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La Compagnie : Le Théâtre du Grain

Créé en 2004 à l'initiative d'Alain Maillard, le Théâtre du Grain affirme la nécessité d'une relation la plus simple et directe possible entre l'œuvre, les comédiens et le public. 

Sa démarche s'inscrit dans le droit fil d'une volonté populaire telle que Jean Dasté et Jean Vilar ont su la définir, relayée depuis par Peter Brook ou Ariane Mnouchkine – entre autres.

Se réclamant de cette filiation, le Théâtre du Grain entend porter à la scène et rendre accessible au plus grand nombre, par la clarté de son travail, des pièces porteuses de sens.

Il entend aussi aider à faire retrouver le chemin du Théâtre auprès d'un public délaissé au fil des ans, et plus particulièrement des jeunes adultes qui feront les spectateurs fidèles de demain.

Pour ce faire, le Théâtre du Grain a la volonté de remettre l'acteur au centre du plateau et du travail. C'est dans l'affirmation de la place essentielle du comédien face au spectateur que ce dernier trouve le plaisir d'être au Théâtre. Pour que le public, cette multitude unique, vive pleinement le spectacle, il y a pour nous absolue nécessité qu'il s'identifie aux personnages qu'il voit évoluer sur le plateau, sans encombrer celui-ci d'artifices qui détournent son attention.

Loin de se réclamer d'un "Théâtre du pauvre", nous ne voulons donner à voir que les éléments nécessaires à une compréhension aisée et fluide de l'œuvre montée. Nous croyons à la pédagogie artistique du Théâtre et à son éternel pouvoir d'émerveillement. L'homme restera toujours sensible au "il était une fois…" surtout s'il s'y identifie…

C’est donc dans une démarche politique au sens vrai du terme que s'inscrit le Théâtre du Grain : créer, au cœur de la Cité et loin de toute pensée partisane, des univers riches de sens qu’il s’agit de porter à l'attention et à la réflexion du plus grand nombre. 

La Pièce : Ma Vie de Chandelle

Forts de cette démarche, nous nous sommes mis à la recherche de textes pouvant répondre à nos envies et nos attentes. Ma Vie de Chandelle, de Fabrice Melquiot, est de ces œuvres-là. Elle permet, par les questions qu'elle suscite sur la relation entre le public et les personnages, de poser le problème de la perception de la réalité, telle qu'elle nous est présentée, et telle que nous la jugeons.

L'histoire

S’il fallait vraiment une histoire, ce serait celle-ci : un couple, l’homme et la femme, dans la vie duquel surgit l’autre homme. Ce dernier, chauffeur de salles, habitué aux amours faciles du show-business, connaît enfin l’amour véritable lorsqu’il croise l’homme à l’occasion d’une partie de pêche. Soucieuse de mettre du piquant dans sa vie de couple et assurée de l’amour de son mari, la femme invite l’autre homme à venir vivre chez eux. 

Voilà les prémices d’un récit qui a tout pour faire un drame efficace. Mais ce n’est pas cela que veut nous raconter Fabrice Melquiot ; et c’est là que ça se complique. Parce qu’étant vraiment amoureux, l’autre homme décide que le spectacle promis n’aura pas lieu. Or le spectacle, c’est celui que nous attendions tranquillement dans nos fauteuils, alors s’il n’a pas lieu, on ne sert plus à rien… 

Melquiot se joue de nous. Il nous montre ici comment il est possible de déplacer l’histoire, en faisant que le public en soit le centre et en pulvérisant les frontières entre la réalité et la fiction. Car c’est aussi ça l’histoire, celle d’un monde où la fiction rencontre si fort la réalité qu’elle s’y substitue. Un enjeu dont Melquiot saisit les rouages avec intelligence et sensibilité. Car malgré tout l’histoire d’amour est là, qui survit faiblement et continue à battre parmi les faux indices et les pièges dont il jalonne son texte. L’émotion n’est jamais tout à fait désamorcée : il “ sait ce que vous aimez ”…

Note d'intention

Première réussite véritable de théâtre-réalité, Ma vie de chandelle brouille sans cesse les cartes. Qui joue, quand, qui se joue de qui, qui sort du jeu, et quand un personnage prétend sortir du jeu, le fait-il vraiment ou est-ce encore pour tromper l’autre ? Qui plus est, quand bien même les protagonistes prétendent ne plus jouer, le seul fait même d’être au théâtre fait qu’ils jouent encore… on n'en sort décidément pas! 

Melquiot fait du personnage principal, l’autre homme, un génial manipulateur, l’utopie d’un homme au “ regard propre ”, vampire moderne, omnipotent, omniscient, jouant sur le déroulement de la fiction, manipulant l’homme, la femme, se manipulant lui-même et plus que tout, manipulant le public. À la fois au-dedans et au-dehors, il arbitre, depuis son fauteuil surélevé de quelques degrés, le match qui va avoir lieu entre fiction et réalité, entre les comédiens “ pour de vrai ” et les spectateurs “ pour de faux ”. Il bondit au sol pour “ vérifier la marque ” et chauffe acteurs et spectateurs en animateur de génie. Quant aux deux autres personnages, qui “ font ” la fiction, on ne sait jusqu’à quel point ils sont dupes, entraînés qu’ils sont dans ce constant brouillage du temps, de l’espace et des identités.

Et c’est là la grande force de ce texte, qui respecte parfaitement la loi du genre : comme dans la télé-réalité, on manipule les comédiens pour mieux manipuler le public. Celui-ci est en effet rendu mal à l’aise dès les premiers instants de la pièce par la menace ultime que peut faire le spectacle à lui-même : celle de ne pas jouer. Le spectateur est alors ballotté pendant une heure et demie ; on le rend complice de ce qui se joue, il croit avoir les cartes en main, il rit, il a peur, il veut du sexe, il a soif de violence, d’ultra-violence même… Il y a comme un relent des jeux du Cirque dans ce jeu de massacre scénique. Puis ce public ressort groggy, sans bien savoir où il a rangé ses certitudes : a-t-il vu tout cela, l’a-t-il vraiment voulu ? Ou bien l’a-t-il rêvé ?

La scénographie suggère ce rêve : les portes ne sont que de simples cadres, le lit est posé verticalement, offert au public, les objets flottent dans l’espace, suspendus aux cintres par des fils invisibles. Le lieu, qui affirme son artifice, est posé dans une boîte noire, à la fois écran et plateau de télévision, tout comme le public est à la fois spectateur de la pièce de théâtre et acteur projeté sur le plateau télé…

 Nous voulons donc créer un spectacle ou le public, du début à la fin, ne sait sur quel pied danser. Quand joue-t-on ou non, jusqu'où le mènera-t-on ? Jusqu'où est-il capable de regarder, de rire, de grincer des dents, de souhaiter voir ce qu'on lui offre ? Quoiqu'il en soit, nous ne le laisserons pas s'en tirer à bon compte…

Un extrait…

Mesdames et Messieurs. J'ai du nez. Il n'y a plus de spectacle. Il n'y a plus que la vie. Et vous aimez la vie. Vous aimez vous sentir vivants de n'importe quelle vie, pourvu que vous la touchiez du doigt. Vous allez être servis, vous qui aimez zieuter par-dessus les épaules, vous qui saluez votre voisin le matin en espérant rentrer assez tôt pour l'entendre le soir murmurer au téléphone des saloperies à une inconnue… Si vous étiez un animal vous ne seriez ni le tigre ni l'antilope, vous seriez un rat. Moi j'adorerais être un rat. On se comprend. Entre vous et moi, c'est une histoire d'amour.

Démarche auprès du public : les jeunes adultes

Afin de sensibiliser et d'amener un public qui ne va que trop rarement au Théâtre, nous nous proposons de mettre en œuvre un certain nombre d'actions. 

En général, le public "acquis" se compose d'étudiants en classes littéraires, de comédiens et metteurs en scènes – amateurs ou non – de professeurs – souvent de français, de langue, ou de philosophie – et de "notables" ayant un niveau de culture assez élevé et surtout l'habitude d'aller au Théâtre… même si c'est parfois pour s'y ennuyer ! 

D'un autre côté, il existe également une offre de programmation répondant aux attentes du jeune public, voire même du très jeune public. Entre l'enfance et l'âge adulte, une large partie des spectateurs a disparu, et peu de choses sont entreprises pour amener au Théâtre et fidéliser les grands adolescents et les jeunes adultes. Les rares actions menées sont souvent obligatoires : on envoie, souvent en masse, ce public assister à une représentation, le plus souvent lors de "matinées" qui lui sont destinées, à un âge où en général on remet en cause l'autorité et où l'instinct grégaire le dispute à la soif de reconnaissance individuelle. Bref, venir au Théâtre, en car, accompagné de son professeur de français, avec 150 ou 200 autres élèves, sans aucun public "réel", est-ce la meilleure solution pour mettre ce public en état de réceptivité ? Nous ne le croyons évidemment pas. 

Il ne s'agit pas de remettre en cause l'investissement des professeurs, mais au contraire de s'appuyer sur leur volonté de sensibilisation artistique en les accompagnant dans leur démarche.

Pour ces jeunes adultes, le Théâtre est perçu comme ennuyeux et déconnecté de la réalité. Il est de plus considéré comme poussiéreux, et cher. On lui oppose volontiers le Cinéma, la Télévision et Internet, outils avec lesquels il ne peut apparemment pas rivaliser. Le premier pour ses effets spéciaux, le second pour sa passivité sans égale et le troisième pour sa réactivité immédiate et sa facilité de communication.

Or, cette lutte entre le Théâtre et les autres "loisirs" ne date pas d'aujourd'hui. Il y a presque un siècle, le jeune Brecht parlait déjà des difficultés à faire venir les jeunes au Théâtre parce que… le Cinéma commençait à être là, le Théâtre était cher et les jeunes préféraient aller voir un match de boxe, dont le prix des places était pourtant bien plus élevé !

Mais, si l'on prend la peine de discuter avec ce public "non-initié", lorsque celui-ci va au Théâtre, on s'aperçoit qu'il est à même de ressentir avec justesse ce qu'on lui donne à voir et que le Théâtre a des armes qu'aucun autre média, au sens large, ne possède. 

Son outil, sa force principale, c'est l'acteur même. Le spectateur est toujours sensible au fait de voir des êtres vivants évoluer sur un plateau. Il ressent, ne serait-ce que confusément, que la représentation vivante a un pouvoir que ne possède aucun autre média. De même sent-il très précisément quand il s'ennuie, quand les acteurs sont justes, ou quand une situation est crédible. Il est capable d'accepter toutes les conventions, même les plus folles, sans sourciller, et de suivre avec intérêt l'histoire qu'on lui propose, si on lui présente un spectacle de qualité, cohérent et vivant. Loin d'être un spectateur de moindre importance, c'est au contraire dans sa relative ignorance des codes du Théâtre, dans sa perception immédiate de ce qu'il voit, dans son ressenti et sa réaction dénuée du vernis du "comportement théâtral" qu'il trouve son importance : pour que le Théâtre reste en prise avec le monde qui l'entoure, il doit aussi s'appuyer sur le regard de ce spectateur.

Comment aller le chercher et l'amener au Théâtre ?

Il est clair que les lieux premiers où l'on trouve ce public sont les lycées et les Facultés pour les publics déjà sensibles au Théâtre, mais aussi et surtout les Lycées professionnels et les centres d'apprentissage.

Nous nous proposons de venir rencontrer ce public pendant 3 séances d'1h30 environ. Lors de ces rencontres, il ne s'agira pas de travailler sur une pièce ou un auteur précis, ni de faire un travail sur le texte, mais d'essayer de le rendre sensible à ce qui constitue le cœur même du jeu de l'acteur : les actions et réactions des comédiens. Cette sensibilisation sera rendue possible par une série d'exercices ludiques basés sur l'improvisation et l'écoute, aussi bien auditive que corporelle, du partenaire de jeu. Ce sont les qualités d'actions et de réactions d'un comédien qui font son jeu vivant, donc digne d'intérêt. Et c'est cette vie même qui fait du Théâtre un art actif, réactif et en prise avec la vie réelle.

Si, par une succession d'exercices simples nous parvenons à faire toucher du doigt cette réalité, alors nous pourrons leur faire admettre qu'il peut se passer quelque chose d'intéressant au Théâtre.

Une fois cette première étape franchie, comment les faire venir dans un lieu dans lequel ils n'ont que peu ou pas de repères ?

En leur redonnant de l'importance. Il est important pour nous qu'ils viennent au Théâtre. Pas pour remplir des "matinées scolaires" ni grossir les chiffres de la fréquentation, mais parce que leur œil, leur avis, leurs envies nous intéressent et nous poussent à aller plus loin.

Tout d'abord, le Théâtre est cher ? Pourquoi ne pas les faire payer à la fin, en fonction de ce qu'ils ont vu, de ce que leur "dicte" leur conscience et leur porte-monnaie ? Oui, le système du chapeau n'est pas nouveau, mais il oblige à remettre sans cesse à plat le travail de la troupe et redonne de l'importance à l'accueil fait par le public. Celui-ci reprendrait ainsi un pouvoir perdu petit à petit depuis un siècle.

Les gens de Théâtre se sont battus pour expulser le spectateur de la scène, pour qu'il apprenne à s'asseoir et écouter, pour qu'il se taise et ne manifeste plus son mécontentement éventuel, sauf en sortant, le plus discrètement possible, avant la fin du spectacle, et pour qu'il soit véritablement attentif à ce qu'on lui propose. C'est maintenant à nous d'être plus attentif à ce que le spectateur peut avoir à nous dire, à nous signifier.

D'où la possibilité pour lui de ne pas payer, et l'obligation pour nous d'aller le retrouver après le spectacle, non pas immédiatement, mais quelques jours plus tard, lorsque ses impressions auront "décantées". En effet, nous nous proposons de repasser en classe pendant 1/2h à 1h pour discuter avec lui de ce qu'il a vu, pour recueillir ses impressions, ses envies, ses déceptions, d'être à son écoute.

Le cinéma ne fait pas autre chose, mais tombe souvent dans le piège de la démagogie, lié à son activité essentiellement commerciale. Le Théâtre a le luxe inouï de pouvoir ne pas être démagogique, ayons alors le courage et l'honnêteté d'écouter ceux pour qui nous jouons et à qui nous avons demandé l'effort, réel pour eux, de venir jusqu'à nous nous voir jouer.

Enfin, sortir à cet âge, c'est souvent le faire en groupe, groupe souvent sans rapport avec la classe. Qu'ils aient donc la possibilité de venir quand ils le souhaitent, avec leurs amis, qui bénéficieraient des mêmes conditions tarifaires : il s'agira du meilleur bouche-à-oreille possible. 

Ces propositions ne sont bien sûr qu'une première étape. Rien n'empêche d'imaginer d'autres actions avec d'autres compagnies et d'autres spectacles et pouvoir ainsi proposer à ce public une véritable programmation forte et cohérente qui réponde aussi à une attente du public déjà "acquis" mais désireux de découvrir d'autres propositions théâtrales. Nous avons entrepris, en partenariat avec la Maison du Théâtre à Brest, une réflexion sur ce sujet. Des pistes sont encore à affiner, à creuser, mais nous mettrons en place dès le 4e trimestre 2005 les premières actions de sensibilisation auprès des jeunes adultes.

L'apport essentiel et vital de l'argent public pour nous permettre d'exercer notre métier ne doit surtout pas nous faire perdre de vue que nous avons, du fait même de l'existence de ces subventions, une mission de service public, c'est-à-dire envers le public : c'est à nous d'aller vers lui et non l'inverse. Ne le croyons jamais acquis par avance. Le malaise actuel de notre métier vient aussi de notre rapport au public, sachons le redécouvrir.

L'auteur

À 32 ans, Fabrice Melquiot est un auteur qui n’en est déjà plus aux promesses. Après une formation d’acteur sous la direction de Julie Vilmont puis au sein de la Compagnie des Millefontaines, dirigée par Emmanuel Demarcy-Mota et dans laquelle il joue pendant huit ans, il s’oriente résolument vers l’écriture. Ce qu’il fait avec un succès grandissant. En 1998, ses premiers textes pour enfants, Les petits mélancoliques et Le jardin de Beamon, sont publiés à l'École des loisirs et diffusés sur France Culture. Il reçoit le Grand Prix Paul Gilson de la Communauté des radios publiques de langue française et, à Bratislava, le Prix européen de la meilleure œuvre radiophonique pour adolescents. En 2001, Perlino Comment inaugure la collection de Théâtre Jeunesse des éditions de l'Arche, éditeur où il publiera ensuite tous ses textes : notamment Percolateur Blues (avec La Semeuse), Kids (avec Le Diable en partage) en 2002, Bouli Miro (2002), mis en scène par Patrice Douchet et sélectionné par La Comédie Française en décembre 2003 (premier spectacle jeune public à être présenté au Français), Le Gardeur de silences en 2003, et enfin Ma vie de chandelle en 2004. 

Il reçoit pour Le Diable en partage plusieurs prix, notamment le prix SACD de la meilleure pièce radiophonique et le prix Jean-Jacques Gauthier du Figaro en 2003, ainsi que deux prix du Syndicat National de la Critique. Ses textes sont traduits en allemand, en espagnol et en italien, joués en Espagne, au Chili, en Grèce, en Italie et certains ont été diffusés sur France Culture.

Par ailleurs, sa collaboration avec Emmanuel Demarcy-Mota ne s’est pas interrompue depuis l’époque des Millefontaines ; ce dernier découvre les talents d’écrivain du jeune acteur et, après l’avoir invité pour sa première saison à la tête de La Comédie de Reims à en devenir l’auteur associé, met notamment en scène L'Inattendu et Le Diable en partage en 2002. 

En 2004 leur travail commun se poursuit avec Ma vie de chandelle, monté à La Comédie de Reims et au Théâtre de la Ville à Paris. Toutefois il ne s’agissait pas là d’une création, puisque la pièce avait déjà été montée en septembre 2003 à Santiago du Chili dans le cadre de l'opération “ Tintas Frescas ” organisée par l'AFAA. Les trois rôles y étaient interprétés par… trois stars de telenovelas. 

Enfin, en décembre 2004 Melquiot participe au festival Paroles d’acteurs organisé à Reims, où il met en jeu avec Demarcy-Mota deux textes inédits, Graceful et Je rien Te deum. 

L'ÉQUIPE ARTISTIQUE

Alain Maillard (Comédien et metteur en scène) : L'autre homme
Né en 1967, Alain Maillard se forme à l’École Pierre Debauche puis à l’École du Studio d’Asnières avec Jean-Louis Martin-Barbaz. Après un stage en 2OO1 avec Robin Renucci (Rencontres internationales de Haute-Corse), il complète sa formation à l’École internationale Jacques Lecoq en 2003-2004, tout en poursuivant une formation de chant lyrique depuis 2001. 

Il a joué depuis 1995 sous la direction de nombreux metteurs en scène, comme notamment Michel Abécassis (Exercices de style, 1996), Jean-Louis Martin-Barbaz (À nos amours en 1996, Le Mariage forcé en 1998, Barouf à Chioggia en 1999, Les Loufoques parlent aux loufoques en 2000, La Cuisine en 2002, Le Songe d’une nuit d’été en 2003), Attilio Maggiulli (Chrysis, 2001), Jean-François Bonnabel (Presque un gentleman, 2003). 

Sa rencontre avec René Jauneau, sous la direction duquel il joue Le Songe d’une nuit d’été à la Maison du Théâtre de Brest en 1998, marque une étape décisive dans sa carrière puisqu’elle déterminera son choix de venir s’installer en Bretagne. 

Il crée en effet sa propre Compagnie en 2004, le Théâtre du Grain, destinée à s’implanter dans la région de Brest. C’est là qu’il s’est produit tout récemment dans un spectacle (presque) solitaire adapté d’Effroyables jardins de Michel Quint, pour un comédien et un accordéoniste, mis en scène par Geneviève Robin en 2004 à la Maison du Théâtre.

Comme metteur en scène, il a tout d'abord assisté Jean-Louis Martin-Barbaz, Patrick Bricard et collaboré avec Attilio Maggiulli pour plusieurs spectacles avant de réaliser ses propres mises en scène : La Jalousie du barbouillé et Le Médecin volant de Molière, J’ai 10 ans !, cabaret monté à Asnières en 2004, et tout dernièrement Seif! Spectacle musical créé en région parisienne. Il fait également un travail de conseil artistique depuis 1998, notamment au Studio Alain de Bock et au Théâtre de la Comète, ou encore lors de missions-conseil en partenariat avec la Maison du Théâtre à Brest.

Emmanuelle Favier : metteur en scène

Née en 1980, Emmanuelle Favier se forme à l’atelier du Théâtre des Quartiers d’Ivry ainsi qu’au travers de nombreux stages (Catherine Dasté, Attilio Maggiuli, Carlo Boso, André Curti et Artur Ribeiro, Jozef Houben…) et enfin au Studio Alain De Bock, où elle rencontre Alain Maillard dont elle devient l’assistante puis la collaboratrice. En 2001, elle assiste Olivier Thébault pour la mise en scène d’Osceola de Michel Dennielou, spectacle créé à Bagnolet puis à la Sorbonne. Elle est également poétesse et publie depuis 2002 dans plusieurs revues et chez différents éditeurs. Elle participe en outre régulièrement à des lectures de poésie. Ayant déjà assistée Alain Maillard lors de la création de Seif!, elle conduira ici les répétitions conjointement avec lui.
Laetitia Mentec (comédienne) : la femme

À 28 ans, Laetitia Mentec témoigne d’une expérience variée, touchant aussi bien au cinéma qu’au théâtre, à l’animation qu’à la mise en scène. Après quatre ans à la Ligue d’Improvisation Brestoise et de l’Ile d’Ouessant (LIBIDO), elle continue de travailler dans la région, notamment dans le cadre de la Compagnie brestoise des “ Filles de la pluie ”, entre 1998 et 2003. Elle interprète alors N’arold et Koukie dans Capitaine Schelle, capitaine Eçço de Rezvani ainsi que plusieurs rôles dans Die mutter de Brecht. En outre, elle met en scène, toujours avec cette compagnie, Chroniques des jours entiers, des nuits entières de Xavier Durringer (sélectionnée au festival international de spectacles courts de Saint Louis en 2002). 

En 2003, elle crée sa propre compagnie, “ Léontine ”, et monte deux monologues, Credo d’Enzo Cormann (2003) et 4.48 Psychose de Sarah Kane (2004, au Stella de Brest). Elle a également fait l’expérience du théâtre pour enfants avec Kloum (1999) ou encore Gabilolo et la sirène malicieuse (2004) et de la performance avec la création de 40 espontanéos à Brest (2004).

Steeve Brudey (comédien) : l'homme

À 28 ans, Steeve Brudey fait preuve d'un rare esprit de curiosité.  Une solide expérience en chant lyrique à l'E.N.M. de Brest et une sensibilisation au travail de mise en scène auprès de Charlie Windelschmidt, du collectif Dérézo, le pousse à diriger  Pananthropolis de Sandrine Cormon. Toujours avec Dérézo, il joue Hippolyte dans le Phèdre de Sénèque mis en scène par Fabien André. Il participe aussi aux évolutions du travail d'Emerick Guézou sur Sweeney Astray qui sera prochainement donné au Théâtre de Cornouailles à Quimper. Enfin, nous l'avons vu interpréter Jason dans le Médée de Jean Anouilh dirigé par Emmanuel Monfort au Stella – Maison du Théâtre à Brest la saison passée.
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