’obra 
d’Alexandra Badea Je ne marcherai plus dans les 
traces de tes pas fan un viatge en sentit invers i 
plede vergonyes ocultes cap a terres africanes. 
I el viatge que fa des d’una estació del metro 
de Nova York el sensesostre del text de Laurent 
Gaudé Onysos le furieux no travessa fronteres, 
sinó millennis temporals. (...)
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Nicole 
Bourbon
8 février
2020

Sur scène, des panneaux blancs formant un 
rectangle ouvert sur deux côtés et sur lesquels 
va jouer une ombre noire. Devant eux, trois cubes 
blancs également sur lesquels sont assis trois 
comédiens en sous-vêtements.

Ce sont ces trois personnages, trois sociologues 
détachés sur une mission humanitaire en Afrique, 
qui vont puiser au plus profond de leurs souvenirs 
jusqu’à extirper ce sentiment de honte qui les 
empêche d’avancer.

Seul un texte écrit sur un des panneaux nous 
indique où l’action se passe, l’Institut Pasteur, un 
hall d’aéroport, une chambre d’hôtel, un village 
africain. Quelques accessoires et l’imagination du 
spectateur font le reste.

Un texte au couteau, une gestuelle nerveuse, une 
musique numérique toute en vibrations, jouée 
sur scène par Roman Bestion, accompagnent 
le jeu inspiré des trois comédiens, Juliette 
Coulon, Xavier Czapla, Laetitia Lalle Bi Bénie. 
Ils incarnent avec force trois chercheurs 
universitaires : le chef de projet, une femme 
expérimentée, une autre née dans le pays où ils 
se rendent, s’affrontant dans des joutes verbales 
puissantes, chacun défendant ses idées dans un 
jeu de pouvoir et de domination déstabilisant, qui 
les amène à plonger dans leurs souvenirs, dans 

leur enfance qui a fait d’eux ce qu’ils sont : l’un 
victime d’un père maltraitant, l’autre, enfant 
adoptée, obsédée par ses origines, la troisième 
honteuse d’être issue d’une classe sociale 
inférieure, alternant dialogues percutants entre 
eux et monologues intérieurs puissants où les 
voix montent, les bras s‘agitent compulsivement, 
les corps se tendent.

Les masques tombent, faisant naître une 
lueur d’espoir vers un avenir où enfin ils ne 
marcheraient plus dans les traces de quelqu’un 
d’autre.
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holybuzz
Pierre 
François
20 mars 
2019

CLINIQUE

Lauréat 2018 de l’appel à projet de la fédération 
des amis du théâtre populaire, Alexandra Badea 
explore les tréfonds de l’âme de ses personnages 
tandis que Vincent Dussart les situe dans une 
mise en scène plus qu’épurée.

Le thème de la pièce est original en soi : trois 
chercheurs sont envoyés dans un pays du tiers-
monde pour étudier l’action des associations 
humanitaires. Mais cette étude va faire remonter 
leurs propres malaises et soudain l’un d’entre 
eux s’interroge : « On a comme point de départ 
l’impact de l’action humanitaire sur la population, 
mais finalement c’est pas si intéressant que ça. 
Tout le monde en parle. D’autres chercheurs sont 
passés par là. En revanche, personne n’a jamais 
retourné la donne. Pourquoi on ne parlerait pas 
de l’impact de l’action sur les humanitaires… Si 
c’était les humanitaires qui se font sauver par 
ces populations ? ».

À partir de là, l’équipe se fragmente entre 
le responsable administratif qui a su obtenir 
les financements et la scientifique qui 
instinctivement a senti qu’il y a là une idée à 
creuser d’autant plus profondément qu’elle 
n’a pas été abordée et qu’elle se heurte à des 
résistances. Au milieu, une chercheuse novice, de 
quel côté basculera-t-elle ?

Si la pièce a un aspect fictionnel, elle est 
enracinée dans la réalité dans la mesure où 
l’auteur a rencontré des universitaires, des 
chercheurs et des membres de telles associations 
avant d’écrire.

Quant au style de la mise en scène, il faut être 
adepte des contrastes violents (les lumières ne 
sont pas filtrées et les ombres brutales) et d’une 
montée progressive de l’intrigue pour entrer 
dedans. C’est vrai, cela nécessite un minimum 
d’effort de la part du spectateur occasionnel, 
mais qui en vaut largement la peine. Car, si l’on 
se demande pendant un (court) moment qui sont 
les personnages, on a par contre un accès direct 
à leur psychologie, à leur inquiétudes, à leurs 
questions. Tous éveillent, chacun à sa façon, 
un écho en nous. Et on ressort de ce spectacle 
avec une vraie notion à méditer. Bien connu 
des sociologues américains depuis la fin du 
XIXe siècle sous le nom d’acculturation (ou, en 
français d’« interpénétration des civilisations ») 
et des théologiens dès le XVIIIe siècle à travers la 
notion un peu différente d’inculturation.
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la gazette de 
nimes
Julien 
Ségura
24 janvier 
2019

LA PEUR D’AVOIR HONTE

La honte est le thème central de la pièce 
Je ne marcherai plus dans les traces de tes 
pas. Une pièce écrite par Alexandre Badéa 
et mise en scène par Vincent Dussart de la 
compagnie de l’Arcade et présentée à l’Odéon 
dans le cadre de la saison de l’ATP de Nîmes. 
Sur les planches, trois sociologies partent en 
Afrique de l’ouest pour étudier les impacts 
des programmes humanitaires. Un prétexte 
pour l’auteur pour nous parler des angoisses 
profondes et intérieures de ses protagonistes. 
« Chacun des personnages est l’expression 
d’une honte. Paul a un sentiment de honte qui 
est né d’un père qui le dévalorisait alors que 
ses frères sont devenus médecin. Doris, elle, 
a honte de ses origines sociales populaires. 
Enfin, laura, qui est d’origine africaine, a 
été adoptée et elle a honte d’être, tout 
simplement », explique Vincent Dussart.

Dialogue intérieur. Pour masquer ces 
sentiments négatifs d’eux-mêmes, chaque 
personnage se blinde, endosse un rôle car le 
regard de l’autre fait inévitablement trop peur. 
« La honte ne se dit pas car le risque  c’est 
d’être rejeté par l’autre. On s’habille alors 
de faux semblants qui apparaissent comme 

vitaux », continue Vincent Dussart. Dans 
une scénographie intelligente et immersive, 
les trois héros naviguent dans un décor 
blanc et noir et le spectateur peut entendre 
leurs pensées intérieures. « Le spectateur 
assiste à l’espace mental du personnage. 
On y entend leurs pensées intimes. C’est un 
jeu entre le dialogue extérieur et le dialogue 
intérieur », précise Vincent Dussart. La pièce 
nous entraine aussi dans les enjeux des ONG 
et se penche sur le néocolonialisme. Mais 
c’est surtout la problématique du regard de 
l’autre et de comment se débarrasser de ses 
propres images mentales qui peuvent nous 
aliéner qui sont au cœur de cette pièce.
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spectacles
.com
Claude 
Kraif
15 novembre 
2018

Sur la scène, les trois acteurs danseurs, 
deux femmes et un homme sont en proie 
à ce sentiment diffus, envahissant, 
incontrôlable, la honte. Ce sentiment 
responsable d’inhibitions et de peurs. 
Le dialogue s’engage, plutôt trois voix 
prisonnières qui cherchent à se libérer.

Sur le plateau, tout est blanc, sur un 
écran des carrés de lumière sont projetés. 
La musique est sidérale, planante, entre 
ciel et terre. Les comédiens expriment 
la souffrance des personnages, par des 
cris de révolte, par des gestes quasi-
autonomes, comme des corps en fuite dans 
des mouvements désordonnés, comme 
si quelque chose d’archaïque s’exprimait 
en contradiction avec l’habit social qui 
paralyse. La honte comme pulsion de 
mort qui s’oppose à la volonté de vivre.

Remarquable, donc, cette mise en scène qui 
par son jeu d’ombre et de lumière évoque le 
genre de purgatoire qui s’appelle le monde 
moderne. Les comédiens vont et viennent 
sur la scène en diagonale. Parfois les gestes 
deviennent danse comme une possibilité, 
peut-être, d’assumer la honte d’être humain.
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https://www.francebleu.fr/emissions/
baignoire-et-strapontins/vaucluse/
baignoire-et-strapontins-172
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SUR LA HONTE DANS TOUS SES ÉTATS

Alexandra Badea a écrit Je ne marcherai 
plus dans les traces de tes pas, texte mis en 
scène par Vincent Dussart (1). Il s’agit de 
trois sociologues en déplacement en Afrique 
de l’Ouest, ayant pour mission d’étudier 
les effets des programmes humanitaires. 
Il y a Paul D. (Xavier Czapla), le chef de 
projet, Laura L. (Juliette Coulon) et Doris 
M. (Laetitia Lalle Bi Bénie), native du pays 
où cela se passe. De chambres d’hôtel en 
 incursions sur le terrain et en réunions de 
travail, des dissensions vont apparaître, 
jusqu’à l’éclatement du groupe… Je ne 
puis entrer dans le détail de l’intrigue, 
parfaitement agencée, qui se traduit en 
dialogues coupants. Sachez seulement 
que le sous-texte a trait à la honte initiale 
et spécifique de chacun, ce qu’affirme en 
scène une chorégraphie (France Hervé) 
convulsive qui accuse en tous un nervosisme 
infiniment parlant. Comment survivre à la 
honte, celle d’une enfance brimée ou celle 
des origines, de naissance ou de classe ?

Vincent Dussart, dans une scénographie 
 (Frédéric Cheli) de boîte étirée, long couloir 
immaculé bombardé de lumière entrecoupée 
d’ombres savamment calculées, jette ainsi 
les acteurs dans le péril sans cesse maîtrisé 
d’un plein feu révélateur. Beau risque par eux 
assumé en toute franchise, escortés à vue 

par les vibrations et pulsations électroniques, 
vraie musique des nerfs tendus, due à Roman 
Bestion. Une forme inventive, moderne 
au grand sens, à l’épreuve d’une partition 
verbale chauffée à blanc, dictée par un 
regard froid, telles sont les vertus de cette 
réalisation exemplairement préméditée, qui 
s’avère le fruit d’une intense coopération.

(1) Créé le 6 novembre à Soissons, ce 
spectacle connaîtra une longue tournée 
en France, jusqu’au 25 avril 2019, 
soutenu qu’il est par la Fédération 
d’associations de théâtre populaire, partie 
prenante dans sa mise en chantier. Par 
ailleurs, cette réalisation a bénéficié 
d’un projet art/sciences, en partenariat 
avec l’université Lille-II droit et santé. 
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LES SCRUTATEURS DES COMPORTEMENTS 
HUMAINS MIS À LA QUESTION

Une équipe de trois sociologues français 
part en Afrique de l’Ouest pour une mission 
d’évaluation et d’analyse du travail des ONG 
sur place et leur impact sur les populations 
locales. Elles sont deux femmes… et un 
homme, ce dernier, chef du projet. Nous 
les suivons depuis le départ de Paris 
jusqu’à la fin de leur voyage et l’éclatement 
progressif de leur groupe face aux réalités 
externes mais surtout aux conflits internes 
et intimes de ces trois chercheurs.

C’est en immersion totale dans les univers 
psychologiques de ses personnages que 
l’autrice Alexandra Badea construit sa pièce. 
L’accent est mis sur la personnalité de 
chacun : son caractère, ses doutes, ses peurs, 
ses hontes, ses traumatismes d’enfance, 
ses manières de conjurer les paniques et 
d’ensevelir ses malaises sous une apparente 
conformité, ses manipulations. Comme dans 
une enquête menée par un policier féru de 
psychothérapie, la pièce distille peu à peu 
les indices et les révélations que ce voyage 
d’études provoque chez les trois sociologues.  
 
Pourtant, la mise en scène de Vincent Dussart 
donne l’étrange sensation que les trois 
universitaires n’ont pas vraiment quitté la 
zone de transit. Tout se déroule dans l’espace 
immaculé et comme désinfecté d’un cube en 
forme de container. De ces containers qui 
flottent empilés comme des immeubles sur les 
cargos des océans.  
 
Celui-là, symbolique, agit en prison, en lieu 
clos, en enfermement, reflet de l’enfermement 
psychologique des trois intellectuels. Même si 
le déracinement, la confrontation au concret 

de l’Afrique nourrit leurs discours, c’est dans 
la nudité de leurs esprits qu’ils se retrouvent, 
amputés des béquilles de leurs vies ordinaires : 
amis, amours, distractions, familles… ils sont 
en zone de transit, en purgatoire laïc… Et 
nous ne saurons rien de ces vies d’avant.

Mais l’heure n’est pas au pathétique. 
L’analytique prime. L’intellect. Et le jeu des 
comédiens, la mise en scène, ainsi qu’une 
partition sonore et une conduite lumière, 
dynamiques et chiadées, donnent le rythme 
et l’organique nécessaire. Tout ici est 
extrêmement précis. Le geste chorégraphié, 
les bascules entre adresses directes au public 
et continuité dramatique, soliloque intérieur 
scandant les scènes, le ballet vain des corps 
dans un jeu décalé des sentiments…  
 
À la fin, nulle délivrance. Il s’agit d’un constat 
sensible de l’éternel conflit entre cérébral, 
repères d’enfance et corps. La construction du 
texte est elle-même une dichotomie mentale 
des personnages, à la manière de ce que 
fait Anja Hilling, où ceux-ci brisent l’action 
pour partager avec le public ses raisons, ses 
sentiments, tout verbaliser dans un temps, et 
laisser le corps exprimer l’indicible ensuite.  
 
Je ne marcherai plus dans les traces de tes 
pas est une révolte qui rêve de s’exprimer, 
un cri de liberté que l’on brandit, une gifle 
donné aux despotes qu’ils soient modèles, 
supérieurs ou pères, la bannière du continent 
dans son combat légitime contre l’Occident, 
la revanche sur tous les donneurs d’ordre.
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UN HEUREUX ÉVÉNEMENT AU MAIL

Après les répétitions, la création. Je ne 
marcherai pas dans tes pas a rejoint le 
répertoire de la compagnie de l’Arcade en 
résidence à Soissons. La première a eu 
lieu chez elle, dans la grande salle du Mail, 
devant un public très majoritairement jeune. 
La pièce partira ensuite en tournée, et sera 
au festival d’Avignon l’été prochain.

Assister aux répétitions, c’était voir 
les détails se mettre successivement, 
parfois de façon hésitante, en place, les 
complexités techniques s’arranger, le jeu 
des comédiens émerger en s’adaptant 
aux exigences de la mise en scène. Tout 
était dû aux efforts de toute une équipe le 
long de sa gestation : auteur, metteur en 
scène, comédiens, musicien, chorégraphe, 
scénographe et ingénieurs du son et de 
l’éclairage. Comment, mais comment, se 
dit le rare spectateur admis à ce bureau 
d’étude/laboratoire/atelier d’artiste (et qui 
se sent un peu un intrus), feront-ils pour 
mettre tout cela ensemble dans le peu de 
temps qui reste, pour que leur spectacle 
soit présentable devant des spectateurs ?

Le soir de la première, voilà la scène 
et la salle dégagées du matériel qui les 
encombrait pendant les préparatifs, les 
fauteuils qui se remplissent, et les trois 
comédiens qui attendent, assis dans une 
demi-obscurité, devant le décor, un couloir 
qu’ils ne quitteront pas le long de la soirée. 
Le compositeur-musicien s’installe à son 
poste de travail à côté d’eux ; les lumières 
de la salle baissent, celles du plateau 
montent, une note de musique électronique 

s’entend. Le spectacle commence.

Trois sociologues partent en mission ensemble 
en Afrique. Leur malaise, différent pour 
chacun, une honte générée à l’enfance, va 
troubler puis détruire le travail d’équipe, mais 
cette faillite les amène en même temps à 
dépasser cette honte, ou ne pas la laisser 
diriger leur pas. Ils prendront leur propre 
chemin, laisseront leurs propres traces.

La dynamique perceptible pendant les 
répétitions a changé. La magie du théâtre, 
dont on parle, consiste à transformer tant 
d’efforts individuels en un spectacle qui 
a dorénavant sa propre vie. C’est un peu 
comme une construction qui sort du chantier 
naval, entre dans l’eau et – abracadabra ! – 
devient un navire. C’est une naissance : 
un nouvel être, qui doit beaucoup à ses 
géniteurs, commence sa propre vie. C’est un 
heureux événement. Ceux qui portaient le 
projet sont désormais portés aussi par lui.

La beauté de ce nouveau-né vient de la 
perfection avec laquelle tant d’éléments 
théâtraux s’imbriquent, parole, musique, 
danse, éclairage, pour déchiffrer la nature 
humaine, fonction première du théâtre, 
sans tomber dans le simplisme d’un jeu 
naturaliste. La pièce ne piège jamais les 
spectateurs, les laisse libres pour réagir 
comme ils veulent ou peuvent à la honte 
qui ronge les personnages. Elle transmet 
sa force en gardant ses distances.
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LA PANOPLIE DES HONTES

Moins de deux semaines avant la première 
de Je ne marcherai plus dans les traces de 
tes pas au Mail, et après plusieurs mois 
de répétition, le metteur en scène, les 
comédiens et les techniciens s’attachent sur 
le plateau de la grande salle à coordonner 
chaque détail du jeu, des vidéos, de la 
musique, de la chorégraphie. Comment 
arriveront-ils à en faire un spectacle 
cohérent dans le temps qui leur reste ?

Vincent Dussart, directeur artistique de 
la compagnie de l’Arcade et metteur en 
scène de la pièce commandée à Alexandra 
Badea, s’attache à mettre de la « fluidité » 
dans ce qui se passe. Sur scène, Xavier 
Czapla, Juliette Coulon et Laetitia Lalle 
Bi Bénie jouent trois sociologues en 
partance pour une mission en Afrique de 
l’Ouest. Assis chacun sur un tabouret 
blanc, ils attendent leur tour pour se faire 
vacciner. C’est le début de la pièce.

Derrière eux, le décor est implacable : 
une cloison d’une blancheur aveuglante, 
divisée en huit panneaux qui s’éclairent ou 
s’assombrissent sous les projecteurs. À leur 
droite (côté jardin), et en pleine vue de la 
salle, le musicien Roman Bestion gère sa 
partition électronique sur un ordinateur.

Comment se sent-il, Vincent Dussart, si 
près de la première alors que la production 
semble encore bien brouillonne ? « Ca 
va. » Pas de trac ? « Les affres de la 
création. » Il le dit avec humour. On sent 
que les joies dépassent les affres.

La pièce avait été commandée à la dramaturge 
roumaine Alecandra Badea, avec une 
consigne : traiter de la honte. Un séminaire 
sur le sujet avait été mené avec l’université 
de Lille pour fournir une base théorique à son 
écriture. Il y a un an, une première prise en 
main du texte a eu lieu sur la scène du Mail, 
avec deux des trois comédiens actuels.

Ceux qui suivent le travail et le parcours de 
Vincent Dussart depuis l’arrivée à Soissons 
de l’Arcade pour une première résidence en 
2010 comprendront que le sujet s’intègre 
dans ses questionnements constants sur les 
freins et manques qui empêchent les êtres 
humains de construire leur « soi », et de le 
vivre dans la plénitude et la liberté. La honte 
écrase la jouissance, soumet la personne au 
regard – vécu comme méprisant – des autres.

Les sociologues pourraient se sentir armés 
contre la honte : reconnus, investis d’une 
tâche importante, privilégiés, de quoi auraient-
ils honte ? Eh bien, chacun cache son secret, 
et ces secrets détruiront leur collaboration. 
Chacun a sa source de honte, comme s’il 
l’avait choisie dans une panoplie – ou avait 
été choisie par elle. Dans chaque cas la honte 
a ses racines dans l’enfance. À la fin, sans 
qu’une fin heureuse soit garantie, il y a une 
sorte de recommencement pour tous les trois, 
qui décident de faire un retour sur la blessure 
d’origine, forger un nouveau regard, considérer 
la possibilité de se pardonner. Surtout, et 
le titre de la pièce indique ce renouveau, ils 
pourraient repartir, mais cette fois sans suivre 
les traces laissées par d’autres pas. Aller 
sur son propre chemin, sans encombrement, 
s’accepter au lieu de se rejeter. Sans honte.

42



Mercredi 31 oct. Jour J-6

Devant un petit public formé de membres 
d’une association avec laquelle l’Arcade 
réalisera un futur projet, les comédiens 
travaillent la même scène. Il ne s’agit plus 
de minuties techniques, tout est devenu plus 
fluide. Le metteur en scène s’occupe des 
acteurs. Il laisse chacun interpréter son rôle, 
mais intervient pour ajuster ce qu’on pourrait 
appeler la dynamique, la ligne d’énergie de 
l’ensemble. Il insiste que Juliette donne plus 
de force au mot « malgré », pour interrompre 
une réplique lisse. Il demande à Laetitia 
de déplacer son épaule « d’un centimètre, 
ça suffit », pour transformer une attitude 
d’assurance en position de méfiance.

La chorégraphe France Hervé intervient 
pour ajuster les attitudes, les mouvements. 
Les comédiens ne dansent pas, mais leurs 
déplacements et gestes sont chorégraphiques. 
Il y a un mouvement commun et répété 

des bras, qui tournent furieusement tout 
près de la tête, comme si la personne 
essayait de se libérer d’une gangue.

Mardi prochain, alors que tout ce travail 
préparatoire sera devenu invisible à l’intérieur 
d’une pièce de théâtre, les spectateurs seront 
amenés à suivre une histoire, mais aussi à 
résonner intérieurement à la honte sur scène…
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PULVÉRISÉS DE LA MONDIALISATION

Nous connaissons bien le travail de la 
compagnie de l’Arcade et avions d’ailleurs 
vu leur dernier spectacle pendant le festival 
d’Avignon 2016 (off) à l’Entrepôt, Sous la 
glace de Falk Richter qui abordait notamment 
les effets destructeurs de l’univers de 
l’entreprise où l’on finit par perdre son 
identité. De retour pour cette édition du 
festival off à Présence Pasteur, Vincent 
Dussart et ses comédiens présentent cette 
fois Pulvérisés d’Alexandra Badea qui aborde 
là encore le monde du travail, ses effets 
dévastateurs à travers le monde, dans 
une mise en scène originale et énergique 
afin de faire ressortir la force du texte. 
Wanderer était présent ce jeudi 26 juillet 
pour ce moment de théâtre engagé.

Accueilli chaleureusement par Vincent Dussart 
lui-même, le public pénètre dans la pénombre 
de la salle, avec la possibilité d’opter pour les 
gradins ou bien pour la proximité du dispositif 
scénique, au plus près des comédiens déjà en 
scène. Choisissant la deuxième alternative, on 
est immédiatement frappé par la singularité 
des choix scénographiques du metteur en 
scène : un ensemble de praticables forment 
une sorte de podium gris clair en forme de 
croix, aux dimensions assez réduites. À 
chaque extrémité, se trouve un des quatre 
personnages allongé comme évanoui, 
éclairé par un néon oblong et imposant qui 
le surplombe. Devant chacun d’eux, une 
chaise vide. Découvrant l’ensemble, le public 
s’installe, intrigué. La temporalité interne du 
spectacle se confond avec celle de l’espace 
théâtral qui se remplit simultanément. 
Comme une séquence de pause dans la 

fable. Comme un état de répit avant la 
réactivation d’une tempête. Les derniers 
spectateurs prennent leur siège, installés 
dans les angles de cet étrange podium, 
dans une grande proximité avec ce qui va se 
jouer sous ces sources de lumière blanche 
et froide qui ne varient pas pendant tout le 
temps de la représentation. En effet, aucune 
rampe, aucun projecteur hormis les néons.

C’est alors que les quatre personnages se 
dressent brutalement, comme reprenant leur 
souffle après une longue apnée. Même s’ils 
sont tous uniformisés par la teinte grise de 
leurs costumes de ville, sobres et élégants, 
les quatre personnages apparaissent d’emblée 
différents. Deux femmes, deux hommes 
d’abord, comme un équilibre des sexes 
maintenu dans l’espace du plateau en croix. 
Mais chacun se trouve surtout particularisé 
par son origine : une ingénieure étude et 
développement à Bucarest en Roumanie ; un 
superviseur de plateau teamleader à Dakar au 
Sénégal ; un responsable assurance qualité à 
Lyon en France ; une opératrice de fabrication 
à Shangaï en Chine. La dramatis personæ 
indique ces informations mais ne précise 
jamais leur identité. Comme une première 
marque de dépossession au bénéfice exclusif 
de la fonction qui seule semble les définir.

Les répliques s’enchaînent d’abord rapidement 
suivant une rythmique savamment posée, 
accompagnée de gestes exécutés à l’unisson. 
Dès les premiers instants, le spectateur 
a l’impression d’assister à un spectacle 
de marionnettes à fils indécelables, aux 
gesticulations de pantins vivants toutefois, 
suivant les mouvements qu’un inquiétant 
manipulateur invisible leur impose en tenant 
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sa croix d’attelle – celle figurée par la forme 
du podium peut-être ? « Tu es pulvérisé 
dans l’espace / Tu es hors du temps paumé 
entre des latitudes et des longitudes qui 
s’embrouillent dans ta tête […] » La situation 
critique de ces deux hommes et de ces deux 
femmes les désoriente, les place dans un état 
continue de suffocation et de panique. Les 
cacophonies s’enchaînent, tous parlant en 
même temps, chacun dans sa langue parfois. 
Et chacun s’assied sur sa chaise, se lève, 
tombe, se relève au même rythme que ces 
compagnons d’infortune ou bien sous leurs 
yeux tantôt évaluateurs et impassibles tantôt 
pleins de compassion bien qu’impuissants. 
Puis, privé d’air, on tombe en fin de compte 
d’une asphyxie à l’autre. « […] Tu plonges 
ta tête sous l’eau / Une minute tu restes 
comme ça ». Le public reste interdit, absorbé 
lui-aussi par ce mouvement infernal, à bout de 
souffle, croisant le regard des personnages. 
Qui sont-ils ? Qu’importe au fond. Les rôles 
s’échangent, se croisent et les spectateurs 
sont associés d’une certaine façon à ce 
sombre ballet par un curieux rapprochement 
de l’environnement des quatre figures sur le 
podium dont on devient presque l’authentique 
collègue, l’authentique membre de la famille…

Tous clament d’une seule voix qu’il faut 
« tendre vers l’excellence », comme un 
mantra suprême et étouffant à la gloire 
exclusive du Travail perçu comme une valeur 
abstraite ordonnant les pensées, planifiant 
les faits et gestes de tous enfermés dans 
leurs fuseaux horaires, telle une puissance 
aveugle et maléfique régissant l’économie 
mondialisée. L’ingénieure roumaine oscille 
fébrilement entre son maintien dans la course 
à la compétitivité et l’obsession de la santé 

comme de la sécurité de sa fille confiée aux 
bons soins d’une baby-sitter avec qui elle 
est en contact permanent par webcam. Le 
responsable assurance qualité essaye de 
tromper ses angoisses, égaré dans le vertige 
du décalage horaire, jonglant maladroitement 
avec les connexions vidéos entre sa famille et 
différents « anges de la nuit ». Le superviseur 
de plateau dakarois bien que ne sentant pas 
à la hauteur de sa fonction, demande à ce 
qu’on applique le free-sitting… alors qu’il 
ne parle pas anglais, ne gardant derrière 
l’expression vide que le concept en ressources 
humaines qui consiste à empêcher toute 
relation amicale naissante entre les employés 
en les changeant de place tous les jours. 
Alors qu’il recrute une jeune collaboratrice – 
incarnée simultanément par les trois autres 
comédiens – il exige qu’elle francise son nom : 
Adiouma Diandy doit devenir Marie-France 
Martin. « Ici, il faut atteindre des quotas. Ici, 
il faut croire dans le produit qu’on vend. Ici, 
il est interdit de dire non. » Il y a toujours un 
peu plus d’humanité à perdre, dans ce culte 
païen voué à la performance. L’ironie du sort 
veut qu’on se questionne continuellement. 
« Tu te demandes comment arrêter le temps, 
l’argent, l’angoisse (…) tout ce qui a rendu 
l’être humain amer. » En vain cependant. Et 
on descend toujours plus loin dans l’aberration 
et l’atrocité. L’opératrice de fabrication à 
Shanghaï ne se voit-elle pas refuser l’accès 
aux toilettes, contrainte de se soulager 
après un marchandage abject avec l’agent 
de maîtrise agissant tel un cruel geôlier ? 
« On ne va pas arrêter la production mondiale 
pour que tu pisses », lui oppose-t-il, cinglant. 
Les quatre comédiens tous très engagés 
dans leur jeu – avec une mention particulière 
pour la jeune Haini Wang, énergique et 
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lumineuse – jouent avec précision et intensité 
dans l’espace scénique particulièrement 
contraint de ce podium cruciforme.

Ainsi, Vincent Dussart poursuit son 
exploration du répertoire contemporain 
questionnant les outrances et les 
absurdités du monde dans la course au 
profit. À ce titre, sa mise en scène très 
efficace souligne avec justesse le propos 
d’Alexandra Badea à travers son texte. 
Fort de cette expérience commune, le 
metteur en scène et l’auteure doivent 
prochainement collaborer à un nouveau 
projet pour la scène que nous ne manquerons 
pas de voir évidemment. En attendant, 
on sort remués de cette représentation 
qui cherche à dessiller le spectateur. Cela 
n’est pas sans rappeler que le théâtre, art 
de l’illusion par excellence, possède aussi 
le pouvoir paradoxal de désillusionner, 
combattant de ce fait toute tentation d’un 
optimisme béat. Sans doute à pulvériser.
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PULVÉRISÉS (UNE GROSSE CLAQUE)

La mise en scène de Pulvérisés de Vincent 
Dussart met justement en valeur le texte 
fort d’Alexandra Badéa qui rend compte des 
malaises et de la déshumanisation dont sont 
victimes les travailleurs de la globalisation. 
Un dispositif quadrifrontal, avec une scène 
en forme de croix, inclut les spectateurs sur 
le plateau et les met au plus prêt des quatre 
destins qui se croisent dans la fable : celui 
d’une ingénieure en étude et développement, 
d’un superviseur de plateau, d’un responsable 
assurance qualité et d’une opératrice de 
fabrication.  
 
Les acteurs se situent d’abord aux extrémités 
des praticables et font entendre des langues 
des quatre coins du monde, Bucarest, Dakar, 
Shanghaï et Lyon. Leurs voix se succèdent, 
se mêlent, se tissent progressivement dans 
un beau travail polyphonique qui joue tant sur 
la complémentarité que sur le contrepoint. 
La mise en scène est remarquable et 
admirablement servie par quatre acteurs 
qui passent subtilement de l’incarnation 
à la distance et la notion de personnage 
est ainsi mise à l’épreuve, à l’image des 
êtres représentés qui sont pulvérisés.
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ouvert aux
publics
Laurent 
Bourbousson
26 juillet 
2018

PULVÉRISÉS D’ALEXANDRA BADEA 
RACONTE NOTRE MONDE ASSERVI À CELUI 
DU CAPITALISME ET DE SES DÉRIVES. 
RETOUR SUR CETTE PROPOSITION 
DE LA COMPAGNIE DE L’ARCADE. À 
DÉCOUVRIR DE TOUTE URGENCE.

Vincent Dussard met en scène Pulvérisés 
dans un dispositif immersif. Le public prend 
place autour de la croix sur laquelle vont 
évoluer les comédiens de cette danse macabre 
qui dit le monde déshumanisé du travail. 

Patrice Gallet, Tony Harrisson, Simona 
Maicanescu et Haini Wang incarnent à 
merveille cette carte géopolitique dont le récit 
nous mène de Lyon à Bucarest, en passant 
par la Chine et Dakar. Ils évoluent dans un 
espace de jeu contraint faisant ressortir les 
mots de l’auteure, ceux de la désorganisation 
et de la dérégulation du monde professionnel, 
que l’on soit dans un immense atelier 
globalisé à Shanghai – où le seul moment à 
soi est le temps de la toilette – ou encore à 
Dakar, dans un centre d’appel. Il en est de 
même pour les postes à responsabilité qui 
appellent les cadres à une certaine médiocrité 
de la vie au travail, troublant aveu de 
la part l’ingénieure de Bucarest recalée 
par le responsable qualité français.

Le monde du travail ainsi décrit est celui de 
l’annihilation de l’être, celui du sacrifice de 
la pensée au profit de la mondialisation et 
de l’exploitation. Les individus présents sur 
le plateau sont autant d’identités croisées 
au gré des pages des revues économiques, 
relatant la réussite des plus influents, ou 
des faits divers, on pense à ces incendies 
dans des ateliers de confection où les 
conditions de sécurité sont inexistantes.

La lumière froide et crue colle parfaitement 
aux dires de chacun et la scénographie 
permet à cet ensemble de faire voler 
en éclats les relations humaines qui 
n’en gardent plus que le nom.
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le bruit
du off
Emmanuel 
Serafini
25 juillet 
2018

PULVÉRISÉS, IL EST TENDRE D’ÊTRE HUMAIN

Belle idée que celle de reprendre ce texte 
primé en 2013 d’Alexandra Badéa qui, 
décidemment, sait écrire non seulement pour 
le théâtre, mais pour tout un chacun tant ce 
qu’elle décrit est notre quotidien, ou quasi…

Belle idée aussi d’en faire quelque chose, 
de forcer un peu le trait pour élever le 
débat et c’est ce que réussit très bien 
Vincent Dussart, inspiré par ce texte, qu’il 
place d’emblée dans un espace scénique 
atypique – surtout pour le OFF – fait de longs 
praticables posés en croix dans l’espace et 
qui permet de changer de lieux, de villes à 
tous moments et à tout instants… Les néons 
apportent une lumière crue, contemporaine 
qui donne tout de suite une modernité au 
propos comme à la mise en scène. Les 
comédiens sont biens. Ils sont caricaturaux 
à souhait, comme le commande le texte et 
passent du dominé au dominant dans les 
rapports intimes comme dans les rapports 
au travail avec dextérité, sans artifice, dans 
une fluidité qui sert le propos de l’auteur.

Car, de quoi s’agit-il dans ce Pulvérisés, 
outre la description à peine exagérée des 
inconvénients des voyages ? De la vie 
moderne, de notre propre vie décryptée, 

passée au scalpel et donnée à voir telle 
quelle sur la scène…. Et tout y passe, la 
vie trépidante des mères au foyer avec 
une triple vie à gérer, la fuite en avant 
dans le couple dans une société de la 
performance, des anglicismes, avec cette 
propension « à tendre vers l’excellence ».

Le rapport au travail, la mondialisation, 
sont aussi au cœur de cette pièce très 
crue qui dit les choses : « la caissière a 
un badge avec inscrit je souris pour vous 
depuis quand a-t-on remplacé les sourires 
par des écriteaux ! ». Tout est dit…

Une heure trépidante dans un monde qui 
ressemble au nôtre. Pas d’issue. Une société 
qui marche sur la tête, qui oblige les gens à 
faire des choses contre nature comme des 
africains à manger français pour mieux les 
servir dans des centres d’appels et de services 
en ligne… une société complètement déréglée, 
qui perd petit à petit toutes ses valeurs. À ne 
pas rater pour en prendre mieux conscience.
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l’écho des 
planches
Ondine 
Marin
23 juillet 
2018

https://www.lechodesplanches.info/blog/
entretien-avec-la-compagnie-arcade
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rfi
chine
Ninan
Wang
21 juillet 
2018

https://www.youtube.com/watch?v=
E52JhI2ZnLc&feature=youtu.be
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toute la 
culture
.com
Maïlys 
Celeux-
Lanval
17 juillet 
2018

C’EST L’HISTOIRE DE QUATRE 
TRAVAILLEURS MODERNES, ÉPARPILLÉS 
AUX QUATRE COINS DE LA PLANÈTE. 
EXTÉNUÉS, PULVÉRISÉS PAR LE RYTHME 
EFFRÉNÉ ET LES CONTRAINTES. LE TEXTE 
D’ALEXANDRA BADEA, MIS EN SCÈNE PAR 
VINCENT DUSSART SUR LA SCÈNE DU 
THÉÂTRE PRÉSENCE PASTEUR (AVIGNON) 
DU 6 AU 29 JUILLET 2018, INTERPELLE ET 
SUSCITE LA RÉFLEXION. PASSIONNANT.

« Ne vous asseyez pas sur les gradins » 
prévient l’ouvreuse. Car pour une fois, 
les spectateurs sont invités à s’installer 
directement sur la scène, autour de 
deux podiums qui se croisent. Deux 
minces bandes scéniques donc, sur 
lesquelles les quatre comédiens vont 
évoluer, vaciller, tomber, se frôler.

C’est tout le sel de cette mise en scène 
resserrée autour du corps. Elle révèle 
le sens profond du texte d’Alexandra 
Badea : l’entreprise broie les corps dans 
leur plus stricte intimité. Quel que soit 
le travail, quel que soit le salaire, qu’on 
travaille pour une usine à Shanghai, 
ou qu’on soit ingénieur à Bucarest.

L’excellent Patrice Gallet incarne un homme 
d’une quarantaine d’années, cadre dans 

une entreprise lyonnaise ; régulièrement 
éloigné de sa famille pour cause de voyages 
d’affaires, il s’entretient avec son fils par 
Skype tout en discutant avec une escort-girl 
sur l’écran d’à côté. Perturbé, énervé. Simona 
Maicanescu, merveilleuse comédienne d’une 
émotion parfaite, se glisse dans la peau 
d’une femme qui travaille sans cesse et se 
plie à toutes les exigences… Tout ça pour 
voir finalement son rival lui passer devant au 
moment crucial. Éperdus, pressés, infantilisés, 
les corps qui travaillent perdent tout naturel, 
et s’épuisent dans des vies absurdes.

Le jeu est juste ; la mise en scène 
parfaite, immersive. La lumière est 
crue. On sort de là bouleversés.
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chantiers de 
culture
Yonnel 
Liégeois
juillet 2018

Nous connaissions Le travail en miettes du 
sociologue américain Georges Friedmann, 
il nous faudra désormais compter avec 
Pulvérisés, le texte de la roumaine Alexandra 
Badea mis en scène par Vincent Dussart. 

Sur les planches quatre personnages 
sans nom, juste un sexe et une fonction : 
deux femmes (opératrice de fabrication 
à Shanghai, ingénieure d’études et 
développement à Bucarest) et deux hommes 
(responsable Assurance Qualité sous-
traitance à Lyon, superviseur de plateau à 
Dakar) qui nous confient 24h de leur vie. 

Les comédiens se font porte-parole de ces 
inconnus que rien ne relie et que tout pourtant 
rapproche : aux quatre coins de la planète, 
mêmes illusions et déconvenues dans le labeur 
quotidien, mêmes souffrances et misères 
du monde pour chacun, qu’ils soient cadre 
supérieur dans les assurances ou petite 
main chinoise dans une usine de textile. Un 
chœur des lamentations contemporain, un 
regard sans concession sur notre humanité 
en faillite qui, paradoxalement, nous incitent 
plus à la rébellion qu’à la soumission. 
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l’union
Kevin
Monfils
15 juillet 
2018

SOISSONS EST AUSSI DE LA PARTIE

Il n’y a pas que la Marne qui est représentée 
au festival d’Avignon. Les Hauts-de-France 
y sont aussi, avec notamment la compagnie 
l’Arcade de Soissons. Son spectacle, 
Pulvérisés, est joué jusqu’au 29 juillet sauf 
les lundis, à Présence Pasteur, à 16h40.

Il met en scène quatre personnages 
représentant quatre métiers dans quatre 
villes : Shanghai, Dakar, Lyon et Bucarest. 
On suit ainsi les destins d’une ouvrière 
chinoise, d’une ingénieure roumaine, d’un 
téléopérateur sénégalais et d’un responsable 
qualité français. Chaque comédien se situe 
aux quatre extrémités des branches d’une 
croix qui traverse le public. La pièce a été 
créée en novembre à Soissons. Elle a depuis 
été présentée dans la cité du vase, mais aussi 
à Villers-Cotterêts, Saint-Quentin, Amiens...

« On vient à Avignon tous les deux ans avec 
une nouvelle création, fait savoir Vincent 
Dussart, le metteur en scène et scénographe. 
Dans ce spectacle, je voulais un dispositif 
immersif, pour que le spectateur devienne 

le collègue des personnages, qu’il puisse 
être interpellé comme s’il participait à cette 
organisation mondiale. Ce qui m’importait, 
c’était que les gens ne se disent pas « c’est 
chez les autres ».  On montre comment 
l’organisation du travail impacte la vie 
privée et l’intimité. Je cherche à alerter, 
pas à faire passer un message particulier. » 
La compagnie siège à Soissons et compte 
y demeurer jusqu’en 2021 : « On y fait 
un travail riche avec la population. C’est 
aussi pour le Mail qu’on y reste. »
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france bleu
vaucluse
Michel 
Flandrin
12 juillet 
2018

https://www.francebleu.fr/emissions/
flandrin-fait-son-festival/vaucluse/
flandrin-fait-son-festival-7 
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plusdeoff
Walter
Géhin
11 juillet 
2018

UN EXAMEN CLINIQUE DE 
LA MONDIALISATION DE LA 
SOUFFRANCE AU TRAVAIL

Aux extrémités, froidement éclairées par des 
néons, d’une croix blanche — peut-être le 
symbole additif, mieux encore multiplicatif, 
qui sied à la productivité — une ingénieure 
roumaine (jouée par Simona Maicanescu), 
une ouvrière chinoise (Haini Wang), un 
team leader d’opérateurs téléphoniques 
sénégalais (Tony Harrisson), un responsable 
qualité français (Patrice Gallet).

À travers quatre histoires qui se croisent, 
se rejoignent, placées à différents niveaux 
de hiérarchie, en usine ou au bureau, le 
texte de Alexandra Badea s’attaque de 
manière frontale à la mondialisation et à 
la globalisation de la souffrance au travail. 
Jetlag, éloignement de la famille, tâches 
dénuées de sens, surveillance, travail à la 
chaîne, stress, relations déshumanisées, 
humiliations jusqu’à la perte de son nom 
pour être crédible au téléphone… La mise en 
scène et la scénographie de Vincent Dussart 
opèrent un examen clinique, sous la cruelle 
lumière des néons, celle des open spaces, des 
lignes de production, des salles de conférence, 
partagée avec les claustrés enclos à bétail 
et les abattoirs. Le grand troupeau continue 

son chemin, perdant ça et là les plus 
faibles ou les moins résignés, la direction 
psalmodiée par quelque relais qui une fois 
usé ou éclairé rejoindra les rangs, remplacé 
par d’autres. Une pièce sans concession, 
mais peut-on en faire face à ce sujet ?
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la revue du 
spectacle
.fr
Jean
Grapin
4 juillet 2018

PULVÉRISÉS, THÉÂTRE COUP DE POING, 
ACCOMPAGNANT LES ÉPUISEMENTS 
ET LES MONTÉES D’ÉNERGIES 

Jet lagués, écartelés, toujours en escale, de 
Shanghai, de Dakar, de Lyon, de Bucarest, 
de la chambre d’hôtel à la salle de séminaire, 
tout en performance, tout en sourire. 
Nomades, gyrovagues. Forcés. Épuisés. Dans 
Pulvérisés, les travailleurs de l’entreprise 
mondialisée sont montrés sans fard.

Le dispositif est réduit à deux podiums qui 
se croisent et sépare le public en quatre 
quartiers. Il impose aux comédiens un 
rythme continûment soutenu, une véritable 
chorégraphie de mouvements tenus, brisés. Le 
regard du spectateur est, lui, émietté comme 
les vies qui lui sont montrées.  
 
C’est sur les podiums, exhibée la loterie de 
la sélection permanente, à la croisée des 
destins, un «dance marathon» impitoyable qui 
révèle les aigreurs, les espoirs, les besoins de 
communications. Mais aussi des instants de 
beauté.  
 
C’est que les quatre personnages, en dépit de 
leurs affrontements, émeuvent par la symétrie 
de leurs fatigues et de leurs désirs inexprimés. 
Humains en dépit du rôle qui est le leur. Les 

comédiens qui délivrent leur énergie à leur 
personnage sans hésitation leur insufflent une 
véritable vie intérieure. Ils sont mis en valeur.  
 
Le spectateur est face à un théâtre miroir, 
un théâtre coup de poing qui accompagne les 
épuisements et les montées des énergies et le 
laisse étourdi.  
 
La fin de la pièce esquisse comme une 
solution pour sortir de la ronde infernale. 
Le spectateur applaudit très fort.
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holybuzz 
Pierre
François
2 juillet 2018

MAGISTRAL !

Le texte de Pulvérisés a obtenu le Grand prix 
de littérature dramatique du Centre national 
du théâtre en 2013. Ce texte-choc dans lequel 
chacun de nous peut retrouver les peurs et 
épreuves qui l’habitent trouve enfin vie grâce 
à la Compagnie de l’Arcade. Qui interprète 
magnifiquement, jusque dans la disposition 
en quadrifrontal, la mondialisation et les 
transformations personnelles qu’elle engendre. 
À Shanghai, une ouvrière chinoise, à Dakar un 
superviseur de plateau téléphonique, à Lyon – 
théoriquement, mais toujours en voyage – un 
responsable qualité, à Bucarest une ingénieur 
d’étude et développement. Tous sont touchés 
par la même misère, celle qui dé-personnifie 
les êtres en même temps qu’elle déifie 
l’argent. Les traductions en sont différentes 
selon le sexe et la latitude, de l’humiliation 
primaire à l’épuisement dû au décalage horaire 
en passant par la colonisation mentale : dans 
l’entreprise chinoise, il est interdit de sortir 
du mètre carré affecté à chaque personne, 
dans l’hôtel international seule l’étiquette 
de la valise permet au lyonnais de savoir où 
il est, à Dakar le personnel doit manger et 
prendre des prénoms français pour mieux 
répondre aux besoins de l’entreprise cliente.

Tous sont touchés par une solitude radicale : 
l’ingénieure bulgare n’a que le moment de la 
douche matinale dont elle puisse profiter pour 
elle-même, le responsable français regarde une 
poitrine sur une webcaméra en même temps 
qu’il discute par internet avec sa femme, 
le responsable de plateau est le surveillant 
craint par les employés en même temps 
qu’il est le pion de ses supérieurs, l’ouvrière 
chinoise se réfugie dans la calligraphie pour 
vivre quelques moments durant lesquels 
son corps et son esprit sont à l’unisson.

Chaque personnage s’exprime dans une 
langue rapide, nerveuse, à la deuxième 
personne du singulier pour donner à son rôle la 
dimension d’un témoignage. Le public lycéen, 
généralement remuant, est scotché. Il sait 
que sous couvert d’une fiction, on lui montre 
sans fard ce qui l’attend. Car on croit d’un 
bloc et aux personnages et aux situations 
et, surtout, à la détresse de tous. La pièce 
montre parfaitement, dans un style à la poésie 
ardente, comment ces vies sont en morceaux, 
en feuilleton, en pointillés, hachées en même 
temps que juxtaposées. C’est magistral.
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la terrasse 
Catherine
Robert
juillet 2018

VINCENT DUSSART MET EN SCÈNE 
L’EXCELLENTE PIÈCE D’ALEXANDRA BADEA 
SUR LES ROUAGES ET LES RAVAGES 
INTIMES DE LA MONDIALISATION, DANS 
UN DISPOSITIF QUI PLACE LE PUBLIC 
AU CŒUR DE L’EMPRISE TRAGIQUE

Cette boîte mystérieuse dont l’opératrice de 
fabrication de Shanghai assemble les pièces, 
que l’ingénieure d’études et développement 
de Bucarest perfectionne, dont le superviseur 
de plateau de Dakar assure la maintenance 
et dont le responsable Assurance-Qualité de 
Lyon coordonne la production, est une arme 
de mort, même si d’aucuns l’appellent Livebox. 
On a tendance à oublier, quand on les utilise, 
que tous les gadgets supposés renforcer 
le lien entre les individus sont fabriqués à 
moindre coût et sont le résultat d’un carnage 
existentiel qui vide le travail de son sens, 
en en parcellisant les étapes de fabrication 
et en les répartissant sur l’ensemble de 
la planète. Vincent Dussart choisit une 
scénographie quadrifrontale : les deux 
praticalbes disposés en croix transforment 
le spectateur en collègue de l’ouvrière 
chinoise, du téléconseiller sénégalais, 
de l’ingénieure roumaine et en membres 
de la famille du responsable français. 

LE SPECTATEUR EN TÉMOIN RESPONSABLE

Difficile de s’exonérer alors de la 
responsabilité commune ! Mais le propos 
de Vincent Dussart n’est pas accusateur : 
sa mise en scène choisit aussi d’offrir au 
spectateur le moyen de penser les conditions 
d’une résistance commune à l’emprise 
numérique, la proximité avec les acteurs 
renforçant l’empathie et la compréhension 
des enjeux de civilisation dont Alexandra 
Badea évalue si finement la gravité.
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nuvol
l’apuntador 
Oriol
Osan
6 février 
2018

MON EMPLOI EST FORMIDABLE, 
N’EST-CE PAS ?

Ironia. El títol és pur sarcasme, ja que 
Pulvérisés (Ruixats), una de les 9 obres que 
conformen el Festival de Teatre en Francès 
de Barcelona, versa sobre la precarietat 
laboral del món que ens envolta. Es va 
estrenar a La Caldera el passat diumenge 
4 de febrer, amb un fantàstic col·loqui 
posterior amb el director i els quatre actors.

Una treballadora xinesa d’un taller de 
Shanghai, una enginyera romanesa de 
Bucarest, un teleoperador senegalès de 
Dakar i un responsable de qualitat francès 
d’una empresa deslocalitzada a Lió. Aquests 
quatre perfils configuren Pulvérisés (traduït 
com a Ruixats), un relat fidedigne de les 
empreses low cost que esquitxen algunes 
àrees del planeta. Alexandra Badea, l’autora 
(que considera el francès com la llengua 
de la llibertat, això és res!), segueix el dia 
a dia d’aquests quatre assalariats, tant 
al seu lloc de treball com en l’àmbit més 
privat, i ens ofereix un retrat demolidor 
d’una feina on fins i tot el temps per anar 
al lavabo està restringit i cronometrat.

La Caldera, fàbrica de creació de l’Ajuntament 
de Barcelona, ha estat l’escenari escollit 
d’aquest festival per a representar l’obra, 
que el 2013 va rebre el Gran Premi de la 
Literatura Dramàtica del Centre Nacional 
de Teatre. La de Barcelona ha estat la seva 
18a funció des que es va estrenar a França 
el novembre passat, així que els barcelonins 
hem estat de sort de poder gaudir d’una 
proposta gairebé acabada de sortir del forn.

Pulvérisés ens acompanya a la vida sota 
pressió d’empreses de tot el món, on els 
precaris treballadors masteguen el dolor, la 
còlera i la feblesa. L’escenògraf i director 
de l’obra, Vincent Dussart, ens els presenta 
impecablement abillats, com si en lloc 
de treballar en una cadena de muntatge 
enfundats en granotes grises anessin a la 
cerimònia de graduació dels seus fills o a 
la boda del seu millor amic. L’elegància no 
els priva, però, de repetir com un mantra 
el lema de l’empresa, impregnar-se de 
les notícies sobreposades de televisions 
internacionals, obeir les indicacions per 
megafonia (prohibit parlar, prohibit mirar…), 
repetir els mateixos gestos cada dia com 
si fossin robots o capitular a les tècniques 
d’un màrqueting agressiu. Talment com si 
estiguéssim en un món distòpic que, lluny 
de la ficció, existeix a tocar de casa. (...)

TRADUCTION - EXTRAIT :
« La capitale catalane a eu la grande 
chance d’accueillir ce spectacle dans 
lequel Hainy Wang, Simona Maicanescu, 
Tony Harrison et Patrice Gallet sont tout 
simplement fantastiques, sans exception. 
Une mise en scène habile et dynamique 
[…] dont cet article veut se faire le 
relais auprès des programmateurs. »
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le monde
.fr
Evelyne
Trân
19 novembre 
2017

THÉÂTRE AU VENT

Le Tu tempête à l’intérieur de la tête, il 
a plusieurs bras, plusieurs visages, c’est 
le moteur indocile, spectateur de ses 
propres représentations, dès lors qu’en 
tant qu’individu, il se trouve occulté, 
enfermé, prisonnier semble-t-il d’une toupie 
spinner géante, l’ordre mondial, qui ne 
semble pas vouloir s’arrêter, édicte ses 
lois, celles du marché, de la rentabilité.

Le podium cruciforme d’une blancheur 
crue, imaginé par le metteur en scène 
n’est qu’une assiette plate en somme, 
une figure géométrique abstraite, 
virtuelle, un support sans âme qui 
aimante malgré eux les travailleurs.

Est-il possible d’imaginer que cette toupie 
monstrueuse puisse continuer à tourner 
sans esprit. À l’époque des pharaons ce sont 
des milliers d’esclaves au péril de leur vie 
qui construisaient les pyramides. Esclaves 
d’une toupie géante ? Allons donc ! La 
question du travail est-elle la bonne question 
existentielle de nos jours ? D’aucuns vous 
répondront « Travailler et oui, on n’a pas 
le choix. Dans quelles conditions, ah ça 
non plus cela ne dépend pas de nous ! »

Mille milliards de neurones, répartis 
sur le papier mâché de la carte d’une 
humanité exsangue qui ne formerait 
pas un pli ? Allons donc !
 
Alexandra Badea, l’auteure de Pulvérisés ne 
veut pas croire que les individus se résument 
à des chiffres, qu’il soit nécessaire de les 
lobotomiser pour qu’ils travaillent mieux. 

Le plan de travail crisse, s’écorche aux quatre 
coins du monde. Alexandra Badea pose 
son doigt là où ça fait mal. Les travailleurs 
dont elle découvre les voix intérieures, 
une ouvrière chinoise à Shanghai, un 
superviseur de plateau sénégalais à Dakar, 
une ingénieure d’études à Bucarest, un 
responsable assurance qualité à Lyon, n’ont 
pas d’autres interlocuteurs qu’eux-mêmes.

Elle écoute en plein jour le bruit de leurs 
solitudes. Leurs journaux de bord s’enfoncent 
dans une sorte de tapis roulant qui déroule 
toujours la même chose, la même musique. 
Tous semblent étouffés par le sacro-
saint temps de travail. Si nous étions 
patrons, nous leur dirions « mais arrêtez 
donc de penser, vous perdez du temps, 
c’est du gaspillage pour l’entreprise ! »
 
Se désigner soi-même ça vaut le coup tout 
de même. Toi travailleur, tu sais que tu 
as été engagé parce qu’ils ont jugé que 
ta carcasse prédisait un bon moteur, tes 
jérémiades ne passeront pas la rampe, 
personne ne les entendra, au pire dans mille 
ans ceux qui tomberont dessus croiront 
avoir affaire aux hommes des cavernes !

Faut-il que le mot travail devienne le 
synonyme de cauchemar. Alexandra Badea 
formule un rêve, celui du bien-être au 
travail. Gagner les rives de ce rêve, oui 
c’est possible nous dit le metteur en scène 
qui présentait la pièce à des scolaires, le 
14 novembre 2017 à Saint-Quentin. 

Un monde du travail abruti par des cadences 
infernales, quel jeune peut en rêver à la 
sortie de l’école ? Faut-il donc qu’il mette 
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au panier tous ses vieux livres. À quoi sert-il 
donc d’apprendre à penser si l’avenir c’est 
l’esclavage ! Qu’on leur glisse entre les mains 
1984 de Georges Orwell ou Fahrenheit 451 de 
Ray Bradbury qui pose cette simple question : 
qu’adviendra-t-il à l’humain si à l’aune d’une 
idéologie « barbare » il ne puisse plus s’écouter 
lui-même en tant qu’individu et croire en sa 
propre lueur de vivre, de respirer, de créer.

La pièce d’Alexandra Badea traite de 
façon aiguë de la souffrance au travail. 
Elle est mise en scène avec une sobriété 
éclatante par Vincent Dussart grâce à 
un dispositif choral, immersif qui place 
chaque personnage sous le projecteur de 
ses pensées intimes et celles du public.

Avec une belle énergie les comédiens 
incarnent ces travailleurs humains, 
trop humains, ces travailleurs dont il 
serait temps (toujours le temps) de se 
souvenir qu’ils ont chacun un visage, 
un corps et peut-être bien une âme !
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l’humanité 
Jean-Pierre
Léonardini
13 novembre 
2017

AU SUJET DE LA SOUFFRANCE 
MONDIALISÉE

Vincent Dussart (compagnie l’Arcade) 
signe la mise en scène et la scénographie 
de Pulvérisés, texte d’Alexandra Badea 
qui attaque de front les normes nouvelles 
de l’exploitation dans la sphère du travail 
à l’ère de la mondialisation . Un podium 
cruciforme à l’horizontale, habité, arpenté 
par quatre comédiens (Patrice Gallet, 
Haini Wang, Simona Maicanescu et Tony 
Harrisson), répartit le public en quatre parties. 
Ce qui se joue là, dans une sorte d’état 
d’urgence des nerfs, signifie à la perfection, 
jusque dans la chute des corps exténués, 
l’inhumanité en marche du rendement 
optimal exigé par la concurrence sans 
frontières, sans aucune commisération. 
Disons qu’il s’agit de deux femmes et deux 
hommes soumis - en Europe, en Chine, en 
Afrique - aux règles strictes du management, 
qui en souffrent dans leur chair à leur corps 
défendant. L’étonnant est que la partition 
verbale, truffée de termes propres à la 
direction d’entreprise, aboutisse in fine, dès 
lors que chacun aborde son intimité, à une 
sorte de poétique sèche qui en dit long sur la 
souffrance. Vincent Dussart a tenu à ce que 
les interprètes correspondent à la lettre aux 

personnages conçus par Alexandra Badea, 
soit à Lyon, un responsable assurance-qualité, 
une ouvrière à Shanghai, à Bucarest, une 
femme ingénieur d’études et développement 
et, à Dakar, un superviseur de plateau.

Chemin faisant, ils se tutoient, partagent 
des séquences parlées ou se livrent à 
l’introspection à part soi. C’est d’une 
vérité criante dans l’analyse spectrale de 
la plus value à échelle planétaire, avec les 
conséquences physiques et mentales dans 
chaque être, à l’heure de la circulation du 
capital au sein d’une nébuleuse abstraite à 
l’infini, où l’individu se dissout inexorablement. 
Il faut compter avec Alexandra Badea, qui, 
pour Pulvérisés, a reçu en 2013 le grand 
prix de littérature dramatique du Centre 
national du théâtre. Quant à Vincent Dussart, 
qui a déjà obtenu, avec Sous la glace, de 
Falk Richter, une reconnaissance méritée, 
il explore sans peur le monde de « l’horreur 
économique » avec une franchise plastique 
digne d’éloges. Il est bel et bon que le 
théâtre public s’élargisse aujourd’hui à ce 
point sur le champ politique au grand sens. 
Rien de ce qui est humain (fût-ce sous les 
formes les plus âpres) n’est étranger au 
vieil art de la scène toujours en éveil.
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actualité 
théâtrale 
Micheline
Rousselet
15 novembre 
2017

Alexandra Badea nous avait déjà séduits par 
son texte sur le monde brutal des lobbyistes 
dans une économie mondialisée, Europe 
Connexion, jouée en 2016 au Théâtre ouvert. 
Elle nous revient avec Pulvérisés , Grand Prix 
2013 de Littérature dramatique. On suit une 
journée et une nuit de quatre anonymes, dont 
on connaît juste la fonction dans l’entreprise 
où ils travaillent. L’auteur donne un visage 
et une vie à ces archétypes de travailleurs 
mondialisés : l’atelier du monde avec une 
ouvrière chinoise, l’ouverture à l’Est avec 
une ingénieure roumaine, qui se débat entre 
vie professionnelle et vie familiale, l’Afrique 
émergente avec un superviseur-plateau 
sénégalais soumis aux injonctions honteuse 
de sa hiérarchie et enfin la vieille Europe 
avec un cadre qui ne sait plus où il en est, 
entre hôtels aseptisés et décalages horaires, 
et qui ne connaît plus sa famille que par 
Skype. Partout au nom de la recherche de 
la rentabilité maximum et de la pression 
de la concurrence, ouvriers et cadres sont 
contraints à faire toujours mieux, toujours 
plus vite, quel qu’en soit le prix humain. Ce 
que l’entreprise pouvait garder de solidarités 
disparaît dans le broyeur de la flexibilité, 
de la précarité, de la course à l’emploi, 
laissant les individus essorés et solitaires.

Le texte est écrit comme une confidence 
que nous feraient les quatre acteurs. La 
langue court comme les personnages. Le 
« tu » alterne avec des monologues qui nous 
entraînent dans la tête des personnages. Ce 
qui se passe dans l’entreprise est évoqué par 
de brefs dialogues ou esquissé par le jeu et 
l’on éprouve l’épuisement, les agacements, 
l’angoisse des quatre personnages. Le metteur 
en scène Vincent Dussart a placé les acteurs 

sur deux podiums disposés en croix. Ils sont 
aux quatre coins, s’avancent, se rejoignent 
parfois, parlent seuls ou ensemble ou tombent 
de concert épuisés. Les spectateurs sont 
placés dans l’espace laissé libre entre les 
podiums. Ils sont comme des collègues de 
travail ou la famille qui écoute, ils sont ceux 
qui consomment ces produits et services 
dont la production est mondialisée. Vincent 
Dussart a choisi quatre acteurs qui ont la 
même origine que leur personnage. Haini 
Wang est Chinoise, Simona Maicanescu est 
Roumaine, Tony Harrison est Sénégalais 
et Patrice Gallet Français. Ainsi à côté du 
travail choral très précis qui rend compte de 
la soumission du travail aux mêmes impératifs 
partout dans le monde, la mise en scène offre 
une place aux individus et à leur personnalité.

La mondialisation et la course effrénée 
au profit ont déshumanisé le travail, les 
badges ont remplacé les sourires. L’idéologie 
dominante veut nous faire oublier que 
le travail n’a pas pour seule finalité la 
rémunération, que l’homme y trouve aussi 
son identité, que l’entreprise est un endroit 
où on noue des liens avec d’autres, où on 
collabore et lutte ensemble. Le risque c’est, 
comme le dit un des personnages, qu’« on 
va tous disparaître. Pulvérisés ». Et cela, 
Alexandra Badea et Vincent Dussart le 
disent avec talent et c’est passionnant.
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théâtre du 
blog
Philippe du 
Vignal
12 novembre 
2017

Cette pièce de la jeune auteure roumaine avait 
reçu le grand Prix de littérature dramatique 
de la S.A.C.D. en 2013, et avait été ensuite 
mise en scène par Jacques Nichet l’an passé. 
La thématique du travail est un vieux thème 
du cinéma, avec les très fameux Temps 
modernes de Charlie Chaplin. Mais il l’a été 
d’abord été au théâtre et souvent, avec depuis 
1897 Les Mauvais bergers d’Octave Mirbeau, 
avec… Lucien Guitry et Sarah Bernhardt.

Le monde de l’entreprise aura ainsi sans doute 
fait l’objet d’une bonne centaine de pièces 
depuis quelques décennies ! Avec récemment, 
La Compagnie des hommes d’Edward Bond 
qui y dénonce le monde de l’industrie et 
la société actuelle… À la Renverse, Les 
Travaux et les jours, La Demande d’emploi de 
Michel Vinaver qui Hors-jeu d’Enzo Cormann, 
L’Amour dans une usine de poissons d’Israël 
Horovitz, Cambrure fragile de Dominique 
Paquet qui se déroule dans une entreprise 
de chaussures de luxe, Débrayage de Rémi 
de Voos, L’Usine de l’auteur suédois Magnus 
Dahlstöm, Sous la glace de Falk Richter 
qu’a aussi mis en en scène Vincent Dussart 
où l’auteur montre la contradiction entre le 
sentiment d’exister et la nécessité absolue 
de performance financière dans un cabinet de 
consultants. Mais aussi À plates coutures de 
Carole Thibaut avec la révolte des ouvrières 
de Lejaby, et Lettres de non-motivation de 
Vincent Thomasset, derniers nés de cette 
longue série, Tout ce qui nous reste de 
la révolution, c’est Simon, par le collectif 
L’Avantage du doute, un travail à base 
d’enquêtes sociologiques, et bien sûr, le très 
brillant Nobody de Cyril Teste où il épingle de 
façon virulente les doubles sens du langage 
des entreprises et surtout la peur de l’échec 

qui traumatise les employés… Et enfin de 
Blandine Métayer, Je suis top !, un monologue 
écrit sur la base de témoignages d’employés.

Vie intime en contradiction avec celle de 
l’entreprise, violences physiques et / ou 
psychologiques, état d’épuisement, 
humiliations, chantages et menaces à peine 
voilées de dirigeants, violents conflits 
entre proches collègues, exploitation, 
manque de place, cadences infernales, 
sous-rémunération, bruit / et où froid et ou 
chaleur trop élevées, absence d’hygiène, 
travail dangereux avec non-respect total des 
normes de sécurité, intoxications chimiques, 
blessures voire accidents mortels, tricheries 
diverses et variées sur les contrats de travail, 
machisme, mépris et harcèlement sexuel, 
angoisse permanente de perdre son travail 
: les corps comme les esprits prennent 
souvent des coups dans un monde surpeuplé 
et anxiogène, propice aux révoltes et grèves 
intensives : bref, un cadre idéal pour des 
comédies, mais plus souvent pour de vraies 
et très lourdes tragédies collectives ! Surtout 
dans le privé mais aussi dans les entreprises 
publiques et les ministères loin aussi d’être 
exemplaires ! Ici, l’auteure d’Europe Connexion 
créé la saison dernière a pris pour cible 
la délocalisation et la mondialisation du 
travail avec une pièce axée autour de deux 
femmes à Shangai et Bucarest, et deux 
hommes à Dakar et Lyon Comme une sorte 
de concentré fictif aux allures de petit traité 
pour les nuls de la vie en entreprise sur la 
planète. Avec par exemple, ce qui reste de 
vie personnelle à cette ouvrière chinoise 
soumise aux objectifs de rentabilité de l’usine : 
« Alors tu restes à ta place sur une surface 
d’un mètre carré dans un espace illimité. 
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Et tu regardes la caméra de surveillance le 
temps d’écouter les instructions de sécurité 
et les slogans de l’entreprise : « Si tu ne 
t’appliques pas au travail aujourd’hui, demain 
tu t’appliqueras à trouver du travail » Après 
les dix minutes de gymnastique obligatoire, 
la bande se met en route, tu mets ton 
masque, et tu commences à répéter le 
même geste, toutes les huit secondes. »

L’ingénieure roumaine d’études et 
développement, très expérimentée mais elle 
aussi sous pression permanente, témoigne 
pourtant de sa difficulté à s’intégrer, à réussir 
et donc à gravir les échelons… Et le dirigeant 
de plate-forme téléphonique sénégalais, 
exploité, dénonce la cruauté de son chef 
pour faire du chiffre mais rouage involontaire 
du système, précise : « Ici, il est interdit de 
parler en langue. Ici, on pense français, on 
mange français, on a des noms français. »

Le « responsable-qualité » français, rivé à son 
écran comme des millions d’autres, est lui 
aussi, près de l’épuisement. Tous les quatre 
reliés par leur travail à des milliers d’inconnus, 
tous aussi voués à la solitude, alors qu’ils 
fabriquent souvent ordinateurs, téléphones 
mobiles justement destinés à mettre les gens 
en relation… Tous les quatre, en proie à la 
solitude dans une entreprise de plusieurs 
centaines d’employés et avec un mal de vivre 
permanent : comment ne pas s’effondrer sous 
la contrainte physique-la pire sans doute, 
puisque double peine, elle s’accompagne 
d’un état dépressif sous-jacent…

Vincent Dussart a imaginé un dispositif 
scénographique qu’on a déjà vu mais assez 
peu utilisé : quatre passerelles en croix au 

sol blanc immaculé, avec, au bout, une 
fauteuil en plastique à échancrure blanc sous 
l’éclairage sinistre de quatre lampadaires 
à tube fluo blanc cru. Le public étant placé 
entre ces passerelles donc très-trop ?-proches 
des personnages. Cela fonctionne mais 
pas toujours très bien car il y a, avec ce 
dispositif, un inévitable côté statique. Mais 
Vincent Dussart a parfaitement dirigé Patrice 
Gallet, Tony Harrisson, Simona Maicanescu 
et la jeune et formidable actrice franco-
chinoise Haini Wang ; ils sont impeccables 
et interprètent avec beaucoup d’intelligence 
ces travailleurs qui gagnent sans doute à 
peu près correctement leur vie mais qui sont 
enfermés dans un système inhumain - ils n’ont 
pas d’autre choix ! -au prix de leur identité : 
« Pas aujourd’hui après quarante-huit heures 
de vol sur les 122 dernières heures de ta 
vie /Tu ne sais pas quoi dire à ton fils /Tu 
devrais peut-être lui parler de ton voyage, 
du monde, de l’autre mais tu n’as rien à 
dire /Tu ne peux pas lui mentir, tu ne peux 
pas lui dire vrai, car au fait tu aimes l’être 
humain malgré tout /et c’est de ton devoir de 
préserver l’innocence d’un enfant /Alors tu 
manges tranquillement ta glace. » Alexandra 
Badea analyse finement ici le système qu’a 
généré la mondialisation sur le monde du 
travail, mais Pulvérisés a parfois un côté 
démonstratif et un peu sec (genre brechtisme 
mal digéré). Malgré tout, le message auprès 
des lycéens et collégiens, à entendre les 
questions d’une redoutable intelligence de 
certains d’entre eux après la représentation, 
semble être passé. Et pour cause : Soissons 
(28.000 habitants) a vu depuis le début de 
ce siècle, disparaître des sites industriels 
importants comme Wolber, BSL et AR Carton !
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le vase 
communicant 
Denis
Mahaffey
novembre 
2017

MARCHE ET CRÈVE
L’ART DU THÉÂTRE ENGAGÉ

Deux passerelles blanches surélevées 
traversent la petite salle du Mail, formant 
une croix dont chacun des quatre extrémités 
est éclairé par un tube néon industriel et 
blafard. Les spectateurs sont assis dans les 
quatre segments entre ces bras. En entrant 
ils retrouvent quatre comédiens allongés 
ou prostrés ou couchés chacun sous un des 
néons qu’il peut allumer ou éteindre avec 
un bouton. Ils s’éveillent, se lèvent, c’est le 
début d’une journée de travail. L’une va dans 
une usine chinoise, une autre est devant 
son écran en Roumanie, le troisième gère 
un centre d’appels à Dakar, le quatrième 
est responsable assurance qualité à Lyon.

Pulvérisés d’Alexandra Badea est mis en 
scène par Vincent Dussart, directeur de 
la compagnie de l’Arcade, et les quatre 
rôles sont tenus par Patrice Gallet, Tony 
Harrisson, Simona Maicanescu et Haini 
Wang. La pièce présente avec férocité, mais 
aussi avec humour, quatre milieux qui ne se 
ressemblent que par l’effet déshumanisant 
des conditions de travail. Déshumanisant ? 
La nature humaine s’étiole sous l’effet de 
la précarité, la flexibilité, l’harcèlement. Un 
sous-effet que regrettent les patrons de 
l’économie mondiale ? Au contraire, il permet 
d’isoler chacun dans sa case concurrentielle, 
le privant même du temps d’échange avec ses 
voisins. Le rendement, la docilité augmentent, 
et les êtres humains peuvent toujours être 
remplacés s’ils résistent ou s’usent.

Pendant la première résidence de l’Arcade à 
Soissons, de 2009 à 2012, les spectacles 

mis en scène par Vincent Dussart, directeur 
de la compagnie de l’Arcade, scrutaient 
avant tout le sentiment de « manque », qui 
pousse un être humain à s’investir à fonds 
perdu dans une autre personne, pour remplir 
un vide intérieur. Il prend pour l’amour ce 
qui est plutôt la sensation de n’exister qu’à 
travers l’être aimé. Quand cet autre se 
retire, une sauvagerie revancharde saisit 
le délaissé. Dans Reines perdues cette 
recherche de soi dans l’autre était illustrée 
par le cas de quatre héroïnes de la tragédie 
grecque, quatre femmes rendues terribles 
par des situations qu’elles ont aidé à créer.

La nouvelle résidence depuis 2016 montre 
que les préoccupations de Vincent Dussart 
ont évolué, sans s’éloigner de l’examen des 
failles dans la construction de l’identité. Il 
met en question les pressions économiques, 
sociales et politiques qui, au lieu de 
promouvoir l’épanouissement, ont intérêt à 
favoriser et exploiter la fragmentation de la 
société. Le travail, loin de vouloir contribuer 
au « sens de soi-même » en valorisant les 
compétences de l’individu dans une équipe 
solidaire, devient une lutte constante, 
contre l’hiérarchie et même les collègues.

La Roumaine s’essouffle à gérer un projet 
informatique international, jouant son rôle 
de mère en accéléré ; le Sénégalais doit 
imposer la langue et des noms français à 
son personnel, pour cacher leur identité 
« africaine » ; le Lyonnais faillit à assurer la 
qualité de sa propre vie familiale ; la Chinoise, 
enfermée dans son périmètre jaune, fait 
le même geste toutes les huit secondes, 
et quémande le droit à une pause-pipi.
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Pour chacun, isolé dans son coin du monde, 
les trois autres interviennent pour créer 
le cadre quotidien, les échanges. Le texte 
devient choral, des voix qui racontent, 
critiquent, vilipendent. Les acteurs se 
penchent et interpellent directement 
les spectateurs, les attirant aussi dans 
cette toile globalisée. Ils ont d’ailleurs 
en vue le segment du public en face, 
et perçoit ses réactions. Les rôles de 
spectateur et d’acteur s’interpénètrent.

Les comédiens réussissent à « faire croire » 
ce qu’ils font et disent, tout en ménageant 
avec justesse une distance théâtrale. Ils 
sont différents d’aspect, de voix, mais 
aussi, dirait-on, de style de jeu – ou est-ce 
le metteur en scène qui a veillé à ces fines 
distinctions ? Même la globalisation qui leur 
fait tant de mal ne peut pas les uniformiser. 
De toute façon, survivre est l’impératif. 
Vivre n’est même pas envisagé. Seule 
l’ouvrière chinoise révèle qu’elle pratique la 
calligraphie : la culture, preuve de civilisation, 
relie le passé et le présent, et se projette 
à travers cette artiste vers l’avenir.
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des mots 
pour vous 
dire
Véronique 
Tran Vinh
16 décembre 
2017

D’entrée de jeu, le ton est donné. Une 
lumière bleutée, froide comme la glace. 
Une scène au décor dépouillé à l’exception 
d’un ourson géant qui se dresse, tel 
un totem (évoquant l’enfance ?).

Déjà petit, Jean Personne était un garçon que 
ses parents ignoraient, qui se sentait comme 
« transparent ». Aujourd’hui, c’est un cadre 
d’entreprise (et un homme, accessoirement) 
que l’on ne remarque que lorsqu’il est absent. 
Il aime entendre son nom résonner dans les 
aéroports au moment de l’embarquement, il 
a enfin l’impression d’exister. Mais comment 
exister « réellement » dans ce monde de 
l’entreprise qui ne parle que de course à la 
performance, de recherche de compétitivité, 
de rentabilité ? Plus, toujours plus… Un 
monde où l’on évalue les hommes, impitoyable 
pour ceux qui ne sont pas conformes, pas 
dans le moule, pas « économiquement 
corrects »… et qui finissent broyés.

Jean Personne va tout faire pour exister, 
quitte à se débarrasser de ceux qui sont 
en travers de son chemin. Pas de place 
pour « les vieux », « les inadaptés », « les 
improductifs », comme on les nomme dans 
le jargon méprisant (et combien brutal !) de 
l’entreprise. Jusqu’à ce que lui-même soit 
éjecté à son tour de ce système dans lequel 
il a désespérément essayé de se fondre.

Lui et ses deux acolytes en costume gris (des 
consultants comme lui) sont obsédés à l’idée 
d’être mis sur la touche. Injonctions martelées 
comme des mantras, corps survoltés, musique 
au rythme effréné : tout dans la mise en scène 
concourt à souligner cette inhumaine course à 
la performance, alimentée à grands coups de 

chiffres, de courbes de vente et d’adrénaline. 
Non sans humour par ailleurs, comme quand 
deux des consultants organisent avec cynisme 
une grand-messe afin de stimuler le personnel 
de l’entreprise grâce à des allégories animales.

Jean Personne, c’est moi, c’est nous, ce sont 
tous ceux qui ont besoin de la reconnaissance 
et du regard des autres pour exister. 
L’auteur a choisi l’angle économique pour 
illustrer l’absurdité de la condition humaine. 
La mise en scène est percutante, les trois 
acteurs sont excellents dans le rôle de 
ces consultants qui ont fini par s’identifier 
totalement à leur rôle. Pas de temps mort, 
le spectateur est comme pris dans un 
étau, un univers oppressant de paroles, de 
musiques, auquel il est difficile d’échapper.

Jusqu’à la conclusion (forcément) 
glaçante, en forme de cri d’alarme : et 
si, à force de renoncer à leur humanité, 
les hommes finissaient pas être annihilés 
par le monde qu’ils ont créé ? Et si cette 
course sans fin n’avait aucun sens ?
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À l’avant d’une scène presque déserte, un 
petit homme mis à nu, au sens propre, parle 
de sa solitude, celle d’un être sans identité 
depuis l’enfance, désespérément transparent 
dans le regard de tous. Un Jean Personne 
anodin, un Mister Nobody qui n’a d’autre 
recours pour se faire remarquer que de 
retarder le départ de l’avion qui l’emportera 
vers sa tâche ingrate de liquidateur 
de l’emploi des autres. Derrière lui, un 
gigantesque ours blanc stylisé matérialise 
la banquise de sa vie. Cerné par deux jeunes 
loups d’entreprise, souples, au sourire 
cynique, Jean Personne crie son désarroi. 
Muet, puisque nul n’y prête attention. Son 
récit déchirant parle de chat gelé dans 
l’horreur, d’esseulement sans remède, d’une 
société de l’efficacité assassine. Mais 
aussi, en contraste, de constellations et 
d’étoiles, du coeur si rouge qui bat dans 
la glace si froide et la nuit si sombre.

Le spectacle se déroule à un rythme sans 
répit, avec trois acteurs remarquables qui 
entraînent impitoyablement dans une danse 
de la frénésie et de la mort. Métaphore 
d’une société contemporaine, faite d’artifice 
carnassier, qui porte au cauchemar. 
On en sort bénéfiquement ébranlé.
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Inspiré du documentaire Grow or Go sur les 
motivations intimes de consultants réalisé 
en 2003 par Marc Bauder, Sous la glace» du 
dramaturge allemand Falk Richter se présente 
comme une fable moderne atypique qui narre 
l’histoire de Jean Personne, déclinaison 
post-moderne du Jean la Chance brechtien, 
sur le mode de l’hybridation de la satire 
socio-economico-politique et de la dystopie.

La satire concerne les principes abscons 
du management, héritier des novations 
du 20ème siècle engendré par le primat 
de l’économie et de l’ultralibéralisme qui 
ont engendré la démocratie de marché, 
le consumérisme comme fin en soi et la 
financiarisation, et dont les paradigmes 
ont contaminé tant les théories des 
organisations que les idéologies occidentales.

Falk Richter développe cette doxa, dans 
le microcosme du consulting, avatar de la 
technocratie, avec deux jeunes loups (Patrice 
Gallet et Stéphane Szestak) qui se livrent 
à une joute oratoire consistant à prouver 
leur maîtrise des concepts nébuleux qui 
soutiennent les stratégies entrepreneuriales 
résumées par le titre du film précité.

Et, surtout, à la mise à mort du collègue 
(Xavier Czapla), dont par ailleurs la relation 
au monde est problématique depuis 
l’enfance, et qui, à la quarantaine, arrive à 
son stade d’obsolescence programmée.

À terme, celle-ci, calquée sur la date 
limite de consommation des produits de 
consommation, voue à la mort l’homme 
qui n’a pas su l’anticiper pour renoncer 
et, peut-être, rebondir ailleurs, et même, 

à terme, à l’extinction de l’humanité à 
la suite d’une nouvelle ère glaciaire qui 
signerait, en l’absence de nouveau messie, 
le règne des objets et des machines.

Avec sagacité, Vincent Dussart met en 
scène l’opus dans une scénographie ultra-
minimaliste de Frédéric Cheli, un plateau 
nu à l’exception d’un gigantesque totem 
polysémique en forme d’un ours blanc 
évocateur de l’objet transitionnel, signifiant 
le vide correspondant à un « non-lieu » 
pou le moins glaçant et angoissant.

À la quête de d’identité et de sens de 
l’homme seul qui sombre répond la litanie 
biomécanique de clones duettistes et la 
rythmique lobotomisante du discours, qu’en 
l’occurrence Vincent Dussart double d’une 
gestuelle répétitive décalée, qui exigent 
des interprètes du théâtre de paroles 
richterien une exigeante virtuosité.

Et il a judicieusement choisi, pour clore 
cet oratorio rétrofuturiste sans happy 
end, la chanson Cold song avec son 
Let me freeze again to death, revisite 
par Klaus Nomi, aka Klaus Sperber 
chanteur d’opéra à la tessiture de
contre-ténor, météorite new wave du 
début des années 1980, d’un extrait 
opératique du King Arthur de Henry
Purcell.

Une excellente proposition de la 
Compagnie de l’Arcade.
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Comment trouver sa place dans un monde 
qui fait la part belle au profit immédiat au 
détriment de toute valeur humaniste ? Un 
monde qui porte aux nues les « winners », 
ceux qui n’hésitent pas à écraser les 
autres pour parvenir à leurs fins ?

Dans Sous la glace, tragi-comédie 
satirique, l’auteur allemand Falk Richter 
dénonce avec une ironie mordante une 
société gelée où l’essentiel réside dans 
le profit, la consommation et le sexe. Le 
metteur en scène Vincent Dussart et la 
compagnie de l’Arcade en proposent une 
version aussi caustique que glaçante.

Quand l’individu est réduit à n’être que le 
maillon d’une chaine de productivité sans 
fin, quelle autre valeur que marchande 
peut-il donner à sa vie ? En-dehors de 
l’entreprise, les trois personnages, ferrés à 
glace sur la performance, n’existent pas : 
abreuvés de concepts vains, de stratégies 
marketing féroces, d’ambitions ineptes, 
ils s’avèrent incapables de bonheur.

Sous la glace, c’est l’histoire de Jean 
Personne, un consultant en audit, qui se 
heurte aux impitoyables lois de son entreprise : 
compétitivité poussée à l’extrême, « traquage » 
des losers, élimination des plus faibles, 
exclusion des « vieux ». Testé en permanence, 
le personnage est même amené à se déguiser 
en phoque et à danser sur les musiques du 
Roi Lion, afin qu’on évalue ses « compétences 
relationnelles ». Son « n+1 » jugera qu’il est 
trop émotif… Et prompt à l’ironie. Dans ce 
monde où la règle d’or est « penser, c’est agir », 
l’action doit prédominer, car « s’immobiliser, 
c’est reculer. Les autres, eux, ne s’immobilisent 
pas forcément, ils avancent ». Et vous évincent. 
Le danger, c’est « un dessèchement intérieur ». 

Heureusement, les soirées organisées par 
l’entreprise, entre deux parties de squash 
effrénées, mettent du baume au cœur.

Dès l’enfance, Jean Personne éprouve un 
sentiment d’absence au monde, de vertige 
face à l’existence : qui est-il , existe-t-il 
vraiment ? Jean nait personne : ses parents 
ne remarquent même pas sa présence. La 
pièce oscille entre les souvenirs caillés d’une 
enfance privée d’amour et la vieillesse du 
personnage, alors confronté au cynisme de son 
entreprise qui cherche à s’en débarrasser.

Servie par une mise en scène particulièrement 
soignée, un travail de son et lumière 
intéressant et un excellent jeu d’acteur, 
Sous la Glace est une vraie réussite. Créant 
un espace de l’entre-deux, entre enfance et 
vieillesse, rapport à soi et au monde, intimité 
et ouverture, Vincent Dussart polarise la 
scène pour rendre visibles les tiraillements 
du personnage  : aspirations personnelles 
bafouées, fuite du moi enfant, conditionnement 
express, étouffement de toute individualité.

Les échos, les souffles glacés et les lumières 
froides participent de l’impression d’une « aire » 
glaciaire où les mots, aussi superlatifs soient-
ils, sont eux aussi pris dans la glace : adjectifs 
sans signification réelle, anglicismes creux… Ou 
quand high speed, merchandising, et feedback 
deviennent les maitres mots de toute une vie. 
Les voix formatées, sans vitalité, prennent 
le pas sur les voix intimes et singulières.

La question se pose : pour qui avons-nous 
créé ce monde si les humains n’y ont pas 
leur place ? Et l’auteur d’y répondre avec un 
humour noir : « pour les caméras, les objets ». 
Eux qui nous survivront probablement.
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Vincent Dussart met en scène l’histoire 
de Jean Personne, que son enfance 
transparente a conduit à transformer son 
âme en tonneau des Danaïdes : alerte 
existentielle sur fond de rock’n’roll...

Comment avez-vous choisi ce texte ?
VD : Je travaille depuis un certain nombre de 
spectacles, sinon dans tous mes spectacles, 
sur les stratégies que mettent en place les 
humains pour se sentir exister. Voilà aussi 
un certain temps que je m’interroge sur mon 
propre travail, sur la manière dont il me 
remplit, me laisse vide. Je cherchais un texte 
qui parle du travail, et celui de Richter fait un 
lien tout à fait évident et très écrit (car très 
explicite) entre cette difficulté à se sentir 
exister, cette fragilité de la conscience de soi, 
et cette addiction au travail. Le texte alterne 
les scènes d’enfance où Jean Personne, 
Mister Nobody, éprouve cette défaillance 
du sentiment d’exister, et celles où, adulte, 
il essaie de combler cette défaillance par 
de la performance, sans jamais y parvenir 
vraiment : ce texte m’a bouleversé !

Comment le mettez-vous en scène ?
VD : C’est une pièce kaléidoscopique - scènes 
d’enfance, scènes dans l’entreprise, scènes 
avec ses collègues - , où Jean Personne 
cherche des stratégies pour se sentir 
exister, jusqu’à arriver en retard dans les 
aéroports pour entendre appeler son nom... 
C’est un récit de moments de vie, mais 
apparaissent plutôt comme des souvenirs. 
J’avais besoin de son pour les liens entre 
eux, le son vient fragmenter le récit et crée 
de l’accident en permanence. Un des trois 
personnages joue de la guitare électrique en 
live sur le plateau : on passe de la berceuse 

d’enfance avec des mélodies presque 
nostalgiques à des moments beaucoup 
plus violents, où la guitare est saturée.

Quelle leçon de vie nous propose-t-il ?
VD : À la fin du spectacle, l’être humain 
disparaît et les objets de consommation 
gèrent le monde. On est face à une humanité 
qui a abandonné la sensibilité et ce qui la 
fait humaine. Mais ce n’est pas un texte 
fait pour déprimer. La solution, c’est 
l’empathie : se regarder les uns les autres 
et retrouver le regard de l’enfance. Au-delà 
d’un jugement moral sur l’entreprise, c’est 
comme si Falk Richter nous disait : revenons à 
l’essentiel, à l’humain, même s’il nous montre 
un monde qui a complètement renoncé. 
C’est un texte sombre qui sonne qui une 
alerte : il faut faire attention aux autres.
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Sur le plateau un homme, au départ quasiment 
nu, dramatiquement seul et autant dire en 
surnombre dans cette société déshumanisée. 

Derrière lui, un énorme ours en pierre, 
anguleux au possible symbolisant de façon 
statufiée ses rêves d’enfant trahi.

Un peu plus tard par association d’idées, on 
pensera à l’évocation du veau d’or, cet ours 
n’étant peut-être que son avatar ? «Le veau 
d’or est toujours debout » et l’ours, aussi !

Dans Vingt mille lieues sous les mers, Jules 
Verne mettait en scène le capitaine Nemo, 
cette fois Falk Richter situe symboliquement 
Jean Personne alias Mister Nobody « Sous 
la glace » et ici le monstre est la société. 

Pour se sentir exister, chaque fois qu’il 
prend l’avion (son activité professionnelle l’y 
contraint assez souvent) notre homme feint 
d’être en retard, histoire d’entendre son nom 
répété dans le haut-parleur… Né par hasard 
- comme beaucoup d’entre nous - Jean a 
toujours été invisible aux yeux de ses parents 
qui prêtaient plus d’attention à la télé qu’à lui.

Est-ce de nouveau par hasard s’il est devenu 
consultant dans une société d’audit ? …
là où règne la loi de la jungle… car ce 
qu’on lui demande c’est de prouver chaque 
jour qu’il est un battant, un fonceur. Sa 
mission ? Évaluer la compétence d’autrui, 
éliminer ceux qui se révèlent insuffisants. 
Deux collègues ont été placés à ses 
côtés. Pour l’épauler ou… l’inverse ? 

« Parfois je suis ailleurs, sans 
savoir où » dira t-il.

Celui qui sait bien où il est c’est ce pauvre 
chat qui est passé par la fenêtre pour atterrir 
dans la glace du canal qui a cédé sous le choc 
et qui emprisonne l’animal blessé jusqu’à ce 
que mort s’ensuive. Jean regarde la scène 
sans intervenir par peur d’être piégé lui aussi.

Une fois que la société aura ainsi « balancé » 
ses collaborateurs un à un, elle les remplacera 
par des robots dont la durée d’utilisation 
présente l’avantage d’être par avance 
déterminée. Que pourront espérer les 
malheureux humains alors ? … Il est vrai que 
Benoît Hamon y a pensé. D’autres espéreront 
en la venue d’un nouveau Messie ?… Quand 
on sait le sort qu’a subi le premier !

Cette fable à valeur de parabole, ce réel 
pamphlet capte notre attention, nous 
hypnotise presque, recélant le trouble attrait 
de l’inéluctable. À moins que nous réagissions 
à temps car cet électrochoc n’est pas destiné 
à effacer une mémorisation désagréable 
mais plutôt à réveiller les esprits endormis. 

Les trois comédiens (Xavier Czapia, 
Patrice Gallet et Stéphane Szestak) 
s’impliquent de façon totale jusqu’au 
chorégraphique afin d’illustrer ce qui 
nous est donné de voir : une satire sociale 
criante de vérité à peine anticipative ...
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Avec une bande-son tonitruante, des 
fumigènes, nous assistons à l’apparition du 
personnage principal en slip. S’ensuit un long 
monologue sur l’enfance du personnage et la 
récurrence du thème qui donne son titre à la 
pièce : sous la glace. Un problème d’auteur en 
passant : qui parle... et à qui ? Jean Personne, 
c’est le nom du personnage, se débat en 
fait pour exister. Si on le rhabille, c’est 
pour lui donner une chance (illusoire ?) de se 
défendre. Deux consultants, des jeunes loups 
arrivés à la force du poignet, l’encadrent.

Toute la pièce est en fait un mélange 
d’évocations de la vie de Jean Personne, et, 
brouillant temps et lieux, sur la dure société 
capitaliste et cynique que nous connaissons. 
En vrac, à 40 ans on n’est plus rien, il faut 
se battre pour surnager... et encore, en 
France 40 % du travail est du travail simulé, 
la démocratie n’est plus que médiatique et 
surtout... pourquoi ceux qui ont en charge 
l’économie n’ont-ils pas le pouvoir politique 
puisque ce sont eux les vrais décideurs ?

Il y a des moments plus légers, parce 
qu’exagérés, comme cette obsession de tuer 
les vieux ou encore l’abus de pratique sportive 
du cadre pour être en permanence au top.

On pense à Vinaver, qui sait si bien explorer 
les rapports sociaux que crée l’économie. 
Ici, l’abus d’efficacité « déshumanise » 
bizarrement le propos de l’auteur et nous le 
rend moins sensible. On se blinde, pour finir 
et là où on devrait (pourrait) être sensible à 
ce qui se passe, on assiste, un peu fasciné, à 
cette brillante démonstration... intellectuelle. 
La persistance du « sous la glace » est parfois 
forcée. Le rapport des trois personnages 

avec le public est principalement frontal : 
ils n’ont que peu d’échanges durables entre 
eux. Même si cela entre dans la logique 
de l’auteur et de sa démonstration, une 
certaine frustration demeure. Au-delà de ces 
quelques réserves sur le texte, l’ensemble est 
bluffant. Et la référence finale à Guy Debord 
« nous les hommes ne faisons que déranger 
le cours des marchandises... » s’imposait.

Pour les éclairages et la musique, rien à 
redire, ils servent au mieux la pièce et les 
trois comédiens ont une présence rare. Citons 
Xavier Czapla, prêtant désarroi et humanité à 
Jean-Personne. Patrice Gallet est un musicien 
inspiré, il a de l’énergie et son duo avec 
Stéphane Szestak fonctionne plutôt bien.

À voir, donc, pour réfléchir face 
à ce constat... glaçant.

77



regarts
Frédéric
Manzini
9 décembre 
2017

Certes, on a déjà entendu des dénonciations 
des dérives de l’économie libérale, qui 
gère les ressources supposées humaines 
à coup d’humiliations violentes et de 
licenciements brutaux. Ce qu’il y a de plus 
singulier et de plus intéressant dans la 
pièce de Falk Richter c’est le lien presque 
freudien qu’il tisse entre ce monde d’adulte 
et les complexes nés de l’enfance.

Voici donc Jean Personne, en position foetale 
qui, enfant, témoigne de sa souffrance 
existentielle, de son sentiment de ne pas être 
reconnu, entendu. Puis le voici adulte, devenu 
consultant, qui débite avec deux acolytes 
un discours de management sur un rythme 
effréné : rentabilité, performance, le business 
est aussi sourd que le silence de ses parents. 
Jean Personne crie mais on ne l’entend pas. 
Il est comme figé sous la glace. Personne 
ne l’entend. Personne n’entend personne.

En forme de coup de poing, la mise en scène 
de Vincent Dussart est à l’avenant, jouant de 
la violence des contrastes. Ses comédiens 
enfilent et désenfilent leur costume-cravate, 
ils tombent et se relèvent, avec en fond de 
décor un très grand ourson en forme de totem 
au coeur palpitant ou d’idole de papier, tandis 
que la musique d’accompagnement passe des 
grincements rock de la guitare électrique au 
fameux air du génie du froid de Purcell. Les 
trois comédiens se tiennent dans un face à 
face frontal devant le public, la scénographie 
est physique, les jeux de lumières francs. 
Le résultat est haletant, étouffant, 
oppressant, parfois irrespirable. Glaçant.
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SOUS LA GLACE. TROIS HOMMES DANS 
LE RADEAU DE L’HYPER-PERFORMANCE.

Trois consultants d’une boîte d’audit, 
sans état d’âme. Deux d’entre eux sont 
en train d’éjecter le troisième, trop 
« vieux ». Ils racontent à leur manière leur 
course échevelée et stérile à la poursuite 
du mirage du toujours plus, toujours 
mieux, qui brise les âmes et les corps. 

Pour tout décor, la présence géante de ce 
qui pourrait bien être une figuration d’ours 
en peluche occupe le fond de scène. Au 
premier plan, un homme est recroquevillé 
dans la position du foetus, petit enfant en 
devenir ou homme dépouillé des attributs 
de sa fonction sociale. De part et d’autre 
se tiennent deux veilleurs. Costume cravate 
impeccable, sans un faux pli. Les consultants. 
Plus d’une heure durant, tous trois vont 
déverser ce que la société contemporaine 
compte de noirceur, d’inhumanité, de solitude 
et imposer une lecture au second degré, 
critique, au travers d’un humour tout à la 
fois réjouissant, iconoclaste et désespéré..

UNE FABLE TRAGIQUE ET DÉSABUSÉE

L’homme sur la sellette se nomme Personne. 
Il est emblématique de ce que la société 
a fait de lui. Inexistant pour ses parents 
car les deux générations ne peuvent se 
comprendre, mis sur la touche par ses pairs 
dès lors que ses résultats fléchissent, il 
n’est plus rien. Et pourtant il aspirerait à 
être une personne. « Est-ce que quelqu’un 
m’entend ? », s’interroge le personnage. Il 
traîne depuis toujours une difficulté d’être 
– « L’univers n’a pas encore remarqué que 

j’existe ». Alors, si au temps de sa splendeur, 
il s’affirme en imposant son pouvoir de 
nuisance, lorsque le pouvoir lui est retiré, il 
n’est plus qu’un paria inutile, chassé à son 
tour par ceux qui lui succèdent. Ne reste au 
fond de lui que le cœur lumineux et sonore 
de l’enfance perdue, qui bat avec obstination 
dans la poitrine de l’ours, impuissant 
face à la néantisation.qui est son lot.

UNE SATIRE SOCIALE IMPITOYABLE

Falk, metteur en scène associé à la 
Schaubühne de Berlin, excelle à dépeindre ce 
monde qui se gargarise de mots, se repaît du 
vocabulaire pseudo-économique de l’efficacité 
à tout prix, prend ses aises dans la religion 
du résultat, s’enfonce dans les vertiges de 
la performance et dans l’intolérance sans 
pitié à l’égard des faibles, qui vise à éliminer 
ceux que le train de l’Histoire a laissés sur le 
quai. Ses personnages dévident comme des 
chapelets les antiennes de la compétitivité : 
« Plus de revenus, plus de travail, plus de 
sexe, plus de process, plus de plans de 
communication, plus de belles voitures, 
plus de fenêtres à ses bureaux, plus de 
performance, plus d’évaluation… Plus, plus, 
plus… » Montés sur ressort, les personnages 
sont comme des pantins qui s’effondrent 
parfois pour mieux se relever. On rit de les 
voir victimes de leur propre discours, on les 
contemple d’un oeil critique quand, pleins 
d’auto-conviction, ils enfilent les poncifs sans 
un mouvement de sourcil, sans un battement 
d’yeux, droits dans leurs beaux costumes.

DES INDIVIDUS BROYÉS : SOUS LA GLACE

Jean Personne, malgré tous ses efforts 
pour rentrer dans la cohorte agitée de 
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l’efficience, peine à être quelqu’un. Car 
comment se positionner dans un système qu’il 
ne comprendra jamais ? Il est tout à la fois 
l’enfant aux ours, solitaire, à la recherche 
d’un havre, d’une halte bienfaisante, mais 
aussi la victime consentante et partie 
prenante du monde qui le détruit. L’ours 
bienveillant et protecteur s’est mué pour 
lui en idole lumineuse de la consommation 
qu’on vient adorer dans les vitrines des 
galeries marchandes. À sa chaleur devenue 
factice, à cette vie d’emprunt se substitue 
l’autre, cruelle et glacée, qui voit, sans 
intervenir, un chat saisi par le gel se débattre 
jusqu’à ce que mort s’ensuive. Victime 
consentante, Personne l’est sans conteste, 
mais il n’est pas dupe : « Ce n’est pas ma 
vie, ça, mais je la vis quand même. ». Et 
pour l’homme privé de repères, au bout du 
chemin ne restent que le froid et la glace.

UN DISPOSITIF SCÉNIQUE ASTUCIEUX 
ET UN ENSEMBLE HOMOGÈNE

Le spectacle revendique la fable en la 
détachant d’une réalité précise. On est 
au présent, quelque part en Europe ou en 
Occident. Pour le reste, comme dans toutes 
les fables, sa valeur exemplaire transcende 
le singulier, elle est universelle. L’absence 
de lieu identifié le dit en permanence, ainsi 
que le dispositif : seule la lumière découpe 
l’espace. Elle est rayons lumineux traversant 
des panneaux troués pour la laisser passer 
quand elle évoque le monde extérieur, ou 
éclairage de l’intérieur de l’ours devenu 
argument publicitaire. La musique – à la 
guitare électrique – et les bruits ne renvoient 
pas la réalité. Tout au plus ils rappellent qu’il 
existe quelque chose derrière ou commentent 
l’attitude des personnages. L’usage du 

micro transporte aussi les personnages 
d’un lieu à l’autre, d’un temps à l’autre.

On l’aura compris : même si l’argument 
peut sembler rebattu aujourd’hui tant les 
thèmes de souffrance au travail et de 
difficultés existentielles dans notre société 
contemporaine ont pris place sur le devant 
de la scène, Sous la glace se distingue de la 
pléthore de situations analogues dépeintes 
en particulier par le cinéma ces dernières 
années. Sa forme, onirique, un sens certain de 
la farce et – paradoxalement – une vision très 
personnelle de la dépossession de soi, menés 
à un rythme qui s’accélère au fil du spectacle 
forment un ensemble cohérent et efficace 
que la mise en scène éclaire et souligne.
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Sur la scène vide, trône un nounours en 
papier haut d’environ trois mètres. Un 
totem. Un rappel ironique de l’enfance 
solitaire du héros, Jean Personne. 

Le gamin assoiffé de reconnaissance est 
devenu un homme soumis au travail. Un 
actif ultra performant. Un serviteur zélé 
de l’entreprise. Quand sonne l’heure de 
sa chute, car elle sonne, il s’effondre, 
broyé par ce même système qu’il adulait 
la veille. La pièce de Falk Richter désosse 
les mécanismes de l’aliénation au travail. 
Elle le fait avec férocité et drôlerie, parfois 
avec quelques clichés et un mélange pas 
toujours réussi entre poésie et réalisme. 

Mais elle nomme un chat un chat et les 
trois acteurs qui la jouent ont le verbe 
haut et la parole limpide. Si on quitte la 
salle atterré, c’est que ce spectacle tape 
dans le mille d’une vérité contemporaine. 
Le monde du travail ressemble à ce 
saccage programmé de l’humain.
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