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Préambule   
 

 

 
 
« Dépêchez vous d’être immortel ». Tel s’intitule, ironique et critique, un article pa-

ru dernièrement dans Le Monde. Tout se passe comme si nous ne devions plus être 

mortels, mais indéfiniment jeunes, éternellement rentables… Tout se passe comme 

si pour vivre, il fallait exclure la mort, exclure les morts de nos vies. Cette exclusion 

est à la base même de la pensée dualiste de notre culture. Nous sommes partis de ce 

constat et de ce qu’il impliquait, pour questionner le vivant, tout ce qui nous rend 

vivants, et encore en vie. La vie est intrinsèquement liée à la mort, elles sont indis-

sociables. 
 

 

 

 

 

 

   La Fonderie - Répétitions – Juin 2010 



Notes d’intentions 

 

La mort au cœur du vivant…  

Au fur et à mesure de lectures, d’interviews, de discussions se sont imposées à nous trois 
références principales : les recherches scientifiques et les avancées actuelles sur la mort 
cellulaire (dont la publication principale est La sculpture du vivant du médecin et chercheur 
en immunologie Jean-Claude Ameisen), Les Contes de Grimm, et le dernier film d’Akira 
Kurosawa, Madadayo. Ces trois matériaux de base, si différents soient-ils, convergent en 
un même point, en un savoir, en une intuition : la mort opère au cœur du vivant. Tous 
trois entretiennent un rapport spécifique au langage, un regard autre sur le monde. Tous  
trois déstabilisent nos représentations, en nous conduisant dans cette merveilleuse com-
plexité qu’est le vivant. 

 

Des matériaux scientifiques, d’après La sculpture du vivant, J.C Ameisen  

En biologie, le concept de « mort cellulaire » et toutes les recherches dans ce domaine ont 
d’abord été refusés, voire interdits et puis mis au grand jour depuis seulement 1990. 
C’était alors scandaleux, dans la sphère scientifique, de penser que la mort travaillait à 
chaque instant au cœur  du vivant. Peu à peu, mais non sans difficulté, s’est affirmée une 
nouvelle vision de la mort. La mort ne serait pas que cette mort « faucheuse », qui 
s’oppose à la vie. Elle en serait la sculptrice indispensable.  

 
A chaque seconde, plusieurs millions de cellules disparaissent dans notre corps et sont 
remplacées par des cellules nouvelles, pour que nous puissions vivre. Nous sommes donc 
à tout moment « pour partie en train de mourir et pour partie en train de renaître. Et les 
territoires qui persistent en nous sont aussi fragiles que ceux qui disparaissent et renaissent 
chaque jour. » 
A chaque seconde, chacune de nos cellules, en fonction d’un environnement  perpétuel-
lement changeant,  et en permanence dépendantes des signaux émis par les autres cellules, 
sont susceptibles de disparaître, pour maintenir la vie et faire évoluer le vivant.          
Nous sommes donc constamment en sursis, et c’est ce sursis qui permet à chaque 
instant à notre corps de se sculpter, de se reconstruire.  

 
 
 

 
 
 
 
 
 
 
 
 



Des contes de Grimm, notamment « les douze frères » 

 
« Il était une fois un roi et une reine qui vivaient en bonne harmonie et qui avaient 
douze enfants, tous des garçons. Alors le roi dit à sa femme : "Si le treizième en-
fant que tu mettras au monde est une fille, les douze garçons mourrons pour que 
sa richesse soit grande et qu’elle hérite seule du royaume". Il fit aussi fabriquer 
douze cercueils, tous emplis de copeaux déjà, et dans chacun le petit oreiller mor-
tuaire, et il les fit déposer dans une chambre close, dont il donna la clef à sa 
femme en lui recommandant strictement de n’en rien dire à personne. »  

 

Amorce brutale que celle de ce conte des « douze frères », comme pour tant d’autres 
d’ailleurs, où d’emblée la mort frappe. Une fille va naître, les douze frères vont se sauver. 
Quelques années passent, elle les cherchera et les trouvera au fond d’une forêt. En cueil-
lant douze lys pour les leur offrir, elle les fera disparaître involontairement, les transfor-
mant alors en douze corbeaux. Pour qu’ils retrouvent leurs formes humaines, elle devra 
demeurer muette pendant sept années, et ne témoigner d’aucun signe de sensibilité. Une 
morte vivante. Un prince la découvre, en tombe amoureux, l’épouse, toute muette qu’elle 
est, mais au bout de presque sept années, sur les conseils de sa mère, il accepte qu’elle soit 
mise au bûcher, accusée d’être une sorcière à cause de son silence. En sursis, sur ce bû-
cher, elle est livrée aux flammes, mais les sept ans sont passés et les frères redeviennent 
humains et la sauvent…  

Nous passons dans ce conte d’une transformation en une autre. Par l’usage du symbo-
lique et de l’onirique, le réel ne cesse d’être transformé. Mort et vie sont au centre de ce 
mouvement, presque comme une seule et même chose, dans une troublante promiscuité. 
La transformation du réel par le conte est à l’image de celle du vivant. Rien n’y est figé. 
Tout y est en permanence en changement.  

 

 



Madadayo (Pas encore prêt), dernier film d’Akira Kurosawa. 

 

En 1943, après trente années d'enseignement de l'allemand, le professeur Uchida décide 
de prendre sa retraite et de se consacrer à l'écriture de livres. Ses élèves, qui lui vouent une 
admiration sans borne, décident d'organiser chaque année, à l'occasion de son anniver-
saire, une grande fête. Le rituel de cette fête est immuable : le professeur prononce un 
discours, puis boit une grande chope de bière, à la fin de laquelle il doit dire sans faiblir 
l'expression "Madadayo" ("pas encore prêt"). Entre ces cérémonies, qui sont une sorte de 
fil rouge, on le voit évoluer au quotidien, entre petits bonheurs (le thé avec ses anciens 
étudiants), et malheurs (la perte de sa maison, la fuite de son chat...) jusqu’à sa mort.  

 
Ce dernier film de Kurosawa peint, au-delà de tout cliché, l’hymne joyeux d’un homme 
vieillissant, « pas encore prêt », et qui chaque année fête un an de plus, ou de moins. « Pas 
encore prêt » c’est pour cet homme être encore vivant. Et être encore vivant, c’est rendre 
libre son imaginaire et sa mémoire, c’est  accroître de liberté ses  perceptions du monde, 
ses perceptions des autres. Tout part, dans ce film, du regard que nous portons sur le quo-
tidien. Kurosawa y puise toute la force d’une existence qui ne serait pas toute prête, d’une 
invention continue de chacun de ces rituels, de ces gestes si insignifiants soient-ils. En 
sursis, ce vieil homme fait du quotidien, et à partir de celui-ci, une fête du vivant.     

   
 
 
 
 
 
 

 
 

 



« Pas encore prêt » : une composition libre… 

 

 « L’opposition entre organisé et aléatoire peut être remplacée par 

une coopération où inévitablement [ces concepts] acquièrent de 

nouveaux contenus. »  

Henri Atlan, Entre le cristal et la fumée 

 

 
Notre objectif n’est pas de faire un spectacle scientifique, ou l’adaptation scénique d’un 
conte, ou d’un film mais d'écrire une composition libre à partir des différents et des con-
vergents points de vue  que ces trois référents nous apportent, de par leurs contamina-
tions et leurs influences. Notre point de départ est  le sursis. Pour combien de temps 
sommes nous encore-là ? Quand commence la mort ? Qu’est ce qui nous rend encore 
vivant ? Que nous reste-il de vie ? Qu’est ce qu’être en vie, au juste ? Que faisons-nous de 
nos morts, de nos vivants ?  
   

Nos trois références nous proposent des perspectives complexes sur le vivant. Celles-ci 
nous incitent à redéfinir le plateau. Le langage et les réalisations scientifiques entrent en 
résonance avec notre pratique. Comprendre comment fonctionne la rose, n’empêche pas 
l’émerveillement mais le multiplie. En science, le connu n’est  toujours qu’un pas vers 
l’inconnu. L’écriture  scénique est construite en écho avec ce que nous ont fait découvrir 
ces travaux sur la mort cellulaire : l’organisation du vivant est une permanente réorganisa-
tion. Un plateau où chacun, à chaque instant, dans ce sursis, s’adapte à un environnement 
perpétuellement changeant et devient autre. Un plateau où, donc, aucun rôle n’est prédé-
terminé. Un plateau où, la survie de chacun  dépend  en permanence de la présence des 
autres, et des liens provisoires qu’il est capable de tisser. 

Liens, armes, outils vont s’inventer et se chercher au fur et à mesure. Dans cette urgence, 
propre à la situation, les comédiens s’attacheront à comprendre ce qu’est le vivant. Avec 
les moyens précaires qu’ils disposent sur le plateau, ils le transformeront en un lieu 
d’expérimentation scientifique, et d’une expérience à l’autre, ils  le transformeront  encore 
en d’autres lieux. Ils  s’attacheront à donner du sens  aux minuscules rituels du quotidien 
et aux temps forts qui ponctuent nos vies (mariages, anniversaires, enterrements…), en les 
réinventant, et en  réorganisant un espace susceptible d’accueillir  une forme d’existence 
qui ne serait pas toute prête. Entre mémoire et invention, ils  s’armeront de textes, de 
chansons, de ritournelles. De cet imaginaire qu’ils ont en commun, ils y découvriront de 
l’inconnu. Ce sera un plateau de sursis.                

 

Pas encore prêt s’écrit sur le plateau, à partir de toutes les subjectivités qui le fondent, mises 
ensemble, en action, dans et par l’espace. Sous l’influence des matériaux proposés, par des 
improvisations et des mises en situations concrètes, Pas encore prêt sera l’agencement de ce 
qui a surgi (tentatives de parole, textes, danses, chants), parfois réécrit, parfois gardé dans 
sa brutalité. Un agencement où l’organisé et l’aléatoire, comme dans le monde du vivant, 
travaillent ensemble. Une écriture prête à laisser de la place à ce qui n’est pas prêt. 

 



 
« Pas encore prêt » : un espace d’observation… 
 

 
« Nous nous contentons de réunir des observations, obser-
vations humaines, et de les corréler par des lois. L’idée de 
réalité n’est pas scientifique. Elle ne nous intéresse pas.» 
Niels Bohr, De la physique quantique. 

 
   

Au départ, il n’y a  presque rien. Ce n’est pas un décor, mais une installation faite de pan-
neaux blancs, certains fixes, d’autres modulables, de deux rideaux transparents. Ce pour-
rait être un laboratoire, une salle d’attente, ou juste un espace blanc. Un arbre par mo-
ments en fera aussi un paysage minimal. C’est un espace dans lequel il n'y a pas de sortie 
possible. Les comédiens n'y entrent pas, n'en sortent pas, ils y sont. Ils sont visibles ou 
pas pour le spectateur, mais ils y sont. Il y a de nombreux interstices, dans les à côtés et au 
centre. Un panneau s’ouvre, un rideau se tire, et d’autres espaces se créent. Il n’y a 
presque rien. Juste quelques objets qui se déplacent : deux tables sur roulette, un sapin en 
plastique, un verre, un tabouret… Au fur et à mesure,  les comédiens s’en emparent, les 
déplacent, et  font du plateau, un espace en mouvement. D’une transformation à l’autre, 
surgissent multiples intérieurs et extérieurs, parfois simultanément, parfois successive-
ment. Au fur et à mesure, les comédiens vont tenter de  rendre vivable cet espace  et in-
ventent tous les possibles pour s’en sortir. 

L’écriture scénographique de Pas encore prêt consiste à perturber, à déplacer, à ouvrir notre 
perception sur ce qu’on croit être la réalité.  Elle travaille par la lumière, par le jeu des co-
médiens, par leurs costumes, à mettre en doute toutes les frontières convenues entre vi-
sible et invisible, entre fiction et réalité, entre vie et mort, entre intérieur et extérieur,  
entre passé et futur, entre centre, interstices et à-côtés. Pas encore prêt est un espace 
d’observation du vivant. Et observer le vivant, c’est avant toute chose, réveiller nos sens, 
que l’on dit endormis. 

 
.  
 
  
 
 
 
 
 



« Pas encore prêt » : des comédiens prêts à… 
 
 

« Chaque créature vivante doit être considérée comme un micro-
cosme – un petit univers, constitué d’une multitude d’organismes 
qui se reproduisent, inimaginablement petits, et aussi nombreux 
que les étoiles dans le ciel. »  
Charles Darwin.  
 

 
Pas encore prêt parle de l’humain, parle de notre sursis. Pas encore prêt parle de l’acteur, qui 
chaque soir où il joue, développe cette conscience que demain, ce sera encore autre 
chose : un autre public, un autre spectacle, si bien que tout ce qui se joue sur  scène  est 
toujours à titre provisoire. C’est le propre de l’acteur à chaque présentation d’être en sur-
sis, et chaque présentation n’est pas le fait d’entrer sur le plateau, de se montrer, mais de 
trouver par tous les détours qu’il convient, les issues. Je ne demande pas aux acteurs de 
jouer, d’incarner des personnages, je leur demande d’affirmer leurs subjectivités, leurs 
mémoires, d’affirmer ce qu’ils sont, ce qu’ils peuvent être, pour être disponibles à nous 
faire part de toutes les naissances et toutes les morts qui les traversent, et recevoir tous les 
passages, tous les affleurements des personnages dont ils se sont nourris. La direction 
d’acteur est ici l’accompagnement qui les prépare à l’inconnu qu’ils ont à accueillir, elle est 
l’organisation des conditions nécessaires aux échappées – ce qui échappe à l’acteur, et ce 
par quoi l’acteur devient celui qui lui échappe. Ce sont ces échappées qui ouvrent des 
perspectives à l’écriture, et c’est en ce sens aussi que je parle d’écriture collective.    
 

 

 
 

 

 

 

 

 

 

 



 

 

 
Photographies de répétitions : Charlotte Corman et Alexandra Bina, La Fonderie, Juin 2010. 



La Compagnie d’A Côté 

 

La Cie d’A Côté se forme en 2004 à Marseille. Six comédiens issus de L’Ecole Ré-
gionale d’Acteurs de Cannes décident alors de développer, sur la durée, des projets 
sur les subjectivités, sur le collectif, sur la mémoire. Une costumière et un créateur 
lumière les rejoignent ainsi que, pour certains projets, d’autres acteurs et scéno-
graphes. Leur préoccupation principale est, dans le mouvement d’une création à 
l’autre, de questionner le vivant, comment le vivant s’invente, là, au quotidien, en-
semble. Ils font du plateau un espace actif du sensible, indissociable du politique.  

 

En  2004, la compagnie se fonde suite à un projet de fin d’étude à l’ERAC, sur Rimbaud 
et Shéhérazade d’Abdellatif Laâbi, présenté au Théâtre de la Friche (Marseille), puis au  
Théâtre de la Vignette (Montpellier).   

En 2007, débute un travail de recherche sur l’œuvre de Tchekhov. Suite à une résidence  
au Théâtre des Bernardines en août 2007, la compagnie ouvre au public  un chantier où se 
posent les bases de la création  à venir.  En décembre 2008, Tâtez là si j’ai le cœur qui 
bat  d’après Tchekhov est créé au Théâtre des Bernardines, repris en février 2009 au 
Théâtre de La Bastille (Paris), et à Made in Cannes.  

Suite à des résidences, en avril 2010 au Lieu Dix à Marseille, en juin au Théâtre du Ra-
deau, à la Fonderie, au Mans, et en décembre 2010 au Centre Départemental de Création 
du CG 13, elle créera du 11 au 22 janvier 2011, au Théâtre des Bernardines (Marseille),  
Pas encore prêt.  

Depuis septembre 2006, La Compagnie d’A Côté est la compagnie résidente associée au 
Lieu Dix, (Marseille). Ce lieu est à la fois le lieu de répétition de la compagnie,  et aussi 
un espace de stages, d’échanges, où d’étroites collaborations se font, notamment avec le 
collectif de La Réplique.  

 

 

« A côté » parce qu’il ne peut s’agir de suivre aveuglément les modes, parce que le lieu est le pla-
teau et, donc, un lieu en mouvement, que transforme chaque nouvelle tentative, où les pratiques 
et les pensées sont vivantes.  

« A côté » parce le plateau devient l’utopie du théâtre : pas le lieu impossible, mais le lieu toujours 
risqué où les lieux communs sont dénoncés par les déplacements qu’on y opère. Un lieu où 
s’invente du possible, où du possible nous invente. 

« A côté » parce que cette utopie fait une place à ce qui n’en avait pas dans le décor.         
« A côté » pour déplacer les centres. 



Equipe de création 

 

 

Aurélie LEROUX (metteur en scène) 

Comédienne et metteur en scène issue de l’ERAC, qu’elle intègre en 2001, après l’obtention d’un 
DEA de Lettres Modernes à Paris VIII Saint-Denis. Elle a travaillé, entre autres, avec Jean-Pierre 
Vincent, Gildas Milin, David Lescot, Simone Amouyal, Bruno Bayen, Valérie Dréville, Charlotte 
Clamens, Richard Dubelski, Oskaras Korsunovas, ainsi qu’avec le Collectif Transquinquennal et 
les réalisateurs Matthieu Amalric et Alejandra Rojo. 
En 2004, elle  fonde La Compagnie d’A Côté, avec un groupe de comédiens et met en scène Rim-
baud et Shéhérazade, d’après Abdellatif Laâbi, au Théâtre de la Vignette (à Montpellier). En 2008, 
elle crée avec La Cie d’A Côté, Tâtez là si j’ai le cœur qui bat, d’après Tchekhov au Théâtre des Ber-
nardines (Marseille), repris en 2009 au Théâtre de la Bastille (Paris), et à Made in Cannes.  
Elle joue, en 2004, dans La mort de Danton, dirigé par Jean-Pierre Vincent; dans Lenz ou la fabrique 
scientifique pour un théâtre du ressenti, dirigé par Gildas Milin; dans Quichotte, dirigé par Didier Ga-
las(en 2005-2006). 
De janvier 2005 à mars 2007, elle est collaboratrice artistique d’Alain Fourneau dans le cadre d’un 
projet franco-russe Agamemnon créé à Moscou au théâtre Okolo et participe aux créations de You-
ri Pogrebnitchko.      
Elle joue, en 2007 au Théâtre de la Colline, dans L’Eclipse de Bruno Bayen, mis en scène par Jean-
Pierre Vincent, et en 2008 dans La Cerisaie mis en scène par Didier Carette, au théâtre Sorano à 
Toulouse. 
Elle participe, en tant que comédienne et metteur en scène, au festival européen Colina 2006 à 
Marseille. 

 
 

 
Alexandra BINA (costumière) 
 

Après l’obtention d’un  DUT carrière social en 1997 à Tours, elle est animatrice, éducatrice, 
coordinatrice, et  travaille ainsi dans  le secteur social et le milieu de l’exclusion et de la grande 
précarité, auprès d’adultes en difficulté (dépendance aux drogues, sida, hépatites, héberge-
ment…), pendant une dizaine d’années. Après avoir néanmoins beaucoup appris du partage de 
ces histoires singulières, de ces récits de vies, et autres expériences, elle poursuit une formation 
pour acquérir les bases du métier de couturière de 2007 à 2008. En 2008, elle rencontre la Com-
pagnie d’A Côté, et s’inscrivant de suite dans un même mouvement de création, de pratiques et 
de pensées, elle crée les costumes de Tâtez là si j’ai le cœur qui bat. Parallèlement, elle développe un 
projet alternatif d’atelier de « couture créative ». 
 
 
Laurent COULAIS  (créateur lumière) 
 
Après une licence de mathématique, rattrapé par l’armée, il décide de faire objecteur au théâtre de 
La Minoterie (Marseille). Il  a été comédien et technicien dans l’opération Jules-Vernes, spectacle 
du Théâtre de cuisine. Depuis 1997, il travaille  au Théâtre des Bernardines en tant que créateur 
lumière et s’occupe de l’accueil des spectacles. Il participe à tous les évènements se déroulant 
dans le lieu, ainsi qu’à certaines créations qui y naissent (celles notamment de Youri Pogrebnitc-
ko, Marie Vayssière...). 
Depuis 2007, il travaille avec La Compagnie d’A Côté. 



 
Thomas FOURNEAU (Création sonore, Scénographie) 

 
Après des études de mise en scène à l’I.N.S.A.S. à Bruxelles, il vit et travaille à Marseille depuis 
1997 en tant que scénographe, metteur en scène et vidéaste.  
Il met en scène, notamment, Famille(s) d’après des textes de Suzanne Joubert et Thomas Four-
neau, J’ai voulu faire la surprise à Janet, solo de Mireille Guerre, et Early Morning d’Edward Bond. 
Il collabore en tant que vidéaste et scénographe avec plusieurs compagnies : In pulverem Rever-
teris, l’Entreprise, L’Individu. 
Il réalise plusieurs films dont Tragedia Attraction, autour du travail de Romeo Castelluci, L’acteur ou 
le masque, documentaire sur le travail de la comédienne Catherine Germain et More than reality, une 
fiction sur le monde du théâtre co-réalisée avec Angela Konrad.  
  
 
 
.  

Comédiens  
 
 
Roxane CLEYET-MERLE 
 
Comédienne issue de l'ERAC qu’elle intègre en 2001. Elle  joue en  2004 dans La Mort de Danton, 
de Büchner, mise en scène par Jean-Pierre Vincent, dans Lenz ou la fabrique scientifique pour un 
théâtre du ressenti mise en scène par Gildas Milin, dans Rimbaud et Shéhérazade d'Abdellatif Laâbi, 
mise en scène par Aurélie Leroux. En 2005, elle joue dans Dernier remords avant l'oubli de Jean-Luc 
Lagarce, mise en scène par Jean-Pierre Vincent, et dans Léonce et Léna  mise en scène par Jean-
Pierre Baro, au festival Jeunes metteurs en scène des ateliers Berthier. En 2007, elle joue dans 
L'émission de télévision de Michel Vinaver, mis en scène par Thierry Roisin. En 2008, elle joue dans 
Tâtez là si j’ai le cœur qui bat, d’après Tchekhov mise en scène par Aurélie Leroux. En 2009, elle 
joue dans Notre Dallas,  mise en scène par Charles-Eric Petit, dans Ivanov mise en scène par Jean-
Pierre Baro, dans Penthésilée de Kleist, mise en scène par J Gaillard. En 2011, elle jouera dans OK, 
nous y sommes, d’Adeline Olivier, mise en scène par Jean-Pierre Baro. 
 

Charlotte CORMAN 

Charlotte Corman étudie notamment au Conservatoire National de Paris (CNSAD) où elle tra-
vaille sous la direction d’Andrzej Seweryn, Dominique Valadié, Nada Strancar, Muriel Mayette, 
Mario Gonzales et Matthias Langhoff ; et passe une année à la London Academy of Music and 
Dramatic Art de Londres. Elle fait des stages avec Joseph Nadj, Ariane Mnouchkine, Joël Pom-
merat. Elle met en scène Anton et ses filles  de Julie Cordier.  
Au théâtre elle joue dans Terre Natale de Daniel Keene, mis en scène par Laurent Gutmann, dans 
Icare, création collective dirigée par Jeanne Candel, dans Himmelveg-Le chemin du ciel de Juan Mayor-
ga, mis en scène par Jorges Lavelli, dans des cabarets du collectif des Passages,  dans Fantasio 
d’Alfred de Musset mis en scène par Julia Vidit, dans La guerre n’a pas un visage de femme, de Svetla-
na Alexievitch mis en scène par Didier Ruiz.  
Elle enregistre des rôles dans des dramatiques et des feuilletons pour France Culture et France 
Inter. Au Cinéma elle apparaît dans Paris de Cédric Klapisch, joue dans les courts métrages de 
Cyprien Vial et Luca Governatori ainsi que dans le moyen métrage «La ménagerie de Betty » réalisé 
par Isabelle Mayor. 

 



Marion DUQUENNE 
 
Après le Conservatoire d'Art Dramatique du Mans, Marion Duquenne entre à l'ERAC et travaille  
avec Simone Amouyal, Jean-Pierre Vincent, Gildas Milin, Richard Dubelski, Jean-Damien Barbin, 
Charlotte Clamens,Valérie Dréville. En 2004, elle joue dans Lenz ou la fabrique scientifique pour un 
théâtre du ressenti mis en scène par Gildas Milin, dans La mort de Danton, de Büchner, mis en scène 
par Jean-Pierre Vincent, dans Rimbaud et Shéhérazade d’Abdellatif Laâbi, mis en scène par Aurélie 
Leroux. En 2005, elle joue dans Quichotte sous la direction de Didier Galas, dans Léonce et Léna de 
Büchner sous la direction de Jean-Pierre Baro. En 2006 elle joue sous la direction de Jean-Louis 
Benoit dans Les enfances du Cid.  Depuis 2005, elle travaille régulièrement avec la compagnie de 
marionnettes Arketal, dont un spectacle est à venir. En 2008, elle joue dans « Tâtez là si j’ai le cœur 
qui bat » d’après Tchekhov, mis en scène par Aurélie Leroux. En 2009, elle joue dans Early Mor-
ning, mis en scène par Thomas Fourneau. 
 
 
Franck GAZAL 
 
Après des études universitaires de lettres modernes puis d'art du spectacle, il intègre la compagnie 
« Mac et les gars » avec laquelle il participe à la création de quatre spectacles sous la direction de 
Stephanie Chevara et de Julien Tephany. Il entre à l'ERAC en 2001 et suit les cours notamment 
de David Lescot, Jean-Pierre Vincent, Gildas Milin, Didier Galas, Jean-Damien Barbin. Il parti-
cipe à des lectures organisées par le festival d'Avignon sous la direction d'Oskaras Korsunovas. 
En 2004, il joue dans la Mort de Danton de Büchner mis en scène par Jean-Pierre Vincent, dans 
Lenz ou la fabrique scientifique pour un théâtre du ressenti mise en scène par  Gildas Milin, dans Rimbaud 
et Shéhérazade d’Abdellatif Laâbi, mis en scène par Aurélie Leroux. En 2005, il joue dans Léonce et 
Léna de Büchner mis en scène par Jean-Pierre Baro, et dans Quichotte mis en scène par Didier 
Galas. En 2007, il joue dans les Verticaux de Fabienne Mounier mis en scène par la compagnie 
Arketal. En 2008-2009, il joue dans « Tâtez là si j’ai le cœur qui bat » mis en scène par Aurélie Le-
roux. En 2009-2010, il joue  dans Ivanov, mis en scène par Jean-Pierre Baro, et dans Les pieds dans les 
étoiles, mis en scène par Didier Galas. 
 
 

Eric GERKEN 
 

Eric Gerken, comédien d’origine danoise a suivi de 1980 à 1985 la formation de Hoejskole de 
Ringkoeping, et l’école de Maria Lexa à Aarhus au Danemark. Il joue depuis dans de nombreux 
spectacles,  notamment dans ceux de la Compagnie Tuchenn-Bernard Colin (Antigone , Moby 
Dick…), dans ceux de la Compagnie Godot à Rennes ( Mr Tout le Show le plus du monde, Fryeda, une 
autre Phèdre, Monsieur Tout , Shakespeare Solo …), dans Corpus, de Catherine Diveres, théâtre-danse 
au CCMRB à Rennes, dans Le Misanthrope de Molière, dans L’imperator, Alain Kowalczyk Cie 
l’Embarcadère…                                                                                                                                  
De 1998 à 2003, il travaille avec François Tanguy au Théâtre du Radeau, et joue dans Les Cantates 
et Orphéon. De 2006 à 2007,  il joue dans L’art de la Comédie, mise en scène par Marie Vayssière, et  
joue Richard III dans Richard III, mis en scène par Massimo Dean, et Œdipe dans Oedipe : Anti-
gone, mis en scène par Jean-Pierre Brière. Dernièrement, il joue dans Happy Child, mis en scène de 
Nathalie Béasse, théâtre-danse,  et en 2011, il sera dans la prochaine création de cette compagnie, 
Le Messager. Il apparaît également au cinéma dans A une enfant qui danse dans le vent, de Marc Babet 
(2007), dans le clip de Dominique A, pour la chanson Hasta, et dans la série TV réalisé par Simon 
Astier, Héro Corp (2009). 

 
 
 



Sophie LACOSTE 
 
Comédienne issue de l'ERAC qu’elle intègre en 2001. Elle  joue en  2004 dans La Mort de Danton, 
de Büchner, mise en scène par Jean-Pierre Vincent, dans Lenz ou la fabrique scientifique pour un 
théâtre du ressenti mise en scène par Gildas Milin, dans Rimbaud et Shéhérazade d'Abdellatif Laâbi, 
mise en scène par Aurélie Leroux 
En 2005, dans Les Serviteurs, de Jean-Luc Lagarce, mis en scène par Jacques Laurent au Théâtre 
National de Nice et à La Criée (Marseille). En 2006, elle participe au projet « L’acteur, source du 
texte » initié par Eva Doumbia et Dieudonné Niangouna à Ouagadougou ainsi qu’au projet filmé 
Les Réplicans dirigé par Béatrice Houplain et Judith Cahen. 
En 2007, elle joue et manipule dans une création de la Compagnie Arketal (marionnettes con-
temporaines) Les Verticaux, de Fabienne Mounier présentée à la Présence Pasteur (Avignon). Elle 
joue en 2008  dans le cours métrage Break mis en scène par Jean-François Hassoun. En 2008, elle 
joue dans Tâtez là si j’ai le cœur qui bat d’après Tchekhov, mis en scène par Aurélie Leroux. 
Elle participe régulièrement aux créations radiophoniques de Christine Bernard-Sugy pour France 
Culture. 



 

 

 

 

 

 
 
 
  
 
Quelques articles de presse… suite à notre 
précédent spectacle… 

 
 

 
 
 
 
 
 
 
 
 
 
 
 
 
 
 
 
 
 
 
 
 
 
 
 
 

 



 
 

Presse de « Tâtez là si j’ai le cœur qui bat » 

Théâtre des Bernardines, Marseille,         

décembre 2008. 

 

 

 

 

La Marseillaise, décembre 2008. 

 

 

 

 

 

 



 

 

 

 

 

 

 

 

La Provence, décembre 2008. 

 

 

 



 



Théâtre de La Bastille, Paris, 2009 

 

RESONANCE GENERALE  
C A H I E R S  P O U R  L A  P O E T I Q U E  -  R E V U E  S E M E S T R I E L L E   

E D I T I O N S  L ’ A T E L I E R  D U  G R A N D  T E T R A S   

lundi 9 février 2009 

Quand le théâtre fait Tchékhov  

 

 

Ce que Tchékhov fait au théâtre d’aujourd’hui, à la vie, à la théâtralité du langage, à la théâtralité de la vie : 

voilà ce qu’Aurélie Leroux nous propose avec ses sept « comédiens et assistants à la mise en scène » (Ma-

thieu Bonfils, Roxane Cleyet-Merle, Laurent Coulais, Marion Duquenne, Franz Gazal, Sophie Lacoste, 

Aurélie Tardy) et avec Thomas Fourneau (scénographie et création sonore) et avec Laurent Coulais (lu-

mière) et avec Janvier Florio (construction du décor) et avec Alexandra Bina (costumes). L’avec est ici un 

principe qui ne va pas qu’avec Tchékhov mais emporte tout jusqu’au spectateur car tous deviennent ac-

teurs : acteurs-Tchékhov, Tchékhov nous faisant, nous faisant Tchékhov, aujourd’hui. 

Il faut commencer par l’attitude qu’implique un tel travail : Tchékhov n’est pas à adapter, à représenter, à 

mettre en scène : il est une force qui nous met en relation. Non avec un vieux monsieur russe à l’âme russe 

et qui nous met une tonne de nostalgie dans une vie qu’on laisse à la porte du théâtre ! Mais avec une théâ-

tralité qui sans cesse change nos rapports : entre nous sans savoir ce que nous étions ni serons. Non 

comme personnages mais dans et par ces rapports qui nous changent. Entre nous et le théâtre sans savoir 

ce à quoi nous sommes tellement habitués qu’on ne l’entend ni ne le voit plus, dès qu’on assiste ou qu’on 

joue… Dans sa présentation, Aurélie Leroux cite ce fragment des carnets de travail de Tchékhov : « Nous 

ne vivons ni avec la vérité, ni avec la beauté mais avec les autres hommes ». C’est très exactement ce à quoi 

ils travaillent tous ensemble et chacun d’entre eux et à quoi ils nous convient tous et chacun. 



Il y a d’abord l’impossibilité de fixer ces personnages. Ils sont autant de passages non seulement de l’un à 

l’autre mais l’un par l’autre et donc nous par eux et eux par nous qui les accompagnons dans l’aventure du 

théâtre. Si Roxane Cleyet-Merle fait une Mouette, elle s’envole avec des litanies qui font atterrir le lyrisme 

au ras des bravos en mangeant quelques huîtres dont on aperçoit les perles. Si Matthieu Bonfils rejoue le 

Platonov qui n’est qu’instituteur avant d’être auteur, il augmente le silence de face quand il fait aussi venir 

le théâtre avec la volubilité des histoires de terre mêlées aux histoires d’amour. Si Sophie Lacoste est en-

ceinte de tous les enfants de Tchékhov, c’est en poussant le show au rythme d’un rap qui met sa Petrovna 

dans la répétition comme un ressouvenir en avant. Si Aurélie Tardy joue la vierge à marier c’est pour 

mieux nous raconter l’histoire de L’ours qui ne fait que toujours recommencer comme son mariage en robe 

de mariée est de tous les jours. Si Franck Gazal se suicide par deux fois, il tient le fil de sifflements comme 

dans Le Pipeau on cherche un silence apaisant alors même qu’il va tenter de témoigner au bord du plateau 

sur la mort et les funérailles de Tchékhov et que là aussi il faut la rejouer la mort pour la tenir en vie. Si 

Marion Duquesne cherche un rôle, c’est pour toujours en changer parce que la condition servile est inad-

missible et que la voyance est déchirante jusqu’à prendre le temps, remonter la pendule et faire le contre-

chant de tout… Même de Laurent Coulais qui ouvre les huîtres comme Tchékhov ouvre les portes de la 

théâtralité du langage et de la vie pour mieux écouter ce qu’on ne voit pas d’habitude.  

Les portes, comme relations ? C’est tout le dispositif à la fois très simple et d’une complexité labyrinthique 

qu’explorent la petite bande qui ne cesse de foisonner en théâtralité. Non seulement il y a devant et der-

rière avec ces moments de réitération en profondeur ou hors champ qui augmentent les résonances jus-

qu’à jouer la répétition en rêve ou l’apparition en songe, mais il y a les portes qui ouvrent sur l’inattendu 

ou l’inconnu car ils sont nombreux quand défilent tous les personnages de Tchékhov, une foule à la No-

varina pour la litanie et plus certainement une classe morte à la Kantor pour ces revenants plus vivants que 

morts, plus entraînants que délirants et pourtant le délire et la mort font aussi la danse de vie et on pleure 

et on rit sans jamais larmoyer ni glousser. Je viens d’évoquer Kantor et il faut dire qu’avec Thomas Four-

neau, la création sonore n’est pas là pour boucher les trous ou illustrer les intensités, elle vient comme 

lancer et/ou prolonger la théâtralité, elle fait théâtre parce qu’elle défait aussi le visuel et l’auditif dans leur 

séparation pour inventer leur continuité. Quand les acteurs tanguent en chœur c’est que la scène bouge 

pour nous faire danser Tchékhov un peu comme le couvert est mis dans un ballet pour qu’on passe à table 

en changeant toutes nos habitudes tous les jours. Je ne prendrai plus une cuillère à soupe sans faire 

Tchékhov avec ma voisine de table qui deviendra alors tout un monde d’amour et de mort, d’infime et de 

grand, de retenue et d’emportement…  

On pourrait dire qu’on ne sait plus où on en est avec Tchékhov dans ce spectacle, cette expérience qui 

n’est plus un spectacle mais un emportement : c’est exactement cela qui est passionnant au sortir de cette 

expérience dont on ne sort pas puisque relisant Tchékhov ou mettant le couvert, voilà que la danse des 

corps, des gestes, des mots vous viennent à la bouche, vous passe à l’oreille, vous déplace les pieds, vous 

embrasse la vie. Il y a une fraîcheur comme si le théâtre recommençait avec tout ce qu’on sait faire sim-

plement ou qu’on ne sait pas trop comment faire. Il n’y a plus qu’à suivre l’invitation : « tâtez là si j’ai le 

cœur qui bat ». Et répondre, c’est-à-dire faire Tchékhov sans savoir. Cela touche juste même si on n’ose 

pas aller jusqu’au cœur ! 

C’était au théâtre de la Bastille dirigé par Jean-Marie Hordé qu’il faut remercier d’avoir accueilli la petite 

bande d’Aurélie Leroux les 5, 6 et 7 février 2009. Montré à Marseille auparavant au théâtre des Bernar-

dines, il faut souhaiter que ce travail continue à être montré ailleurs et que la compagnie d’à côté reste dans 

l’inaccompli d’un travail toujours en cours.  

Serge Martin 

 

Revue,  « Résonance générale », 9 février 2009  

 



 

 

               

    Nice-Matin, 16 février 2009 

 

 


