
longs que prévus et elle ne dura finalement que 42 
minutes. Les spectateurs espéraient une troisième 
partie. Je vais donc saisir l’opportunité que m’offre 
cette reprise au 2.21 pour écrire une nouvelle 
aventure d’Ivan Andreïevitch. Ce ne sera pas cette 
fois une réécriture, car Dostoïevski, bien qu’il ait eu 
l’intention d’écrire davantage sur ce personnage, 
ne l’a finalement pas fait.

Un des acteurs m’a confié : « Dans la première par-
tie, je me sens stable. Par contre, dans la seconde, 
la rapidité des répliques devant s’allier à notre dis-
position dans l’espace, notre immobilité, me désta-
bilise. Le plus drôle, c’est que j’aimerais que la troi-
sième partie soit encore plus rapide, qu’il y ait une 
sorte d’explosion et que je sois perdu tout à fait ». 
En résonance avec cela, un spectateur dira : « À la 
fin de la pièce, j’espérais encore une bagarre ».

Un des thèmes principaux travaillé dans la pre-
mière version de La Cuisinière d’Ivan A. est 
celui de l’identité. Alors qu’il attend sa femme en 
bas d’un immeuble en compagnie de l’amant de 
celle-ci, Ivan essaie par ses réponses ambigües et 
concises d’éviter de révéler son identité. L’amant, 
qui ne désire pas être confondu, utilise le même 
processus. Or Glafira, la femme d’Ivan Andreïe-
vitch, a un deuxième amant. Nous pouvions ainsi 
jouer sur l’identité de l’amant et du mari, et pous-
ser notre jeu jusqu’à la confusion.
Bien sûr, nous ne parlions que de rapports entre 
hommes et femmes. Ces rapports ne disent rien 
sur l’essence d’Ivan Andreïevitch car finalement, ce 
personnage ne se définit pas que par cela, il n’est 
pas que le mari de Glafira.
Dans la seconde partie, les deux maris portent le 
même nom. Nous jouons ainsi sur les problèmes, 
les préoccupations similaires des deux maris. Mais 
si les deux maris portent le même nom, il était clair, 
à nouveau, qu’ils ne sont pourtant pas la même 
personne.
Dans cette troisième partie, j’aimerais pousser le 
problème de l’identité plus loin, jusqu’à la folie. Ivan 
Andreïevitch est-il bien Ivan Andreïevitch ? 
Certaines passions nous font oublier que nous 
ne nous définissons pas seulement par elles. Je 
constate que nous sommes amenés à constam-
ment nous recentrer afin, paradoxalement, de ne 
pas nous rigidifier.
Est-ce qu’Ivan Andreïevitch parviendra à prendre 
conscience de sa jalousie et à en sortir ? Nous le 
saurons à la fin de la pièce.

Cette mise en scène est une remise en cause des 
codes du vaudeville. Si je pense aux pièces de Fey-
deau, cette forme m’évoque les claquements de 
porte, un espace fermé et bourgeois, la mobilité 
des personnages, des voix fortes et un rythme in-
fernal. Comme mon écriture recherche la concision 
et la répétition, j’ai pu commencer à développer une 
autre forme de vaudeville : l’immobilité des person-
nages dans un espace abstrait, une parole rythmée 
et harmonieuse travaillée comme une partition de 
musique. Ainsi, le morcellement que je vois dans 
mon théâtre, cet immobilisme, alors que le mouve-
ment est présent dans les mots et les sentiments 
qui agitent les acteurs, ce paradoxe, j’espère le me-
ner encore plus loin afin que cette « explosion » ou 
« bagarre », pressenties par le comédien et le spec-
tateur, surviennent grâce à la forme travaillée.

SOLEIL NOIR : OPÉRA POUR UN 
HOMME SEUL
PAR MARION GRAF ET ANTOINE JOLY

Lorsque Francis Giauque se suicide, à l’âge de 31 
ans, il est l’auteur de deux minces recueils confi-
dentiels : son oeuvre littéraire - poèmes, lettres, 
proses - paraîtra peu à peu grâce en particulier à 
son ami de toujours, Hughes Richard, et à Georges 
Haldas, le confident des dernières années. Giauque 
(1934-1965) est né à Prêles, au-dessus de La 
Neuveville, où son père est facteur et buraliste 
postal. La maison restera le refuge du poète, qui 
n’achèvera pas ses études et vivra de gagne-pains 
passagers; libraire, correcteur de nuit, collabora-
teur d’une saison à La Baconnière, éphémère pro-
fesseur de français à l’Ecole Berlitz de Valence …

« Aux alentours de sa vingtième année, la certitude 
d’une exclusion irrémédiable s’empare de lui; une 
lente asphyxie intérieure commence. Sentiment 
de culpabilité, alcool et drogues écraseront inexo-

rablement le poète, révolté contre la société et la 
psychiatrie. » 

Importante figure littéraire francophone, Francis 
Giauque est considéré par André Breton comme 
étant l’un des « poètes maudits » de Suisse ro-
mande, le poète des mis-à-part et des rebelles.

« amer breuvage du silence

quand la dernière voix s’est tue

et qu’il faut repartir dans la nuit

seul face aux pans d’ombre

menacés par l’absence de toute clarté

amer breuvage du silence

distillé goutte à goutte

dans l’alambic souterrain des veines

on voudrait qu’un seul cri

arrache un frisson aux lichens de l’ombre

qu’un appel fraternel décime le troupeau

des mots pétrifiés dans la glace du mutisme »

F. Giauque

Le livret évoque la vie du poète, illustrant la pro-
gression et l’intensité de son calvaire, tant psy-
chique que physique. On pénètre ainsi dans l’esprit 
fragmenté du poète, d’abord adolescent flam-
boyant, mais confiné dans sa chambre, se rêvant 
chanteur, obsédé par une figure féminine idéale et 
fantomatique. Puis, suite à une terrifiante « crise 
d’Espagne », épisode traumatique qui scelle sa 
folie et son incapacité à se relever, on suit les af-
fects vertigineux d’un homme en proie aux dé-
lires de la maladie psychique et de la plus atroce 
souffrance existentielle, comme une descente aux 
enfers. L’espace se referme et le doute s’installe : 
Sommes-nous dans une chambre d’adolescent, 
dans un asile psychiatrique, aux enfers, au bistrot ? 
Enfin, le cadre initial déconstruit finit par se recons-
truire, dans une ambivalence mort-renaissance : 
cette âme torturée se trouve-t-elle enfin libérée 
dans le cantique final ?
Comme un cycle de variations, le livret en quatre 
mouvements retrace la trajectoire existentielle 
du poète, mettant en parallèle un choix de textes 
emblématiques de l’œuvre de Giauque : les six 
chansons écrites pour Léo Ferré, le cycle de courts 
poèmes intitulé « Soleil noir » ainsi que des extraits 
issus de « Labyrinthe du désespoir », « Anne » et 
« À propos de cinq séances de psychothérapie ».
Giauque ne badine pas avec l’amer. À mi-chemin 
entre la catharsis et le rituel incantatoire de ma-
gie noire, le spectacle devrait être remboursé par 
toutes les caisses maladies sérieuses.

En mars 2019, une publication incluant CD, par-
tition, photographies et illustrations de l’œuvre 
SOLEIL NOIR : OPÉRA POUR UN HOMME SEUL pa-
raîtra en partenariat avec la revue culturelle Inter-
valles, qui y consacrera exclusivement son numéro 
de Printemps. 

LE PRINTEMPS DE LA POÉSIE
En 2019, la 4ème édition du Printemps de la poé-
sie sera inaugurée le 21 mars à New-York, puis se 
déroulera du 1er au 13 avril en Suisse romande et 
dans quelques villes alémaniques. Un programme 
commun réunira comme chaque année plus d’une 
centaine d’événements poétiques, organisés par 
des partenaires institutionnels ou associatifs. Pro-
duit par l’Université de Lausanne, ce festival multi-
sites et décentralisé a pour mission de mettre en 
valeur la poésie et ses acteurs dans l’espace public. 

Créé en 2015 à l’initiative d’Antonio Rodriguez, 
professeur de littérature française et poète, le 
Printemps de la poésie est un projet singulier non 
seulement par le nombre et la qualité des événe-
ments poétiques qu’il propose au grand public, 
mais également par les interactions qu’il sucite 
dans la région. Institutions et associations très 
diversifiées dans leurs missions et leur champ 
d’action joignent leurs propositions dans un même 
programme. Des collaborations dynamiques entre 
les milieux académiques, culturels et artistiques 
naissent de cet élan pour que la poésie devienne 
accessible à un large public.

La prochaine édition du Printemps de la poésie 
s’inscrira dans une année particulièrement riche 
en événements poétiques, qui articulera les rap-
ports de la poésie à la musique et fera vivre la 
Suisse comme une région poétique mondialement 
connectée : congrès mondial de poésie en juin à 
Lausanne, fête des vignerons en août et exposi-
tions diverses. Cette vallée poétique célébrée par 
les grands romantiques (Hugo, Lamartine, Byron, 
Dickinson) s’éveillera en « Lyrical Valley », parce 
qu’il n’y a pas que le silicon dans la vie, parce que 
nous vivons dans une région enchantée, innovante, 
culturelle, belle, multilingue, hyperconnectée, com-
pétitive … qui pourrait montrer l’exemple d’une 
mondialisation harmonieuse : Welcome to Lyrical 
Valley !

J’ARRIVERAI PAR L’ASCENSEUR 
DE 22H43
PAR PHILIPPE SOLTERMANN

Extrait du spectacle
Mais oui les enfants, le papillon c’est un truc 
qui vit la nuit comme dans la chanson de France 
Gall : « Comme un papillon de, comme un papillon 
de, comme un papillon de nuit ». Même si je loue 
une admiration probablement abusive envers Hu-
bert-Félix Thiéfaine, il est facile de constater qu’en 
face la concurrence était assez moindre. 
Disons qu’Hubert-Félix Thiéfaine il t’emporte 
dans un monde, un continent de références où 
coexistent à équidistance Rimbaud, Allan Poe, 
Baudelaire, Diogène, Ferré, Anabel Lee, Hopper, 
Bergman, Charles Belle, Schopenhauer, Shakes-
peare, Nietzsche …
Puis France Gall comme un papillon de, comme un 
papillon de, comme un papillon de nuit. Donc en 
effet, il y a une évidence d’aimer Hubert-Félix Thié-
faine et sans autre objectivité je l’admire. Je souffre 
potentiellement du syndrome de Stockholm … Je 
l’adule comme un adulte immature. Je le vénère 
comme le gynéco fier découvrant une maladie vé-
nérienne. 
Je l’encense comme un hippie brûle de l’encens, par 
réflexe, par habitude … J’aime Thiéfaine sans l’avoir 
rencontré. Hubert je l’admire comme l’humain est 
capable du pire. Je l’idolâtre puisque mon quotidien 
est âpre. 

Thiéfaine on lui donnerait le diable sans conces-
sions. Je reviens toujours vers ses anciens albums 
comme l’enfant adopté cherche à savoir qui sont 
ses parents biologiques. Je suis le noir cirant ses 
chaussures pendant la période de l’esclavage, mais 
j’ai la limite claire dans mon idolâtrie, je ne suis pas 
Marc David Chapman. Disons que je vais mieux que 
Marc David Chapman et je me sens plus équilibré 
que Charles Manson. C’est toujours rassurant, la 
comparaison avec le pire. 
L’orgueil nombriliste longtemps utile pour se co-
gner la tête contre le mur. J’ai des maniaqueries 
solitaires, des murs solides pour me cogner la 
tronche, j’avais honte d’espérer aller bien. Heureu-
sement il est toujours possible d’encore et encore 
renouer avec la déception. J’ai constaté un jour que 
j’allais n’avoir plus de pied à force de tirer des balles 
dedans, j’ai gardé ma tête pour l’unique usage de 
faire mal aux murs, je veux que ma tête ne soit pas 
froide à cause d’une balle. 
Le concept de survivre dans un pays sans guerre 
m’apparait encore un combat important. Aller 
mieux dans mon cas consiste à grogner plutôt qu’à 
se cogner. Je jouis de ma posture victimaire, j’ai la 
tristesse volubile, le narcisse totalitaire pour mieux 
me taire. Je suis un fainéant du bonheur.

SWEENEY TODD
PAR DOMINIQUE TILLE

Stephen Sondheim : 
la rhapsodie du langage
Il a désormais plus de 80 ans : Stephen Sondheim 
est une figure mythique de la comédie musicale 
aux Etats-Unis. La première fois que j’en ai entendu 
parler, j’avais 19 ans et j’écoutais West Side Story, 
que j’avais cru être un opéra ringard de l’époque 
de mes grands-parents. Dès la première écoute, 
j’ai été bluffé par les syncopes jazzy de Leonard 
Bernstein, mais surtout par la prosodie sautillante 
de Stephen Sondheim, qui en signait le livret. Ma-
riant avec bonheur le langage parlé et les envolées 
lyriques, je découvrais alors l’auteur de  Sweeney 
Todd, Sunday in the Park with Georges et Company.

Stephen Sondheim est un compositeur-parolier 
prolifique et très créatif, explorant à chaque fois 
une palette de sonorités et de mélodies qui nous 

embarquent dans des univers d’exception. Ce qui 
me touche le plus, c’est sa capacité à épouser la 
mélodie du langage dans une dynamique flirtant 
avec le surréalisme: les appels répétés des amis du 
héros deviennent un refrain obsédé et dissonant; 
les touches de peinture d’un Seurat impression-
niste deviennent les staccati pointillistes d’un re-
frain inspiré … Sondheim cherche à nous prendre 
à contrepied avec quelques mesures irrégulières, 
nous fait sursauter avec un intervalle augmenté, 
ou cristallise un groove polyphonique avec 12 ac-
teurs sur scène.     

Au printemps 2019, le fraîchement créé Collectif 
Sondheim adaptera Sweeney Todd pour la scène : 
8 comédiens-chanteurs vous offriront le conte noir 
en version revisitée. D’un soir à l’autre, le spectacle 
sera joué en version originale (anglaise) ou en fran-
çais. Une délicieuse création à déguster bien sai-
gnante … Restez à l’affût ! 

RETROUVEZ LA PROGRAMMATION DE LA 25ème SAISON SUR 
www.theatre221.ch

LA CARTE DE CURIOSITÉ
La nouveauté de cette 25ème saison ! Une carte qui permet à tous les curieux de 
découvrir nos événements à prix réduit.
La carte s’obtient à la billetterie et permet d’assister à tous les spectacles et 
concerts de votre choix.
4 spectacles : 60.- / 8 spectacles : 100.-
 
L’ABO 365
Quel que soit le moment auquel vous décidez d’acquérir votre abonnement, vous 
en profitez durant une année !
Il vous permet également d’assister aux représentations des trois autres 
théâtres membres du GRAND 8, la Grange de Dorigny, le CPO et l’Arsenic, pour 
la somme de 8.-
 
OUVERTURE DES PORTES
La billetterie et les bars de nos salles vous accueillent 45 minutes avant le début 
du spectacle. Nous vous conseillons de retirer vos billets au plus tard 15 minutes 
avant l’heure de la représentation, sans quoi votre réservation n’est plus garantie.
 
Attention
Le 2.21 ne dispose pas de moyen de paiement par carte de crédit.
 

CONTACT
Réservations : 021 311 65 14
Administration : 021 311 65 40 / contact@theatre221.ch
      
ACCÈS
En transports publics : TL n°7, n°60, n°22 arrêt Place du Nord, n°8 arrêt Tun-
nel. M2 arrêt Riponne-Maurice Béjart ou Bessières (à 10 minutes à pied).
En voiture : les places sont limitées dans le quartier ! Les parkings les plus 
proches sont ceux de la Place du Vallon et de la Place du Tunnel ainsi que le 
parking de la Riponne.

L’ESPACE ET NOUS
ENTRETIEN AVEC ALAIN BOREK

Le spectacle sera créé dans un an, mais peux-tu, 
en trois mots, décrire le projet de L’ESPACE ET 
NOUS ?
C’est un projet participatif, collaboratif, qui offre 
au public une grande place. 

Pourquoi choisir de faire un spectacle collaboratif ? 
Je suis un joyeux spectateur, j’adore aller au 
théâtre. J’aime les spectacles vivants lors des-
quels je me sens entièrement dans le moment 
présent, ceux qui me font vivre une vraie expé-
rience. J’espère toujours que les spectacles vont 
me modifier un peu. Et j’aimerais pousser ça pour 
proposer aux spectateurs de vivre une expérience 
totale. Dans L’ESPACE ET NOUS, on est presque 
au carrefour entre le spectacle et l’atelier. 

Tu dis que tu es un joyeux spectateur. Est-ce 
que tu envisages L’espace et nous comme un 
spectacle joyeux ? 
C’est difficile de répondre, parce que le spectacle 
va beaucoup dépendre de ses participants …

Ce sera donc différent chaque soir ? 
C’est certain, oui. Le spectacle offre une plate-
forme, un procédé assez rigoureux, des contraintes 
strictes, avec lesquels les spectateurs vont pouvoir 
inventer des choses. 

Pourquoi est-ce que tu utilises la voie de la 
science-fiction ? 
Le thème de la fin du monde, qu’on retrouve dans 
le spectacle, est vraiment prétexte à parler de 
notre société, de comment on vit les uns avec les 
autres. J’ai aussi lu la Horde du contrevent, d’Alain 
Damasio, qui a renforcé mon envie d’emprunter 
cette voie. 

Tu veux donc parler de notre société, et de com-
ment vivre les uns avec les autres ? 
Oui, mais j’ai du mal à penser du global au détail. 
J’ai besoin de partir du petit. Par exemple, pour 
penser au thème de la guerre, moi je vais penser 
à la bataille entre deux de mes voisines au sujet 
de la buanderie de l’immeuble par exemple. Le 
partage d’une chambre à lessive, ses codes, le fait 
de devoir la partager, la nettoyer, respecter ses 
horaires et ceux des autres, ça en fait pour moi 
un sujet d’étude pertinent. Et c’est pour ça que 
dans le spectacle je veux proposer une expérience 
micro, singulière, spécifique aux gens qui sont là 
aujourd’hui. 

Il y a une dimension politique à ce spectacle ? 
Forcément, puisque ça parle des politiques d’ac-
tion de chacun. Il s’agit d’aller au-delà des idéolo-
gies politiques d’aujourd’hui, qui deviennent très 
complexes, pour penser de véritables politiques 
d’action. 

Et comment tu prévois de travailler pour ce spec-
tacle ? 
Je vois ça comme l’élaboration d’un jeu. Avec des 
règles, qui vont savamment mélanger le hasard 
et la stratégie. J’aime ces deux notions : le hasard, 
qui est excitant et ressemble à la vie; et la stra-
tégie, qui est intéressante pour avoir un cap et 
une intention. Je vais bien sûr travailler avec toute 
une équipe, Delphine Abrecht, Flavia Papadaniel, 

Tiphanie Bovay-Klameth et Sylvain Renou. Et ef-
fectuer différents types d’essais pour pouvoir ré-
agir à différents types de spectateurs. 

Tu te réjouis ? 
Oui, beaucoup.

GEORGES ENCORE – 
CONCERTS À DOMICILE 
PAR ADRIEN KNECHT

Il nous manque le bon vieux Georges. Avec son 
sourire en coin, son regard malicieux et sa voix 
rassurante. Afin de garder au fond de soi quelque 
chose de sa poésie tendre et rêveuse, de son im-
pertinence joyeuse et complice, voici quelques 
saines activités à pratiquer quotidiennement et 
sans vergogne :

Faire du pédalo sur la vague en rêvant, se déguiser 
en cachalot, naviguer en père peinard, sauver le 
vin et le pastis d’abord, retourner se fiche à l’eau.

Les embrasser tous, se jeter dans le lit du bou-
cher, remuer l’endroit où le dos ressemble à la 
lune, battre le tambour avec ses parties génitales, 
lorgner un endroit précis, s’bécoter sur les bancs 
publics, bancs publics, bancs publics, donner 
la gougoutte à son chat, choisir son époux pour 
tromper son amant, frotter sa joue à toutes les 
moustaches, compter de nouvelles étoiles au ciel 
d’un autre lit, faire sécher son mari, penser à Fer-
nande, ne pas jeter la pierre à la femme adultère.

Boire du gros bleu qui tache, du bon lait d’l’au-
tomne, du petit bleu lourd de menaces, payer un 
verre au fossoyeur, au curé, aux chevaux même.

Laisser courir les voleurs de pommes, exciter les 
farouches bras des mégères gendarmicides, sai-
sir le juge à l’oreille et l’entrainer dans un maquis, 
rosser les cognes.

Dire morbleu, ventrebleu, sacrebleu, cornegidouille, 
parbleu, jarnibleu, palsambleu, cristi, ventre saint-
gris, par ma barbe, nom d’une pipe, sapristi, sa-
cristi, jarnicoton, scrogneugneu, bigre, bougre, 
saperlotte, cré nom de nom, peste, pouah, diantre, 
fichtre, foutre, Bon Dieu, vertudieu, Tonnerre de 
Brest, saperlipopette, jarnidieu, pasquedieu, bref 
parler comme un turlupin.

Rester dans son lit douillet, dormir comme un loir 
sur son brin de laurier.

Suivre les chemins qui ne mènent pas à Rome, se 
foutre pas mal des regards obliques, pousser en 
liberté dans les jardins mal fréquentés, laisser le 
champ libre à l’oiseau.

Voir sans arrêt tomber la pluie, croiser le vent, le 
vent fripon, guetter les stratus, ne jamais s’éloi-
gner de son arbre, lorgner les nimbus, bénir le 
nom de Benjamin Franklin.

Donner du feu, ouvrir sa huche et sourire d’un air 
malheureux, ouvrir son auberge aux gens sans feu 
ni lieu.

Partir dans l’autre monde par le chemin des éco-
liers, tourner autour du tombeau, passer sa mort 
en vacances, mener le bal à l’amicale des feux fol-
lets, rigoler pour faire semblant de ne pas pleu-
rer, mourir pour des idées d’accord mais de mort 
lente, ou même à la grande rigueur ne pas mourir 
du tout.

Mais la manière la plus sûre de faire entrer Bras-
sens dans son quotidien reste d’ouvrir les portes 
de son appartement ou de sa maison à GEORGES 
ENCORE, remplir son salon d’amis, de voisins, de 
parents ou d’inconnu pour une soirée où les mots 
du grand poète résonneront dans une intimité 
chaleureuse.

REPRÉSENTATIONS RELAX
UN PAS DE PLUS VERS L’ACCESSIBILITÉ DES 
ARTS DE LA SCÈNE À TOUTES ET À TOUS

De plus en plus de programmations culturelles pro-
posent des spectacles accessibles aux personnes 
en situation de handicap en privilégiant le langage 
signé ou l’audio-description. Les quatre théâtres 
partenaires du Grand 8 font un pas de plus et pro-
posent des représentations Relax inspirées d’une 
démarche qui a fait ses preuves à Londres.

Beaucoup de familles avec un enfant ou une per-
sonne en situation de handicap renoncent à se 
rendre au théâtre par peur de la réaction ou du 
comportement que ce dernier ou cette dernière 
pourrait avoir durant la représentation.

Les représentations Relax ont pour but de propo-
ser un accueil plus adéquat pour ce public lui per-
mettant ainsi d’avoir accès aux spectacles vivants 
dans de bonnes conditions. Concrètement, les ar-
tistes jouent leur spectacle mais des adaptations 
techniques sont apportées si nécessaire (effets 
spéciaux ou sonores atténués) et l’accueil du pu-
blic est beaucoup plus souple afin d’éviter un stress 
inutile (lumières de la salle tamisées, possibilité 
d’entrer/sortir, de s’exprimer).

Depuis janvier 2017, L’Arsenic, La Grange de Do-
rigny, le 2.21 et le CPO proposent chacun des re-
présentations Relax avec le soutien de Forum Han-
dicap Vaud qui salue et encourage cette initiative.

Au programme de cette saison, dans les diffé-
rents théâtres partenaires :

samedi 6 octobre 2018 
à 20h au CPO : LA JOIE DES AUTRES 
théâtre, par la Cie Productions de la Misère

dimanche 7 octobre 2018 
à 16h à l’Arsenic : L’IMPRESSION 
théâtre, par Old Masters

vendredi 2 novembre 2018 
à 20h à la Grange de Dorigny : LE SONGE D’UNE 
NUIT D’ÉTÉ
théâtre, de William Shakespeare, par Llum Teatre

dimanche 11 novembre 2018 
à 16h à l’Arsenic : ZANG BOUM TUUT
théâtre, de Valerio Scamuffa

jeudi 15 novembre 2018 
à 20h au CPO : OPEN MIC & CO
comédie Musicale

mercredi 21 novembre 2018 
à 20h à la Grange de Dorigny : CINQ DANS TES YEUX
théâtre, de Ahmed Belbachir, par la Cie de l’Orange 
Bleue

jeudi 6 décembre 2018 
à 19h au 2.21 : BERNARDA	
théâtre, par la Cie Les Bernardes

dimanche 13 janvier 2019 
à 17h à la Grange de Dorigny : JEANNE ET HIRO	
opérette rocambolesque, de Richard Dubugnon

mercredi 23 janvier 2019 
à 15h au CPO : LA POUPÉE CASSÉE 
marionnettes jeune public, création TMG

samedi 16 février 2019 
à 20h au CPO : LA COMÉDIE MUSICALE IMPROVISÉE
spectacle improvisé

jeudi 7 mars 2019 
à 20h au CPO : PUSH
spectacle improvisé, par la Cie Improlabo

jeudi 21 mars 2019 
à 19h au 2.21 : LA CUISINIÈRE D’IVAN A.
théâtre, par La.La.La. compagnie

Pour plus d’informations, rendez-vous sur : 
www.relax-theatre.ch
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2.21 - 25 ANS D’EXISTENCE
PETITE FRESQUE D’HIER, D’AUJOURD’HUI, 
ET DE DEMAIN

Il y a presque 30 ans, un grand projet a failli voir 
le jour, au pied de la cité lausannoise. Dans les 
historiques bâtisses des anciens magasins de la 
ville, au cœur du quartier du Vallon, un espace de 
création pluridisciplinaire, un vivier d’artistes, un 
chantier culturel permanent a été rêvé, imaginé, 
puis abandonné. Les magasins de la culture n’ont 
pas vu le jour, mais certaines graines semées alors 
ont germé. Tout au fond de la vielle bâtisse, dans 
l’un des espaces laissés vacants, le local cadas-
tré 2.21 a pris les couleurs d’une salle de théâtre : 
un pari lancé par les fondateurs du lieu et de tout 
jeunes comédiens amateurs, pour transformer les 
lieux, et jouer ensuite. Double défi réussi, joli rêve 
devenu réalité.
Le rêve a survécu. Il a grandi, rayonné. Les jeunes 
compagnies, jeunes metteurs en scène et jeunes 
auteurs ont trouvé un lieu qui leur ont fait confiance, 
dans lequel expérimenter était possible. Puis une 
deuxième salle s’est ouverte et a fait la part belle à 
tous les genres musicaux : chanson, jazz, rock, rap, 
hip-hop, classique, musique improvisée, musique 
contemporaine, opérette, comédie musicale – bon 
nombre d’artistes emblématiques de la scène ro-
mande sont passés par-là. Parallèlement, de nom-
breuses collaborations avec le milieu associatif 
sont nées, qui pour certaines sont devenues des 
rendez-vous réguliers prenant la forme d’événe-
ments, d’expositions ou de festivals.
25 ans et environ 700 spectacles plus tard, ce rêve, 
certes fragile, tient toujours debout. Fidèle à ses 
débuts, en ayant su préserver son éthique et son 
attachement à l’artisanat du spectacle, il est au-
jourd’hui une plate-forme pluridisciplinaire, tour-
née vers l’humain, défendant la création, l’audace, 
le partage des ressources et des compétences, et 
continue de croire que la collaboration et les ren-
contres sont les clés de la culture vivante.
Longtemps marqué par la salle de théâtre qui fut 
son premier écrin, il s’affranchit cette année de 
l’adjonction faite à son nom. Le théâtre 2.21 se 
réjouit d’être sobrement aujourd’hui le 2.21 pour 
fêter avec vous ses 25 ans ! 
Et afin de « marquer le coup », la saison 2018/2019 
sera jalonnée par la publication de cinq tracts qui 
traiteront de thématiques chères au 2.21 et appor-
teront un regard sur ces 25 années d’existence.

ABASIA
PAR NICOLAS YAZGI

Plongée dans le gouffre, passage par les enfers, mort 
symbolique – et parfois réelle  – représentent des 
thèmes mythologiques universels. Sans eux, nous 
racontent les vieilles histoires, pas de transformation 
vitale ni de renaissance possibles. 

Pourtant, le monde occidental refoule en grande par-
tie ces notions. Il fétichise l’individu, son développe-
ment personnel, son bien-être autocentré, le « risque 
zéro » et, surtout, une productivité constante. Peu 
d’espace pour les abîmes : il faut sourire, positiver, 
surmonter rapidement les difficultés, planifier, être 
fiable et efficace. 

Quel horizon dès lors pour qui n’arrive pas à se dé-
faire d’une douleur d’être chronique ? 959687 ca-
chets d’antidépresseurs ? 4800 heures de thérapie ? 
Existe-t-il d’autres chemins ?

ABASIA
ἀ-, a- 
Préfixe exprimant la privation.
βασίς - basís 
Action de marcher. Organe pour la marche. Ce sur 
quoi l’on se tient.

Selon des chiffres de l’observatoire suisse de la 
santé, chaque année environ 7% de la population 
souffre d’une dépression pour la première fois ou 
d’une récidive de la maladie. Le risque d’être atteint 
au moins une fois au cours de son existence est de 
l’ordre de 20%. 

Au-delà de ces chiffres un peu impersonnels, une 
des raisons qui nous a rassemblés et motivés au-
tour de ce thème est que nous (Frédéric, Julie & Ni-

colas = la Cie Pied de Biche) sommes entourés de 
proches atteints de dépression sérieuse. Le phé-
nomène nous touche profondément, mais nous 
confère également un certain sentiment d’impuis-
sance. Nous faisons ce que nous pouvons pour 
accompagner ces personnes dans nos univers res-
pectifs, mais nous avons eu envie d’en faire plus et 
d’utiliser nos ressources collectives et profession-
nelles pour aborder le thème, le questionner et le 
sublimer artistiquement.

Interrogeant de manière sensible, poétique et lu-
dique la construction contemporaine de l’étiquette 
« dépressif », la Cie propose ainsi le périple fantas-
magorique d’un être humain dont la vie s’effondre. 
Celui-ci va progressivement (re)découvrir que les 
épreuves de vie et la souffrance mentale sont au-
tant individuelles que collectives, tout comme le 
sont les espoirs de s’émanciper, ne serait-ce qu’un 
peu, du mal qui l’afflige.

L’ÉVADÉ 
PAR KARIM SLAMA

- Tu t’y mets ?

- À quoi ?

- À ton spectacle. Ce que tu sais faire, un solo avec des brui-

tages et des musiques, quoi !

- J’aimerais. Mais pas des sketches. Je veux raconter une his-

toire.

- Tu vas causer alors ?

- C’est le principe.

- J’aime surtout quand tu causes pas, en fait.

- Tu voudrais que je ponde un spectacle sans parler ?

- Oui. Mais il pourrait y avoir d’autres voix, dont celle d’un nar-

rateur.

- Et qui raconte quoi ?

- Je sais pas.

- Merci, ça m’aide. Pourquoi mon personnage ne ferait que du 

mime ?

- Il ne peut pas faire autrement.

- Parce qu’il s’ennuie ?

- Et même beaucoup. Mais il faut savoir pourquoi. Il devrait être 

enfermé.

- Il est paralysé !

- C’est horrible !

- Ou plein d’espoir. T’imagines la force à avoir ? Les ressources 

à puiser ? Ses capacités créatives ? En fait, ce spectacle serait 

une ode à la vie au travers d’une lutte contre la séquestration.

- Je suis pas certain que de montrer un homme paralysé soit 

très réjouissant.

- On ne le montrera pas. Les spectateurs seront dans sa tête, 

verront et entendront comme lui.

- Et tu seras l’illustrateur de sa conscience.

- Une représentation de ce qu’il voit, entend, ressent, se sou-

vient et invente.

- OK.

- OK.

Des témoignages précieux, comme celui de Domi-
nique Bauby dans « Le Scaphandre et le Papillon », 
montrent que les victimes de ce qu’on appelle le 
« Locked-In Syndrome » portent pour la plupart, 
au terme d’un chemin tortueux, une formidable re-
connaissance en la vie. Ce spectacle se veut être un 
hommage au courage, à la force et à l’espoir néces-
saires pour accepter une existence enfermée dans 
un corps devenu prison, où l’esprit devient princi-
pale ressource de divertissement.

AUTOUR DE …

SKNAIL
PAR BLAISE CAILLET

SKNAIL, projet musical d’electronica-jazz, présen-
tera et vernira son 3ème album « Mutation » au 2.21 
à Lausanne. Pour marquer le coup, les 2 concerts 
prévus les 5 et 6 octobre seront présentés sous 
forme d’une création multidisciplinaire. En effet, 
sera également présent sur scène avec les 8 mu-
siciens, l’artiste turc Can Pekdemir qui a réalisé le 
artwork de ce dernier opus. Spécialement venu 
d’Istanbul pour l’occasion, il présentera ces visuels 
avant-gardistes sur les improvisations et les notes 
bleu foncé de Yannick Barman à la trompette, Sté-
phane Chapuis au bandonéon et Philippe Ehinger 
à la clarinette basse. Porté par les voix de Billie 
Bird et Nya et sa poésie urbaine, ce jazz futuriste 
et organique reposera dans les bras de Guy-Fran-
çois Leuenberger au piano et Alain Dessauges à la 
contrebasse. Et enfin, à la direction du projet et au 
laptop, SKNAIL, Blaise Caillet à la ville, entraînera 
ces musiciens et le public dans un univers où l’elec-
tronica minimale « glitch » fusionnera avec la beau-
té des instruments acoustiques.

La démarche artistique de SKNAIL, en plus de d’ou-
vrir les portes à une nouvelle esthétique musicale 
et sonore mêlant le jazz à l’electro, se veut égale-
ment rassembleuse. Rassembleuse de musiciens 
et d’artistes issus de milieux et d’influences très 
différents (jazz, classique, rap, folk, …), mais qui, 
sous la bannière d’un même projet, se réunissent, 
mélangent leur style et apportent leur touche pour 
au final ne former qu’un seul et même son. 

Un seul et même son qui est donc extrêmement 
heureux de pouvoir présenter ses « Mutations » 
musicales au 2.21, haut lieu de culture à Lau-
sanne. 25 saisons de programmation éclectique, 
de prises de risque et d’ouverture d’esprit, ça se 
fête ! Il est indispensable que des lieux tels que le 
2.21 subsistent afin de préserver une culture libre 
et indépendante, à l’écart des diktats économiques 
et des divertissements formatés. C’est donc avec 
une grande joie et beaucoup d’honneur que SKNAIL 
prend part à cette saison « jubilé » pour y présenter 
son nouveau projet et ajouter sa pierre à un édifice 
aussi solide et important que celui de la rue de l’In-
dustrie 10 à Lausanne.

LAUSANNE-IMPRO
PAR ADRIEN KNECHT

Il y a 15 ans, quelques acteurs se rassemblaient 
dans la cave du Bleu Lézard pour poser les pré-
mices du spectacle improvisé Casting. Quatre co-
médiens se plient aux demandes d’un réalisateur 
de film afin de chercher par l’improvisation la ma-
tière qui sera développée dans le « film » imaginé 
par ce dernier. 10 ans plus tard, la compagnie in-
vestit les planches du 2.21 et confronte son spec-
tacle, déjà bien rôdé, aux regards enthousiastes et 
critiques de l’équipe qui les accueille. La collabora-
tion s’étire sur 5 années et contribue à renouveler 
ce spectacle toujours mouvant et imprévisible qui 
érige l’inattendu et le spontané en valeurs cardi-
nales. 15 ans déjà … comme le temps passe !

Mais le temps n’est pas à la nostalgie, plutôt à la 
célébration des richesses développées par la com-
binaison des imaginaires d’acteurs livrés aux aléas 
de l’instant présent. Des milliers d’images furtives 
et jamais répétées, qui hantent encore les murs et 
les têtes :

Un aigle qui plane majestueusement au-dessus du Colorado

De joyeux bouchers sanguinaires étripant sur des airs de be-bop

Un oiseau s’obstinant à employer les escaliers, par militantisme

Un prêtre qui danse, avec ou sans soutane

Des Cajuns errants

Une amoureuse qui aurait bien voulu faire taire cette autre à l’in-

térieur d’elle-même

L’adieu à cet ami mourant, bercé par le chant des cigales, en Pro-

vence

Le chef indien, posté devant l’entrée du bâtiment de l’ONU à 

New-York

Un vieillard qui tente par tous les moyens de mettre fin à ses 

jours

Un gang mafieux déchiré par une affaire d’héritage

Deux couples qui se remettent difficilement de leurs vacances 

communes

Un aller-retour en train qui change la vie

Un hôtel qui sert le petit déjeuner dans la salle du petit déjeuner

Une finale d’Ultimate

Au milieu du désert, une longue attente et un butin qui a disparu

Un banc, dans un parc, théâtre de tous les drames et les joies 

du quartier

La lourde tâche de repeupler une Terre dévastée par la folie des 

hommes (…)

Tant d’années consacrées à faire émerger ces his-
toires, ces scènes et ces personnages … Qu’est-
ce qui pousse encore les acteurs à persister dans 
cet effort incessant à créer de l’éphémère ? Et les 
spectateurs à leur accorder de l’attention ?

Peut-être la recherche de cette sensation grisante 
d’affronter l’inconnu, sachant que tout peut s’ef-
fondrer, mais qu’on ne laissera pas faire. Ou cette 
joie de sentir l’intelligence collective émerger du 
groupe et sublimer l’individu. Ou encore cette sen-
sation rassurante, dans une époque où le senti-
ment d’impuissance s’impose en force, que l’ima-
ginaire peut tout et que sa puissance est infinie.
Cette saison, nous célébrons : nos 15 ans d’exis-
tence, notre histoire commune de compagnie 
certes, mais aussi notre joie de vivre au présent sur 
la scène, et de partager avec les spectateurs des 
moments toujours uniques.

CH.AU EN BOUCHE
PAR AURÉLIE DE MORSIER

Pour sa 12ème saison de brunchs musicaux, la com-
pagnie CH.AU investit le territoire pétillant des pa-
pilles gustatives et vous invite à explorer les liens 
qui se tissent entre les goûts et les sons. Quel rap-
port entretient le cuisinier avec les aliments ou ses 
ingrédients de prédilection ? Ne pense-t-il pas son 
menu comme une partition ? Avec une entrée pia-
nissimo, un plat principal plutôt adagio et pour ter-
miner un expresso presto … Quant au compositeur, 
entend-il la musique de sa prochaine oeuvre avec 
les crépitements et les chuintements du calamar 
qu’il vient de jeter dans l’huile de friture ? à moins 
qu’elle ne se révèle dans la découpe du steak tar-
tare et l’énergie crue d’une guitare distordue …
La Cie CH.AU vous propose de découvrir le violon-
celle-homard, la chanteuse-fraise et leurs amis 
du frigo musical qui vous emmèneront dans un 
univers mitonné aux petits oignons : un brunch 
comme le délicat hors d’oeuvre d’une création scé-
nique, Outrageusement CH.AU en bouche, qui sera 
réalisée en collaboration avec Anne-Cécile Moser 
et le restaurant de La Pomme de Pin et présentée 
à l’Oriental-Vevey du 13 au 17 février 2019.

D’S HEIDI UND SINE GIELE
PAR HEIDI KIPFER

Je suis née dans un petit village vaudois, nous habi-
tions une ferme bernoise, à la maison on parlait le 
bärndütsch, mon grand-père jouait au hornuss, les 
chants traditionnels suisses allemands agrémen-
taient les réunions de famille.
À 6 ans, je rejoins l’école, la langue française s’im-
pose.
À 14 ans, je n’aime pas mon prénom D’s Heidi, je 
me fais appeler Eddie.
À 15 ans, j’entends pour la première fois les chan-
sons de Mani Matter.
À 16 ans, je chante à tue-tête les Oiseaux de pas-
sage de Georges Brassens, à cheval dans les marais 
camarguais. Je déclame  La prose du Transsibérien 
de Blaise Cendrars :

(…) Car mon adolescence était si ardente et si folle
Que mon cœur, tour à tour, brûlait comme le temple
d’Éphèse ou comme la Place Rouge de Moscou
Quand le soleil se couche …

Vivre au galop, en révolte contre le vieux monde.
J’ai la certitude de mourir à 40 ans !

En 1981, j’entre à l’école de théâtre : Kulturmühle, 
(Totales Theater Yolanda Rodio) à Lützelflüh dans 
l’Emmental, ma commune d’origine. Retour aux 
sources, ironie du sort ?
En 1993, je rencontre Giovanna Marini, et par un 
curieux détour, le chant traditionnel italien me ra-
mène à mes origines.
Depuis, je flirte avec le bärndütsch quand l’occasion 
se présente. Mon drôle d’accent, l’emploi de mots 
désuets surprennent, amusent parfois …
Je parle la langue de mon grand-père.
D’S HEIDI UND SINE GIELE est un projet de La Cie 
Mezza Luna, compagnie lausannoise que j’ai initiée 
en 2004 avec le « Train du Sud », dont la prédilec-
tion est le tissage de textes et de musiques. La 
musique est indissociable des créations de la Cie.

Le désir est né de croiser les chansons de Mani 
Matter et de Georges Brassens, la rencontre im-
probable de deux troubadours libertaires et d’une 
profonde humanité. Ils ne se sont sans doute ja-
mais rencontrés, il est peu probable que le grand 
Georges eut vent de l’admiration que lui portait 
Mani le bernois. Auteur compositeur interprète, 
juriste propret au service de la Ville de Berne le 
jour, l’homme se muait en auteur, compositeur et 
interprète libertaire la nuit. Amoureux des mots, le 
moustachu à la guitare savait mieux que quiconque 
susurrer de petites histoires douces, amères et 
souvent corrosives. Grand admirateur de Brassens, 
il compose ses propres chansons en dialecte ber-
nois - intraduisibles jeux de mots et traits d’esprit. 
Brusquement enlevé à la vie en 1972 à l’âge de 36 
ans, il est encore aujourd’hui porté aux nues, inscrit 
au registre des traditions vivantes recensées par la 
Confédération.

Le projet de rapprocher, confronter ces deux littéra-
tures prend racine dans l’histoire personnelle d’Heidi 
Kipfer - Il s’agira simplement de l’aider à trouver le 
meilleur chemin pour réaliser cette aspiration.

L’aider à tricoter ces mots, ces langues et ces mu-
siques pour trouver la dynamique du spectacle et 
par là d’en raconter le récit.
Faire entendre avec facilité les trésors de ces deux 
univers apparemment éloignés et en même temps 
(et paradoxalement) apparemment proches, à tra-
vers les souvenirs et les goûts d’une femme chan-
teuse et comédienne. Sans oublier bien sûr les 
deux compères-musiciens, Bill Holden et Thomas 
Steiger, qui ne doivent pas être réduits à un rôle 
d’accompagnateurs mais bien être des acteurs de 
l’histoire. 
Dominique Bourquin (metteuse en scène)

LA COMÉDIE MUSICALE 
IMPROVISÉE
PAR LA CMI

Mais comment vous faites pour vous mettre d’ac-
cord sur l’histoire à vivre ? Et quand vous n’avez 
pas d’idées, vous avez peur du blanc total ? Allez, 
avouez : vous préparez les musiques à l’avance ?

Autant de questions qu’on nous pose parfois à 
l’issue des spectacles … comme autant de com-
pliments ! Car si l’improvisation cache à ce point 
son jeu, c’est qu’elle nécessite une méticuleuse 
préparation : au contraire d’une création classique 
élaborée pendant 4-6 semaines de répétitions, la 
troupe de la Comédie Musicale Improvisée affine 
son spectacle toute l’année, au fil d’une quinzaine 
d’ateliers et d’un week-end estival. De quoi don-
ner aux artistes des outils d’écoute, de créativité et 
d’écriture de chansons spontanées. 

Jusqu’à la première scène, tout est possible : les 
odeurs du lieu, l’ambiance de la salle, tout est sus-
ceptible d’influencer la création; et la suggestion 
piochée dans le public est davantage une source 
d’inspiration qu’une « preuve » que tout est impro-
visé. Alors le seul « truc », s’il y en a un, c’est de tisser 
délicatement les premiers mots et les premières 
images du spectacle pour découvrir une oeuvre 
éphémère, exclusive, évanescente : tout devient 
signe, tout résonne, les idées s’entrechoquent 
dans nos têtes … Jusqu’à proposer une version de 
l’instant présent, une histoire théâtro-musicale qui 
ne sera jamais rejouée. 

La troupe de la Comédie Musicale Improvisée tra-
vaille en collectif depuis 2012 et a développé de 
nombreuses variations sur le spectacle original: 
une version en rue (notamment jouée à Paléo en 
2015), une mouture à 3 artistes (la « Micromédie 
Musicale Improvisée ») et des collaborations en-
richissantes (Eustache, l’AJAR) qui ont permis au 
spectacle de se renouveler et de parfaire ses outils. 
À chaque spectacle, l’histoire se réinvente en chan-
sons improvisées, en musiques spontanées et en 
chorégraphies inédites. 

SWANSONG
PAR QUENTIN MOURON ET ZOÉLINE TROLLIET

Ici, une tête tombe. Là, une nuque se brise. Ici, 
c’est une balle. Là, une seringue empoisonnée. La 
condamnation que l’on rend et le condamné que 
l’on exécute correspondent à deux moments spec-
taculaires, qui font la joie et l’horreur de ceux qui 
y assistent. Pourtant, entre le jugement et l’exé-
cution se trouve un moment de suspension an-
goissée. Dans les fameux « couloirs de la mort », si 
insonorisés que pas un murmure, pas un sanglot 
ne s’en échappent, les condamnés écrivent. Leurs 
textes, recueillis par l’association Inmates’ Voices, 
qui s’engage à donner une voix par l’art aux prison-
niers que l’on tait, parlent de l’angoisse de ce qui 
vient après, de la colère, de la tristesse, du néant, 
du paradis que l’on avait à portée de main – et que 
l’on a perdu. 
Chantés par John Hasle et Yann Hunziker sur 
une composition de Sylvain Papotto, ces textes 
nous emmènent dans cet « anti-lieu », suspendu 
quelque part entre la vie et la mort, entre l’humain 
et l’inhumain. 

Au moment où sont imprimées ces lignes, cer-
tains de ces hommes sont déjà morts, d’autres 
attendent toujours, silencieux. Sur scène, leur voix 
résonne une dernière fois. Inspirés de leurs mots, 
les dessins étranges et évocateurs d’Eloïse Trolliet 
transcrivent les méandres de leurs pensées.

Face à eux, froide, sévère, se tient la Loi (à laquelle 
Quentin Mouron prête sa plume et sa voix). Cette 
dernière est à son tour sommée de répondre, de se 
justifier. Ainsi, elle tue. Mais elle ne tue que parce 
que quelqu’un a tué. Elle emprisonne. Elle sépare. 
Elle anéantit. Dialogue sans issue, impossible – et 
dont l’impossibilité fonde le tragique – SWAN-
SONG se veut spectacle total. 

Par la présence de la Culture, témoin sensible et 
engagé (incarnée par la voix lyrique de Zoéline Trol-
liet sur des textes emblématiques du théâtre, de 
l’opéra ou de la religion), la pièce interroge notre 
rapport à la création en regard de cette condition 
humaine qui fait de nous tous des êtres voués à 
la mort. 
Les condamnés, les artistes, la justice même, tous 
semblent pris d’une nécessité de créer, de don-
ner forme. Jankélévitch est convoqué, lui qui écri-
vait que « c’est parce qu’il peut mourir que l’homme 
peut penser, souffrir, aimer et avant tout créer. » Il 
est des lieux désertés par l’espoir, désertés par 
l’amour; où la possibilité de s’exprimer par l’art per-
met de garder tendu le fil qui raccroche l’être à son 
humanité, de retrouver un sens au plus profond du 
néant.

BERNARDA
PAR GIULIA BELET

BERNARDA est un spectacle né de la rencontre 
entre plusieurs désirs : l’amour d’un texte, la né-
cessité de s’approprier un espace de création et la 
valorisation des femmes dans le paysage théâtral 
suisse-romand. 

« La Maison de Bernarda Alba » de Federico Garcia 
Lorca (1936) était révolutionnaire pour son temps. 
À cette époque-là, parler du désir féminin en Es-
pagne, pays très catholique, a fait l’effet d’une 
bombe. Cette pièce a été sa dernière, car peu après 
son écriture, Lorca a été assassiné par les fran-
quistes. Ses oeuvres seront d’ailleurs censurées 
jusqu’en 1953.
Mais la pièce ne nous parle pas uniquement de 
désir charnel. L’auteur suggère que les protago-
nistes sont mues par quelque chose de beaucoup 
plus profond : le désir de s’extraire du poids des 
traditions et de disposer de leur vie comme bon 
leur semble. C’est par cet angle-ci que j’ai souhaité 
aborder la création.
La nécessité de dire ces textes part de quelque 
chose qui est universel et qui reste pertinent en 
2018 : l’envie d’être « plus grand » ou en d’autres 
termes; la volonté de s’extraire des limites du car-
can sociétal. 
Vous n’assisterez pas à la représentation du texte 
entier, car j’ai fait le choix de l’adapter pour deux 
comédiennes. Et afin d’y ajouter des fulgurances, 
de l’humour et du rythme, j’ai entrecoupé mon 
adaptation de divers textes contemporains (Duras, 
Rahimi, Prévert …) et de morceaux de musique en 
lien avec les thématiques de l’enfermement, des 
traditions et du désir. 
Monter cet objet m’est apparu comme essen-
tiel dans ma démarche d’artiste, car il questionne 
mon héritage méditerranéen ainsi que la place de 
la femme dans certains milieux.   Mes grands-pa-
rents viennent d’un petit village sicilien où tous les 
faits et gestes sont scrutés, analysés et jugés en 
fonction de leur adéquation ou non avec la morale 
chrétienne. 
À son adolescence, ma grand-mère a perdu sa 
soeur cadette et s’est retrouvée à devoir porter le 
deuil. Elle a dû s’habiller de noir, faire vache maigre 
et était interdite de sortie. Sa mère tenait sa mai-
son d’une main de fer. Rien ne devait remuer. Les 
contraintes qu’a imposées mon arrière grand-
mère aux femmes de sa famille lui avaient égale-
ment été dictées par ses parents. À son tour, ma 
grand-mère a hérité de cette façon de penser et 
l’a transmise à sa fille, ma mère. Et ce, sans trop 
se poser de questions. Bien évidemment, au fur et 
à mesure des générations, les contraintes se sont 
édulcorées, mais je ne peux faire autrement que 
de me demander : que reste-t-il de ces coutumes 
dans ma façon de voir le monde ? En suis-je encore 
le vecteur ? Est-ce mon rôle que de tenter d’inver-
ser la tendance ? Dans l’exercice de mon métier, 
suis-je complètement exempte de biais et mon 
genre me limite-t-il ?
C’est au travers de la fiction et avec l’aide de Tama-
ra Fischer, Clémence Mermet et Timothée Giddey  
que nous avons tenté de proposer une réponse à 
ces interrogations. Elle prend la forme d’un « cri », 

celui du corps et de l’esprit qui se consument dans 
un espace confiné. Quatre murs qui ne semblent 
pas être suffisamment robustes pour contenir la 
puissance de ces femmes et leur désir d’émanci-
pation.

DÉJÀ VU 
PAR JPGOS

J’ai voulu d’abord profiter de l’espace mis à ma dis-
position dans la Gazette pour parler cuisine. Plus 
particulièrement des fameux spaghettis « Déjà-
Vu ». J’avais trouvé que c’était une bonne idée. 

Mais étant donné que cette recette est secrète, 
que de surcroît elle est inscrite à la SPR, en qu’en 
plus, sitôt mon projet connu, j’ai reçu des menaces 
anonymes, dont certaines même pas signées, j’ai 
donc dû, la mort dans l’âme, faire marche arrière. 

Comme on s’en doute j’étais pas mal énervé, j’ai 
pas fait gaffe et j’ai embouti un réverbère.

Je me suis dit alors que je pourrais livrer un scoop 
à la Gazette en annonçant le premier la sortie pro-
chaine de notre parfum, le « DéjaVu n°5 », mais un 
coup de fil au laboratoire m’en a dissuadé. J’ai pas 
très bien compris ce qu’on me racontait, mais un 
type qui parle avec un masque à gaz, c’est jamais 
bon signe.

En désespoir de cause, il ne me restait plus qu’à 
me rabattre sur l’éternel bon vieux classique, à sa-
voir : les conséquences de la Guerre de Trente Ans 
sur la contemporanéité de l’écriture – littéraire et /
ou musicale – d’un spectacle comme, par exemple, 
DéjàVu.

Seulement, comme je le disais plus haut, c’est un 
bon vieux classique, et un bon vieux classique, 
par définition, est connu de tous. Alors à quoi bon 
s’étendre ? Si ce n’est pour la sieste ?

JE NE SUIS PAS LA FILLE DE 
NINA SIMONE
PAR JÉRÔME RICHER

UNE NÉCESSITÉ 
Il y a ce truc

Ouais, ce truc

	 Ce besoin

	 Cette nécessité

PARLER DE NINA SIMONE

Mais pas comme si on était dans un musée

	 Pas pour commémorer

	 Célébrer

Pas pour se dire

	 Putain ce qu’elle chante bien

	 T’entends c’te voix qu’elle a

	 Et la vie qu’elle a eu

	 Franchement la vie de merde qu’elle a eu

	 T’es pas d’accord avec moi ?

Non, ce truc j’te dis

	 Parler de quelqu’un d’bien vivant

Une de ces vigies dirait Julie

Une de ces vigies qui éclaire nos vies

	 Qui me permet de me tenir debout

C’est ça que je veux

	 Et puis creuser tout autour

Les rapports hommes-femmes

Toutes les inégalités 

Le patriarcat

Ce gouffre, tu vois

Me déconstruire

Nous déconstruire

Mais ça bloque

Parce que j’m’dis

	 Merde, je peux pas écrire ce texte

	 Ce serait pas juste que je l’écrive

Ça bloque comme ça jusqu’au printemps 2016 

Jusqu’à cette discussion avec Julie où je m’écrie

	 Mais c’est toi qui dois écrire ce texte

	 Il n’y a que toi pour écrire ce texte

Et elle qui me répond

	 Ok

Maintenant je peux dire à Julie mon idée pour cette histoire

	 Tu vois

	 Il y a cette femme et cet homme dans un hôtel d’At-

lantic City

	 Cette femme dont la mère a connu Nina Simone 

quand elle vivait en Suisse

	 Cette femme qui revient sur les pas de Nina Simone 

pour mieux tracer son propre chemin

	 Au risque de laisser dans cet hôtel sa vie d’avant

	S on mec et tout le reste

Et je rajoute

	S urtout que l’homme ne dise rien

	 Qu’il ferme sa gueule

Maintenant je dois choisir la comédienne pour incarner cette 

femme

	 En réalité, pas besoin de choisir

Ça sera Olivia

Julie, l’autrice

Olivia, la comédienne

Moi, le metteur en scène

Travailler ensemble avec l’envie que certaines de nos discus-

sions

	 De nos échanges

	N os questionnements

Se retrouvent dans le texte

	 JE NE SUIS PAS LA FILLE DE NINA SIMONE

Un corps vivant qui évolue

	S e transforme

Un texte, objet de disputes

	 De batailles épiques

Pour trouver le mot juste

	 Le bon équilibre entre tout ce qui est dit

	 PARLER DE NINA, DE MOI, DE TOI, DE NOUS

Oui, de toi aussi

Parce que tout ça t’appartient

	 Cette histoire est aussi la tienne

Et si tu veux qu’on en parle, qu’on se dispute, parce que c’est 

important de se disputer, de pas être toujours d’accord, n’hé-

site pas

Probable que je suis dans le coin

Et si j’y suis pas, sûr qu’tu sauras où me trouver

COMME ON GLISSE 
PAR GWENOLA TABIN ET LAURENT WAEBER

D’une chanson à une tempête, d’un rêve à un mor-
ceau instrumental, venez glisser avec nous jusqu’à 
en perdre l’équilibre, parfois. 
Au début, vous êtes sur un cheval insoumis et ma-
ladroit. Vous luttez. Vous vous débattez face à une 
tempête, jusqu’à vous échouer sur une plage. Et là, 
vous vous endormez. 
Instant de béatitude simple, mais quelqu’un veille, 
sans doute une divinité nocturne. Un oeil bienveil-
lant. Le temps pour lui n’est qu’un support infini.
Pourtant, de son côté, face à l’absence de fantaisie 
du programme en exécution, un clown rouspète. 
Qu’on rende la charge au poète !
Insomnie de chaleur à l’autre bout du monde. Une 
odeur de brebis rance enveloppe des idylles sous 
emprise, assujettissant l’infiniment grand comme 
l’infiniment petit. Et vous reprenez du zoom. Vertige. 
Dans votre tête il s’en passe, comme dirait la vieille 
Brigitte. Il s’en passe ici. Comme au théâtre, vient 
alors une succession de personnages contradic-
toires. Vos pensées sont prises en otage, vous 
vous réfugiez de nouveau dans le calme de la nuit.
La suite se passe dans une petite chambre, un soir 
d’automne ou de début d’hiver. Sur les murs, au 
plafond, vous êtes happé par des projections lumi-
neuses. Rêves. 
Vous rêvez mais sans dormir, surtout pas. 
Entre résignation et espoir, vous invoquez la nuit, 
symbole de repos et de retrait du monde, mais 
aussi du bouillonnement des forces créatrices dont 
dépend la beauté humaine.
En attendant, il faut sortir, s’extraire, se distraire, se 
disperser, s’apaiser, s’égayer, se lâcher, boire, rire, 
rencontrer ce drôle de type, regretter et le payer. 
Alors, plus sobre et plus sombre, de nouveau sous 
emprise, mais du temps cette fois. Le temps qui 
s’accélère dans un espace en perpétuelle réduc-
tion. Alors fuyez un peu. Narcisse vous aidera. 
Mais finalement, face à l’absurdité ambiante, on 
se défend plutôt bien ! Et on se laisse bercer par la 
musique, et on se laisse transbahuter par les mots, 
et on se laisse glisser d’un zoom à un autre, d’une 
chanson à une tempête, d’un rêve à un morceau 
instrumental, jusqu’à en perdre l’équilibre, parfois.

LA CUISINIÈRE D’IVAN A.
PAR COLINE LADETTO

Ce spectacle est le troisième que j’ai la chance de 
présenter au 2.21. Après Le Café des Voyageurs et 
Quelqu’un va venir de Jon Fosse, je suis très heu-
reuse de pouvoir fêter les 25 ans du 2.21 avec une 
nouvelle création, La Cuisinière d’Ivan A.

Lorsque j’ai écrit cette pièce, je pensais qu’elle du-
rerait 60 minutes. Mais les silences furent moins 


