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Spectacle	
  coup	
  de	
  cœur	
  de	
  la	
  presse	
  au	
  Festival	
  d’Avignon	
  2014,	
   la	
  pièce	
  Les	
  Vibrants	
  est	
  de	
  
nouveau	
   présente	
   au	
   festival	
   cette	
   année	
   au	
   Théâtre	
   Alizé.	
   Quentin	
   Defalt	
   met	
   ici	
   en	
   scène	
   une	
  
véritable	
  épopée	
  qui	
  retrace	
  avec	
  émotion	
  le	
  parcours	
  d’un	
  soldat	
  défiguré	
  par	
  la	
  guerre	
  de	
  14.	
  
Un	
  texte	
  particulièrement	
  abouti	
  pour	
  cette	
  jeune	
  auteure	
  que	
  l’on	
  avait	
  déjà	
  rencontré	
  lors	
  du	
  Prix	
  
Théâtre	
  13	
  /	
  Jeunes	
  metteurs	
  en	
  scène	
  du	
  la	
  saison	
  dernière.	
  Sublime	
  !	
  
	
  
Une	
  veille	
  de	
  départ	
  à	
  la	
  guerre.	
  Eugène	
  a	
  la	
  fougue	
  et	
  l’assurance	
  de	
  sa	
  jeunesse,	
  il	
  est	
  beau,	
  intelligent,	
  et	
  
fier	
   comme	
  un	
   coq	
   à	
   l’idée	
  de	
  défendre	
   son	
  pays	
  dans	
   les	
   tranchées.	
  Un	
   éclat	
   d’obus	
  plus	
   tard	
   son	
  destin	
  
bascule,	
  terriblement	
  défiguré	
  	
  il	
  tente	
  de	
  se	
  remettre	
  sur	
  les	
  rails	
  d’une	
  vie	
  qui	
  s’annonce	
  pleine	
  de	
  douleurs.	
  
Il	
   trouvera	
   un	
   second	
   souffle	
   dans	
   le	
   théâtre	
   soutenu	
   par	
   l’infirmière	
   Sylvie	
   et	
   surtout	
   sa	
   rencontre	
  
providentielle	
  avec	
  Sarah	
  Bernhardt.	
  	
  
Aïda	
  Asgharzadeh,	
  en	
  plus	
  de	
   jouer	
   ici	
   remarquablement	
  plusieurs	
   rôles,	
   signe	
  un	
   texte	
  bouleversant,	
  une	
  
fresque	
  très	
  complexe	
  sur	
  la	
  forme.	
  Construite	
  en	
  petites	
  scènes	
  fragmentées,	
  la	
  pièce	
  remet	
  dans	
  l’ordre	
  les	
  
morceaux	
  éparpillés	
  du	
  destin	
  cassé	
  d’Eugène,	
  sans	
  aucun	
  temps	
  mort,	
   installant	
  parfaitement	
   les	
  ressorts	
  
de	
   son	
   intrigue.	
   L’univers	
   sonore	
   nous	
   immerge	
   immédiatement	
   dans	
   l’horreur	
   des	
   tranchées.	
   La	
   grande	
  
guerre	
   fait	
   des	
   ravages	
   et	
   broie	
   les	
   hommes	
  mais	
   ce	
   ne	
   sera	
   qu’une	
   toile	
   de	
   fond	
   savamment	
   utilisée.	
   La	
  
guerre	
  est	
  là,	
  partout	
  autour,	
  présente	
  dans	
  la	
  tension	
  des	
  regards,	
  dans	
  les	
  sons,	
  dans	
  les	
  lumières.	
  Pourtant	
  
ce	
  qui	
  va	
  nous	
  subjuguer	
  c’est	
  la	
  force	
  d’Eugene	
  à	
  se	
  relever,	
  sa	
  capacité	
  à	
  reconstruire	
  devant	
  nos	
  yeux	
  une	
  
vie	
  qu’il	
  croyait	
  achevée.	
  La	
  mise	
  en	
  scène	
  cinématographique	
  nous	
  cueille	
  dès	
  les	
  premières	
  lignes	
  grâce	
  un	
  
à	
   sens	
  de	
   la	
  pudeur	
   très	
   touchant.	
  Saluons	
  par	
  exemple	
   la	
  beauté	
  de	
   la	
   scène	
  de	
  rencontre	
  entre	
  Sylvie	
  et	
  
Eugène.	
  Ce	
  dernier	
  de	
  dos,	
  son	
  visage	
  nous	
  est	
  caché,	
  ce	
  sera	
  sur	
  celui	
  de	
  Sylvie	
  que	
  l’on	
  lira	
  l’intensité	
  de	
  ce	
  
qui	
  se	
  vit	
  à	
  cet	
  instant,	
  sa	
  douleur	
  par	
  procuration	
  face	
  à	
  ce	
  visage	
  détruit.	
  Chaque	
  scène	
  est	
  de	
  cette	
  trempe,	
  
sobre,	
  décente,	
  mais	
  aussi	
  vibrante	
  et	
  déchirante.	
  On	
  retrouve	
  cette	
  pudeur	
  également	
  dans	
  l’utilisation	
  de	
  
masques	
   et	
   de	
  maquillages	
   pour	
   figurer	
   les	
   Gueules	
   Cassées	
   des	
   soldats	
   de	
   l’hôpital	
   du	
  Val-­‐de-­‐Grâce,	
   des	
  
guerriers	
   fatigués,	
   blancs,	
   fantomatiques	
   à	
   l’image	
  de	
   ces	
   hommes	
   en	
  morceaux,	
   coincés	
   entre	
   la	
   vie	
   et	
   la	
  
mort.	
  La	
  force	
  de	
  l’intrigue	
  réside	
  dans	
  le	
  fait	
  que	
  c’est	
  également	
  par	
  le	
  biais	
  d’un	
  masque,	
  le	
  nez	
  de	
  Cyrano	
  
de	
  Bergerac	
  en	
  l’occurrence,	
  qu’Eugène	
  pourra	
  revivre.	
  
Quentin	
   Defalt	
   comme	
   à	
   son	
   habitude	
   soigne	
   son	
   esthétique	
   et	
   séduira	
   avec	
   Les	
   Vibrants	
   les	
   amateurs	
  
d’images	
  saisissantes.	
  Le	
  plateau	
  est	
  découpé	
  et	
  modulé	
  à	
  bon	
  escient	
  par	
  des	
  voilages	
  blancs	
  qui	
  délimitent	
  
les	
  différents	
  espaces-­‐temps	
  de	
  cette	
  histoire	
  romanesque.	
  Aïda	
  Asgharzadeh	
  sait	
  à	
  coup	
  sûr	
  s’entourer	
  des	
  
meilleurs,	
   son	
   équipe	
   de	
   comédiens	
   est	
   exemplaire,	
   tous	
   abordent	
   leurs	
   différents	
   personnages	
   avec	
   une	
  
finesse	
   de	
   jeu	
   impressionnante.	
   Difficile	
   cependant	
   de	
   ne	
   pas	
   encenser	
   Benjamin	
   Brenière	
   pour	
   sa	
  
performance,	
  tant	
  on	
  entre	
  en	
  complète	
  empathie	
  avec	
  lui	
  de	
  bout	
  en	
  bout,	
  vibrant	
  à	
  ses	
  côtés	
  de	
  tout	
  notre	
  
être.	
   Le	
   festival	
   touchant	
   à	
   sa	
   fin	
   espérons	
   que	
   ce	
   spectacle	
   poursuive	
   son	
   beau	
   chemin	
   à	
   Paris	
   la	
   saison	
  
prochaine.	
  C’est	
  un	
  travail	
  d’orfèvre	
  tout	
  en	
  sensibilité	
  et	
  avant	
  tout	
  une	
  magnifique	
  déclaration	
  d’amour	
  au	
  
théâtre,	
  celui	
  qui	
  sauve	
  les	
  hommes	
  de	
  leur	
  mal-­‐être	
  et	
  	
  qui	
  guérit	
  les	
  âmes	
  blessées.	
  
Audrey	
  Jean	
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Un texte fort et des interprètes hors pair sur le thème de la 
reconstruction de soi.  
 
LE PITCH 
C’est la Grande Guerre. Il pleut des obus et dans les tranchées, Eugène, beau 
jeune homme amoureux de Blanche, en prend sur le visage… Gueule cassée, 
il va se reconstruire grâce au théâtre. 
 
L’AVIS 
Succès du Off en 2014, la compagnie Teknaï revient avec Les Vibrants, un 
texte de Aïda Asgharzadeh mis en scène par Quentin Defalt. Au cœur de la 
Première Guerre mondiale, Eugène, un beau jeune homme parti au Front est 
défiguré. Dans l’hôpital où il est soigné, une infirmière, Sylvie, l’aide à 
survivre. Mais c’est l’arrivée de la grande Sarah Bernhardt, elle-même 
amputée de la jambe droite, qui lui donnera les clés de la résilience. En se 
glissant dans la peau de Cyrano et en troquant un masque contre sa prothèse 
de visage, Eugène retrouvera une part de son identité. 
Tout concourt à faire des Vibrants un grand moment de théâtre : les 
comédiens d’abord qui passent d’un rôle à l’autre avec une grande aisance et 
qui vivent littéralement leur interprétation (mention spéciale aux deux 
actrices, Aïda Asgharzadeh et Amélie Manet, superbement justes et pleines 
d’émotions). La mise en scène, ensuite. Signée Quentin Defalt, elle s’inspire 
du cinéma avec l’utilisation de bandes sons très appropriées, des lumières qui 
permettent de bien délimiter le temps et l’espace et de grands rideaux blancs 
qui font passer les comédiens d’un lieu à l’autre facilitant la narration. Des 
tranchées au lit d’hôpital jusqu’à la scène de la Comédie-Française, on 
voyage sans que jamais le récit ne soit entravé. C’est fluide, très bien joué et 
remarquablement scénographié. Du très bon théâtre. 
 
N.R. (21/07/2015) 
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Corps meurtris, esprits troublés 
Les Vibrants 
	
  
Cette	
  pièce	
  justement	
  ovationnée	
  par	
  la	
  presse	
  et	
  le	
  public	
  l’année	
  dernière,	
  de	
  retour	
  en	
  Avignon	
  pour	
  une	
  
deuxième	
  saison,	
  est	
  celle	
  que	
  nous	
  classons	
  en	
  premier	
  parmi	
  toutes	
  celles	
  que	
  nous	
  avons	
  vues	
  jusqu’ici.	
  
On	
  y	
  trouve	
  tous	
  les	
  ingrédients	
  nécessaires,	
  à	
  notre	
  sens,	
  pour	
  réussir	
  dans	
  un	
  certain	
  théâtre,	
  de	
  moins	
  en	
  
moins	
  présent	
  de	
  nos	
  jours,	
  il	
  faut	
  le	
  dire,	
  bien	
  que	
  toujours	
  très	
  prisé	
  des	
  spectateurs	
  :	
  un	
  propos	
  pertinent	
  
et	
  prenant,	
  une	
   langue	
  qui	
  n’est	
  ni	
  celle	
  de	
   l’écrit,	
  ni	
  celle	
  de	
   l’oral	
  mais	
  bien	
  celle	
  du	
  théâtre,	
  une	
  histoire	
  
bien	
  tournée	
  qui	
  ménage	
  des	
  surprises,	
  des	
  comédiens	
  affutés	
  qui	
  respirent	
  le	
  bonheur	
  de	
  jouer,	
  même	
  dans	
  
le	
  malheur,	
  un	
  décor	
  capable	
  de	
  créer	
  l’illusion	
  que	
  nous	
  sommes	
  bien	
  là	
  où	
  dit	
  le	
  texte,	
  sans	
  qu’il	
  ait	
  besoin	
  
pour	
  autant	
  d’être	
  réaliste,	
  enfin	
  une	
  musique	
  et	
  des	
  lumières	
  intervenant	
  à	
  bon	
  escient	
  sans	
  nécessairement	
  
se	
  faire	
  remarquer.	
  Derrière	
  tout	
  cela,	
  le	
  travail	
  d’un	
  metteur	
  en	
  scène	
  (ici	
  Quentin	
  Defalt)	
  que	
  l’on	
  oublie	
  car	
  
on	
   n’imagine	
   pas	
   que	
   les	
   choses	
   puissent	
   être	
   présentées	
   autrement	
   qu’il	
   ne	
   l’a	
   fait.	
   Quand	
   tout	
   cela	
   est	
  
réuni,	
  la	
  machine	
  théâtre	
  fonctionne	
  à	
  plein	
  rendement	
  pour	
  notre	
  plaisir.	
  
C’est	
  donc	
   le	
   cas	
   ici	
   avec	
   ce	
   texte	
  d’une	
   jeune	
  comédienne,	
  Aïda	
  Asgharzadeh	
   (qui	
   joue	
  également	
  dans	
   la	
  
pièce),	
  écrit	
  dans	
  le	
  cadre	
  des	
  célébrations	
  du	
  centenaire	
  de	
  1914,	
  texte	
  qui	
  parle	
  donc	
  de	
  la	
  guerre	
  et	
  plus	
  
particulièrement	
  des	
  mutilés,	
  plus	
  particulièrement	
  encore	
  des	
  «	
  Gueules	
  Cassées	
  ».	
  Il	
  y	
  a	
  donc	
  une	
  évocation	
  
de	
   la	
   guerre	
   jusqu’au	
   coup	
   qui	
   a	
   atteint	
   un	
   certain	
   Eugène,	
   puis	
   l’hôpital,	
   la	
   chirurgie	
   réparatrice,	
   la	
  
convalescence	
   au	
   Val-­‐de-­‐Grâce,	
   le	
   déni,	
   tout	
   ce	
   qui,	
   au	
   fond	
   était	
   attendu.	
  Mais	
   cela	
   est	
   présenté	
   de	
   telle	
  
manière	
   que	
   l’on	
   est	
   néanmoins	
   surpris.	
   Les	
   scène	
   s’enchaînent	
   très	
   rapidement	
   grâce	
   à	
   des	
   rideaux	
  
manipulés	
  par	
   les	
  comédiens	
  qui	
  ouvrent	
  ou	
  occultent	
  différents	
  endroits	
  de	
   la	
  scène,	
  des	
  rideaux	
  de	
  tulle	
  
souillés	
  de	
  sang,	
  en	
  bas,	
  ce	
  qui	
  nous	
  met	
  tout	
  de	
  suite	
  dans	
  l’ambiance,	
  de	
  même	
  que	
  le	
  maquillage	
  blafard	
  
des	
  comédiens.	
  Et	
  ceci,	
  c’est	
  avant	
   le	
  coup	
  de	
  feu	
  fatal.	
  Ensuite,	
   l’univers	
  devient	
  encore	
  plus	
  sanguinolent.	
  
Les	
  draps	
  du	
  lit	
  du	
  malade,	
  les	
  blouses	
  des	
  infirmières	
  et	
  du	
  médecin,	
  les	
  chemises,	
  le	
  bas	
  des	
  robes,	
  tout	
  est	
  
souillé	
  de	
   sang	
  et	
   cela	
   jusqu’à	
   la	
   fin,	
   sachant	
  que	
   la	
  pièce	
  ne	
   s’arrête	
  pas	
   là.	
   Surprise	
  :	
  une	
  visite	
  de	
  Sarah	
  
Bernhardt	
  à	
   l’hôpital.	
  Eugène	
  doit	
   lire	
  des	
  vers	
  devant	
  elle.	
  Elle	
  s’intéresse	
  à	
   lui,	
  découvre	
  en	
   lui	
  un	
   talent	
  
potentiel	
   de	
   comédien	
   et	
   décide	
   de	
   le	
   recruter,	
   lui	
   qui	
   n’a	
   plus	
   de	
   nez,	
   pour	
   jouer	
   Cyrano	
   au	
   théâtre	
   aux	
  
armées.	
  On	
  passe	
  alors	
  à	
  la	
  Comédie-­‐Française	
  pour	
  les	
  répétitions	
  et	
  l’histoire	
  part	
  sur	
  une	
  autre	
  voie,	
  avec	
  
malgré	
  tout,	
  des	
  retours	
  à	
  l’hôpital.	
  A	
  cela	
  s’ajoute,	
  inévitablement	
  une	
  histoire	
  d’amour	
  qui	
  concerne	
  Eugène	
  
et	
   deux	
   femmes,	
   celle	
   qui	
   ne	
   l’aime	
  plus	
   et	
   celle	
   qui	
   l’aime	
  désespérément.	
   Il	
   y	
   a	
   donc	
  du	
   théâtre	
  dans	
   le	
  
théâtre,	
  on	
  voit	
  les	
  comédiens	
  répéter,	
  s’agacer,	
  on	
  les	
  voit	
  se	
  défouler	
  après	
  les	
  représentations.	
  
L’écriture	
   dramatique	
   est	
   d’une	
   grande	
   qualité.	
   Quant	
   à	
   l’écriture	
   du	
   plateau,	
   nous	
   avons	
   déjà	
   laissé	
  
entendre	
  ce	
  que	
  nous	
  en	
  pensions	
  :	
  elle	
  est	
  proprement	
  saisissante.	
  
Enfin,	
  les	
  quatre	
  comédiens	
  passent	
  d’un	
  rôle	
  à	
  l’autre	
  (il	
  y	
  a	
  treize	
  personnages	
  différents)	
  avec	
  une	
  aisance	
  
stupéfiante.	
  Que	
  dire	
  de	
  plus,	
  sinon,	
  aux	
  amateurs	
  de	
  théâtre	
  présents	
  en	
  Avignon,	
  qu’ils	
  se	
  précipitent	
  pour	
  
retenir	
  une	
  place	
  et,	
  aux	
  autres,	
  qu’ils	
  guettent	
  les	
  tournées	
  pour	
  ne	
  pas	
  manquer	
  une	
  occasion	
  d’assister	
  à	
  
ces	
  Vibrants.	
  
Au	
   fait,	
   pourquoi	
   les	
   «	
  Vibrants	
  »	
  ?	
   L’explication	
   est	
   donnée	
   par	
   Sarah	
   Bernhardt	
   dans	
   la	
   pièce	
  :	
   les	
  
comédiens	
  sont	
  des	
  vibrants.	
  C’est	
  en	
  effet	
  le	
  cas	
  lorsque,	
  comme	
  ici,	
  ils	
  tiennent	
  leur	
  promesse.	
  

Selim	
  Lander	
  –	
  18	
  juillet	
  2015	
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Les	
  Vibrants,	
  entre	
  onirisme	
  et	
  rêve	
  éternel	
  
	
  
"Un	
   homme	
   qui	
   a	
   perdu	
   son	
   visage,	
   c’est	
   un	
   homme	
   qui	
   a	
   perdu	
   son	
   identité".	
   C’est	
   ce	
   qu’affirme	
   un	
   des	
  
personnages	
   de	
   la	
   pièce	
   en	
   parlant	
   de	
   ces	
   soldats	
   de	
   la	
   Première	
   Guerre	
  mondiale,	
   amochés	
   par	
   les	
   tirs	
  
d’obus,	
  ces	
  Gueules	
  Cassées	
  comme	
  on	
  les	
  appelait	
  alors.	
  Et	
  c’est	
  un	
  des	
  sujets	
  qui	
  traverse	
  la	
  pièce.	
  Mais	
  pas	
  
seulement.	
  Car	
  avec	
  Les	
  Vibrants,	
  Quentin	
  Defalt,	
  le	
  metteur	
  en	
  scène,	
  et	
  Aïda	
  Asgharzadeh,	
  l’auteure	
  (aussi	
  
comédienne)	
  mènent	
  là	
  une	
  belle	
  réflexion	
  autour	
  du	
  masque	
  et	
  du	
  théâtre.	
  
Les	
   Vibrants	
   est	
   une	
   pièce	
   très	
   émouvante.	
   Les	
   comédiens	
   y	
   sont	
   d’une	
   justesse	
   remarquable.	
   L'histoire,	
  
brillamment	
  écrite	
  par	
  Aïda	
  Asgharzadeh	
  est	
  digne	
  de	
  ces	
  grandes	
  histoires	
  qui	
  vous	
  retournent.	
  Beaucoup	
  
de	
  spectateurs	
  en	
  ressortent	
  d'ailleurs	
  bouleversés.	
  	
  
On	
  retrouve	
  avec	
  plaisir	
  la	
  patte	
  de	
  Quentin	
  Defalt	
  qu'on	
  avait	
  pu	
  voir	
  notamment	
  avec	
  le	
  cycle	
  des	
  Cadouin.	
  
Ici,	
  le	
  genre	
  est	
  autre,	
  mais	
  le	
  traitement	
  pas	
  moins	
  profond.	
  
	
  
Sheila	
  Louinet,	
  19	
  juillet	
  2015	
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Chronique du 21 juillet 2014 

Cette	
  création,	
  labellisée	
  parmi	
  les	
  évènements	
  qui	
  commémorent	
  la	
  Grande	
  Guerre,	
  
est	
  notre	
  grand	
  coup	
  de	
  cœur	
  du	
  Off.	
  Un	
  texte	
  magnifique	
  que	
  l’on	
  doit	
  a	
  une	
  jeune	
  
auteure,	
   Aïda	
   Asgharzadeh.	
   Quatre	
   comédiens	
   très	
   talentueux	
   incarnent	
   les	
   16	
  
personnages	
  de	
  la	
  pièce.	
  Le	
  metteur	
  en	
  scène,	
  Quentin	
  Defalt,	
  a	
  su	
  traduire	
  en	
  1h20	
  
les	
  souffrances	
  du	
  personnage	
  principal	
  dans	
  des	
   tableaux	
  qui	
   s’enchainent	
  comme	
  
au	
  cinéma.	
  «	
  Les	
  Vibrants	
  »	
  est	
  le	
  terme	
  qu’employait	
  Sarah	
  Bernhardt	
  pour	
  qualifier	
  
les	
   comédiens,	
   et	
   on	
   vibre,	
   assurément,	
   dans	
   cette	
   création	
   qui	
   méritera	
   après	
  
Avignon	
  une	
  grande	
  tournée	
  nationale	
  !	
  

Maryelle	
  Tillie	
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Théâtrorama 
 
De gueule cassée de la Première Guerre mondiale à gueule d’amour de sa première 
sur les planches de la Comédie-Française, la compagnie Teknaï nous conte le destin 
d’Eugène avec une mise en scène tout en délicatesse de Quentin Defalt.  
 
On suit l’histoire d’Eugène, un bel homme, prêt à se sacrifier pour la France, mais voilà, un obus le 
défigure et il se retrouve soigné à l’hôpital du Val-de-Grâce. C’est là-bas qu’il fera la rencontre de 
l’immense Sarah Bernhardt qui le voit, comme symbole des militaires, monter sur les planches pour jouer 
le rôle de Cyrano. 
 
On vibre avec lui, oui, on vibre de voir cet « Elephant man » si touchant se mettre à redécouvrit le monde 
avec son infirmité, s’étonner qu’on s’intéresse à lui et amoureux encore… On vibre de voir ce masque de 
guerre se transformer en masque de théâtre, nez de prothèse contre nez de Cyrano.  
Sur la scène, de hauts voilages blancs accrochés à des rails laissent deviner des décors et des personnages. 
Par cet admirable effet, les acteurs tirent et retirent ces rideaux pour laisser découvrir chaque scène 
parfois dans la lenteur parfois d’un geste vif. Des ampoules tombantes à la lumière orangée ajoutent à 
cette esthétique toute soignée comme un tableau clair-obscur.  
Les comédiens aux visages peints et lunaires réussissent à rendre l’émotion d’un texte poignant et vibrant 
! 
 
Et lorsque Eugène devient Gustave un acteur à succès, lorsque Sarah Bernhard lui donne l’espoir et le 
courage de continuer, lorsqu’il retrouve cette infirmière dévouée qui le soignait, on est ému et on ne peut 
qu’applaudir cette ode à l’humanité qui fait tomber tous les masques possibles. 
 
Moussa Kobzili 
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LE PLUS MIEUX 

  

Voici le coup de cœur, le vrai, le grand, le plus, le mieux, j’ai même envie de faire exception à l’exigence 
de la langue française pour dire « le plus mieux » : Les vibrants au théâtre Actuel à 17h15 que l’on peut 
toute proportion gardée et modestement qualifier de chef d’œuvre. L’auteur Aïda Asgharzadeh aborde le 
sujet des gueules cassées autour du personnage d’Eugène. La moitié du visage arrachée par un éclat 
d’obus dans les tranchées en 1916. Son infirmière Sylvie tente de lui redonner espoir même si plusieurs 
rhinoplasties ne suffisent pas à atténuer la monstruosité de ce visage détruit. Pourtant, la rencontre entre 
Eugène et Sarah Bernhardt qui avait l’habitude de rendre visite aux estropiés du Val de Grâce va être 
décisive. Fascinée par son talent et la violence de son physique elle l’impose à la comédie française pour 
interpréter Cyrano de Bergerac. On l’affuble alors d’un faux nez en trompette lui qui porte déjà une 
prothèse pour combler son absence nasale. 

Un spectacle terriblement touchant qui lie l’art et les conséquences de la guerre. 

La mise en scène doit également être soulignée, le travail de Quentin Defalt contribue à cette tension 
émotive qui sans sombrer dans le tire larme rend certaines scènes  éprouvantes. Divinement bien 
interprétées par les 4 comédiens (dont l’auteur) le spectacle a déjà eu remporté le prix du coup de cœur 
de la presse du Vaucluse et les récompenses risquent de s’accumuler bien rapidement. S’il n’y a pas de 
programmation parisienne arrêtée pour le moment on ne doute pas que ce spectacle va voir du pays. 
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Le théâtre aux armées  

 

Les Vibrants fait le choix d’un sujet aussi insolite qu’éprouvant. Soit un blessé de la face, Eugène, dont le visage a été emporté 

par un éclat d’obus, qui se retrouve au Val-de-Grâce, à la merci d’une infirmière en chef revêche, d’une soignante qui ne 

connaît, elle, que l’empathie, d’un colonel hurleur et défiguré, d’un médecin-chef clinique et scientifique. Dans une autre vie, 

avant la guerre, Eugène a aimé – une actrice, ou plutôt une comédienne, Blanche, qui ne l’a pas attendu. On repense à 

la Chambre des officiers, mais la piste sera différente : voilà qu’arrive la grande Sarah Bernhardt. Entre ces deux mutilés, la 

compréhension est immédiate, et Sarah a une idée de génie, absurde ou sublime : faire jouer à cet homme à qui il manque un 

nez… Cyrano. Le mutilé se fait acteur, la prothèse est un masque, et cet homme qui ne savait plus parler retrouve une diction 

impeccable pour son triomphe sur scène. Applaudissements au final – pour ce Cyrano ? Pour la pièce ? Vertige du « méta », 

puissance du concept.  

On le voit, le sujet est baroque et fantasque en diable, et surtout éminemment théâtral. Ce qui est intéressant est que Les Vibrants 

semblent tenir à distance cette « théâtralité » inscrite dans le propos-même de la pièce : une succession de plans remplace la 

continuité dramatique ; et, surtout, l’esthétique adoptée relève davantage du cinéma que du théâtre. Cinéma que cet usage du 

flash-back, de la voix off, de la musique, qui vient souligner les scènes émouvantes, de la distribution du plateau en isolats 

séparés par des mousselines que les acteurs et actrices tirent et retirent… 

 

Elephant Man et Lost Highway  

La vision qui nous est offerte lorgne singulièrement, également, vers des références cinématographiques : non point Johnny Got 

His Gun, qui aurait offert un noir et blanc très plastique, mais plutôt les films de David Lynch. Eugène, avec sa prothèse, caché 

sous son drap, a ainsi des airs d’Elephant Man. Le clair-obscur, les visages vert-de-gris pointent vers une esthétique lynchienne : 

Twin Peaks dans les tranchées. On peut penser aussi à Enki Bilal, ou, pour la jolie scène de rencontre entre Blanche et Eugène, à 

une carte postale colorisée des années de la guerre.  

Perdre son visage, est-ce perdre son identité ? Être mutilé, est-ce être mort ou vivant ? Se suicider, quand on est blessé, est-ce 

être lâche ou courageux ? Le théâtre aide-t-il à vivre ? Les Vibrants est une pièce ambitieuse, sur un sujet difficile. Les choix 

assumés de mise en scène et de jeu sont sublimes et l’on ne peut rester sourd à son esthétique paroxystique et conceptuelle. 

 

Corinne François-Denève  
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A voir de toute urgence ! 

 

Nombreux sont les spectacles de qualité à Avignon, dont on ressort plein 
d’images, d’émotions et de questions. Mais Les Vibrants sont à part : ils font 
partie de ces spectacles qui nous prennent à la gorge dès les premiers instants et 
ne nous lâchent qu’à la toute fin, vibrants, comme un rappel à la vie, d’émotions. 

En cette année anniversaire de la guerre de 14-18, Les Vibrants ne sauraient 
nous laisser indifférents ! Non parce que c’est un spectacle qui évoque les 
atrocités de cette guerre qui ouvrit le bal des atrocités du 20ème siècle mais parce 
que la compréhension intime des effets et des conséquences humaines de cette 
guerre où, pour la première fois, furent notamment employés des gaz de combat, 
est nécessaire pour comprendre le rapport que nous eûmes à la suivante, ou plus 
exactement, à son annonce programmée. 

Les Vibrants sont un hymne à la vie de ceux qui justement ne la perdirent pas 
mais auraient tant préféré mourir : les Gueules Cassées. Ces soldats qui furent 
défigurées à jamais par la guerre, ne retrouvèrent jamais leurs visages au point 
d’y perdre leur identité : car qu’est-ce que l’identité sinon un certain rapport à 
notre visage, rapport intime mais aussi rapport qui se noue dans le regard que les 
autres portent sur nous. Les Gueules Cassés se vécurent monstrueux et ne s’en 
remirent pas. Dans cette pièce où nous éprouvons tout, jusque dans la mise en 
scène, à travers le regard d’une Gueule Cassée, Eugène, nous ne pouvons pas ne 
pas comprendre la puissance excluante et menaçante du regard de l’autre : le 
risque que nous y courons d’y perdre notre humanité. Mais nous y apprenons 
aussi quelle est la puissance thérapeutique du théâtre, capable à la fois de 
transformer notre regard, de nous faire éprouver l’innommable pour nous en 
libérer, mais aussi de guérir ceux que la vie semble avoir condamnés. 

A voir de toute urgence ! 
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Ce qui est merveilleux, avec le foisonnement de propositions que représente le Off, est qu’il 
existe des rencontres dont on se souviendra. Quentin Defalt en fait partie. Il a créé pour le Off 
Les Vibrants, d’après le texte d’Aïda Asgharzadeh. 

Les Vibrants est l’histoire de la reconstruction d’une identité perdue (celle d’Eugène, une gueule 
cassée de la guerre 14-18), des errances humaines (que devient-on lorsque nous ne sommes 
plus rien ?) et de la recherche perpétuelle d’un endroit meilleur où il fait bon d’être soi. 

Avec les astuces trouvées pour donner de la profondeur de champ au plateau, les flash-backs 
et les voix off, Quentin Defalt emprunte au monde du cinéma bon nombre de codes. De vous 
écrire alors que les acteurs (Aïda Asgharzadeh, Benjamin Brenière, Matthieu Hornuss, Amélie 
Manet – extraordinaire Sarah Bernhardt) sont tous à la hauteur de l’enjeu, je peux le faire car 
j’ai assisté à mon premier film théâtral. L’écriture d’Aïda Asgharzadeh rythme les échanges 
entre les différents protagonistes de l’histoire qui sont bien plus que 4 au final. 

Quentin Defalt est un metteur en scène méritant toute notre attention car son travail est au 
début de tous ses possibles, et quels beaux possibles qu’il nous laisse entrevoir… 

 

Laurent Bourbousson 
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Eugène,	
   jeune	
   et	
   beau	
   garçon,	
   s'engage	
  dès	
  1914	
  pour	
  partir	
   à	
   la	
   guerre.	
  Deux	
   ans	
  plus	
   tard,	
   un	
  
obus	
   lui	
   arrache	
   la	
  moitié	
   du	
   visage.	
   Il	
   est	
   rapatrié	
   au	
   Val-­‐de-­‐Grâce	
   et	
   subit	
   dans	
   la	
   douleur	
   de	
  
multiples	
   opérations.	
   Ce	
   sont	
   les	
   balbutiements	
   de	
   la	
   chirurgie	
   esthétique.	
   On	
   tente	
   de	
   lui	
  
reconstruire	
  grâce	
  à	
  des	
  prothèses	
  un	
  visage,	
   reflet	
  de	
   l'âme	
  et	
  des	
  expressions.	
  Cette	
  mutilation	
  
l'anéantit,	
  il	
  ne	
  sera	
  plus	
  jamais	
  lui-­‐même.	
  

Aïda	
  Asgharzadeh,	
   auteur	
  du	
   texte,	
   interprète	
   le	
   rôle	
  de	
   l'infirmière	
  dans	
   le	
   spectacle	
   et	
   imagine	
  
l'histoire	
   de	
   cette	
   Gueule	
   Cassée	
   qui	
   va	
   renaître	
   à	
   la	
   vie	
   grâce	
   au	
   théâtre.	
   Elle	
   établit	
   un	
  
rapprochement	
  étroit,	
  intelligent	
  et	
  subtil	
  entre	
  ces	
  prothèses,	
  sorte	
  de	
  masque	
  de	
  guerre	
  avec	
  les	
  
masques	
  de	
  scène	
  qui	
  transforment	
  un	
  homme	
  sans	
  pour	
  autant	
  modifier	
  son	
  moi	
  intérieur.	
  

L'auteur	
   lui	
   fait	
   rencontrer	
   Sarah	
   Bernhard,	
   grande	
   sociétaire	
   de	
   la	
   Comédie-­‐Française	
   à	
   la	
  
personnalité	
   bien	
   trempée.	
   Elle	
   persuade	
   Eugène	
   qu'il	
   faut	
   aller	
   au-­‐delà	
   de	
   ses	
   forces.	
   Elle	
   lui	
  
propose	
  de	
   jouer	
  Cyrano	
   et	
   l'aide	
   avec	
   fermeté	
   à	
  porter	
   le	
  masque	
  du	
  héros	
  d'Edmond	
  Rostand.	
  
Eugène	
  parviendra	
   à	
   l'incarner,	
   à	
   dépasser	
   les	
   apparences,	
   à	
   aller	
   au-­‐delà	
   des	
  masques,	
   vivre	
   sa	
  
passion	
  du	
  théâtre,	
  transmettre	
  ses	
  victoires	
  sur	
  la	
  vie	
  et	
  devenir	
  "un	
  vibrant".	
  

Aïda	
  Asgharzadeh	
   a	
   su	
   aborder	
   le	
   sujet	
   des	
  Gueules	
   Cassées,	
   rarement	
   évoqué	
   au	
   théâtre,	
   d'une	
  
manière	
   originale	
   et	
   instructive.	
   Mettre	
   en	
   parallèle	
   prothèse	
   faciale	
   et	
   masque	
   de	
   théâtre	
   est	
  
ingénieux.	
  

Le	
   décor,	
   jouant	
   entre	
   voilages	
   légers	
   et	
   apport	
   d'une	
   lumière	
   très	
   ciblée,	
   est	
   sobre.	
   Les	
  
comédiens	
  sont	
  tous	
  excellents.	
  Il	
  serait	
  bon	
  de	
  proposer	
  ce	
  spectacle	
  à	
  un	
  jeune	
  public	
  pour	
  
évoquer	
  ce	
  pan	
  de	
  la	
  grande	
  guerre	
  dont	
  on	
  ne	
  parle	
  que	
  très	
  rarement.	
  

Théâtre Actuel 

80 rue Guillaume Puy, 84000 Avignon - Réservation : (+33) (0)4 90 82 04 
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Les vibrants  
Au diapason du monde 
Par Frédéric MARTY 
Publié le 15 juillet 2014  
 
Après deux éditions avec Le peuple de la nuit, écriture sur la déportation et la vie en camp de concentration, Aïda 
Asgharzadeh, de la Compagnie Teknaï revient cette fois avec Les Vibrants, parcours d'un jeune homme de la fin du XIXème 
siècle au visage et à la vie ravagés par la Guerre de 14.  
Le décor consiste en des voiles de tulle blanc irisés de rouge en leur base - comme le sont d'ailleurs les blouses des infirmières 
- par le sang des combattants. Ces rideaux dont les tringles courent de cour à jardin permettent de délimiter les espaces, qu'il 
s'agisse de découper le plateaux en plan (premier plan, arrière plan, milieu de plateau) et jouer ainsi plusieurs lieux de l'action 
en un même temps ou passer en un instant des tranchées aux rues de Paris.  
Le début est très sonore et installe d'emblée, de par sa nature et son volume, une ambiance très cinématographique. Des voix, 
des bribes de phrases, prononcées par le personnel de santé des armées qui procède à l'évacuation des blessés, alternent avec 
d'autres voix plus anciennes ; on comprend que c'est un homme blessé, meurtri par la violence du choc, peut-être entre la vie et 
la mort, qui perçoit ces sons. Suivent des flash-backs en série, antérieurs à la blessure et même au conflit. 
En arrière-plan, les tranchées, Eugène, le personnage principal, plutôt taciturne et lettré, est avec un autre conscrit plus en 
phase avec la norme des combattants de l'époque, c'est à dire assez fruste. En un instant, et c'est un enchainement très réussi, 
on se retrouve avec Eugène dans les rues de Paris pour une première rencontre et un premier baiser, avec Blanche, une jeune 
comédienne. Puis c'est le retour au front pour la scène fatidique où Eugène est blessé. Evacué, il est emmené à l'hôpital du Val 
de Grâce, défiguré par un éclat d'obus qui lui a arraché nez et mâchoire. 
 
Un théâtre qui soigne 
Au Val-de-Grâce, les rideaux servent à délimiter les espaces : la chambre d'Eugène, le bureau de l'infirmière major, les salles 
de soins ou de visite. On voit l'arrivée de l'infirmière, jeune engagée volontaire, qui s'occupera d'Eugène et d'autres. Dans son 
face à face avec sa supérieure, elle apprend les règles qui régissent les rapports aux patients ; ni dégoût, ni compassion, pas de 
miroir et pas d'attachement. On voit aussi le profond traumatisme identitaire qu'est la perte du visage, la violence des douleurs 
et des traitements. 
A partir de là, de l'épique, l'écriture s'oriente vers le romanesque et l'action évolue sur un champ plus large que celui du seul 
Eugène, pour lequel d'autres interventions chirurgicales sont envisagées, auquel parvient une lettre de Blanche... Puis son 
destin bascule à nouveau à l'occasion d'une visite de Sarah Bernhardt et l'on revient - c'était déjà le cas avec Le peuple de la 
nuit - au "théâtre qui sauve", qui élève au dessus des violences et des douleurs. 
Une dernière lettre pleine d'émotion viendra vibrer au diapason d'Eugène dans le final de son premier rôle (intuition de Sarah 
Bernhardt de mettre ce défiguré au service - théâtre aux Armées - des défigurés en le mettant dans la peau non du monarque 
des drôles mais du prince des défigurés, Cyrano lui-même) conclusion d'un destin tout de même très éloigné de celui, 
beaucoup plus funeste, de l'immense majorité des victimes de la "Grande Guerre". 
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On a un peu oublié un siècle plus tard que nombre  de soldats revinrent de la guerre de 14 défigurés, 
visage arraché, et qu'on les surnommait « Les gueules cassées ». 

En cette année du centenaire de la Grande Guerre, après Le peuple de la nuit, l'auteur Aïda Asgharzadeh 
s'empare du sujet avec toujours en toile de fond un théâtre salvateur. 

Avec un accompagnement musical signé Stéphane Corbin, dans un décor de tulles blancs bordés de sang 
qui délimitent les différents lieux où se déroulent les scènes décalées dans le temps ou simultanées, nous 
suivons le parcours  d'Eugène, jeune soldat amoureux de Blanche, une comédienne, des rues de Paris à la 
scène du théâtre aux armées en passant par les tranchées et un hôpital militaire. 

Eugène à qui la vie semblait sourire se retrouve « gueule cassée », un être dans lequel il ne peut se 
reconnaître, s'accepter. S'accepter soi-même et accepter le regard des autres. 

Tant l'apparence physique et principalement le visage participe de l'identité même de l'individu. 

Eugène sera sauvé par le théâtre, grâce à  Sarah Bernhardt qui lui offrira de jouer pour le théâtre aux 
Armées. 

Et pas n'importe quel rôle. Celui de Cyrano, l'homme au nez trop grand. Qu'interprétera un homme qui n'a 
plus de nez. Un masque remplaçant l'autre. 

« Nous sommes des vibrants, Eugène. Des vibrants ! Notre vraie vie, à nous, elle est là-bas, pas ici. Là-
bas, dans le foyer incandescent de toutes les passions vécues ou rêvées. » (Sarah Bernhardt).  

 

Nicole Bourbon 
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Lancelot . 
texte Gaëtan Peau mise en scène Quentin Defalt 
 
Théâtre 13 > 10 janvier – 23 février 2014 
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La Reine des Neiges 
texte et mise en scène Quentin Defalt 
 
Théâtre 13 > 22 mai – 8 juin 2013 
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La marquise de Cadouin 
(Les Cadouin #3) 
de Gaëtan Peau et Quentin Defalt 
mise en scène Quentin Defalt 
 
Théâtre du Rond-Point > 4 décembre 2012 – 5 janvier 2013 
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Inferno Magazine 
 
LA MARQUISE DE CADOUIN : POURRITURE ET DELIQUESCENCE DʼUNE 
ARISTOCRATIE SOUS LA TERREUR 
le 13 décembre 2012  
 
La Marquise de Cadouin (Les Cadouins #3) / Théâtre du Rond-Point / de Gaëtan 
Pau et Quentin Defalt / Du 4 décembre 2012 au 6 janvier 2013. 
A quoi aurait pu ressembler l’existence de l’aristocratie sur le chemin de la 
déchéance, lorsque tous ses privilèges et ses têtes tombent sous un même régime : 
la terreur ? 
L’action se déroule à Paris en juillet 1793. Une marquise s’enferme, la marquise Marie-Aimée de 
Cadouin. Elle est vieille, sénile, pourrie jusque dans sa chair. Son existence ne trouve de raison 
qu’en la possession de richesses et de bijoux. Autour d’elle, gravitent cinq personnes : un abbé 
pleutre, un jacobin peu scrupuleux, un cousin intégriste, un jouet domestique serviable corps et 
âme, un fils inverti convaincu d’être fille, nommé « Marie-Agrippine ». 
Ces personnages sont maquillés tels des revenants et produisent une atmosphère des plus 
troublantes, qui tient en haleine le spectateur avec une question en exergue : jusqu’où sont-ils 
prêt à aller pour sauver leur peau ? Quentin Defalt et Gaëtan Peau ont su trouver un bel 
équilibre dans cette composition, fait de personnages à la fois outranciers et justes. 
Ils dressent ainsi le portait sans complaisance d’une nature humaine méprisable. Si, dans un 
premier temps, le spectateur refuse de reconnaître ces personnages, la symbiose agit dans un 
second temps. Cette symbiose s’explique par la présence de ces acteurs remplis d’une conviction 
et d’une drôlerie pénétrantes. L’espace qu’ils proposent fonctionne car il est avant tout 
partageable par tous, il trouve son horizon du coté de la médiocrité, de la fragilité humaine. Car 
selon Quentin Defalt : « la médiocrité est à la fois un ressort dramatique et un terrain commun à 
tous, riches comme pauvres, d’une culture comme d’une autre ». 
D’ailleurs cette médiocrité n’épargnera personne ; et c’est peut être là, le coup de grâce de cette 
pièce. Parvenir à remettre en question une certaine forme de rapport vis-à-vis de la culture en 
regard de cette aristocratie dégénérescente. Elle trouve un écho aujourd’hui chez «le philistin 
cultivé», il transparaît avec «Marie-Agrippine». On prend plaisir à observer sa manière 
d’exhiber ses objets culturels sans pudeur, n’ayant plus ici de valeur : quelques vers extraits de 
Britannicus de Racine. Marie-Agrippine justifie sa position sociale avec ces vers. Personne n’est 
épargné, elle va jusqu’à soumettre sa naïve servante à cette langue racinienne, pour affirmer 
encore mieux aux yeux de tous son autorité. Or plus qu’une représentation d’un Britannicus 
massacré et inapproprié digne de la Comédie Française, ce désir aristocratiques finira par 
prendre un tournant dramatique. 
Voilà un bel exemple d’un théâtre qui montre les choses telles qu’elles sont aujourd’hui, à 
travers le prisme de l’histoire. 
 
Quentin Margne 
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Brita Baumann 
(Les Cadouin #2) 
de Gaëtan Peau et Quentin Defalt 
mise en scène Quentin Defalt 
 
Théâtre 13 > 1er mars – 10 avril 2011 
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Les souffrances de la jeune Brita… 
  
Il était une (deuxième !) fois au pays des Cadouin. Le Théâtre du Rond-Point avait déjà abrité le 
premier volet de cette famille : Monsieur Martinez (Les Cadouin #1). Ces personnages au rire noir 
et tranchant reviennent sur la scène du Théâtre 13. Mais inutile d’avoir vu le premier pour 
apprécier le second. Il était une fois « Brita Baumann », quelque part entre Goethe et les 
Deschiens… 
 
Qui ne connaît pas les Cadouin peut se souvenir de l’émission belge « Strip-tease » dans laquelle on 
suivait les aventures de personnages très ordinaires. Face à ces caricatures sur pattes, on restait tout 
bonnement scotchés devant cette télé-réalité d’avant l’heure. Et c’est bien avec cette même sauce (bien 
grasse) que les auteurs de Brita Baumann (Gaëtan Peau et Quentin Defalt) tartinent les membres de la 
famille Cadouin. Mais ici la béchamel est si épaisse qu’on en ressort avec des flatulences et un goût 
douteux dans la bouche. Doit-on rire ou pleurer ? La déchéance de cette famille est telle qu’elle éclate 
en petites bulles malodorantes. Sa « beauferie » emporte la palme du ridicule et du grotesque. Le rire 
est gras, le plat souvent indigeste. Oh mais, rassurez-vous, on en redemande ! 
  
Entrée, plat ou dessert ? Difficile de caser cette famille dans un menu traditionnel. Plutôt bon signe, en 
fait. Disons (avec toutes les précautions qui s’imposent) que c’est un peu le cassoulet des Deschiens 
avec en prime la chantilly bien dégoulinante des Souffrances du jeune Werther. Mais les envolées 
lyriques (une correspondance « enflammée ») de Brita (fraîchement débarquée de sa province 
teutonne) ne peuvent masquer la décomposition déjà bien avancée du plat de résistance. Au contraire, 
elle ne sera qu’un cri dissonant supplémentaire (mais essentiel) au processus de putréfaction. Entre les 
séances de répétition (affligeantes de nullité) sur de la « variétoche » française des Cadouin (de Bécaud 
à Zouk Machine, le père veut devenir le nouveau Roch Voisine de la chanson française) et les moments 
plus solennels d’Heidi (euh, pardon, de Brita) tout aussi ridicules, le rire se coince dans le gosier et 
laisse dans la bouche du spectateur un goût acidulé de solitude et de désespoir. 
  
Du caviar avec de la vinasse 
D’un côté, Bach et Brita. On apprécie d’ailleurs tout particulièrement la voix off d’Arno Mesguich pour sa 
lecture de la correspondance entre la jeune fille et son frère. Entre exaltation et mal de vivre, les clichés 
fusent en même temps que les éclats de rire de la salle. De l’autre, Sheila et la trivialité de la famille 
Cadouin. Le contraste est saisissant. C’est un peu comme si on vous servait du caviar avec de la 
vinasse et qu’on vous obligeait à avaler les deux en même temps, cul sec ! Drôle de mélange. Équilibre 
généralement difficile à trouver. Dans ce décor en carton-pâte et aux couleurs expressionnistes, les 
comédiens doivent réussir à jouer faux tout en restant justes. C’est un peu comme si on était suspendu, 
pendant tout le spectacle, à une corde raide, tendue à bloc. Les tensions sont palpables en même 
temps que les réalités (en permanence) exacerbées. 
  
L’exercice est donc difficile et particulièrement périlleux. Il réclame une gestuelle précise et une 
concentration énorme. Pour que le soufflé ne retombe pas, les acteurs doivent rester bien homogènes. 
Pas de doute, les six sont dans leur rôle. À la fin de la représentation, ils en ressortent épuisés. La 
Cie Teknaï mérite largement ses applaudissements. 
  
On se retrouve enfermé dans cette « maison de poupées » dont les corps désarticulés et caricaturés 
sont grossis à la loupe. Sous leur maquillage blanchâtre, ils semblent tous plus morts que vivants. Rien. 
Que du vide. La vacuité d’un monde dans lequel même le romantisme sonne comme une coquille 
creuse. On cherche cependant les fils de cette gigantesque mascarade… en vain ! Attention, les pantins 
pourraient être bien réels… ¶ 
  
Sheila Louinet - Les Trois Coups 
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Dans les bals populaires… 
 
Et revoilà la famille Cadouin, ou du moins un autre branche de cette famille. Nous avions laissé 
Vivianne et Suzanne, deux pupilles de la nation dans leur baraque à frites sur un parking d’une 
ZUP en banlieue dans Monsieur Martinez (Les Cadouin #1), en prise avec un professeur veuf 
et déprimé et un adolescent désœuvré. Et revoici d’autres membres de cette famille. On 
retrouve deux soeurs, Laurence (Juliette Coulon) et Virginie (Emmanuelle Marquis) et leur père 
Roland (Gaëtan Peau). Cette branche là de la dynastie Cadouin ne roule toujours pas sur l’or. 
Alors pour boucler les fins de mois difficiles la famille accueille à la maison une étudiante 
allemande en voyage linguistique, Brita Baumann, perdue, suicidaire et totalement laissée à 
l’abandon. 

Toute la vie de la famille Cadouin tourne autour de l’orchestre de bal dirigé par le père. Les 
deux filles sont à la guitare, aidées par Jean-Jacques (Olivier Falliez) au clavier. Roland, le 
père, est le chanteur crooner de ce groupe qui écume les mariages et les fêtes communales. 
Alors on tape dans les mains avec l’orchestre Cadouin lorsqu’il entame le Désirée de Gilbert 
Bécaud, ou d’autres standards (Indochine, Sheila, Lorie, Zouk Machine…). 

Gaëtan Peau et Quentin Defalt, les deux auteurs ont toujours cette plume acide lorsqu’il s’agit 
de dépeindre les français moyens, mais avec sensibilité et humour. Le tragique des situations 
continue de provoquer le rire. Les comédiens arborent comme dans Monsieur Martinez des 
visages maquillés de blanc à outrance, signe d’une volonté expressionniste.  Le Père Cadouin 
s’est dégoté une nouvelle femme, Violaine, (Charlotte Laemmel qui interprétait l’un des filles 
dans Monsieur Martinez). Elle est nunuche à souhait, soumise, essayant tant bien que mal de 
jouer la « Clodette », ou plutôt la « Cadouinette » sur scène. Lorsque les Cadouin ne sont pas 
en répétition, ils sont attablés, les uns à côtés des autres, sans vraiment communiquer. Vision 
si triste et malheureusement si réalise du quotidien de beaucoup de familles dans les milieux 
sociaux défavorisés. Le théâtre de Gaëtan Peau et Quentin Defalt nous plonge dans la réalité 
d’une partie de la société française, douloureuse et tragique. Leur théâtre nous aide à explorer 
ce monde. Un théâtre réfléchi, drôle, décalé et néanmoins en forme de cri d’alarme. On attend 
avec impatience la suite des aventures… 

Stéphane CAPRON  
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Brita Baumann (Les Cadouin #2)  

De Gaëtan Peau et Quentin Defalt. Mise en scène Quentin Defalt  

 

Objet théâtral dans la lignée des Deschiens, partageant avec l’émission Strip-tease une atmosphère 

bizarre et une vision désespérée de la nature humaine, les Cadouin c’est le portrait d’une famille 

bretonne populo reconvertie en orchestre de bal. Dans cette 2e partie intitulée Brita Baumann, du nom 

de la correspondante allemande mutique accueillie dans cette famille qui ne la comprend pas, le père 

tyrannique fait répéter ses deux filles, son beau-frère et sa nouvelle compagne, potiche à la voix 

suraiguë sur des hits de Bécaud, Indochine ou Zouk 

 Machine. Oh yeah ! 

 

Le côté irréel ou angoissant est renforcé par une scénographie clownesque, où des panneaux de toile 

brodée représentent les éléments de décor, distanciation burlesque très réussie. Chaque caractère est 

bâti comme un clown, le visage des comédiens étant recouvert de maquillage blanc, mortuaire : la fille 

aînée amorphe à la poitrine hypertrophiée, sa cadette lubrique, le tonton sur la lune qui raconte ses 

rêves que personne n’écoute, la belle-mère pétomane et chichiteuse...  

On passe du clown pur aux moments mélancoliques, lorsque la correspondante allemande écrit des 

lettres désespérées à son frère. L’alternance de jeu et de chansons donne à la pièce un caractère 

d’inquiétante étrangeté, façon cauchemard à la David Lynch, car les personnages chantent mal et un 

peu faux ces reprises de variet’ dans des soirées glauques... Tous les comédiens incarnent subtilement 

ce texte très bien écrit, tout en décalages, avec ce qu’il faut de justesse et de détachement pour qu’on y 

croie et qu’on en rie. Une réussite. 

Spectacle vu le 3 mars 2011 au théâtre Théâtre 13 (Paris 13e)  
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Recette bretonne aigre-doux 
 
 
Une famille formidable … 
Juillet 2005. Brita Baumann, jeune correspondante allemande, débarque en Bretagne dans une 
famille modeste, aux allures ordinaires, les Cadouin. Élevée au lait Ribot et à la madeleine 
fraiche, la famille Cadouin resplendit de bonheur et anime bals, mariages et autres 
attroupements de foules en délires. Roland, le père, rêve de gloire. Laurence et Virginie, ses 
filles, dégagent une nonchalance liée à leur âge. Violaine, nouvelle femme de Roland, ne digère 
pas très bien sa nouvelle vie et Jean-Jacques, frère de son ex-femme, divorce. Mais pourquoi 
Brita ne parle-t-elle pas ? Parce que Roland oblige toute la famille à participer au groupe 
musical à coup de bâton ? Parce que Laurence et Virginie ont quelques problèmes relationnels 
et sexuels ? Ou bien parce que Violaine connait quelques problèmes gastriques ? Ou, peut-
être, tout simplement parce que Brita aime s’isoler dans les forêts, écrire de longues lettres à 
son frère tant aimé et se complaire dans la mélancolie et la bile noire. 
En tout cas, silencieuse, Brita va assister à l’implosion de cette famille Cadouin où la liberté et 
l’épanouissement personnel sont absents. 
 
… cynique à souhait 
Si les personnages sont privés de liberté et d’épanouissement personnel, les comédiens, eux, 
n’en manquent pas. Déjà remarqués, pour certains, dans Monsieur Martinez (Les Cadouin #1) 
Juliette Coulon, Valentine Erlich, Olivier Faliez, Charlotte Laemmel, Emmanuel Marquis et 
Gaëtan Peau expriment tout leur talent d’artiste et nous entrainent, avec la plus grande facilité, 
vers leur monde de vulgarité. On pénètre dans le quotidien gras et poussiéreux des 
Cadouin par la cuisine et les scènes de bals populaires. Oui, les Cadouin sont modestes, 
« popu », cyniques et vulgaires. Mais tellement humains. Gare aux bien-pensants qui 
trouveront, sans doute, la pièce manichéenne. Cette écriture est dérangeante mais vraie, ne 
nous voilons pas la face. La scénographie de Quentin Defalt accentue la vulgarité et le 
décalage par la mise en place de panneaux et d’accessoires sur toiles imprimées. Rien de 
superflu. Seuls les personnages et leur horreur demeurent. Le choix du maquillage des clowns 
noirs tient le même rôle de focale sur la noirceur des personnages. Ces masques funéraires, 
présents dans tous les spectacles de la compagnie Teknaï, impulsent du surréalisme à leurs 
pièces et donnent un fil rouge : la solitude et l’angoisse de la mort. La mise en scène, 
l’expression des personnages et les textes (Brita Baumann et Monsieur Martinez) naviguent 
dans un univers particulier à rapprocher des Deschiens, légèrement décalé mais suffisamment 
proche, permettant ainsi l’empathie. De même que dans le premier volet « Monsieur Martinez, » 
présenté au Rond Point, le rire est présent. Qu’il est difficile d’accepter de rire de la détresse 
des autres, mais encore une fois, le rire est humain et salvateur. 
 
Evariste Lago 
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Brita Baumann est une jeune allemande envoyée en séjour linguistique en France. Elle 
va partager la vie d'une famille bretonne, les Cadouin. Clan décrépit, dynastie 
dégénérée, les Cadouin forment à la scène un groupe qui va de foire en fête municipale, 
de bal populaire en guinguette, armé de spots kitschs et d'une motivation toute relative. 

Le plateau du Théâtre 13 est divisé en deux espaces sur lesquels se défont les vies des 
protagonistes. A gauche, une cuisine à peine tridimensionnelle, photographie d'un 
intérieur quelconque figé dans un morne ennui de meubles en pin, pièce sans goût - pas 
même mauvais - dont seules sortent des chaises sur lesquelles les Cadouin s'entassent 
tant bien que mal. 

Ouverte sur le public, cette cuisine figure paradoxalement toute l'étroitesse grouillante et 
malsaine d'une tribu désunie autour de la passion du père Cadouin pour la variété 
mielleuse et le succès. 

Brita Baumann écrit la nuit des lettres de jeune fille en proie aux doutes adolescents. Le 
reste du temps, elle est invariablement assise, passive, spectatrice de la déliquescence 
d'une culture française où Patrick Sébastien prime désormais sur Victor Hugo. 

Contrairement à la salle dont elle partage l'incrédulité, Brita n'a pas la chance de rire aux 
reprises improbables des Cadouin, scènes tordantes où la troupe s'évertue à jouer sur 
des photographies d'instruments en taille réelle des chansons fades. 

Sous les éclairages criards, les chorégraphies vulgaires s'enchaînent, magnifiquement 
ratées par Violaine, la nouvelle compagne du père Cadouin. Les personnages des 
productions de la Compagnie Teknaï portent un maquillage de masque mortuaire qui 
accentue la déréalisation induite par le décor et l'hilarité du public. 

Cette touche de morbidité associée à un kitsch assumé crée une danse macabre 
désopilant auquel succombe un public conquis par une esthétique sombre, un humour 
assassin et un univers proche de ceux des Deschiens. 

 

Amandine Agic 
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Brita	
  Baumann	
  (Les	
  Cadouin	
  #2)	
  

Documentaire	
  théâtral	
  et	
  musical	
  de	
  Gaëtan	
  Peau	
  et	
  Quentin	
  Defalt	
  

mise	
  en	
  scène	
  Quentin	
  Defalt	
  Au	
  Théâtre	
  13	
  (Paris),	
  jusqu’au	
  10	
  avril	
  2011	
  

Aujourd’hui	
   encore,	
   le	
   théâtre	
   est	
   vu	
   comme	
   un	
   divertissement	
   privilégié,	
   où	
   art	
   dramatique	
   rime	
   avec	
   épaisseur	
   du	
  

portefeuille.	
  Idée	
  reçue	
  qui	
  a	
  la	
  dent	
  dure	
  :	
  si	
  la	
  Culture	
  figure	
  en	
  parent	
  pauvre	
  des	
  budgets	
  d’État,	
  elle	
  est	
  toujours	
  victime	
  

de	
  ce	
  soupçon	
  «	
  élitiste	
  »,	
  qui	
  confond	
  exigence	
  artistique	
  et	
  cloisonnement	
  de	
  classe.	
  

Considérant	
   cet	
   a	
   priori,	
   il	
   y	
   a	
   quelque	
   chose	
   de	
   dérangeant	
   dans	
   le	
   synopsis	
   de	
   Brita	
   Baumann	
  :	
   se	
   rire	
   des	
   chansons	
  

populaires	
   d’une	
   famille	
   de	
   péquenots	
   animant	
   les	
   bals	
   du	
   sam’di	
   soir	
  ;	
   faire	
   référence	
   aux	
   émissions	
   Strip-­‐Tease	
   ou	
   aux	
  

Deschiens	
  ;	
   et	
   vouloir	
   (dit	
   la	
   note	
   d’intention)	
   «	
  renforcer	
   cette	
   impression	
   de	
   vulgarité	
  »…	
   Autant	
   d’éléments	
   peu	
  

engageants	
  au	
  départ,	
  fleurant	
  le	
  mépris	
  des	
  petites	
  gens	
  –	
  celles-­‐là	
  même	
  qui	
  vont	
  rarement	
  au	
  théâtre.	
  Pour	
  couronner	
  le	
  

tout,	
   les	
   auteurs	
  poussaient	
   le	
  bouchon	
   jusqu’à	
  nommer	
   le	
   spectacle	
  «	
  documentaire	
  »,	
   rendant	
   floue	
   cette	
  nuance	
  entre	
  

stylisation	
  (acceptable)	
  et	
  naturalisme	
  (honni),	
  qui	
  est	
  l’essence	
  de	
  l’art	
  dramatique.	
  

On	
   était	
   donc	
   plutôt	
   soupçonneux,	
   prêt	
   à	
   dégainer	
   l’argument	
   massue	
   du	
  mépris	
   de	
   classe,	
   contre	
   ces	
   artistes	
   installés	
  

raillant	
  les	
  artistes	
  du	
  dimanche…	
  Dieu	
  merci,	
  le	
  spectacle	
  déjoue	
  brillamment	
  la	
  plupart	
  de	
  ces	
  craintes.	
  

Deux	
  mots	
  sur	
  l’argument,	
  pour	
  commencer	
  :	
  Brita	
  Baumann	
  est	
  une	
  correspondante	
  allemande	
  en	
  séjour	
  linguistique	
  dans	
  

cette	
  famille	
  de	
  province,	
  les	
  Cadouins.	
  Le	
  père	
  est	
  chanteur-­‐animateur	
  du	
  petit	
  groupe	
  familial,	
  enrôlant	
  ses	
  filles,	
  son	
  ex-­‐

beau-­‐frère	
   et	
   sa	
   nouvelle	
   compagne	
   dans	
   les	
   répétitions	
   calamiteuses	
   de	
   galas	
   perdus	
   d’avance.	
   Ils	
   délaissent	
   la	
   petite	
  

Allemande	
  jusqu’à	
  ce	
  que	
  son	
  mal-­‐être	
  explose,	
  servant	
  de	
  révélateur	
  à	
  leurs	
  propres	
  tares.	
  

Les	
   séquences	
   de	
   discussion	
   familiale	
   alternent	
   avec	
   les	
   répétitions	
   et	
   représentations,	
   qui	
   sont	
   autant	
   de	
   prétextes	
   à	
  

chorégraphies	
  ringardes,	
  blagues	
  éculées	
  et	
  pop	
  vieillotte.	
  Il	
  y	
  a	
  un	
  contraste	
  saisissant	
  entre	
  le	
  sérieux	
  dictatorial	
  du	
  chef	
  de	
  

famille	
  Cadoin	
  (Gaëtan	
  Peau,	
  co-­‐auteur)	
  et	
  les	
  représentations	
  de	
  spectacles,	
  confinant	
  au	
  pathétique.	
  Le	
  hiatus	
  est	
  de	
  plus	
  

en	
  plus	
  grand	
  entre	
  l’ambition	
  paternelle	
  et	
  le	
  ras-­‐le-­‐bol	
  de	
  sa	
  smala	
  :	
  c’est	
  dans	
  ce	
  fossé	
  que	
  va	
  choir	
  la	
  pauvre	
  Brita…	
  

Incarnée-­‐désincarnée	
   par	
   Valentine	
   Erlich,	
   on	
   la	
   voit	
   errer	
   inerte	
   en	
   bord	
   de	
   scène,	
   observant	
   le	
   cirque	
   familial	
   d’un	
  œil	
  

affligé.	
   Son	
   personnage	
   de	
   poupée	
   délaissée,	
   d’abord	
   comique,	
   devient	
   de	
   plus	
   en	
   plus	
   dérangeant	
   à	
   mesure	
   qu’il	
   se	
  

détraque.	
  Elle	
  écrit	
  de	
  longues	
  lettres	
  à	
  son	
  frère	
  (qui	
  n’arrivent	
  jamais,	
  volées	
  par	
  la	
  môme	
  Cadoin),	
  où	
  se	
  lisent	
  des	
  velléités	
  

romantiques	
  tuées	
  dans	
  l’œuf	
  par	
  le	
  milieu	
  où	
  elle	
  se	
  trouve	
  –	
  barrière	
  de	
  la	
  langue	
  accentuée	
  par	
  la	
  différence	
  artistique,	
  

entre	
  les	
  reprises	
  variétoches	
  de	
  la	
  famille	
  et	
  son	
  goût	
  pour	
  le	
  piano.	
  La	
  représentation	
  de	
  cet	
  univers	
  intime	
  de	
  Brita	
  n’est	
  

pas	
   ce	
   qui	
   nous	
   a	
   le	
   plus	
   convaincu	
   :	
   trop	
   de	
   voix	
   off	
   et	
   de	
  mime	
   sur	
   pièces	
   de	
   Bach,	
   surlignent	
   le	
   désespoir	
   (déjà	
   bien	
  

perceptible)	
  de	
  cette	
  pauvre	
  petite	
  chose.	
  

La	
  galerie	
  familiale	
  est	
  une	
  brochette	
  de	
  monstres,	
  affreux	
  sales	
  et	
  méchants	
  –	
  mais	
  aussi	
  lucides,	
  de	
  temps	
  à	
  autres…	
  

dépassant	
  leurs	
  tares	
  pour	
  prendre	
  conscience	
  de	
  leur	
  marasme	
  (preuve	
  qu’ils	
  ne	
  sont	
  pas	
  aussi	
  bornés	
  qu’on	
  aurait	
  cru	
  au	
  

départ).	
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La	
  grossièreté	
  affichée	
  (on	
  pète	
  et	
  dit	
  des	
  horreurs)	
  nous	
  fait	
  rire	
  aux	
  éclats,	
  mais	
  empiète	
  sur	
  des	
  moments	
  de	
  grande	
  

détresse	
  –	
  où	
  l’on	
  regrette	
  de	
  n’avoir	
  pas	
  réfréné	
  à	
  temps	
  l’hilarité.	
  La	
  pièce	
  joue	
  de	
  ces	
  frictions	
  entre	
  dérision	
  et	
  désespoir,	
  

pour	
  figer	
  le	
  rire	
  dans	
  la	
  gorge	
  du	
  spectateur	
  –	
  ouvrant	
  un	
  abîme	
  sous	
  les	
  pieds	
  de	
  la	
  comédie	
  :	
  Brita	
  finit	
  d’ailleurs	
  par	
  se	
  

pendre,	
  en	
  toute	
  logique…	
  

De	
  la	
  même	
  manière,	
  tout	
  ce	
  qui	
  est	
  féminin	
  se	
  voit	
  hyper-­‐sexualisé,	
  mais	
  sur	
  un	
  mode	
  rebutant	
  :	
  des	
  énormes	
  seins	
  de	
  la	
  

grande	
  sœur	
  (qui	
   les	
  cache	
  bêtement)	
  aux	
  riquiqui	
  de	
   la	
  petite	
  (qui	
   les	
  exhibe	
  effrontément),	
  en	
  passant	
  par	
   la	
  belle-­‐mère	
  

pin-­‐up	
   affligée	
   d’aérophagie	
   pétomane…	
   Sans	
   parler	
   de	
   Brita,	
   poupée	
   sage	
   finissant	
   en	
   porte-­‐jarretelles	
   et	
   implants	
  

mammaires,	
  pour	
  accentuer	
  encore	
  sa	
  déchéance.	
  Malgré	
  ces	
  signes	
  extérieurs,	
  le	
  désir	
  frustré	
  n’a	
  pas	
  sa	
  place	
  :	
  soupçon	
  de	
  

lesbianisme	
  mal	
  assumé	
  chez	
  la	
  grande	
  (Juliette	
  Coulon),	
  androgynie	
  punk	
  débile	
  de	
  la	
  petite	
  (Emmanuelle	
  Marquis),	
  retenue	
  

coincée	
  du	
  beau-­‐frère	
  (Olivier	
  Faliez)	
  ou	
  manque	
  d’envie	
  pour	
  la	
  compagne	
  (Charlotte	
  Laemmel)…	
  Le	
  sexe	
  n’est	
  pas	
  à	
  la	
  fête,	
  

aussi	
  outré	
  que	
  déprimant.	
  

Contrairement	
  à	
  ce	
  que	
  peuvent	
   laisser	
  croire	
   l’argument	
  et	
   le	
  réalisme	
  de	
   la	
   langue	
  (la	
  personne	
  qui	
  m’accompagnait	
  y	
  a	
  

retrouvé	
   des	
   tournures	
   de	
   sa	
   province	
   natale),	
  le	
   spectacle	
   reste	
   assez	
   étrange	
   pour	
   échapper	
   au	
   naturalisme	
   à	
   la	
   Strip-­‐

Tease-­‐Deschiens	
  :	
  les	
  personnages	
  portent	
  des	
  maquillages	
  morbides,	
  et	
  mobilier	
  ou	
  ustensiles	
  de	
  carton-­‐pâte	
  induisent	
  une	
  

distance	
   bienvenue.	
   On	
   n’est	
   pas	
   de	
   plain-­‐pied	
   dans	
   un	
   milieu	
   «	
  popu	
  »	
   dont	
   on	
   voudrait	
   se	
   moquer,	
   mais	
   dans	
   une	
  

transposition	
  artistique,	
  «	
  hénaurme	
  »	
  mais	
  malgré	
  tout	
  stylisée.	
  Les	
  auteurs-­‐metteurs	
  en	
  scène	
  ont	
  un	
  recul	
  satirique	
  sur	
  ces	
  

monstres	
  ordinaires…	
  qui	
  n’empêche	
  pas	
  l’empathie	
  :	
  il	
  y	
  a	
  des	
  moments	
  de	
  tendresse	
  désespérée,	
  où	
  l’émotion	
  parvient	
  à	
  

dépasser	
  l’a	
  priori	
  sectaire,	
  rendant	
  cette	
  peuplade	
  de	
  beaufs	
  presque	
  touchants,	
  à	
  force…	
   

Nicolas Brulebois 
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THEATRAUTEURS.COM 

 
 
 
 
 
D'emblée, situation outrancière mais justesse de ton, le public confronté à la première 
image hésite entre rires et compassion. Le moins que l'on puisse dire est que ça 
commence fort !  Nous sommes en Bretagne et le décor est aussi rustique que les gens, 
ce qui n’entrave nullement l'existence des problèmes qui se posent, bien au contraire. 
Le père, Roland caresse quelques rêves de gloire et tyrannise sa petite famille dans ce 
but. Concert. Je vous laisse découvrir les instruments dont la vue m'a arraché un éclat 
de rire. Le but est d'animer des bals populaires tout en ayant l'air dans le vent mais en 
utilisant des références d'un autre âge... Durant ce temps, Bécaud juché sur un petit 
nuage compte les pois de sa cravate. C'était ça ou se pendre avec !  Les deux filles, 
Laurence et Virginie sont en pleine crise d'adolescence. La nouvelle femme de Roland, 
Violaine joue par intermittence d'un instrument un peu particulier... (force est de 
reconnaître que cet effet comique fait toujours recette à notre époque.) Jean-Jacques, 
ex beau frère de Roland est le pianiste du groupe, c'est aussi le moins braque. Et puis il 
y a Brita, la jeune correspondante allemande, muette comme une carpe mais qui 
déploie des torrents de romantisme en direction de son frère quand elle lui écrit.  Leur 
maquillage à tous est tout à la fois singulier et porteur de message. Les maladresses 
sont feintes car tout est merveilleusement réglé. Enfin du théâtre qui n'a pas honte d'être 
ce qu'il est, sans singer le cinéma. Du reste, là où ils sont, il n'y a pas même la télé, 
alors ! On dîne en famille, on se couche tôt et on repart le lendemain vers une autre 
série de concerts scabreux ou de répétitions houleuses. 
 
Ce genre de spectacle ne peut laisser indifférent, c'est l'un ou l'autre, on aime ou on 
déteste. Personnellement, j'ai adoré au point de regretter de ne pouvoir rester au delà 
de cette représentation puisque chaque dimanche la première partie du cycle est 
proposée dans la foulée à partir de 17h.15. Les histoires étant distinctes, cela permet de 
les jouer dans le désordre. Sachant que la perception humoristique est vraiment 
personnelle et varie d'un individu à l'autre, que ce qui a l'heur de plaire à Paul, déplaira à 
Pierre, je ne saurais trop cependant vous conseiller de tenter l'aventure qui pour moi fut 
belle. Allez y, et si l'humour décalé vous enchante, vous allez vous régaler ! 
 
Simone Alexandre 
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Brita Baumann (Les Cadouin #2), un spectacle déconcertant que je vous 
recommande ! 

J'avoue : il m'arrive d'influer sur la programmation artistique au sein de la Mairie 
ou d'assumer ma passion pour la peinture en encourageant le développement 
des murs peints dans notre arrondissement. En revanche, je m'efforce de ne 
jamais mettre en avant mes goûts personnels, car le 13e regorge maintenant de 
tant d'initiatives culturelles intéressantes. Je vais pourtant faire une exception 
pour une pièce montée au Théâtre 13 et c'est l'occasion pour moi de rendre un 
hommage appuyé à la programmation courageuse - car risquée - de sa directrice, 
Colette Nucci, et de son équipe. Programmation courageuse mais jamais 
ennuyeuse, car Colette puise l'énergie de jeunes compagnies à qui elle fait 
confiance.  Brita Baumann (Les Cadouin #2) est à l'affiche en ce moment ; le titre 
n'est pas bien engageant. Et pourtant... Si vous n'avez pas peur d'être bousculé 
par un spectacle déconcertant, si vous ne craignez pas l'humour grinçant "entre 
Les Deschiens et l'émission télévisée Strip Tease", rendez-vous au Théâtre 13. 
Je ne garantis pas que vous aimerez. Je sais en revanche que vous ne resterez 
pas indifférents en plongeant dans l'univers singulier de la famille Cadouin qui 
navigue à vue dans l'univers des bals blafards des fêtes de village.  Bien 
cordialement... Et bon spectacle ! 

 

Jérôme Coumet, maire du 13e arrondissement de Paris 
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Monsieur Martinez 
(Les Cadouin #1) 
de Juliette Coulon, Quentin Defalt, Olivier Faliez, Charlotte 
Laemmel et Gaëtan Peau 

mise en scène Quentin Defalt 
 
Théâtre du Rond-Point > 1er – 31 décembre 2010 
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Monsieur Martinez (Les Cadouin #1) 
 

UNE VRAIE REUSSITE 
  
Création collective de la Compagnie Teknaï dirigée par Quentin Defalt, Monsieur Martinez (Les 
Cadouin #1) est le premier volet d’un cycle intitulé Les Cadouin. Projet aussi original 
qu’ambitieux, ce cycle annoncée sera développée dans des lieux parisiens de renom : au Théâtre 
du Rond-Point en 2010 et au Théâtre 13 en 2011. Grâce à une scénographie intelligente et à une 
interprétation de qualité, ce spectacle emporte l’adhésion. 
  
Quelque part en France, un mois de juillet à la fin des années quatre-vingt. Une baraque à frites posée 
sur un parking, tenue par deux sœurs, pupilles de la nation, Viviane et Suzanne Cadouin. Deux hommes 
partagent leur morne quotidien : Michaël, un agent de sécurité féru de mécanique, et M. Martinez, 
enseignant en vacances, un amoureux des mots qui traîne son veuvage à l’ombre des cités. 
  
Dans ce début d’été oisif, le vide du parking prend un relief étonnant : vacuité des lieux et vacuité des 
vies. Chacun s’occupe, enfermé en lui-même, entre anecdotes, rêves et regrets : Suzanne et son arbre 
généalogique illustré de photos de célébrités, Michaël et sa Mobylette éternellement en panne, Joachim 
Martinez et ses jeux de mots, que personne ne comprend. Les difficultés de communication entre ce 
dernier et Viviane, la sœur aînée à la naïveté désarmante, donnent lieu à des scènes désopilantes. 
   
La médiocrité des existences de cette humanité ordinaire pourrait facilement verser dans la platitude. Or 
c’est loin d’être le cas, grâce à un remarquable travail de scénographie et de mise en scène. Le décor 
en deux dimensions (les photos en taille réelle), les costumes, le maquillage, tout contribue à créer un 
univers à la fois décalé et convaincant. On pense par moments aux Deschiens, pour la peinture de la 
province et l’art d’exprimer le banal. Mais ici l’hyperréalisme laisse place à l’étrange : les personnages 
sont presque des fantômes d’eux-mêmes, en particulier M. Martinez, dont la présence spectrale laisse 
présager le destin. 
  
En outre, la musique baroque qui vient rythmer le spectacle au fil des intermèdes crée un curieux effet 
de mise à distance. Et bientôt au rire se superpose un sentiment de compassion à l’égard des 
personnages, en particulier celui qui donne son titre à pièce, dont on comprend progressivement qu’il ne 
peut que devenir la victime des autres. Sa détresse rentrée, sa solitude sont très bien jouées. Une vraie 
réussite que ce personnage de lettré incompris, perdu dans un monde oppressant qui a perdu le sens 
des mots et le goût du langage. 
  
Les spectacles du cycle Les Cadouin sont écrits à partir d’un travail d’improvisation de la part des 
comédiens de la compagnie. 
 
Fabrice Chêne, 
Les Trois Coups (www.lestroiscoups.com) 
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Monsieur Martinez (Les Cadouin #1) 
 
LA FRAGILITE DU BONHEUR 
 
Teknaï nous embarquent dans son authentique univers avec une pièce riche en émotions que 
l’on ne saurait précisément qualifier. Drôle, un peu cynique, carrément dramatique. Premier opus 
d’un cycle intitulé Les Cadouin, Monsieur Martinez (Les Cadouin #1) est un spectacle d’une rare 
facture qui donne envie de suivre de près le travail de cette troupe prometteuse. Un pur moment 
de théâtre ! 
 
Une baraque à frites flanquée sur un parking, à la périphérie d’une ville. Une table, quelques chaises.  A 
cet endroit, un lampadaire.  Derrière, quelques immeubles. De ce côté, une mobylette…  Voici planté le 
décor qui sera le théâtre de cette oisive quinzaine d’un mois de juillet dans la vie de quatre personnages 
aussi attachants que loufoques. 
D’abord, il y a les sœurs Cadouin, propriétaires de la baraque. Pupilles de la nation, elles sont soudées 
pour le pire et pour le reste. Suzanne est la cadette.  A l’école de la vie,  c’est  Vivianne son ainée qui lui 
a tout appris. Ensuite, vient Michaël. Un jeune énergumène passant la plupart de son temps libre au 
comptoir des sœurs, non loin de sa bécane. Il aime beaucoup la mécanique, le jus d’orange et Suzanne. 
Puis, Monsieur Martinez. Il se prénomme Joachim.  A l’école de la ville, il enseigne le français durant 
l’année scolaire. Mais pour l’instant, laissons-le, lui aussi, profiter des vacances qui débutent à peine. 
Ensemble, ils nous offrent une généreuse tranche de vie qui s’achèvera dans l’apothéose d’un funeste 
14 juillet. Mais avant, nous aurons le loisir d’apprécier en toute simplicité l’évolution quotidienne des 
liens qui les unissent. Chacun nous ouvrira les portes de son jardin secret, nous confira ses espoirs et 
ses faiblesses, ses joies et ses cauchemars…    
 
Les 4 fantastiques 
L’originalité de cette très jolie pièce repose essentiellement sur les traits caractéristiques de ses quatre 
personnages. Ecrite à partir d’improvisations, elle puise sa force dans le naturel et la justesse 
d’interprétation exceptionnels des comédiens. Encadrés par Quentin Defalt, qui signe au passage une 
mise en scène des plus réussies, tous s’illustrent dans ce difficile exercice qui consiste à donner vie au 
néant qui sourd du quotidien des gens ordinaires. Juliette Coulon (Suzanne) incarne avec charme la 
petite sœur naïve et obéissante. Charlotte Laemmel nous régale dans le rôle d’une Vivianne désabusée. 
Gaëtan Peau, quant à lui, campe avec énergie un Michaël surexcité, tandis qu’Olivier Faliez prête 
admirablement son flegme à l’attendrissant Monsieur Martinez. 
La scénographie participe également au charme de ce spectacle. Le décor inventif, composé en partie 
d’éléments en deux dimensions ainsi que l’éclairage subtil qui accompagne les différents tableaux  
parviennent à créer une curieuse atmosphère. Imperceptiblement, on se laisse gagner par un accès de 
bonheur fébrile. On est pris, comme suspendu aux destins de Suzanne, Viviane, Michaël et  Joachim. 
On est bien là, avec eux. A les regarder se lier chaque jour un peu plus. Tant et si bien que lorsque la 
dernière nuit les enveloppe de ses ténèbres, on se surprend à vouloir crier : Non, Monsieur Martinez ne 
partez pas ! S’il vous plaît. Restez encore un peu ! 
 
Idrissa SIBAILLY 
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Monsieur Martinez (Les Cadouin # 1) 

par la Compagnie Teknaï 

Noire comédie 

Quelque part en France au mois de juillet, sur un parking désert à l’ombre d’une cité, deux 
sœurs Vivianne et Suzanne Cadouin (Charlotte Laemmel et Juliette Coulon) pupilles de 
la nation, tiennent une baraque de frites et hot-dogs, tentant de faire vivre leur petit 
commerce durant la période estivale. Deux hommes croisent leur quotidien, Michaël Pichon 
(Gaëtan Peau), agent de sécurité et mécanicien occasionnel qui tente de réparer en vain 
sa mobylette, et Joaquim Martinez (Olivier Faliez), enseignant solitaire en vacances 
portant le poids de son veuvage après le suicide de son épouse. Entre ces quatre 
personnages se nouent des relations révélatrices de leur misère sociale et affective. 
Suzanne, en absence de références familiales, se construit un arbre généalogique à partir 
de magazines people et de stars de la télé et reste insensible à l’amour que lui porte 
Michaël. Vivianne est plus préoccupée par sa situation économique qui la conduit à envoyer 
sa sœur cadette au tapin, que par les avances de Monsieur Martinez confronté à des 
aspirations littéraires et artistiques avec un besoin d’héroïsme qui se retournera 
tragiquement contre lui. A travers les tribulations et les comportements de ces 
personnages ancrés dans une médiocrité existentielle, se dessine une peinture d’êtres 
solitaires en marge de la société, dont la noirceur apparaît sous-jacente aux aspects 
délirant de la comédie qui colorent le spectacle. 

La mise en scène de Quentin Defalt prend judicieusement ses distances avec un réalisme 
de circonstance. Elle trouve une première expression dans la scénographie de Natacha Le 
Guen, faite de panneaux photos localisant l’espace d’une manière décalée, également 
appliquée aux accessoires et aux costumes. Mais aussi dans l’insertion de brèves scènes 
oniriques évoquant les rêves ou les fantasmes des personnages. Si la vitalité et l’humour 
de l’interprétation frôlent parfois un peu trop la caricature, son efficacité provoque le plus 
souvent des rires qui ne sont pas sans ambigüité face aux désarrois révélés sur la scène, 
en amenant le spectateur à s’interroger sur les ressorts de ses réactions. Peut-on rire de 
tout et avoir de la compassion à l’égard de ces paumés de la vie ? C’est un des 
questionnements soulevés par cette création collective débridée de la compagnie Teknaï, 
réalisée à partir d’un long travail d’improvisation, constituant le premier volet d’une trilogie 
baptisée Les Cadouin qui se poursuivra en mars 2011 au Théâtre 13 à Paris, sous le titre 
Brita Baumann (Les Cadouin # 2) . 

Jean Chollet 

 
Monsieur Martinez (Les Cadouin # 1) de et avec Juliette Coulon, Quentin Defalt, Olivier 
Faliez, Charlotte Laemmel, Gaëtan Peau, mise en scène Quentin Defalt, scénographie 
Natacha Le Guen, lumières Manuel Desfeux, costumes Agathe Laemmel, musique John 
Dowland. Durée : 1 h 20. Théâtre du Rond–Point jusqu’au 31 décembre 2010. 
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Monsieur Martinez (Les Cadouin # 1) 
mise en scène Quentin Defalt 
 
En plein mois de juillet. Mais rien, sur la scène, ne laisse suggérer un temps estival. Quatre 
panneaux en cartons posent le décor : une cité, un lampadaire au pied duquel se trouve une 
poubelle, une mobylette en panne, garée dans un parking paumé de banlieue et une baraque à 
frites. Les couleurs sont ternes et les visages enfarinés à l'extrême. Ils sont quatre, quatre 
personnages à errer dans la ville. Les deux sœurs Cadouin, Suzanne et Vivianne, vendent 
sandwichs, frites et boissons. Dans leur baraque, elles croisent Michaël, l'agent de sécu au verbe et 
à la garde-robe empruntés aux Deschiens et coiffé comme Jacquouille la Fripouille, dans sa version 
blondinette. Puis, il y a ce Monsieur Martinez, prof de lettres dans un collège et surtout seul, depuis 
son veuvage. Tous vont et viennent, non pas dans la fromagerie de Morel, mais dans cette gargote, 
qui voient défiler des tenues vestimentaires surannées et la vie de ces petites gens. 
 
Ecrite à plusieurs mains (par Juliette Coulon, Quentin Defalt, Olivier Faliez, Charlotte Laemmel et 
Gaëtan Peau) et à partir d'improvisations, la pièce oscille entre plusieurs registres. Le rire éclate 
face aux looks versant dans l'ultra-kitsch et aux objets prosaïques en carton-pâte (verre, radio, 
stylo, et bouteilles de Pampryl secouées à gogo). Le faux a une place privilégiée et le comique, 
aussi. Le personnage de Michaël a la panoplie entière du beauf. L'agent de sécu parle avec un 
accent aux antipodes des invités qui débarquent aux soirées mondaines de l'ambassadeur tandis 
que Suzanne, pupille de la nation, s'invente des liens de parenté complètement barrés. Ainsi sur son 
arbre généalogique figurent les bouilles de Sophie Marceau, Charles Bronson et Michel Drucker. 
Vivianne, sa sœur aînée, passe son temps à exceller dans l'art du simulacre, au milieu du graillon de 
la baraque à frites. On ment comme on respire. Derrière les mots se cachent des mensonges. Et un 
grand vide, aussi. 
 
Bien qu'il enseigne la langue de Molière, Monsieur Martinez manie les mots comme Paris Hilton 
manie une boîte à outils et tente pourtant une sorte de radio-crochet. L'homme, qui affiche la même 
allure qu'un parapluie tout usé, enchaîne les jeux de mots foireux, du type blagues Carambar. Grand 
moment de solitude lorsque ses spectateurs, Suzanne, Vivianne et Michaël restent de marbre face à 
ses prestations verbales, plus plates qu'une conversation sur la pluie et le beau temps. L'homme est 
bien loin de son homonyme, Joachim Du Bellay dont il est fait allusion dans la pièce. Impossible de 
communiquer ici. L'unique échange possible réside dans le commerce de bouffe et autre.  
 
La pièce a pour sous-titre Les Cadouin # 1 mais on aurait pu choisir Malheureux, qui comme ces 
personnages similaires à ceux de Beckett, ont fait un voyage dans le néant. Les deux sœurs, le prof 
et l'agent de sécu présentent des ressemblances avec les protagonistes du théâtre de l'Absurde. Ils 
sont tels des clowns tristes, esseulés et chacun rempli de peurs. L'évocation de ces dernières, à 
travers des tableaux cauchemardesques, constitue de véritables morceaux de bravoure. Les corps 
semblent déglingués et impuissants, noyés dans une atmosphère lynchéenne. Au cours de ces 
visions, seuls le bégaiement, le mensonge ou le mutisme triomphent sur scène. L'humour est 
tragique. L'on passe de l'écoute d'un tube d'eurodance loufoque à un chant lyrique qui souligne le 
désespoir des personnages, de manière abrupte et c'est bien là toute la puissance du spectacle. 
Monsieur Martinez (Les Cadouin #1) provoque un rire avec des dents merveilleusement acérées et 
qui mordent très juste. 
 
Thavary Mam 
 
Théâtre du Rond-Point 
2 bis, avenue Franklin D. Roosevelt 
75008 Paris 
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Détresse autour d’une baraque à frites 
Monsieur Martinez (Les Cadouin #1) au Théâtre du Rond-Point 

Une baraque à frites sur un parking désert, nous sommes en périphérie d’une grande ville, dans un quartier 

flanqué de sa barre HLM. Viviane et Suzanne sont les deux gérantes de cette baraque véritable lien social pour les 

habitants. Elles ont pour clients Michaël Pichon, jeune agent de sécurité et un professeur un peu paumé Joaquim 

Martinez. Dès les premières minutes le rire s’installe. On rit des situations burlesques, de l’attitude des 

personnages avec leurs maquillages surréalistes, des subtilités de mise en scène et de l’esthétique du décor. Et 

peu à peu le rire s’estompe, on se retient même d’esquisser le moindre rictus à mesure que les personnages se 

dévoilent. On rentre dans leur intimité, dans leurs souffrances, les plaies s’ouvrent. 

La pièce devient tragique. Viviane et Suzanne sont pupilles de la nation. La cadette (Juliette Coulon) tente de 

retracer l’arbre généalogique de la famille à travers de fausses informations délivrées par son ainée (Charlotte 

Laemmel). Alors Suzanne découpe dans Closer les têtes de people pour les coller à la place des parents 

imaginaires. Monsieur Martinez (Olivier Faliez) est un professeur veuf, poète sans grand talent, la dépression se lit 

sur son visage. Et Michaël (Gaëtan Peau), jeune sans travail, n’arrive pas à réparer sa mobylette. Il n’a d’yeux que 

pour Suzanne, et profite d’une soirée arrosée pour tenter de la violer. Il finira par faire basculer définitivement 

l’histoire. 

La pièce a été écrite par les comédiens et le metteur en scène Quentin Defalt (directeur artistique de la compagnie 

Teknaï et du Prix Théâtre 13 / Jeunes metteurs en scène). Créé en 2008 au Havre et présenté au Théâtre des 

Béliers d’Avignon lors de l’été 2209, Monsieur Martinez (Les Cadouin #1) est une merveilleuse aventure sur 

l’humanité et la détresse. En utilisant le burlesque pour décrire des situations désespérantes l’équipe met le 

spectateur en danger, coupable de rire devant tant de souffrance intérieure. On ne sort pas totalement indemne du 

spectacle. 

Quentin Defalt prépare une suite au spectacle : Brita Baumann (Les Cadouin #2 ) au Théâtre 13 en mars 2011. 

« On ne retrouvera pas la petite famille de Monsieur Martinez » explique Quentin Defalt. « Le seul lien sera le nom 

des sœurs pupilles de la nation, l’esthétique et les thématiques. » 

Stéphane CAPRON – www.sceneweb.fr 
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Monsieur Martinez (Les Cadouin #1) 

Comédie dramatique de Juliette Coulon, 
Quentin Defalt, Olivier Faliez, Charlotte 
Laemmel et Gaëtan Peau, mise en scène de 
Quentin Defalt, avec Juliette Coulon, Olivier 
Faliez, Charlotte Laemmel et Gaëtan Peau. 

 
Sur un bord de route, à moins qu'il ne s'agisse d'un parking de supermarché, les sœurs Cadouin 

(Juliette Coulon et Charlotte Laemmel) ont planté leur baraque à frites. 

Elles survivent là grâce à quelques embrouilles, des manipulations de la loi plus ou moins innocentes et 

grâce à deux clients réguliers. Michaël, (Gaëtan Peau) passionné de mécanique, tout entier dévoué à la 

réparation de sa mobylette qui traîne là et Monsieur Martinez (Olivier Faliez), professeur veuf grand 

amateur de calembours que ses comparses ne comprennent pas, passent quotidiennement. Ils boivent 

qui un Pampryl qui du Vermouth, et parlent sans se comprendre, monologuent en alternance, 

communiquent sans rien échanger. 

Dans ce monde de magazines télé, de stars sur papier glacé, de nourritures grasses et de néons 

glauques, la cruauté est une question de survie, l'amertume une constance. Les répliques fusent, entre 

humour caustique et drame social à la manière d'un Balzac sous Prozac. 

Monsieur Martinez (Les Cadouin #1) fait le portrait d'un monde stagnant, croupissant, coincé dans un 

décor en papier mâché mono-dimensionnel. La baraque à frites est une façade, les lampadaires sont 

plats, les verres figurés sur des carrés de carton. 

Monsieur Martinez (Les Cadouin #1) se compose de saynètes qui déclenchent rires jaunes et francs, 

angoisses et empathie. Entre les scènes, dans une lumière colorée mais jamais flatteuse, les rêves des 

protagonistes, cauchemars récurrents, en disent plus que leur quotidien. 

 

Amandine Agic	
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Monsieur Martinez (Les Cadouin#1) au Théâtre du Rond-Point 
 
Les cousines des Deschiens 
Les Cadouin seraient un peu les cousins germains des Deschiens, moins médiatisés certes, 
mais aux mœurs tout aussi cocasses. Quentin Defalt et sa joyeuse compagnie ont décidé au 
travers d’un triptyque de décrypter les us et coutumes de cette famille cruellement drôle et des 
malheureux qui croisent leur route. 
 
Viviane et Suzanne, les sœurs Cadouin, reines de la baraque à frites trônent pathétiquement sur les 
plus beaux parkings de France et de Navarre ! Monsieur Martinez, fonctionnaire de l’Education 
Nationale fraîchement en congés en ce joli mois de juillet, ne manquerait le spectacle pour rien au 
monde ! Michaël Pichon, l’ami de la famille est un peu jaloux de cet intérêt… Jusqu’où sera-t-il prêt pour 
marquer son territoire ? 
Monsieur Martinez se sent bien seul depuis que feue son épouse a mis fin à ses jours au terme d’une 
longue dépression. La baraque à frites, c’est sa petite bulle de poésie. Les sœurs Cadouin sont un 
aimable public ; elles ne comprennent pas un mot des calembours du professeur mais sourient 
gentiment. Il faut dire qu’elles n’ont pas une vie facile et c’est plaisant un peu de légèreté quand on 
passe la journée à se vendre à l’arrière d’une voiture entre deux cornets et un hot dog. Oui c’est 
extrêmement glauque en effet, et nous ne vous avons pas encore présenté Mickaël Pichon ! Ce jeune 
agent de sécurité écume ses journées à réparer sa mobylette sur ledit parking, graciant Suzanne, la 
sœur cadette, des plus beaux compliments qu’il puisse exprimer, entendez, que son élocution lui 
permette… Pour en savoir plus sur cette famille Cadouin, parente de Michel Drucker, même si « dans la 
famille, on disait Drucké », leur arbre généalogique complet vous sera exposé lors de la représentation. 
Il est aisé de comprendre que cette galerie des oubliés du monde n’a pas plus de passé que d’avenir… 
Fort heureusement, le metteur en scène Quentin Defalt et la scénographe Natacha Le Guen ont su 
concevoir un univers de carton-pâte et des maquillages proches du cinéma expressionniste qui créent la 
distance humoristique nécessaire au propos. Quant au jeu, un travail d’improvisation et une écriture 
collective ont permis aux comédiens de se tailler de véritables rôles de compositions… En effet, Gaëtan 
Peau n’a en commun avec son personnage Michaël Pichon que le tréma de son prénom. Charlotte 
Laemmel et Juliette Coulon que nous avions adorées dans Moi aussi je suis Catherine Deneuve de 
Pierre Notte sont méconnaissables en Viviane et Suzanne. Et Olivier Faliez que nous avons récemment 
applaudi pour sa prestation dans Derniers remords avant l’oubli ajoute ici une teinte supplémentaire à la 
palette de son talent en incarnant Monsieur Martinez, l’anti-héros par excellence. 
Le rire ne peut que surgir, il est parfois teinté de jaune, mais jamais acide. A la frontière des 
Deschiens et de l’émission Strip-Tease, Quentin Defalt nous a conçu un joyeux cauchemar dont 
nous sommes impatients de connaître la suite ! 
 
Angélique Lagarde, le 17 décembre 2010 
 
Monsieur Martinez (Les  Cadouin #1) - Co-écriture et mise en scène de Quentin Defalt. De et par 
Juliette Coulon, Olivier Faliez, Charlotte Laemmel et Gaëtan Peau. Scénographie de Natacha Le 
Guen Lumières de Manuel Desfeux. 
Au Théâtre du Rond-Point jusqu’au 31 décembre Du lundi au samedi à 21h, le dimanche à 
15h30. Relâche les lundis 5 et 25 décembre, le vendredi 31 décembre à 18h30 
 
Théâtre du Rond-Point 2 bis avenue Franklin D. Roosevelt 75008 Paris 
Réservations : 01 44 95 98 21. www.theatredurondpoint.fr 
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Une tranche de vie avec les frites ? 
Monsieur Martinez (Les Cadouin #1) 
 

Rire de la misère des autres 
Cette pièce est construite à partir d’improvisations des comédiens. Monsieur Martinez est un homme 
blessé. Pas physiquement. Moralement. Sa femme s’est suicidée voilà huit ans et la douleur est toujours 
vive. Comme tous les ans en juillet, Joaquim Martinez est en vacances scolaires et s’ennuie déjà. Sur le 
bord d’une route du Nord, un parking glauque devant des barres d’immeubles cloacaux. Une baraque à 
frites où s’activent les sœurs Cadouin, Viviane et Suzanne, pupilles de la nation. Mickaël Pichon répare 
sa mobylette juste à côté et drague Suzanne qui tapine de temps à autres. Voilà les antidépresseurs de 
Monsieur Martinez. Ces quatre là s’apprécient même si tout les sépare. Ils forment un groupe mais ils 
sont enfermés dans leur solitude. Ces petites gens vont se raconter, se dévoiler et prêter à sourire. 
Joaquim tente de faire rire ses contemporains en maniant la langue française, sans grand succès, 
jouant contre sa mine de clown triste et dépressif. Suzanne construit son arbre généalogique d’après les 
informations glanées auprès de sa grande sœur et colle au bout des branches des photos de célébrités. 
Elle n’a pas de photo de famille donc les gens qu’elle croise régulièrement dans les journaux ou à la télé 
seront ses proches. C’est triste d’être seul, mais le public rit. Vivianne, conteuse d’histoires familiales, 
vend des frites, fait les comptes, ne veut plus payer d’impôts et envoie sa sœur racoler. Mickaël, 
cheveux blonds filasses, agent de sécurité, protège sa mobylette et la baraque à frites des gens 
simples. Il est une caricature, un mélange des gens du nord et de Brice de Nice. Joaquim va petit à petit 
se colorer en tombant amoureux de Vivianne qui n’aura pas le temps de céder à ses avances. Mickaël, 
hors de lui après les attouchements ratés opérés sur Suzanne, s’acharnera sur Joaquim en coulisse. Le 
meurtre n’est pas visible, le crime pas banal. 
 
Rire de la misère des Hommes 
Hors Joaquim Martinez, les trois autres sont culturellement limités. Il est difficile de ne pas rire de ces 
personnages à la limite de la caricature même si l’on sent bien que nous rions de leur tristesse, de leur 
simplicité et de leurs malheurs. Après tout, ce n’est pas si grave puisqu’on peut rire de tout et qu’une 
telle distance semble nous séparer des personnages. Cette distance est accentuée par la mise en 
scène de Quentin Defalt qui utilise des panneaux cartonnés pour les décors et les accessoires, qui a 
maquillé ses acteurs en blanc et les a habillés de manière intemporelle. Pourtant, l’ensemble est assez 
drôle car horriblement vrai. Les quatre acteurs, Juliette Coulon, Olivier Faliez, Charlotte Laemmel et 
Gaëtan Peau, sont crédibles d’un bout à l’autre de la pièce. Leur jeu subtil permet de s’écarter de la 
tendance caricaturale pour ne garder que l’humain, que la faiblesse humaine. Le rire est salvateur et 
nécessaire car nous rions de nous même, ce qui est humain et finalement sain. 
 
Evariste Lago
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Aztèques 
 

de Michel Azama 

mise en scène Quentin Defalt 
Théâtre 13 > 10 janvier - 26 février 2005 
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Britannicus	
  
de Jean Racine 

mise en scène Quentin Defalt 
Centre Historique des Archives Nationales > 6 mai- 20 juin 2003 
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