











Avignon en festival

par Dominique Darzacq

Stanislas Grassian : le Off un passage obligé pour les
compagnies indépendantes.

Turbulent vivier pour les uns, guépier pour les autres, indissociable du Festival
d’Avignon, le Off en est la part protubérante qui, chague année, enfle un peu plus,
dgouant chaque fois I'asphyxie qui le menace et battant ses propres records. Avec
1336 spectacles I’année derniere, on imaginait le pic atteint. Et bien non! le voila qui
Se surpasse encore et lance a |I'assaut des murs de la ville les affiches de 1416
spectacles proposés par 1092 compagnies. Parmi celles-ci le collectif Hic et Nunc
emmené par Stanislas Grassian acteur —metteur en scene.

L’ acteur tombeé a 16 ans dans la potion magique des planches, joue Moliere, Racine,
Bernanos, Voltaire, Colette, fréquente les plateaux de cinéma et de télévision (Le
Visiteur du futur). Le metteur en scene, lui, a pour boussole de navigation artistique, le
mime Marceau auprés de qui il s est formé et de qui il a appris que le mouvement était
une écriture, Jacques Lecocq qui lui fit comprendre les ressorts poétiques et les
vertiges de I’ absurde qui alimentent I’ art du clown et fait sienne |’ injonction du peintre
Kandinsky « Un artiste, comme enfant de son époque, doit parler de son temps ».
Implanté en Région parisienne, on a pu voir certains de ses spectacles au Théétre de
I”Epée de Bois a la Cartoucherie de Vincennes ou au Lucernaire, parmi ceux-ci Moi
Caravage de Dominique Fernandez, et Mystere Pessoa, mort d’ un hétéronyme d’ apres
Fernando Pessoa. Soucieux de confronter son travail a un plus large public, et apres
avoir longtemps résisté aux tumultueuses sirenes avignonnaises, il a fini par sauter le
pas. Aujourd’ hui, constate-il, « le succes public ne suffit pas a assurer la survie d’ un
spectacle et il est impossible d’ organiser une tournée sans passer par Avignon. La
raison essentielle est économique. Les directeurs des différentes institutions culturelles
susceptibles de programmer nos spectacles connaissent de graves crises budgétaires et
pour faire des économies ne se déplacent plus pour prospecter. Le plus simple €t le
plus économique pour eux, est de venir faire leur marché au Festival d Avignon. Une
fois qu’ on a compris ¢a, en tant que directeur de troupe on se doit d'y étre ».

Il y sera donc. Au théétre du Petit Louvre «un des lieux bien repéré dans la
géographie accidentée du Off, ou |’ on sait qu’on y seravu du public et des acheteurs et
ou les équipes artistiques sont bien accompagnées, ce qui a aussi son importance ». Et
guitte a se jeter dans la fournaise Stanislas Grassian double sa mise et en y présentant
deux spectacles de trés différentes factures.



De quelques Muses hors cadre

C’est encore d'une irruption qui perturbe le quotidien et le bon ordonnancement des
habitudes dont il est question avec Les Muses mais sur un tout autre registre. Ici,
explique le metteur en en scéne «nous sommes dans le burlesque, et méme par
certains cotés dans I’art du clown. « Le Clown n’a pas d’ histoire expliquait Jacques
Lecocq, il se heurte alaréalité», ¢’ est tout afait ce qui se passe avec Les Muses . Une
histoire écrite par Claire Couture et Mathilde Le Quellec qui pour S interroger et nous
interroger sur le monde comme il va et ne va pas ont pris comme porte-paroles
guelques grandes figures symboliques de femmes. Nous voila donc au musee ou
comme toutes les nuits, aprés la derniere tournée du gardien, La Joconde de Vinci,
Veénus, celle de La naissance de Vénus de Botticelli sortent de leur cadre, la danseuse
de Degas, €lle, de son socle pour tailler une bavette, commenter le comportement de
certains visiteurs. Or, un beau soir elles découvrent une inconnue venue de |’ étranger,
Marylin Monroe d’Andy Warhol. Quatre stars a la personnalité bien affirmée qui
doivent apprendre a cohabiter. C'est nous dit Stanislas Grassian « le choc des styles,
des genres, des époques, un voyage anachronique et déjanté pour découvrir qu’entre le
XVeme siecle et nos jours les hommes ont peu changé tandis que les femmes ont
toujours a combattre pour une place plus juste »

Entre burlesque et tragédie a la Almodovar, chants polyphoniques et danses, Les
Muses nous offrent un décoiffant spectacle musical et nous font réfléchir en éclatant de
rire.

Dominique Darzacq



PRESSE

Froggy’s delight.

« Des répliqgues percutantes et entonnent au diapason des moments
meélodieux et éclatants.

Marilyn, explosive et irrésistible, une Joconde pince-sans-rire toquée et
tordante. La petite danseuse attachante qui passe du classique au hip-
hop avec brio. Enfin, la Vénus amatrice de fruits est interprétée avec
beaucoup de finesse et de générosité.

Originalité et pétillance sont donc au rendez-vous pour une belle surprise
délirante et musicale a découvrir, qui célebre avec bonheur la femme
dans toute sa diversite. »

Nicolas Arnstam

Regardencoulisse

« Les répliquent fusent, et font mouche a tous les coups. L’humour et la
dérision sont de rigueur pour insuffler le rythme a ce spectacle. Le
moment d’interaction avec le public sur les scénes de tableaux a deviner
est extrémement réussi et on jouerait bien encore un peu avec ces
muses qui n‘ont pas peur du ridicule. (...) Grace a des textes tres dréles,
sensibles et originaux, les moments de théatre sont vraiment réussis et
les comédiennes déploient une énergie sans compter. »
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W¥ Par Aurore BACQUIé

BERsRELes Muses

Le Petit Louvre (AVIGNON) — Juillet 2016

de Mathilde Le Quellec, Claire Couture

Mise en scene de Stanislas Grassian

Avec Florence Coste, Amandine Voisin, Mathilde Le Quellec, Claire Couture

La scéne est un musée, trois tableaux et une sculpture nous sont donnés a contempler : la Joconde de
Vinci, la Vénus de Botticelli, la petite danseuse de Vegas, Marilyn Monroe de Warhol.

Le gardien nous informe qu’il faut partir « s’il vous plaft, le musée va fermer ses portes ». C’est ainsi que ¢a
commence et immédiatement, on comprend que nous avons acces a ce qui n’est pas vu de tous, nous
sommes privilégiés, on nous met dans le secret, la confidentialité.

Le spectacle nous parle de la Femme sublimée dans I’art, questionne I'ceuvre d’art dans le temps et la place
de la femme dans la société, son role en tant qu’icne. Cette piéce aborde également les diktats de la mode
avec une Marilyn tres branchée, donnant lecon aux autres, quelque peu « dépassées ». Ce qui crée le
décalage dans cette piece, c’est que la création prend la parole, elle a une ame, elle devient mortelle. On
est en présence d’'une Joconde blasée, usée par les années, lassée et épuisée de tous les flashs des
japonais ; d’'une Vénus, déesse de la beauté, plantureuse, écoutant ses désirs, victime du péché de
gourmandise, au point d’en avoir mangé son amoureux (le tableau du visage aux fruits et Ilégumes) ; d’'une
petite danseuse, femme enfant, attristée de n’avoir point de prénom et amourachée du gardien ; et enfin
d’une Marilyn, femme fatale, séductrice, ressentant le besoin aiguisé d’étre unique. Leur point commun : le
désir d’étre aimé, d’ol la volonté de participer au concours de I'ceuvre préférée des visiteurs.

Ces femmes, ces ceuvres, ces créatures chantent divinement seule ou en polyphonie leurs désarrois, leurs
espoirs, elles dansent, elles diffusent une énergie pleine d’ondes positives, elles stimulent nos sens et
nous éveillent ! Elles nous interpellent frontalement et nous font méme participer a un jeu de culture
générale sur nos connaissances des tableaux a travers les siecles, qu’elles s"amusent a reproduire a quatre ;
elles s’inspirent des visages dans le public parfois comme de portraits de la galerie voisine.

Du 15éme siécle a aujourd’hui, chacune avec sa singularité et son grand de folie - visible dans leur costume
conforme a celui offert par leur créateur - offre tout un imaginaire : La Joconde peut nous faire penser a la
méchante reine dans Blanche-Neige, Vénus avec sa belle chevelure rousse et ses hanches généreuses
mange pour oublier, la petite danseuse « chose » ou « Jeannette » semble fragile et pleine de hargne a la
fois mais gracieuse comme les danseuses dans les boites a musique, enfin Marilyn icone de la mode,
blonde et vétue de rose évoque ici le standard de la beauté superficielle. Les relations entre elles se
tendent puis se détendent.

Telles des sirénes, elles nous captivent pour une épopée inoubliable. Entre humour, soin de I’esthétique
et rythme déchainé, on embarque sans résistance aucune !
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Avignon en festival

par Dominique Darzacq — juillet 2016

De quelques Muses hors cadre

C’est encore d’une irruption qui perturbe le quotidien et le bon ordonnancement des habitudes
dont il est question avec Les Muses mais sur un tout autre registre. Ici, explique le metteur en
en scéne « nous sommes dans le burlesque, et méme par certains cotés dans I’art du clown.
« Le Clown n’a pas d’histoire expliquait Jacques Lecocq, il se heurte a la réalité », c’est tout a
fait ce qui se passe avec Les Muses. Une histoire écrite par Claire Couture et Mathilde Le
Quellec qui pour s’interroger et nous interroger sur le monde comme il va et ne va pas ont pris
comme porte-paroles quelques grandes figures symboliques de femmes. Nous voila donc au
musée ou comme toutes les nuits, apres la derniére tournée du gardien, La Joconde de Vinci,
Vénus, celle de La naissance de Vénus de Botticelli sortent de leur cadre, la danseuse de
Degas, elle, de son socle pour tailler une bavette, commenter le comportement de certains
visiteurs. Or, un beau soir elles découvrent une inconnue venue de I’étranger, Marylin
Monroe d’Andy Warhol. Quatre stars a la personnalité bien affirmée qui doivent apprendre a
cohabiter. C’est nous dit Stanislas Grassian « le choc des styles, des genres, des époques, un
voyage anachronique et déjanté pour découvrir qu’entre le XVeéme siecle et nos jours les
hommes ont peu changeé tandis que les femmes ont toujours a combattre pour une place plus
juste »

Entre burlesque et tragedie a la Almodovar, chants polyphoniques et danses, Les Muses
nous offrent un décoiffant spectacle musical et nous font réfléchir en éclatant de rire.



Joconde, Venus, Petite Danseuse et Marilyn : a
Avignon "Les Muses" sont lachées

Par Laurence Houot / Journaliste, responsable de la rubrique Livres de Culturebox
Publié le 14/07/2016

Quand La Joconde de Vinci, La Venus de Botticelli, la Petite Danseuse de Degas et la
Marilyn Monroe de Warhol se rencontrent, ¢a fait des étincelles. Entre réparties bien
senties et chants polyphoniques, cette comédie musicale rafraichissante, servie par
guatre comédiennes droles, talentueuses et bourrées d'énergie, est a voir dans le OFF
d'Avignon au Petit Louvre.

Un plateau transformé en salle de musée, un gardien qui invite les visiteurs a quitter les
lieux, pendant que dans leurs cadres, La Joconde, La Venus la Petite danseuse de 14 ans et
Marilyn sont bien sages... C'est l'ouverture de la piece "Les Muses", comédie musicale
proposée au Petit Louvre dans le Off d'Avignon. Puis les portes du musée se ferment et c'est
une autre musique. Les modeéles de ces tableaux mythiques peuvent enfin relacher la pause,
et dire tout ce qu'elles pensent de la vie...

"Je m'emmerde"”, dit La Joconde, qui en a marre de se faire photographier par des milliers de
touristes tous les jours (elle en a sa claque des Japonais et de leurs flashs), Vénus peut se
lacher sur le Nutella, et la Petite danseuse sans prénom réver de bras musclés. Des
copines, en somme, qui papotent et chantent leurs joies et leurs petites miséres.

Les trois copines s'entendent bien (ca fait quand méme des siécles qu'elles cohabitent).
Mais I'ambiance va changer avec un concours de beauté lancé par le musée, et surtout avec
l'arrivée d'une petite nouvelle, blonde, fatale et tres slre d'elle ...

Quatre icbnes déchainées

L'art, la beauté, I'amour, la presse féminine, le sexe, les régimes, et la chirurgie
esthétique... Tout y passe, les quatre beautés sont intarissables. Des dialogues bien
tournés, des chants polyphoniques au second degré, I'ambiance est tantot festive
tantot explosive dans cette salle de musée ou les spectateurs sont invités a la féte,
transformés en portraits, interrogés, invectivés, pris a partie, ou embarqués dans un
jeu de devinettes.

Une Joconde coincée et psycho rigide, une Vénus boulimique et romantique, une
Petite Danseuse ado en mal d'amour et une Marilyn déjantée... Les quatre
comédiennes, excellentes, embarquent avec une belle énergie, et une bonne dose de
drolerie le spectateur dans cette réverie en milieu artistique.

Une maniére distrayante aussi pour le public, et notamment les enfants, de
s'interroger de maniére ludique sur l'art, la beauté, les icones. "Les muses", qui
rappelle les bonnes comédies du Splendide, est une bulle rafraichissante dans le Off
2016.















Résistantes , propose une facette inédite de notre Histoire a travers une piece inspirée a
son auteur, Franck Monsigny, par sa rencontre avec Liliane Armand, une ancienne
résistante, qui au soir de savie lui a raconté comment en aolt 1944, a Marmande, elle
avait trouvé refuge dans un bordel. A travers son histoire qui fait se rencontrer deux
univers différents, se pose, explique Stanislas Grassian, «le theme du choix, quel
choix fait-on ? Pourquoi celui-ci plutét que celui-la? Nos choix déterminent notre
histoire et ce qui nous arrive. Plus que d’ gouter un paragraphe a I’ histoire de la
Résistance ' est cette question-laqui m’ aintéressé ».

Recherchée comme terroriste pour avoir collaboré avec la Résistance et aide des juifs a
fuir, les nazis a ses trousses, Liliane Armand entre par hasard dans une maison close.
Tandis que son irruption chamboule tout autant I’ atmosphere feutrée de la maison que
les tétes de ses pensionnaires, elle, met son destin entre les mains de ces femmes dont
elle ne comprend pas la vie. La dénonceront-elles ? Aprées trois jours de confrontation,
de découverte, d’ apprentissage de |’ autre chacun sera confronté a la vérité de ses choix
et rien ne sera plus comme avant.

Pour sortir du piege du réalisme mélo que suscite le sujet, Stanislas Grassian a
judicieusement mise sur le suspens teinté d’ onirisme et impulse a sa mise en scene des
changements de focale, brouille les pistes pour mieux nous tenir en haleine. En fond
de scene, derriére le canapé , un guéridon, quelques discrets ééments de décors
propres a définir I’ espace d une maison close, les mouvements des voilages, comme
les variations de lumiéres nous suggerent que Lilli (Maud Forget), Marcelle (Sandra
Dorset) , Elise (Lenie Cherino) , Monsieur Maurice (Franck Monsigny) , |’ officier
allemand (Manuel Sinor) , dans leur réalité surgissent de la mémoire de Liliane (
Caroline Filipek), tous magnifiques fusibles d’ un huis clos bouleversant d’ humanité et
strié d’ humour ou les questions du choix, de la compréhension de I’ autre, de I’ entre-
aide et du courage qui se posaient hier résonnent plus que jamais aujourd’ hui .

Dominique Darzacq









Comédie dramatique d'aprés I'oeuvre de Fernando Pessoa, mise en scéne
de Stanislas Grassian, avec Raphaél Almosni, Jacques Courtés, Florent
Dorin, Mathilde Le Quellec et Stanislas Grassian.

Stanislas Grassian a remis sur le métier un spectacle consacré a I'écrivain et
poéte portugais Fernando Pessoa, initié dans le cadre de la 1lére édition du
Festival Automne a tisser, qui s'intitule désormais "Mystéere Pessoa, mort d'un
hétéronyme".

L'oeuvre de Pessoa est atypique a plus d'un titre : congue dans la solitude et la
conviction profonde d'une mission incontournable d'incarnation de la littérature
portugaise, de révélation posthume, elle a été concue selon le processus de
I'hétéronymie poussé a son extréme.

En effet, ses des doubles littéraires créés selon un mode schizoide allaient au-dela du nom et de la
signature. La construction mentale allait jusqu'a leur attribuer comme il l'indique lui-méme, une
apparence extérieure, un comportement, un caractére et une histoire, pour en faire de véritables
individus "qui étaient pour lui (moi) aussi visibles et qui m'appartenaient autant que les choses nées de
ce que nous appelons, parfois abusivement, la vie réelle".

Un processus proche du fragmentation de soi destiné sans doute a matérialiser une pensée
surabondante, sur lequel Stanislas Grassian a choisi de se pencher en composant, a partir des écrits
de Pessoa, une partition articulée autour de la naissance et de la mort de I'un de ses avatars essentiels,
Alberto Caeiro, le poete voyant et unanimiste.

Dans un astucieux décor-valise de Géraldine Mandet, Stanislas Grassian cerne le territoire incertain
de l'univers et I'imaginaire d'un homme atteint de schizophrénie existentielle et de la folie inhérente au
génie dans un registre au maniement délicat sur une scéne, et en l'espéce totalement réussi, celui de
l'onirisme et de la fantasmagorie alors méme que les personnages revétent le réalisme que leur octroie
leur créateur.

En costume étriqué, I'allure mimétique avec Pessoa, chapeau, moustache et petites lunettes, il incarne
parfaitement cette variante du docteur Jekyll assailli par ses créatures pour évoquer ou invoquer la
métaphysique de la création. Mais bien gu'ayant pris I'ascendant sur lui, celles-ci sont a la merci d'un
possible arrét de mort, tel celui qu'il vient de le signer pour Alberto Caeiro, et elles se rebiffent.

Raphaél Almosni et Jacques Courtés, comédiens aguerris, campent de maniere savoureuse
respectivement Ricardo Reis, I'épicurien et Alvaros de Campos, le désenchanté, face a Mathilde Le
Quellec, bouleversante dans le réle de I'amour impossible. Et, a leurs c6tés, dans le réle du poéte
lumineux, un jeune comédien, Florent Dorin, manifestement en état de grace qui peut émouvoir avec
un seul vers ("Passe l'oiseau, passe, et apprends moi a passer").

MM www.froggydelight.com
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LE BILLLLET DE 1LLEA

THEATRE

« Mystere Pessoa, mort d’un hétéronyme *

Fernando Pessoa est un auteur portugais du XX eme siecle, trop souvent méconnu. Et, pourtant
son ceuvre hétéronyme émanant d’une grande solitude, témoigne d’une tout aussi grande richesse
de pensée et d’écriture, tant sur le plan philosophique que métaphysique et poétique.

Ce spectacle est un petit bijou de par P'originalité de la mise en scene de Stanislas Grassian, le choix
musical qui ponctue ’écriture et linterprétation de tous les comédiens.

On peut comprendre la réussite de ce travail quand on constate la jubilation des comédiens a
interpréter des personnages aussi diversifiés que ceux qui composent cette ceuvre majeure.

Au fil des années, le travail de Pessoa a été découvert, enfoui quelque part a Lisbonne ou il a vécu
une bonne partie de sa vie. Depuis 2005 toute son ceuvre est tombée dans le domaine public.
Alors, espérons que désormais, bon nombre d’hommes et de femmes de théatre, de chorégraphes
et autres... vont s’emparer de cette richesse et de cette beauté littéraire pour en faire des spectacles
vivants de qualité au service d’un public avide de culture.

- - -> soulignons que cette Création théatrale est diie au Collectif Hic

et Nunc (Ici et Maintenant), implanté en Seine et Marne. Il rassemble metteurs en scene, danseurs
et comédiens et produit de nombreux spectacles.

- - -> soulignons aussi que, Stanislas Grassian a créé avec Alain Batis

le « Festival Un Automne a Tisser » qui se tient chaque année, en septembre/octobre au Théatre
de ’Epée de Bois », a la Cartoucherie.

* Ce spectacle « Mystére Pessoa » sera joué au festival off a  Avignon : Théatre du
Rempart, du 8 au 31 juillet 2011 a 15 h 40.




Les Trois Coups.com

le journal quotidien du spectacle vivant

Jeudi 30 juin 2011 // « Mystére Pessoa, mort d’un hétéronyme », de
Stanislas Grassian (critiqgue de Laura Plas), Le Petit Hébertot a Paris

Trois hetéronymes et un auteur

Au théatre du Petit Hebertot, le collectif Hic et nunc représentait « Mystére Pessoa, mort
d’un hétéronyme », mis en scene par Stanislas Grassian. Un spectacle ciselé et charmant
ou lumiéres, musique et interprétation se conjuguent a une intéressante mise en scéne
pour poser — sans peser — des questions complexes sur I’auteur aux mille visages.

Comment peut-on passer a coté de la vie réelle, pour conter cent vies imaginaires ? Tel est le
mystére qu’offre I’existence de I’écrivain portugais Fernando Pessoa. Modeste employé de
bureau, il resta en effet enfermé a s’inventer des doubles, auteurs de créations les plus
différentes. Ainsi, I’ceuvre du poete recéle-t-elle elle-méme son mystere, car comment déméler
les voix divergentes que font entendre ses différents opus ? Peut-étre ne faut-il pas justement
faire prévaloir une voix sur une autre, mais laisser la polyphonie. Et s’il en est ainsi, quel
meilleur moyen peut-on trouver pour cela que le théatre ?

C’est I’expérience en tout cas que tente depuis un certain temps Stanislas Grassian.
Mystere Pessoa, mort d’un hétéronyme met ainsi en scéne Alberto Caeiro, le maitre des
hétéronymes, ainsi qu’Alberto de Campos, le jouisseur sensuel, et le rationel Ricardo Reis.
Toutes ces creatures vont s’agiter durant un peu plus d’une heure autour de Fernando, assiéger
ses nuits intranquilles. Taraudeuses et malicieuses a la fois.

Donner corps a I’imaginaire

La qualité du spectacle tient d’abord a I’interprétation de ces personnages, et en particulier a
celle de Raphaél Almosni et de Jacques Courtes. Charismatiques et facétieux, ils habitent en
effet la scéne et donnent corps aux hétéronymes. Quant a Mathilde Le Quellec, fugace
apparition féminine, elle parvient a rappeler quel sacrifice Pessoa fit de sa vie amoureuse. De
son interprétation subtile, de son pauvre sourire comme de ses postures résignées surgit
I’émotion. Un instant, on passe ainsi de I’autre coté : celui des étres simples, exclus de la
création.

Mais ces qualités d’interprétation sont mises par ailleurs en valeur par une mise en scéne
extrémement précise. Celle-ci sait multiplier les surprises pour créer du sens ou produire un
contrepoint humoristique aux idées évoquées. Certes, on se serait peut-étre passé de quelques
gimmicks de Pessoa, de I’espéce de flash-back que ce dernier fait des pensées que ses doubles
lui soufflent ou d’un passage étrange de chant choral inexplicable. Mais, bon, ce ne sont que
des détails. Dans I’ensemble, on peut dire que la mise en scene, faisant fi de la boursouflure
didactique, transforme les textes de Pessoa en théatre. Et en bon théatre !

Musique, lumiere et scénographie : tout est en harmonie

Du théatre, d’ailleurs, de nombreuses ressources sont exploitées avec pertinence. Il y a d’abord
la lumiere, aussi précise que le sont les deplacements, autorisant aussi des jeux d’ombres
chinoises ou modifiant les ambiances. Mais on ne saurait oublier la musique qui arrive a
propos, originale et pleine d’ironie. Enfin, la scénographie, simple et picturale, avec ses
nuances de bleus et d’ocres est presque un personnage. Elle dissimule des cachettes, des
secrets. Elle a aussi ses doubles et se métamorphose efficacement. Un bel écrin, donc, pour un
spectacle qui associe modestie et exigence pour séduire sans conteste.

Laura Plas
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° 3 raisons d’aller voir

MYSTERE PESSOA, MORT D’UN HETERONYME, de
Stanislas Grassian, d’apres I'ceuvre de Fernando
Pessoa.

1.

Pour Stanislas Grassian, d’abord. Sa voix
sourde et ses gestes contraints épousent a
merveille le corps serré de Pessoa tel qu’on le
connait, attablé a la terrasse d'un café de
Lisbonne.

2.

Pour pénétrer si peu que ce soit le processus
de création de ce solitaire qui sacrifia sa vie et
son amour aux impératifs de son génie.

3.

Pour la belle passion qui habite ce spectacle
joyeux ou I’on voit les hétéronymes de Pessoa
dialoguer entre eux et avec leur inventeur en
un vertigineux échange, philosophique et
sacrément matérialiste.

Laurence Liban.
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LA CHRONIQUE THEATRALE
de Jean Pierre Léonardini

Pour I’amour de Pessoa

Stanislas Grassian a mis en scéne Mort d’un hétéronyme, adaptation de textes de
Fernando Pessoa (1888-1935) effectuée par ses soins.
Ce n’est pas le premier spectacle a partir de la vie et de I’ceuvre du prodigieux poéte portugais
auquel il nous a été donné d’assister, mais c’est le plus aigu, le plus pertinent, le plus sensible,
car il s’attache avant tout aux identités multiples qu’il se forgea, comme pour canaliser un trop-
plein de génie dans des figures de lui-méme résolument disparates.

La représentation a la forme d’une tempéte sous le crane de Pessoa, en proie a ses
« moi » d’invention qui le harcélent, le tarabustent, le somment de se choisir, se disputent en lui
une hégémonie aléatoire. La main du fantastique brouille sans cesse les cartes, rendant encore
plus irréelle I’idylle avec Ophélia, qui eut pourtant lieu. Rarement le théatre arpente, aussi
magistralement, le territoire incertain de I’imaginaire. Cela se donne devant un cyclorama avec
peu d’objets savamment choisis (scénographie de Géraldine Mandet) ; un lit de camp, un coin
lavabo avec miroir ou peuvent apparaitre, grimacants, sarcastiques, les hétéronymes en chair et
en os du poéte ainsi mis en morceaux dissemblables, ce qui suscite la souffrance d’étre le nerf
du spectacle.
(...) A d’autres endroits, les acteurs se mettent a danser et a chanter en portugais sur une
composition d’inspiration populaire (Vincent Lepoivre).

La subtile nervosité du jeu, I’intelligence de la répartition des corps dans I’espace et une
espéce de fine raillerie métaphysique font tout le prix de cette Mort d’un hétéronyme, qui
mérite d’étre fétée d’abondance.

Il'y a la une équipe de valeur, désireuse de poursuivre un travail en commun, et un jeune
metteur en scene, Stanislas Grassian, a la téte déja sre. Cela ne court pas les rues.



Mystere Pessoa Mort d’un hétéronyme de Stanislas

Grassian

Pessoa se multiplia en des doubles qu’il appela « hétéronymes » au point
de signer certains de ses livres du nom de ses autres lui-méme : Ricardo
Reis, Alvaros de Campos, Alberto Caeiro. L’acteur-metteur en scéne
Stanislas Grassian les réunit et les méle tous : ces doubles et Pessoa lui-
méme, plus la femme dont il est éprise, Ophelia. Et tourne le manege,
délirant et angoissant manége ou les pensées les plus philosophiques
bondissent parmi des dialogues de sourds avec I'humanité « normale » et
heurtent les poémes d’'un réveur a l'imagination sans limites, ou la vie
tranche dans le vif de la pensée (Ophelia s’en va, ne comprenant rien a cet
homme qu’elle aime et qui I'aime). La scéne est entre le surréalisme et
I'absurde : un lit, une armoire ou les personnages apparaissent dans les
ouvertures, un coffre — le fameux coffre ou furent retrouvées les principales
ceuvres de Pessoa, manuscrites, inconnues, inédites, apres sa mort.
Stanislas Grassian compose un Fernando hagard et malheureux dans son
costume noir et sous son melon du méme ton de deuil. Les autres acteurs
sont des doubles contrastés, tous différents, pris dans une ronde infernale,
cruelle, désespérée, ou la violence surgit au milieu de la songerie. L’'un des
plus beaux « tableaux » scéniques consacrés a l'‘auteur du Livre de

I'intranquillité.

Gilles Costaz
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Pessoa et ses « doubles »

Se regardant dans son miroir, Fernando découvre un visage qui n’est pas le
sien... Les gestes sont pourtant identiques... Cet «autre» serait-il aussilui-
méme ? D’autres portraits défileront ainsi devant sa glace, & 'infini, d’abord
inconnus, voire intrus, puis devenant siens, c’est-&-dire lui...

La solitude extréme dans laquelle vécut le célébre auteur, poéte et dramaturge
portugais Fernando Pessoa peut expliquer ce foisonnement d’inventions de
personnages variés, jusqu’a l'ivresse. Il faut savoir que, trés peu édité de son
vivant, Pessoa livra & titre posthume quelque vingt-sept mille manuscrits
intacts, découverts dans une malle de sa chambre...

En prenant le parti de choisir certains de ces textes pour construire un florilege
représentatif de cette boulimie d’écriture solitaire et illustrant au mieux cette
panoplie de personnages disparates qui, une fois ainsi rassemblés, ne font qu’'un,
a savoir Pessoa lui-méme, Stanislas Grassian s’est solidement attaché a nous
décrire au plus intime ce personnage complexe, que d’aucuns n’ont pas hésité a
considérer comme skizophrene... Joli plaidoyer en sa faveur ; superbe montage
pour nous, spectateurs.

« Demain n’existe pas ; seul cet instant m’appartient ».

Multiples instants ; multiples fagons d’étre ; multiples regards sur le monde qui
I’entoure. « Telle a toujours été ma vie; je vais ou le vent m’emporte ». I1 nous
emporte loin, le co-organisateur depuis 2007 du Festival Un automne a tisser,
au Théatre de 'Epée de Bois, & la Cartoucherie de Vincennes. Sa galerie de
portraits, faisant se confronter l'auteur lui-méme aux poétes issus de son
imagination, nous transporte dans un univers onirique a faire palir d’envie les
grands classiques du genre : « Les fleurs ont des idées sur le monde »...

«Qu’est-ce que sentir ? Créer.». Tous masculins, les personnages conviés font
soudain place & une figure féminine, qui vient fort & propos caresser l'air
ambiant de ses jolies ailes de papillon: Ophélia (Nitya Fierens), en un ballet
sensuel et séducteur, comble pour un instant la solitude immense, en entrainant
son amoureux dans une danse irrésistible. Pessoa serait-il en train de lacher
prise ?

Hélas, il revient vite & ses chimeéres... « Laisser une trace et... partir. Nous avons
tous deux vies »... Conviant tous ses personnages en une ultime veillée, il les
prend & témoin que tout cela est un peu vain, avant de disparaitre pour de bon,
enfin conscient qu’a trop vouloir changer le monde, on s’en éloigne & jamais.
« Malheur & ceux qui veulent ou croient inventer la machine & faire le bonheur ».
Stanislas Grassian et son collectif Hic et Nunc nous en ont pourtant donné, ce
jour-1a, en Avignon.

Véronique Blin - Intercineth



Mystere Pessoa

Mystere Pessoa met en scéne |'écrivain portugais du XX° siécle, Fernando
Pessoa, dans ses propres textes. Connu pour sa schizophrénie artistique, il
a creeé plus de soixante-dix personnages et leur histoire.

Nous sommes en 1932 a Lisbonne. Pessoa nous est présenté comme un
auteur tourmenté par trois de ses personnalités imaginaires épicuriennes,
qui partagent et dictent la vie de leur créateur. Le mélancolique Pessoa se
livre sur des questions existentielles, que ses hétéronymes lui suggérent.
Cing comédiens se divisent les roéles, on retrouve également la maitresse
de [I'écrivain, la seule présence féminine. Dans cette représentation
intimiste, nous n‘avons pas réellement réussi a saisir le fil conducteur de la
piece, ou l'intrigue est finalement assez décousue. Heureusement, la
performance bluffante de la troupe est la pour combler les quelques
moments d'ennuis. Le jeu des cing comédiens devient alors l'intérét
principal de Mystere Pessoa, qui reste malgré tout un spectacle intéressant.

Florent MERSIER



Mystere Pessoa, mort d'un hétéronyme

Mardi 19 Juillet 2011 17:13 - Ecrit par Amélie Bichon-Fortin

Commencons par une citation du meilleur effet : « Etre poéte n'est pas une ambition
gue j'aie, c'est ma maniere a moi d'étre seul. » Celle-ci est extraite du recueil Le
gardeur de troupeaux et autres poemes, et ces quelques mots nous disent déja
beaucoup de l'univers de l'auteur. Créée dans la solitude, lI'ceuvre gigantesque de
Pessoa s'est construite autour d'hétéronymes auxquels il a donné vie, des vies
inventées de toutes pieces. Et c'est justement a ce phénomene de création que
s'attaque la piece.

c

La mise en scene dynamique, sachant alterner tragique et humour, forte
d'images et symboles qui peuvent faire l'objet de plusieurs lectures, est complétée
par une scénographie riche et maitrisée : des textures et des couleurs qui appellent
au Portugal mais aussi a la solitude par les touches de marron. Certains passages
sont chorégraphiés a la perfection, rendant ainsi Pessoa pantin, voire esclave de
ses hétéronymes, et s'accompagnent d'une musique originale qui, méme si elle l'avait
voulu, n'aurait pu obtenir meilleur effet.Vous l'aurez compris, Mystere Pessoa — Mort
d'un hétéronyme de et avec Stanislas Grassian, d'apres les chefs d'ceuvres de
Pessoa est LA piéce qui nous fera découvrir ou redécouvrir l'univers complexe
du maitre portugais, tout en le rendant a la fois limpide et mystique. Cette saveur
contenue dans les mots se retrouve sur scene, avec une émotion particuliere, un gout
nouveau. Le cheminement de Pessoa est clair, retentissant, il nous inspire et
nous questionne. Assurément, une réussite a ne pas manquer au festival.



Mystere Pessoa, mort d'un hétéronyme

Théatre du Rempart (AVIGNON)

de Fernando Pessoa

Mise en scéne de Stanislas Grassian

Avec Raphaél Almosni, Jacques Courtés, Florent Dorin, Stanislas Grassian, Nitya
Raimond

Par Henri Lépine

L’écrivain et ses (multiples) doubles

Fut-il incapable de n’étre que lui-méme, cet auteur singulier que fut
Fernando Pessoa ? Il ne s’exprima jamais qu’a travers plusieurs
"héetéronymes", a l'origine de ses vies multiples, chacune donnant la
parole a l'un ou lautre de ses aspects individuels souvent
contradictoires mais tout autant complémentaires... Etait-ce pour lui
une maniere de conjurer le sentiment de solitude insupportable
qu’éprouve chaque créateur ? Ou encore son incapacité a vivre sa vie
au sein d’'une réalité dont il voulait a tout prix s’extraire par son
occuvre ?...

Mystere Pessoa, mort d’'un hétéronyme, d’apres son ceuvre, adapté et
mis en scene par Stanislas Grassian qui interprete le personnage de
I’écrivain, illustre avec brio la situation de ce personnage qui, sur le
plateau du theéatre, pourrait évoquer une silhouette a mi chemin
entre Chaplin et Kafka... & travers une vision surréaliste se référant
au "peu de realité" dont parlait André Breton. Pessoa aurait ainsi
imaginé soixante-douze personnages qui étaient autant de parts de

lui-méme...

Sur le plateau du théatre, trois des multiples personnages qui sont
autant de facettes du poéte interviennent sans cesse dans sa vie
quotidienne et dans son activité d’écriture... Dans ce ballet incessant,
lequel donc meéne le jeu ? Aucun d’eux et tous probablement... Quant
a Pessoa, son sentiment de n’étre personne sinon a travers tous ses
"doubles” ne se trouve battu en bréche qgu’a travers ce ballet
permanent de ses multiples moi. Face a eux, la jeune Ophélia Queiroz
(Nitya Fierens) qui fut son seul amour semble ne faire guére le
poids... Etonnante présence de Raphaél Almosni (Ricardo Reis),
Jacques Courtés (Alvaro de Campos) et Floran Dorin (Alberto Caeiro)
autour de ce héros écrivain aux multiples vies oniriques exaltées par
cette belle mise en scéne ou la chorégraphie joue un rbéle tres
important.



Mystére Pessoa - Mort d'un hétéronyme

Mol et mes autres

Par Jean-Pierre BOURCIER
- Publié le 22 juillet 2011

Pessoa prit dans le filet de trois de ses principaux personnages qu'il inventa
comme étant d'autres que lui-méme. Ou quand des hétéronymes de I'écrivain
portugais convoquent le maitre. Un spectacle passionnant. La réussite d'une
equipe.

Une piece, ou plutét une chambre, sombre. On devine une armoire, un coffre,
un paravent, quelque chose comme un petit lit, etc... Un lieu propice aux réves
un peu fous, aux mysteres curieux. D'emblée donc, Stanislas Grassian, qui
signe l'adaptation et la mise en scéne de ce « Mystere Pessoa », vise juste
avec cette création du Collectif Hic et Nunc nourri par I'oeuvre de I'écrivain
portugais. Juste car I'atmosphére capte directement le spectateur.

Stanislas Grassian, dans le réle de Fernando Pessoa, est tel qu'on peut
I'imaginer avec lunettes cerclées, moustache, chapeau.... du maitre. |
convoque ou croise dans cette chambre trois de ses nombreux hétéronymes -
on en compte plus de 70 dans I'oeuvre du poeéte -, ces personnages nés de
toute piéce de l'imagination de Pessoa au cours des premieres décennies du
XX eme siecle et qui sont tous une partie de lui-méme pour dire « le monde »
tel qu'il peut étre vu sous des regards différents.

Entre Pessoa, Alberto Caeiro (celui qu'il considere comme le maitre), Alvaro de
Campos et Ricardo Reis, c'est un dialogue a la fois philosophique et existentiel
qui se développe. De pouvoir aussi. Les échanges sont pertinents, curieux. Il y
a mort bien sdr, mais aussi surprise, manipulation. Sans oublier |'étre de chair
qui traverse et perturbe tout ce dispositif ingénieux, la femme de Pessoa en
personne, Ophélia Queiroz, dont le regard sur la vie se montre plus concret,
radical.

Voila donc un spectacle subtil, enrichissant et, en plus, joliment traversé par
une musique originale. Avec un Pessoa loin de sa vie quotidienne de
correspondant commercial de diverses entreprises mais réellement p@@roche
de ses questionnements littéraires.

Jean-Pierre BOURCIER, Avignon



Que voir alors ? Pourquoi ne pas decouvrir le Pessoa... 15H40, théatre du rempart, ‘le
mystére Pessoa ou la mort d’un hétéronyme’ nous plonge dans I’univers mystique,
désenchanté et enchanteur de Fernando Pessoa, auteur aux multiples facettes et
pseudonymes. Le spectateur assiste aux derniers jours du jeune poéte matérialiste, un
des doubles de Pessoa, Alberto Caeiro, incarné par le jeune et talentueux Florent Dorin.
Le spectacle a été créé a partir de plusieurs textes de Pessoa par Stanislas Grassian. Ce
dernier est metteur en scene et comédien dans cette création. Il est Fernando Pessoa,
I’amoureux incapable de dire son amour pour la belle Ophélia, I’auteur de génie dont la
vie quotidienne est perturbée par I’intrusion volontaire de ses doubles — seuls étres
dignes de converser avec lui. Incompris solitaire, ‘intranquile’ aux écrits bouleversants
et remarquables dont la vie s’achévera tristement. Face a lui, se trouvent Ricardo Reis,
le poéte sobre, personnage attachant et un brin moqueur, interprété avec bien du talent
par Raphael Almosni, et Alvaros deCampos, le poete mystique s’enivrant de vin et de
femmes, obsedé aux beaux mots, hétéronyme détesté de la belle Ophélia, incarné avec
jouissance par Jacques Courtes, tous deux disciples du fringant et pourtant souffreteux
Caeiro, son maitre. Pessoa et ses hétéronymes se livrent a des joutes poétiques sans fin,
s’affrontant dans un deluge de vers, se liguant les uns contre les autres, chacun revélant
la félure de Pessoa, ses craintes, ses peurs, ses joies et émerveillements. Une mise en
scene efficace mélant danse et chant, avec une scénographie minimaliste et modulable
judicieuse — une table devenant lit ; un panneau de bois se transformant en salle
d’eau..., des lumieres au clair obscur, une musique superbe, et des acteurs au jeu tres
charnel, parfois proche du pantomime en ce qui du personnage de Pessoa devenu le
pantin de ses créatures, jouet de leurs perversions poétiques . Un spectacle onirique et

beau mené tambour battant. Bravo.

Diane Vandermolina - http://rmtnews.wordpress.com/
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27 juillet
Notre rubrique quotidienne du Off avec ses coups de cceur et ses infos utiles

Le Théatre du Rempart fait partie du paysage culturel avignonnais permanent. Privilégiant les
auteurs contemporains, c’est aussi un lieu de résidences et de formation tournée vers la pratique
theatrale et I’écriture. Normal qu’on se retrouve dans sa programmation du festival, aux c6tés
d’auteurs actuels comme Alan Bennet ou Jean-Pierre Siméon, les plumes aguerries de lonesco,
Kafka ou Pessoa. Ce dernier a inspiré au collectif Hic et Nunc « Mystére Pessoa, mort d’un
hétéronyme », talentueusement adapté et mis en scene par Stanislas Grassian, sorte de mini-
enquéte sur les diverses personnalités que s’était inventées le genie des lettres portugais. Le
parti pris théatral, qui insiste sur la drolerie des situations et certaine autodérision de I’auteur,
souligne encore mieux la beauté des textes que font entendre les cing comédiens. En s’attelant a
la représentation du théatre mental de I’écrivain, ce « Mystere Pessoa » nous rend son ceuvre
encore plus sensible et proche de nos propres mysteres et supercheries. Je est un autre, disait
Rimbaud. Pessoa lui fait écho en montrant que je est parfois mille autres, et ceci sous une
forme littéraire éblouissante qui n’en finirait pas d’interroger la psychanalyse moderne, de
Freud jusqu’a Lacan. Un moment d’intense jubilation pour les neurones fatigués des
festivaliers en fin de parcours, a ne pas manquer d’emporter dans ses valises.

Autre exercice salutaire et pleinement jubilatoire, la « Grammaire des mammiferes » de la
compagnie Plateforme Locus Solus a la Manufacture, un des lieux du Off éminemment
propices a la découverte d’écritures contemporaines. Le texte est signé William Pellier dont la
prose n’est pas sans rappeler celle d’un Valére Novarina quand la mise en scéne regarde plutot
du cote de Pirandello en interrogeant la représentation théatrale. Les comédiens lyonnais nous
offrent une tranche saignante d’humanité loufoque en montrant qu’on ne parle jamais tant
sérieusement de sujets essentiels qu’en les abordant avec I’humour le plus débridé. Rituels
sociaux, comportements alimentaires et sexuels, parade amoureuse, engagement politique et
quéte spirituelle passent a I’essoreuse de cette « Grammaire des mammiferes » qui taille des
croupieres au politiguement et theatralement corrects.

Luis Armengol



Clap de fin !

Lundi 25 juillet 2011

La rédaction est rentrée a Paris mais le festival continue jusqu'au
31 juillet. Avant de plier nos bagages, nous avons sélectionné des
spectacles que les festivaliers (amateurs ou spécialistes) ont aimeés.

Anatomie d'un clown (L’Adresse), Bal chez Balzac (L’Albatros),
Mystere Pessoa, mort d’un héteronyme (Théatre du Rempart),
Madame Bovary (Doms), Horovitz mis en pieces (Théatre du Bourg
Neuf), Une envie de tuer sur le bout de la langue (L’Essaion),
Motobécane (Chapelle des Templiers), La Nuit d’Elvis (L’Essaion),
Pourguoi j’ai mangé mon pere (Condition des soies), La jeune fille
gue la riviere n’a pas gardée (Girasole), Les Recluses (Le Théatre
Fou).



10 compagnies tirent leur épingle du Off

Difficile de faire son choix parmi les 1 200 spectacles
présentés en Avignon dans le cadre du Off. Le prix de I'AF&C peut
vous aider a vous y retrouver.

Chague année, Avignon Festival & Compagnies décerne un
fond de soutien a plusieurs compagnies. Cette initiative a pour but,
entre autres, d’encourager la création de pieces d’auteur
contemporain et d’aider a leur diffusion. Peuvent entrer dans la
course au prix, les compagnies présentes au Off et qui se produisent
pendant toute la durée du Festival. Les dix lauréats 2011 sont
: Dancing color box, un spectacle de cirque de la compagnie L'Epate
en lair, au College de la Salle ; Enquéte sur Hamlet, un polar
shakespearien du Groupe 3-5-81 au Petit Chien ; Le conte Knup, de
la compagnie d'A, a la Maison du Théatre pour enfant ; Les
Gaillardes, le parcours musical de cing femmes exceptionnelles de
la compagnie Passages a I’Espace Roseau ; Les Interrompus de la
compagnie A vrai dire a I”Entrepdt ; Le Porteur d’histoire, une
enquéte a travers les ages, Cie Los Figaros au Théatre des Béliers
; Le Tour du monde en 33 tours, entre chanson slam et poésie, Les
piments givrés, I’Etincelle ; Métallos et dégraisseurs, une fresque
de 150 ans de vie ouvriéere, Cie Taxi Brousse a I'Entrepdt ; Mystere
Pessoa, mort d’un héteronyme par le Collectif Hinc&Hunc au
théatre du Rempart et Vénus par la compagnie Arts en sac a la
Chapelle du Verbe Incarné. Bravo aux lauréats !



B

Fernando Pessoa n’était pas un seul
écrivain mais une multitude d’écri-
vains a lui seul. On a recensé en tout
soixante-douze hétéronymes. Mais, parmi
ces différentes personnalités, si certaines se
détachent a peine de Pessoa lui-méme, d’au-
tres ont leur propre vision du monde, leur
propre philosophie et bien évidemment leur
propre langage poétique. C’est le cas des
trois figures que Stanislas Grassian a choisi
de convoquer autour de I'auteur portugais :
Alberto Caiero, poéte bucolique, Ricardo
Reis, plus stoicien, et I'ingénieur Alvaro de
Campos, sulfureux sensationniste. Dans une
atmospheére tres surnaturelle, le spectateur
est donc invité a une sorte de ballet philoso-
phique et poétique. La belle idée de Stanislas
Grassian est de montrer les incessants allers-
retours entre Pessoa « créateur » et Pessoa
« pantin » manipulé par ses propres créations

A

Y

[comédie
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mentales. Cet étrange manege fascine, et le
metteur en scéne le fait tourner avec beau-
coup de tact et d’intelligence. Le travail est
précis. La qualité du spectacle tient évidem-
ment aussi de l'interprétation de ses comé-
diens. Lunettes cerclées, moustache, chapeau
melon, petit nceud papillon, Stanislas Gras-
sian, dans le role de Fernando Pessoa, est
étonnant de ressemblance et de justesse.
Poéte torturé, il dialogue avec ses autres.
Raphaél Almosni, Jacques Courtes et Florent
Dorin lui donnent la réplique avec un bel
aplomb. Quant a la présence féminine du
spectacle, elle est assurée par Nitya Fierens,
qui campe Ophélia, seule relation amoureuse
que I'on préte a Pessoa. Mais soyons hon-
nétes, pour profiter pleinement du spectacle,
mieux vaut déja bien connaitre I'ceuvre de
I'écrivain. Sitel est le cas, alors, sans réserve,
vous serez comblés! m D.D.
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LA TERRASSE

Stanislas Grassian crée Moi, Caravage de Cesare Capitani, lI'interpréte passionné et
I'adaptateur de La Course a I'abime de Dominique Fernandez.
Le comédien Cesare Capitani fait I’éloge de l'artiste maudit Michelangelo Merisi, dit Le
Caravage.

Le metteur en scéne Stanislas Grassian propose un voyage dans le temps a travers une
aventure singuliére qui révolutionna la peinture. D’abord, est évoquée I’enfance dans le
petit bourg lombard, puis I'initiation a la peinture, les premiers ennuis avec la justice et
la fuite a Rome. Le jeune peintre connait la gloire avec des tableaux d’'une puissance
violente et érotique. Mais Michelangelo fréquente voyous et prostituées qu’il prend pour
modeles et amants. La prison et la misére le rattrapent quand il commet un homicide. Le
spectacle met a nu les pensées intimes et la part d'ombre du Caravage. Sur la toile
scénique, la lumiére s’impose, percue comme une métaphore de la liberté, telle la lueur
mouvante d’'une flamme qui sculpte les visages, les corps et les volumes : « Cesare
Capitani réussit le tour de force d’incarner sur scene cet homme dévoré de passions »,
dit Fernandez. Prés du peintre rebelle, une soprano offre sa voix claire. Un autoportrait
fascinant. Véronique HOTTE

LE PARISIEN

Quatre cents ans aprés sa mort, le peintre italien Le Caravage (1571-1610)
ressuscite dans ce spectacle « Moi, Caravage », adapté du roman de Dominique
Fernandez, « La Course a I'abime ». En séné avec une soprano, Cesare Capitani
campe cet artiste, dont les tableaux sont célébrissimes et qui eut une vie agitée,
puisqu’il fut accusé de meurtre et aima a la fois des femmes et des hommes.
Presque en guenilles, Capitani interpréte un Caravage fiévreux. La technique du
clair-obscur, inventée par le peintre, est reprise par les deux comédiens qui
miment les tableaux évoqués.

TELERAMA

L'acteur italien Cesare Capitani donne corps avec puissance et sensualité a la
figure de Michelangelo Merisi, dit Le Caravage : un rebelle, un homme de
passion, un « mauvais garcon », dit-on, mais surtout un artiste qui a su imposer
sa vision et son art malgré la censure et les poursuites de I'lnquisition. Le
monologue, adapté du roman de Dominique Ferandez « la Course a l'abime »,
évoque le destin tumultueux et tragique de celui qui invente le clair-obscur,
introduit le réalisme dans la peinture religieuse et prend ses modeéles parmi les
gens du peuple. Sur scéne Cesare Capitani EST Le Caravage. Il est accompagné
d’'une soprano qui chante du Monteverdi. Les lumiéres, avec quelques bougies
sur la scéne, font vibrer de beaux blancs et certaines images paraissent tirées de
I'ceuvre du peintre. Un régal intelligent qui fait renaitre le génie et sa vie
sulfureuse. Sylviane BERNARD-GRESH



LE FIGARO MAGAZINE

L’enfer et la grace. Du beau livre de Dominique Fernandez, La Course a I'abime
(Grasset), biographie romancée du peintre Carvaggio, l'artiste franco-italien
Cesare Capitani, homme de théatre complet, a tiré un spectacle d’'une grande
intensité qui, aprés son succes a Avignon, poursuit une heureuse carriére au
Lucernaire : un de ces moments d’émotion qu’offre rarement le théatre.
Accompagne d’'une soprano qui murmure, en écho au texte, des airs déchirants,
notamment de Monteverdi, Capitani livre avec une vérité saisissante du corps et
de I'ame la confession tragique du peintre de génie, mort il y a quatre cents ans
aprés une vie rebelle et dissolue qui laisse de lui une image rimbaldienne,
pasolinienne, profondément théatrale. L’acteur met son talent, sa beauté, sa
sensualité au service d’un récit sincére et douloureux, la scéne baignant dans un
clair-obscur (belles lumiéres de Bernard Martinelli) quasi religieux, parfaitement
approprié a la peinture du Caravage, ce paien habité par la grace.

Philippe TESSON

PARISCOPE

Cesare Capitani est tout simplement remarquable en Caravage. Allié un physique
idéal pour le role, le charisme du comédien ne fait que rendre encore plus
troublante son interprétation au cordeau du peintre iconoclaste. A la base du
spectacle, il y a le roman de Dominique Fernandez, « la Course a I'abime », dont
Capitani a su tirer I'essentiel. La réussite tient tout particulierement a la facon
dont il est parvenu a imbriquer la vie et I'ccuvre du peintre. Il y a bien sur toute
un réflexion sur son art et le processus créatif, mais aussi le récit de son
existence tourmentée par la violence et les scandales. Efficacement mise en
scéne par Stanislas Grassian, Cesare Capitani est accompagné sur scéne par une
soprano qui prete son physique aux différents personnages qui méneront la vie
dure au Caravage. Dans un spectacle rendant hommage a lI'inventeur du clair-
obscur, il fallait soigner les lumiéres. Celles de Bernard Martinelli le sont. Elles se
placent meme comme le troisiéme acteur de cette partition. Le jeu de bougies,
de boites noires et le projecteur finement placé donnent un relief
particulierement saisissant aux deux comédiens sur scéne. De |a nait une intimité
souveraine. Le spectacle est de toute beauté, aussi sensuel que révolté. On
jurerait que I'un des tableaux du maitre vient de prendre vie sous nos yeux. A
voir absolument.

Dimitri DENORME



LE FIGARO

Cheveux en bataille, barbu, chemise tachée ouverte sur la poitrine, pieds nus,
Cesare Capitani endosse le role de Michelangelo Merisi da Carvaggio, dit Le
Caravage (1571-1610). Le comédien italien s’est inspiré de La Course a I'abiime,
le livre de Dominique Fernandez (Editions Grasset) pour proposer un «
autoportrait en clair-obscur », accompagné d’'une soprano. Le peintre mort il y a
cette année 400 ans, surgit dans la lumiére de bougies disposées dans des boites
aux quatre coins du plateau nu.

Cesare Capitani a choisi la métaphore du vers dans la pomme, motif de La
Corbeille de fruits, 'un de ses premiers tableaux, pour relater la passion pour la
peinture de I'artiste, ses amours tumultueuses et sa vie dissolue. Rebelle a toute
forme d’'autorité, Le Caravage a souvent eu affaire a la justice et est allé
plusieurs fois en prison, notamment a cause d’'un meurtre qui I'a conduit a I'exil.
La transposition sur scéne met en valeur le réalisme qui émanait de ses ceuvres
— ses modeéles étaient des prostituées et des malfrats — qui choquaient les esprits
de I'époque.

Mystérieusement disparu a I'age de 39 ans, le peintre a donné le meilleur de lui-
meme a son art. Cesare Capitani, qui a été dirigé par Giorgio Strehler, donne la
mesure de la sauvagerie de I'homme mais parvient toutefois a le rendre
attachant. Epuré, I'ensemble, mis en scéne par Stanislas Grassian, est trés
réussi. A la fin du spectacle, on n’a qu’une envie : courir dans un musée pour
Voir ou revoir ses tableaux. Nathalie SIMON

TELE OBS

Le Caravage semeur de troubles. Avec Le Caravage, le roi du clair-obscur, on est
toujours dans le flou. Me&me les circonstances de sa mort demeurent indécises.
Paludisme ? Coup de chaleur ? Dans son roman, « La Course a I'abime »,
Dominique Fernandez I'imagie, fin éminemment pasolinienne, succombant sur
une plage toscane sous le poignard de son amant. Car il avait le gout des
garcons. Les mauvais de préférence. Pas de nus féminins dans son ceuvre, mais
que d’éphébes crasseux a demi-dévetus! On comprend que [I'érotisme
blasphématoire de ses tableaux religieux ait scandalisé certains ecclésiastiques :
ils sentent le foutre, pour parler cru. Cesare Capitani, acteur franco-italien de
premiere force, a tiré du roman un spectacle & sa hauteur. D’'une beauté
suffocante. Avec, en contrepoint du monologue, les airs chantés a cappella par
une soprano. Devant nous se déroule la tragédie d’un génie qui fera toute sa vie
I'aller et retour entre les sommets et les bas-fonds. Jacques NERSON



TATOUVUMAG

Depuis le 8 décembre 2010, Cesare Capitani raconte le peintre Caravage dans
tres beau spectacle au Lucernaire, « Moi, Caravage ». Passionné par le
personnage autant que par sa peinture, le comédien donne a découvrir un
homme sulfureux, qui dérangeait son siécle.

Pourquoi Caravage ? Jai toujours aimé Le Caravage. Je suis milanais, donc
lombard comme lui. Certains de ses tableaux, a la Pinacothéque de la Brera de
Milan, font de lui un peintre trés présent. Il m’a toujours fasciné ; j’avais sur lui
un regard de passionné mais pas de connaisseur. Il y a une telle force dans ses
tableaux que je voulais savoir qui était ’'homme qui les avait peints. J'ai lu en
2007 le roman de Dominique Fernandez, La Course a I'abime, et j’ai trouvé la
matiére que je cherchais. Fernandez part des tableaux pour combler ce que l'on
ne connait pas de Caravage. J'ai travaillé avec lui a une version scénique tirée de
son roman. Je me retrouve comédien et aussi auteur...

Comment rendre compte de la vie et I'ceuvre du peintre dans un
spectacle ?
Ce roman a quelque chose de cinématographique. C’est une prise de parole a la
premiére personne de Caravage qui raconte qui raconte sa vie. Mais il commence
par la fin ! Il est mort, et il parle. Cest un fantome comme dans Sunset
Boulevard, il vient pour revivre son enfance, ses débuts dans la peinture. Il est
déja habité par la mort, alors qu’il commence a raconter.

Je ne voulais pas €tre seul sur scéne, ni que ce soit un monologue. Une
comédienne chanteuse m’accompagne au long du spectacle, avec des chants,
des voix de plusieurs personnages, et moi je suis Le Caravage qui — comme il
revit sa vie — évoque des personnages qu’il a croisés : inquisiteur, cardinal
protecteur...

La lumiére du spectacle rappelle-t-elle celle des toiles de I'artiste ? Oui,
I’éclairage dans les tableaux de Caravage était révolutionnaire pour I'époque. La
lumiére est un personnage dans cette peinture, elle n’est pas naturaliste. Un
sujet peut €tre éclairé a la fois de coté et de face. Caravage éclaire comme on le
ferait au théatre ou au cinéma, il triche en concentrant des sources de lumiére
en plusieurs endroits. C’était exceptionnel pour I'ltalie ou la période maniériste
faisait fureur. Leonard de Vinci avait apporté le « sfumato » ou il y avait peu de
contrastes. Tout a coup, un peintre lombard, Salvodo, peint un tableau noir avec
quelques lumiéres sur les personnages et Caravage a certainement vu ses
tableaux. Sa peinture sera trés éloignée du gout de I'époque, considérée comme
choquante. Il a dit lui-meéme que le vrai peintre est celui qui sait bien reproduire
les choses de la nature. Pas inventer mais reproduire. C’est presque
photographique. Francois VARLIN



VALEURS ACTUELLES

Il se prénommait Michelangelo. Pour le distinguer de I'auteur des fresques de la
chapelle Sixtine, on I'a surnommé Caravagio — du nom de la ville ou il est né en
1571. C’état un débauché, un mauvais garcon qui jouait volontiers du couteau et
qui a trouvé la mort en 1610 sur une plage déserte en des circonstances restées
obscures. Ce fut surtout un peintre de génie, ce qui lui valut la protection des
plus hauts prélats de I'Eglise. Il en avait besoin : meme ses scénes bibliques,
pour lesquelles il prenait comme modéles des petites frappes et des filles de joie,
sentent le soufre. L'excellent acteur franco-italien Cesare Capitani a tiré du beau
roman de Dominique Fernandez, La Course a l'abime (Grasset 2003), un
monologue... Le spectacle, admirable et palpitant, rappelle que « toute fleur est
d’abord fumier. Jacques NERSON

EXTRAITS DE PRESSE — AVIGNON Juillet 2010
FIGAROSCOPE

Comédien, metteur en scéne et auteur, Cesare Capitani a pris le risque de
ressusciter le Caravage sur scene. Le résultat est impressionnant. Le
jeune homme s'est inspiré de La Course a l'abiime, le livre de Dominique
Fernandez (Ed. Grasset), pour incarner le peintre milanais a la réputation
sulfureuse, doué, mais excessif dans ses sentiments. Se dessine ainsi un
portrait sans compromis, en clair-obscur, illustré par la voix de la soprano.
Un spectacle a découvrir dans le cadre de la Semaine italienne organisée
par la Mairie du XII arrondissement, Nathalie Simon

FRANCE INTER :

Emission “Le masque et la plume”

J'ai vu en avant-premiére a Paris, un spectacle extraordinaire. C'est un spectacle
éblouissant sur la vie du Caravage qui est tiré du roman de Dominique Fernandez "La
course a lI'abime" et joué par Cesare Capitani. Un spectacle que je vous recommande
vraiment. Jacques NERSON

POLITIS

Un acteur italien, Cesare Capitani, s’empare de lI'image qu’un Francais, Dominique
Fernandez, s’était permis de donner de l'illustre Caravage. Cette image lui plait mais il
peut la faconner a sa guise, lui donner encore plus d’italianité avec son jeu et des
chansons. Voila donc Michelangelo Merisi — vrai nom du Caravage — se faisant embaucher
dans un atelier, déployant un talent vite évident, se mettant au service d’'un homme
d’Eglise, passant des bras d’'un homme a ceux d’'une femme, commentant un meurtre et
mourant mystérieusement sur une plage. Dépouillé, le spectacle a sa séduction et

I'interprete beaucoup de chaleur. Gilles COSTAZ



A l'occasion du 400 éme anniversaire de sa mort, le metteur en scéne Stanislas Grassian
met en scéne Le Caravage. Michelangelo Merisi, dit le Caravage, ou Caravaggio, c’est ce
peintre italien mort assassiné il y a 400 ans cette année, et qui a révolutionné la peinture
en son temps. Sa vie est un roman, c’est la vie d'un peintre génial et maudit, d’'un
homme révolté et fier, le Rimbaud de la peinture.

Cesare Capitani a voulu saluer ce damné radieux et s’est inspiré pour ce faire de la
biographie romancée que Dominique Fernandez Iui a consacrée,La course a
I'abime.Cesare Capitani incarne parfaitement le peintre, belle gueule d’ltalien un peu
sauvage, regard habité. Il est le Caravage sur le mode réaliste. Une soprano,
I'accompagne, lui donne parfois la réplique, et chante du Monteverdi, du Caccini. Cette
biographie sommaire a aussi une vertu pédagogique. Les tableaux sont évoqués, ce qui
en faisait I'originalité souligné, certains sont figurés par les comédiens. C’est un beau
travail sincére, captivant, qui séduira ceux qui ne connaissent pas vraiment cet immense
peintre, et nombre de ceux qui I'aiment. Alain PECOULT
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*MILAREPA *

D’Eric Emmanuel SCHMITT
Mise en Scene de Stanislas GRASSIAN
Lumiéres de Nicolas GROS
Costumes d’Alice TOUVET
Scénographie de Sandrine LAMBLIN
Chorégraphie de Nitya FIERENS

Avec
Emmanuel VACA, Slimane Baptiste BERHOUN et Séverine POUPIN VEQUE

MILAREPA, dont le nom signifie approximativement « Mila, celui qui porte la robe de coton des
ascétes », vécut de 1052 a 1135. C'est le plus célébre des saints tibétains. Aprés avoir subi les
épreuves les plus dures, il recut de son maitre MARPA les doctrines complétes du MAHAMUDRA
et du NARO CHODRUG. La maniére parfaite et exemplaire dont il mit en application le contenu de
ces doctrines aboutit a la fondation de I'école KAGYUPA, « transmission orale ». La biographie de
MILAREPA rédigée au quinzieme siecle ainsi que les chants religieux qui l'accompagnent,
constituent aujourd'hui encore l'une des grandes sources d'inspiration du Bouddhisme tibétain.

MILAREPA naquit a l'ouest du Tibet, prés de la frontiere népalaise. Son pére mourut alors qu'il
avait sept ans et la propriété familiale tomba aux mains de cousins cupides qui maltraitérent la
mere et le fils. Pour se venger des outrages subis, MILAREPA apprit a commander aux forces
destructrices de la nature et fit périr de nombreuses personnes dans un orage. Désireux par la
suite d'expier son action, il se tourna vers RONGTON, maitre de I'école NYINGMAPA lequel le
renvoya a MARPA dont MILAREPA devint I'éleve a I'age de 38 ans. Pendant six ans, MILAREPA
dut se contenter de la position de serviteur et durant toute cette période, MARPA le soumit & des
épreuves si dures, parfois méme si cruelles, qu'elles vinrent a bout des forces de MILAREPA et
'amenérent au bord du suicide par désespoir.

Vétu d'une simple robe de coton, MILAREPA vécut pendant des années comme un reclus dans le
froid glacial de I'Himalaya, a I'abri de grottes de montagnes ou il s'adonnait a la méditation. Aprés
une période de neuf années de solitude ininterrompue, il finit par prendre avec lui quelques
disciples dont le médecin GAMPOPOPA qui devint tres connu. Il instruisit le peuple au moyen de
ses chants.

Dans ce spectacle, SIMON — Emmanuel VACCA - fait chaque nuit le méme réve dont une femme
— Séverine POUPIN VEQUE - énigmatique lui livre la clef : il est la réincarnation de l'oncle de
MILAREPA qui vouait a son neveu — Slimane Baptiste BERHOUN - une haine inexpiable. Pour
sortir du cycle des renaissances, SIMON doit raconter I'histoire des deux hommes, s'identifiant a
eux au point de méler leur identité a la sienne.

Mais ou commence le réve, ou finit le réel ? Eric-Emmanuel SCHMITT dans cette piéce
monologue qui est aussi un conte dans l'esprit du bouddhisme tibétain, poursuit son
guestionnement philosophique : la réalité existe-t-elle en dehors de la perception qu'on en a ?

.Francois BERRY
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Vendredi 25 Septembre 2009

Le Songe de I'oncle

Songe et mensonges

Au Théatre de I'Epée de Bois, les personnages de
Dostoievski investissent la sceéne. Avec leurs exces, leurs
miseres, leurs ambitions et leurs blessures. Stanislas
Grassian, en montant cette comédie, nous rend témoin de
leur grandeur ou de leur décadence...

Les princes russes ont toujours fait fantasmer. Quelque part dans une ville de
province improbable et reculée, la bonne société fait grand cas d'un pauvre
aristocrate sénile pommadé et fortuné. Le bougre ne semble plus tres vif, et
pourtant on ne réve que de le marier. Titre et fortune sont le gros lot de ce patrti.
Dans ce théatre de I'Est, ou les femmes sont si fortes pour manipuler, cette piece
ne fait pas exception. Elles agissent tirent chaque ficelle, encaissent les coups et
les revers, et repartent a 'assaut du pauvre petit vieux.

Stanislas Grassian a souhaité un espace de jeu borné d’ombres et de lumieres.
Deux siéges sur le plateau, de cour a jardin un dépouillement qui n’a rien d'un
salon bourgeois. De vastes panneaux dans les tons ocre-bruns constituent la
scénographie, une transparence de tulle pour les lointains. C'est tout. Les mots
feront le reste. Verbe lourd du dramaturge qui, d’'un « prince est un prince méme
en guenilles », dit tout d'un systéme, ou le snobisme brave la tradition a coup de
cupidité.

Marco Candore compose un étonnant prince au corps désarticulé, pauvre poupée
de chiffon que lI'on s’arrache. Masqué d’'une cagoule, il donne une puissance
dramatique peu commune a son personnage. Autour de lui, les héros dérisoires de
ce drame de salon flottent dans leurs costumes trop grands a la maniere de
spectres de théatre sur une musique obsédante. lls jouent un drame, celui de
vouloir ce gu’ils n'ont pas.

Francois Varlin

D’aprés le roman de Fédor Dostoievski. Adaptation et mise en scéene : Stanislas Grassian.
Avec : Luc Altadill, Claudia Morin, Marco Candore, Axelle Simon...









Presse

Jusqu’a la lune et retour (France culture)

« Ce spectacle poétique est un jeu de sonorités, musicales et vocales, qui interroge sur les
projections

Al z \ 7 . . n 1 n
que nous avons sur notre enfance. C'est un régal a écouter, il faut aller voir "Carnet d'enfance". »

Aline Pailler

« Cher ami, oui ce Carnet d'enfance sonne juste, la sobriété, I'économie de la langue donnent a
sentir et a voir mieux et plus sans doute que ces épaisses "auto-fictions” qui encombrent les
librairies. Nuldoute que cela prend toute sa force dans I'énergie du plateau. Croyez que je
considére avec une vraie sympathie (on oublie trop I'étymologie de ce mot...) votre chemin entre
poésie et théitre.
Treés cordialement. »

Jean-Pierre Siméon Directeur Artistique du printemps des poetes

L'Humanité 14 05 2012

Jacques Courtes a écrit et joue carnet d'enfance a coté de Christine Kotschi polyinstrumentiste
émérite. La mise en scene est assurée par Stanislas Grassian. C'est I'évocation par éclairs, d'un
«vert paradis » bien avant « les amours enfantines » puisque le garconet présent devant nous sous
la forme adulte égréne des sensations fulgurantes que seule autorise, la solitide émerveillée de la
premicre enfance. Son beau texte, de rongeur d'ongles Courtes le distille sans nostalgie visible,
avec un soupgon d'ironie & peine attendrie, tandis que Christine Kotschi, vraie magicienne des
sons insolites, invente a vue des souffles des frémissements,des clapotis... Secrettement, cette scéne
couleur safran est 2 Marseille

Jean-Pierre Léonardini

Le Figaro 14052012
Au théatre Darius Milhaud, Jacques Courtes joue sontexte accompagné d'une musicienne
originale Chistine Kotschi. C'est Marseille que I'on célebre finement.

Armelle Héliot



Le Carnet d’enfance de Jacques Courtes
Par Armelle Héliot, le 9 mai 2012

Loin des circuits trés médiatisés, non loin de la Cité de la Musique, dans ce coin du XIXeme

qui est vivant et méle des populations trés différentes, un petit théatre propose, chaque

lundi, jusqu'au 25 juin, les confidences de Jacques Courtes sur son enfance marseillaise.

Ces souvenirs, nous sont livrées par lui-méme dans une mise en scéne de Stanislas Grassian.
Ecoute, réplique, musique, la merveilleuse Christine Kotschi apporte sa grice et son mystére au
spectacle.

Une petite heure fraiche et touchante, une petite heure en laquelle

chacun reconnaitra quelque chose de soi...Ainsi sont les souvenirs d'enfance : ils sont
comme les vieilles photos de classe, on croit toujours que c'est "sa" classe et que 'on est
dessus !

Dans Carnet d'enfance, Jacques Courtes suit le fil de son passé et nous conduit dans cette
enfance ensoleillée et ....marseillaise.

Il y a un génie de Marseille, un génie de la culture marseillaise. Des écrivains contemporains

nous I'ont bien fait sentir...Citons au théitre aprés Pagnol dans ses romans et ses films, ses
adaptations théatrales, Serge Valletti si original et fantaisiste (Comment j'ai jeté ma grand-mere
dans le Vieux Port -ou était-ce " pourquoi j'ai jeté...."!!!!-, dans la démesure citons

Philippe Caubere, et n'oublions pas ce conteur du 7éme art qui sait mieux que personne

parler de la ville et des étres qui y vivent, s'y battent, esperent, Robert Guédiguian

Bref, Marseille ne crie jamais trop fort & notre cceur attentif...et I'on suit le récit de ce grand
gaillard en pantalon et chemise blanche qui semble trés grand sur la petite scéne éclairée

avec finesse. Jacques Courtes, regard d'étonnement, gourmandise de tout 1'étre, bonne diction,
savoure son texte sous nos yeux, guidé avec tact par Stanislas Grassian.

Son travail est arachnéen et il s'appuie sur une scénographie minimale, intelligente, d'Erik
Nussbicker.

Il faut saluer ici la présence singuliere, le talent musicale large et délicat de Christine Kotschi, qui
a la demande de Jacques Courtes, accompagne la représentation.

Cette artiste dont nous avons eu plusieurs fois le privilege de découvrir la maniére, joue des
instruments venus du monde entier et sait en organiser les dialogues les plus harmonieux et
beaux.

Sa présence est aussi originale et discrete, apparemment, sur le plateau, dans un recoin du

plateau, qu'un chat familier, une libellule posée dans un coin. Mais son ascendant s'exerce

et sur le "diseur” et sur nous, public interloqué devant sa concentration belle comme un

sérieux enfantin...Christine Kotschi apparait oublieuse du monde pour se consacrer aux

sons qu'elle tire des instruments traditionnels ou des objets bricolés, détournés.

C'est un poete que cette jeune femme musicienne. Mais, ne vous laissez pas prendre : elle

n'est qu'écoute du texte, répond, réplique comme un froissement d'aile. Regards, postures,
sons, harmonies, ruptures tout est 12 pour dilater le propos de l'auteur. C'est
superbe !



Froggy's Delight

« Marseille, le pere absent, le voyage en chemin de fer, la partie de péche, I'école avec ses
cartes géographique accrochées au tableau noir de I'école primaire des années 60 et le bruit de la
machine & coudre de la mére, autant de flashs mnésiques qui affleuent sur les levres de I'homme
mir, innondent son coeur d'une douce émotion et jaillessent en bribes poétiques.

En compagnie et en complicité avec la musicienne Christine Kotschi, qui assure, avec de
singuliers instruments, une étonnante partition musicale en résonnance, Jacques Courtés invite le
publuc a feuilleter un « Carnet d'enfance » qui puise dans ses propres souvenirs mais qui
constituent également un commun dnominateur pour le enfants de sa génération.

Dans la toute intime salle du studio du Théitre de L'Epée de Bois, les lumieres et le mise en
scéne de Stanislas Grassian, ont consisté, comme il l'indique lui-méme, davantage en un
accompagnement de cette évocation de l'enfance 4 deux voix, celle de la poésie libre et de la
musique.

De ce travail diaphane et du dialogue feutré entre les deux officiants inspirés nait un tres joli
moment de grice hors du temps. »

M.M

La République du centre
Jacques Courteés, la sincérité des mots, la pureté des émotions.

a public de la bibliothéuge a accueilli vendredi chaleureuseme arnet d'enfance, un spectacle
L blic de la biblioth illi vendredi chal nt Carnet d'enfan n tacl
intime sur des textes crits et intrprétés par Jacques Courtés accompagné aux cordes par Christine

otschi dans une mise en scéne de Stanislas Grassian. Sur un décor sobre Jacques Courtés es
Kotschi dans une mise en scéne de Stanislas Grassian. Sur un décor sobr Court t
parvenu a séduire ses spectacteurs, petits et grands, en relatant avec force et motions ses souvenirs
d'enfance. C'est somme toute un voyage poétique au travers de sens et des émotions, qui
transcendent la vie de l'auteur pour effectuer des souvenirs communs a toute une génération,
atteignantpar moments méme un trait universel. Derriere la voix de I'home mir, demeure la
pureté de I'émotion, la sincérité des mots. Mais c'est bien l'enfant qui est 13, jouit de sa liberté,
partage sa peine, révéle son secret.









Concert poétique et théatral écrit Jacques Courtées, mise en scéne de Stanislas Grassian, avec Nitya
Fierens, Germain Fontenaille et Jacques Courtes.

Avec "L'age des comptoirs"’, Jacques Courtés présente le deuxiéme opus d'une saga autofictionnelle qui explore
les différents ages de I'homme a travers une écriture d'essence poétique.

Le premier volet au titre explicite, "Carnet d'enfance”, délicatement tricoté avec les bribes mnésiques invoquées
et revisitées par I'hnomme mir et la complicité de la musicienne Christine Kotschi, fleurait bon les bancs de
I'école, les grandes vacances et les plaisirs simples d'une vie de découvertes et d'émotions sensibles qui
Simprimaient ajamais dans les champs nostalgiques de la mémoire et que la mise en scéne de Stanislas Grassian
révélait comme une dentelle arachnéenne.

Poésie libre et musique sont de nouveau au rendez-vous pour cette deuxiéme époque mais dans une déclinaison
rythmique bien différente. Un road-movie en forme de spectacle pluridisciplinaire symbiotique trés réussi avec
Stanislas Grassian ala mise en scéne et aux lumiéres - qui a chague nouvelle création atteste d'un large palette
chromatique et d'un vrai attachement a I'écriture de I'auteur - qui colle a cette tempéte juvénile. Capette vissée
sur l'oreille, jeans, baskets et T-shirt XX XL, rock garage afaire péter les amplis, |'adolescence déboule sans crier
gare avec un corps qui change, dictant saloi, et qui doit Sapprivoiser, avec son univers sous haute tension placé
sous le signe de I'ennui et de la désespérance.

Du premier bouton d'acné a la premiére fois, scandé par un texte, au verbe aussi tumultueux que tendre, slamé,
proféré et chanté, ce road movie dans les contrées désertiques et dangereux de I'adol escence, parfois tentée par le
refuge dans des paradis artificiels, trace le chemin violent des incertitudes et des réves.

Jacques Courtes, en dadais embarrassé par un corps trop grand et des pulsions trop neuves encore pour lui, le
musicien auteur-compositeur Germain Fontenaille et la comédienne, chanteuse et danseuse Nitya Ferens sont
les excellents médiateurs de ce passage tourmenté qui augure de la vie, cette "traversée peuplée de jalons
humains".

MM www.froggydelight.com

Au bout du comptoir : I’ enfer
Pour la quatriéme année, le festival Un automne a tisser vient réouir la scéne du Théatre de’ Epée-de-
Bois. Quator ze spectacles sont proposés par des compagnies qui, pour I’occasion, mettent en commun
leur s moyens respectifs. Avec « I’ Age des comptoirs » de Jacques Courtes, créé par le collectif Hic et Nunc,
latrame est posée, sombre et superbe...

Au comptoir du Longchamp comme dans n’importe quel rade obscur, « au zinc le Formica voisine le chrome,
aupres des rances désespoairs naissent les plus belles amours ». La beauté cotoie le sordide, et la poésie la
vulgarité, brutalité. Alcooal, flippers, motos, filles : tout un monde, avec ses créatures hésitantes au regard vide.

Ce sont des jeunes dans la peau d' adultes, au langage d’ adultes. L es personnages frappent par leur ambiguité.
Leur langage, d' une poésie déchirante, tranche avec leur énergie primaire évacuée en tourbillons. Ils sont deux
hommes et une femme qui semblent se battre contre leurs démons intérieurs, contre ceux qui ont déja absorbé
leurs visages et figé leurs traits en une expression abstraite, vaguement mélancolique. Tout est bon pour
exprimer ce mangue qui ronge le sourire des grands enfants.

Nitya Fierens danse la déroute de lafille un peu débauchée qu’ elle interpréte. Elle chaloupe la peine de celle
qui va d homme en homme, en quéte d’ une caresse salutaire. Sensuelle, violente aussi, elle est la gréce des
ténebres, qui contraste avec le jeu des deux autres comédiens. Comme des bétes en cage, Germain Fontenaille
et Jacques Courtes tournent sur scene et hurlent en musique, rudoyant la batterie et s' excitant ala guitare. Rock,



hard rock, slam, mais aussi chanson francaise, tiennent lieu de cri, de parole et de poéme pour les deux acteurs et
pour Nitya Fierens, qui, atravers son chant, nous montre qu’ elle a décidément tous les talents. Porteuse du
méme message que le charme des mots, la musique ne participe pas d’ un concert, mais d' une mise en scene
habile qui tient de la symphonie, composée a partir de la sensibilité de chague acteur, et de I’ aliance des arts en
présence.

La mise en scéne polyphonique de Stanislas Grassian excelle afaire affleurer |a complexité des étres.
L’ espace, laissé nu al’ exception d' une batterie, tapie au fond de la salle comme une menace, est une aréne ou
s affrontent les passions. Et ou les corps se font décors en méme temps que sujets. La premiére partie du
spectacle a des allures de tableau de genre, mais on quitte tout d’ un coup le tableau. Les trois personnages
entrent en contact, se frélent, s étreignent. C’ est I’ heure de la rencontre, des premiers émois amoureux et des
échecs. La pesanteur s apaise, laisse place au sourire et, peut-étre, al’ espoir. Cet age des comptoirs si
parfaitement dépeint, on ne peut croire qu’il concerne seulement I’ &ge ingrat, tant il fait écho a un mal-étre
général. En un mot : nous voila conviés a un somptueux séjour en enfer.

AnaisHeluin

Dans le cadre du festival « Un automne a tisser », le Collectif Hic et Nunc, en co-réalisation avec le Théatre de
I’Epée de Bois présentent « L’'age des comptoirs ». Le temps du collége, celui du lycée, I’age des comptoirs
évoque les aléas, les espoirs et les doutes de I’ adolescence. |1 vous y plonge oscillant entre douceur, violence, et
déclinant tous les désirs. Un regard tendre et sincére sur ces expériences adolescentes universelles que sont la
séduction, les soirées, les amis, lesinterrogations et, bien sur, les heures passées au café.

Stanislas Grassian, metteur en scéne, fait le pari ambitieux et risqué de distribuer les réles a des acteurs adultes
(dont I'auteur). Le fossé des années qui les séparent de leur personnage et les uns des autres crée un décalage
troublant. Le texte toujours saisissant de vérité nous rattrape et nous entraine dans des moments sans &ge, seule
la criante vérité de I’ expérience commune reste.

Profondeur et ironie sur soi-méme, Jacques Courtes joue avec les mots, accélére le temps, puis le ralentit a
I’ extréme. Le bouton d’ acné, détail traité avec humour empli I’ espace et prend sur scéne, une importance qui fait
écho acelle qu'il occupe dans |’ esprit d’un collégien.

L’image des adolescents s approche d’ une réalité, ils sont multiples, oscillant entre énergie et I1éthargie, plongés
dans une urgence face au présent et surtout face al’ avenir De ce spectacle on retiendra surtout le texte et la voix

-----

regretter avant de se poser pour repartir plus tard indéniablement identique et différent.

Elise Arnould Toute |la culture.com
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