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Depuis 2010, une collaboration artistique a débuté entre Dinaïg Stall, metteur en scène et marionnettiste
au sein de la compagnie Le Bruit du Frigo, et David Paquet, auteur dramatique québécois lauréat du prix
du Gouverneur Général du Canada (2010, section théâtre francophone) et du prix Michel Tremblay.
Cette collaboration s'articule tout particulièrement autour de sa pièce 2h14 , et a d'ores et déjà connu un
premier temps fort en mai-juin 2011 à La Rochelle. 
David Paquet y a été reçu en résidence d'écriture au centre Intermondes et a participé à plusieurs actions
en direction des publics, notamment à des rencontres avec les lycéens de l'option théâtre du lycée Valin
avec qui travaille Dinaïg Stall. La pièce 2h14 a été montée avec eux sous forme de 'laboratoire' afin de leur
permettre d'appréhender à la fois un texte contemporain de langue française (mais une langue sensible -
ment différente du français " de France ") et les possibilités expressives de la marionnette au service 
de ce texte.
La prochaine étape de cette collaboration est désormais la création de 2h14 avec une équipe d'interprètes
et de techniciens professionnels, à l'horizon 2012-2013.

Rencontre avec un auteur et une œuvre

J'ai rencontré David Paquet lors du stage international "Petite enfance et création" coordonné par LOJIQ
et les festivals " Méli-Môme " (Reims), " Petits Bonheurs " (Montréal) et " L'Art et les tout-petits "
(Charleroi). Notre complicité a été immédiate et les affinités artistiques évidentes. Alors, j'ai voulu lire 
ce qu'écrit David, moi qui pourtant lis peu de théâtre.

Porc-épic m'a touchée et amusée, j'ai même ri et sursauté, complètement happée par l'univers de David.
La langue et la dramaturgie de ce texte sont à la fois totalement personnelles et immédiatement percu -
tantes pour le lecteur/spectateur, et elles laissent une grande place à son imaginaire, sans lui imposer
de "message" univoque. C'est une peinture drôle et cinglante des rapports que nous entretenons avec
nos semblables, et ce que j'apprécie tout particulièrement est que jamais l'auteur ne cède 
à la facilité du cynisme ou du sarcasme, ni au confort de désespérer son spectateur - car il y a toujours
quelque chose de confortable, voire de condescendant, à n'offrir aucune échappatoire, aucune lumière,
lorsque l'on est seul maître du sort de ses personnages et de l'éclairage que l'on jette sur eux. 
Cette lumière est notamment présente dans l'œuvre de David Paquet par le biais d'échappées absurdes,
voire surréalistes, et d'une langue qui allie concision, rythmicité et force d'évocation.

Plus encore que par Porc-épic, j'ai été remuée par sa deuxième pièce, 2h14 (non éditée à ce jour). 
Ce texte fait écho à mes envies de dire le monde dans ses développements et aspérités contemporains,
de manière non pas discursive mais sensible. 

Une femme s'avance sur le plateau. Elle porte un masque d'hirondelle. Et nous avertit d'emblée : 
elle n'est pas une tortue.
Ce personnage énigmatique vient régulièrement ponctuer les parcours de cinq autres, quatre adoles -
cents et leur professeur de français. Elle distille peu à peu des informations sur son propre drame et
sur ce qui la relie à tous les autres protagonistes. 
Ceux-ci se croisent, se cherchent (eux-mêmes, et les uns les autres), se ratent souvent, se trouvent 
parfois, grandissent. Tous n'ont qu'un seul désir : goûter au bonheur. Chacun y arrive comme il peut :
Jade avale des vers, Berthier s'invente un handicap, Katrina opte pour un tatou, François ouvre des
portes par milliers et Denis remet tout en question à cause d'une lasagne au sable. 
Leur parcours fragmenté - parfois  drôle, parfois grave - est toujours surprenant.
Jusqu'à ce qu'il s'arrête net. A 2h14. 
Tous sont morts. Tous ont été tués. Par le fils de la femme-hirondelle. 

Partant de ce qui pourrait n'être qu'une sordide tragédie, de celles qui font trop souvent la une des 
journaux, David Paquet crée une pièce non pas tant pour les adolescents mais sur l'adolescence. 
Il transcende la contrainte - écrire pour les 14 ans et plus - et signe à nouveau une pièce extrêmement
forte, grâce à sa construction dramaturgique, sa langue, la puissance de ses personnages, et son
dénouement abrupt qui résonne longtemps après la lecture. 
Il écrit au plus près de ce que sont les adolescents, sans simplification ou explication psychologique
rassurante - ni alarmiste. Il met sur scène la violence qu'ils font et se font sans jamais verser dans le
lyrisme ni dans une idéalisation romantique de cette tentation de destruction. Il écrit les projections et
les fantasmes des adolescents sur le monde, et du monde sur les adolescents. Sa langue est toujours
pleine et concise à la fois, les images qu'il convoque donnent déjà à voir du théâtre. 



J'aime que cette pièce aborde de façon métaphorique mais frontale des thématiques telles que la 
violence et la sexualité sans sensationnalisme ni vulgarité. 

*Métaphorique parce que David Paquet utilise toutes les possibilités du théâtre pour décoller
d'une plate illustration du réel et articule son drame avec une parfaite maîtrise rythmique (on en revient
aux échappées surréalistes)

*Frontale car il appelle un chat un chat et ne prend jamais son public pour des demeurés ni de
petite âmes innocentes qu'il faudrait " protéger " en ne leur offrant que des spectacles édulcorés et 
calibrés.

Il me semble en effet que bien souvent, au prétexte de protéger les enfants ou les adolescents, 
les adultes les empêchent en réalité de grandir, en leur refusant des représentations parfois dures ou
complexes du réel mais dont la poésie même permet d'appréhender celui-ci autrement. Cela me semble
d'autant plus dommageable - et hypocrite - que ces mêmes adolescents maîtrisent très bien, générale -
ment mieux que leurs aînés, les outils de communication qui donnent accès à des contenus très divers,
parfois véritablement inappropriés, et généralement sans résonnance poétique. 

Ce que j'aime également, ce sont les différents portraits d'adolescent-e-s peints par la pièce, l'évolution
de leur parcours respectif au sein d'une structure huilée comme de l'horlogerie suisse. Ce qui est fort,
c'est de partir d'archétypes - du genre de ceux que l'on retrouve dans tous les films américains de teen -
agers, ceux aussi qui structurent largement la vie sociale dans les établissements scolaires - et de leur
donner une épaisseur qui nous les rend proches et touchants. 
Jade, par exemple, tient toute entière dans la collision entre deux archétypes, celle de la " grosse " 
du lycée (qu'elle était) et celle de la " fille facile " (qu'elle est devenue). Et cette collision la fait aller bien
au-delà de chacun des archétypes qui la compose et donne à voir le caractère profondément destructeur
que peut avoir le regard des autres et la violence de l'injonction - faite aux filles surtout - à s'aligner
physiquement sur les canons en vigueur.

Grave et jubilatoire, 2h14 parle d'une façon qui me touche profondément de ce moment charnière où
l'on cherche sa place dans un monde dont les règles soit nous échappent, soit nous révoltent, de façon
souvent brouillonne et excessive. 
Et il me semble que tant de choses bougent à ce moment-là, tant de choix sont à faire, tant de méta -
morphoses sont à l'œuvre dans le corps ; la violence est telle entre les mouvements intérieurs de 
la pensée et la conscience grandissante d'un extérieur qui ne se limite pas à la cellule familiale et
impose lui aussi ses règles... que tout cela laisse longtemps des traces. 

C'est ce qui fait que pour moi, 2h14 n'est pas (ou pas seulement) une pièce pour adolescents. Ce qu'elle
vient mettre en lumière et interroger, ce sont ces traces intérieures qui façonnent le parcours de 
chacun-e, ce cheminement qui permet ou a permis de passer à l'âge adulte, ce reste de doute et 
d'inquiétude qui nous hante encore.

Dinaïg Stall, juin 2011



*

BERTHIER
J'ai déjà vu un couple marcher dans la rue. En pleine tempête. Ils portaient une paire de mitaines à deux.
La fille portait la mitaine de gauche. Le gars, celle de droite. De l'autre bras, ils avaient pas besoin de
mitaine : ils se tenaient par la main. Je me suis dit que c'était ça le bonheur. Et j'ai eu envie d'y goûter.

*



2h14 - Les instants d'avant
Genèse de création

Au tout début, il y avait un appel à projet. Celui de la sixième édition du concours ”Le théâtre jeune
public et la relève”. Les contraintes sont simples : la pièce doit durer environ une heure, être conçue
pour 6 comédiens et s'adresser à un public de 14 ans et plus. L'auteur dont le dossier est retenu reçoit
une bourse d'écriture et voit sa pièce être présentée l'année suivante. 

Je me mets donc à l'élaboration d'un projet de pièce. J'ouvre ma " radio ". Syntonise différents postes.
Apparaît, avant tout le reste, un souffle. Un rythme. Une adresse directe au public. Une urgence de
dire, mais surtout d'être entendu. 

Ensuite viennent les personnages. Comme à l'habitude, ils naissent d'éléments qui à la fois m'attirent 
et m'échappent : des vers solitaires, un non-voyant, un tatouage qui se transforme durant la nuit, 
un masque d'hirondelle, une lasagne qui goûte le sable et des portes par milliers. 

Puis apparaît 2h14, heure fatidique. Et je comprends que rien ne sera comme prévu.

J'avance tout de même. Je précise mes objectifs de travail : la structure sera fragmentée, kaléidoscopi -
que; la forme hybride, à mi-chemin entre le théâtre et la performance poétique; les procédés narratifs
mélangeront courts monologues adressés au public et scènes dialoguées avec 4e mur; la langue sera
vive, imagée, concrète; l'univers, tragique et drôle avec quelques élans de surréalisme. 

La date de tombée arrive. Je remets mon dossier. Puis j'attends. J'attends. Et j'apprends : 2h14 est 
le projet retenu par le jury. La pièce sera montée. Ne reste plus qu'à l'écrire…

Le vertige me prend. J'hésite. Me remets en question. Comment - et pourquoi - traiter d'un sujet aussi
délicat que les fusillades dans les écoles ? M'accusera-t-on de m'en servir comme simple coup de 
théâtre ? Qu'ai-je réellement à dire sur un tel sujet ? 

Malheureusement, tout le long de la période d'écriture, l'actualité médiatique fait écho à mes préoccu -
pations. Dès les deux premiers mois de travail, soit février et mars 2009, les histoires sanglantes fusent
de partout : un adolescent tue 15 élèves dans une école en Allemagne avant de s'enlever la vie ; la veille,
aux États-Unis, un homme armé abat une dizaine d'innocents piétons. Pendant ce temps, au Québec,
les drames familiaux se multiplient à un rythme alarmant. 

Le citoyen en moi est consterné par tant de violence. L'artiste, lui, cherche à réagir. Oui, je peux écrire
sur le sujet. Pourquoi ? Parce qu'il existe. Aujourd'hui. Chez moi. Chez vous. Partout.

Mais quelque chose me laisse perplexe. Je ne veux pas raconter l'histoire d'un tueur. Les bulletins 
d'informations s'en chargent déjà (trop ?). Mon objectif, aussi nécessaire qu'improbable, se clarifie : 
est-ce possible d'humaniser un tel drame ? Mon parti pris est clair : je refuse que le geste l'emporte sur 
les gens. 

Peu à peu, le personnage de la mère m'apparaît comme une clé. Je lis Vivre , la biographie de Monique
Lépine, mère de Marc Lépine qui, en décembre 1989, a tué 14 femmes à l'École Polytechnique 
de Montréal avant de mettre fin à ses jours. J'y retrouve, bien sûr, un constat de souffrances 
apparemment insurmontables. Mais aussi, surtout, un exemple invraisemblable de résilience. Un appel
à la lumière au milieu des ténèbres.  

Le personnage de la mère devient central. C'est sa pièce. À elle. Pas celle de son fils. Puis je comprends
ce que depuis le début je pressens : 2h14 n'est pas l'histoire d'une fusillade. C'est un exercice de
mémoire : l'histoire d'une femme qui, déchirée entre l'amour maternel et l'horreur d'un geste, 
fait ce qu'elle peut pour que les vies enlevées ne soient jamais perdues.

David Paquet, juillet 2010



*

KATRINA
J'avais parlé trop vite. Un journal, c'était pas une bonne idée. Qu'est-ce que j'allais écrire dans un journal?
" Cher journal du câlisse. Aujourd'hui, tous les adultes sont épais. Bye. " Voyons donc. À place, je me suis
mise à dessiner. Des fois, c'est plus facile de dire sans les mots, je trouve. En regardant mes dessins, j'ai
réalisé : c'est pas d'un journal que j'avais besoin. C'est d'un tatou. Une heure après, j'étais chez le
tatoueur.

KATRINA, lui montrant un dessin
Je veux ça. Sur mon ventre. Maintenant.

TATOUEUR
As-tu un rendez-vous ?

KATRINA
Non.

TATOUEUR
Tes parents sont-tu au courant ?

KATRINA
Non.

TATOUEUR
Agis-tu sur un coup de tête ?

ATRINA
Toujours.

TATOUEUR
Assis-toi.

*



Pourquoi la marionnette ?

2h14 n'a pas été écrite pour être interprétée par des marionnettes. David Paquet l'a écrite pour six
comédiens et comédiennes. Pourtant, la marionnette me semble ici un outil idéal : elle donne corps et
expressivité aux projections les plus folles, aux conflits intérieurs, à la mort elle-même. 

Sans tenter une description exhaustive des possibilités de cet outil théâtral et plastique, j'aimerais
néanmoins développer un peu ce pourquoi je fais ce choix pour représenter 2h14 :

La marionnette peut être utilisée comme extension des comédiens, comme double. Elle permet de faire
des allers-retours signifiants entre l'acteur réel et le personnage fictif, ce qui vit et ce qui est mort, l'ab -
sence et la présence. 

J'ai lu un jour que la psychose ne pouvait être diagnostiquée pendant l'adolescence car la structure
psychique de tous les adolescents est celle du psychotique ! Sans aller jusque là, la marionnette-double
peut néanmoins donner à voir, de façon totalement incarnée et non théorique, les voix contradictoires et
l'impression de dédoublement ressentie à l'adolescence face à ce corps qui se transforme et que l'on ne
maîtrise pas. 

Elle se joue des échelles, de la gravité, des impératifs physiques imposés par son corps au comédien.
Elle a l'âge qu'on lui donne et permet par exemple de faire :

*s'envoler François lorsqu'il est " high "
*grossir et maigrir à volonté Jade selon la façon dont elle se perçoit elle-même
*grandir et rapetisser Denis selon qu'il se sent dépassé par les évènements ou au contraire 
reprend le contrôle de sa vie 
*… et mourir tous les protagonistes lorsque sonnent 2 heures 14.

La marionnette permet également - et ce n'est pas un détail face aux thématiques explorées par la pièce
- de mettre à distance le drame, tout en le rendant immédiat. Sa force lorsqu'il s'agit de donner à voir la
mort me semble sans égal. Parce qu'elle ne fait pas semblant de mourir. 

Je crois pouvoir citer ici les mots des fondateurs de la compagnie sud-africaine " Handspring Puppets
Theater ", Adrian Kohler et Basil Jones, qui ont cette formule magnifique : "An actor struggles to die on
stage, but a puppet has to struggle to live, and in a way it's a metaphor for life. Every moment it's on
the stage, it's making this struggle. So we call it a piece of emotional engineering." 
(L'acteur lutte pour mourir en scène [convaincre le public qu'il est mort ] alors que la marionnette doit lutter
pour vivre [ de façon crédible pour le spectateur] , ce qui d'une certaine façon, est une métaphore de la vie elle-
même. Chaque moment où elle est en scène, la marionnette mène ce combat. Elle est donc ce que nous
appelons une pièce d'ingénierie émotionnelle.)

Une autre donnée importante est qu'elle modifie l'échelle du plateau, permettant d'opérer dans la scéno -
graphie des métamorphoses qui changent entièrement sa géographie tout en restant techniquement
simples (autrement dit, pas besoin de mettre tout le décor sur vérins hydrauliques pour que son uni -
vers se transforme radicalement, les plans horizontaux devenant par exemple verticaux, etc…)

La marionnette développe également un langage sensiblement différent de celui de l'acteur, en ce sens
où, s'il s'agit bien d'un langage scénique, elle emprunte néanmoins au cinéma une grande partie de sa
sémantique, permettant des jeux de cadrages et de montage (ellipses, changements de taille de plan,
d'axe de la caméra-regard du spectateur…) et des ruptures stylistiques qui lui offrent une grande liberté
(on peut passer d'un moment d'intimité quasi-bergmanien à une envolée cartoon à la Tex Avery sans
que le spectateur en soit nullement choqué).

Ce " vignettage " transcrit scéniquement, d'une façon que je trouve extrêmement efficace et expressive,
l'écriture de David Paquet et la structure kaléidoscopique de 2h14 . Cela rend également audible la vio -
lence du texte sans pour autant l'édulcorer, bien au contraire. 

Dinaïg Stall, juin 2011



*

JADE, montrant sa svelte silhouette
Après 32 887 X, j'ai trouvé une solution à mon problème de grosse. Et non, c'est pas l'anorexie, la bouli -
mie, le speed, la coke ou l'exercice. Encore moins, les régimes. Je les ai tous essayés : ça marche pas. 
J'ai déjà bu QUE du jus de carotte pendant trois semaines. La seule chose que j'ai perdu, c'est trois 
semaines. C'est écouter la télé qui m'a fait maigrir. Ironique, non ? En zappant, je suis tombée sur un
documentaire qui parlait des parasites.

LA DAME AU VER SOLITAIRE
ls ont trouvé un ver solitaire de 8 mètres. Dans mon estomac. C'est pour ça que j'arrêtais pas de 
perdre du poids. Le ver mangeait tout à ma place.

JADE
Bingo ! Il me restait juste à trouver des vers. J'ai pris un steak et je l'ai laissé trois jours au soleil. En plein
mois de juillet. Quand je suis revenue, il était blanc et il bougeait tout seul. Je l'ai mangé. Le lendemain, je
commençais à perdre du poids.

*



Quelques choix esthétiques : 

Des marionnettes réalistes
Il me semble que pour ce projet, les marionnettes doivent être très réalistes. Justement parce que les
personnages partent d'archétypes, je ne veux pas aller vers une trop grande stylisation plastique, mais
au contraire créer le trouble pour que l'on projette sur eux de vrais adolescents, tels que l'on pourrait
les croiser dans la rue - mais en plus petit. 

La taille des marionnettes se situe entre 80 cm et 1m. Il faut qu'elles restent suffisamment petites pour
pouvoir être manipulées, selon les moments, par deux voire une personne. Il faut qu'elles soient assez
grandes pour pouvoir être vues sans difficulté par 300 spectateurs (jauge envisagée pour le spectacle),
et pour que leurs corps disséminés dans la salle de classe aient une présence physique suffisamment
forte. Elles doivent également rester légères afin que l'imaginaire des marionnettistes ne soit jamais
limité par une trop grande fatigue physique (faire voler un François de 8 kg est - par expérience - quasi-
impossible plus de 2 minutes).

Les têtes et mains sont réalisées en silicone, selon la technique utilisée pour les marionnettes-test (voir
photos). Ce matériau permet en effet d'obtenir un réalisme totalement bluffant, notamment une profon -
deur de teinte de la peau qui la fait ressembler à la pigmentation humaine, ainsi que l'implantation de
poils et cheveux à l'intérieur du silicone, offrant là aussi une impressionnante ressemblance avec l'hu -
main. 

Les marionnettes doivent posséder les principales articulations du squelette humain, afin que le mouve -
ment puisse être fluide et délié, avec des blocages articulaires qui garantissent que jamais un genou ou
un coude ne se plie dans la mauvaise direction, détruisant immédiatement la crédibilité du personnage.

Ces différentes contraintes ont été vérifiées lors du projet de laboratoire mené en mai et juin 2011 avec
les élèves de première option théâtre du lycée Valin. Les photos de ce dossier donnent une bonne idée
du type de réalisme envisagé, même si les marionnettes créées pour le laboratoire sont trop petites pour
être celle de la production professionnelle.

La scénographie/l'espace
L'espace scénique est divisé en deux, entre l'espace de Pascale et la salle de classe.
Cette dernière est composée de pupitres d'école sur roulettes. Ils donnent immédiatement le signe de la
salle de classe sans la recomposer de façon réaliste. Leurs couleurs (métal rouge et bois naturel) leur
confèrent à la fois un caractère graphique (netteté des lignes qui se découpent dans l'espace), et une
véritable organicité, les teintes rappelant le sang et la peau. 

Leur mobilité permet qu'une seule personne puisse déplacer d'un bout à l'autre du plateau un pupitre
(soit un bureau et deux assises) sans aucune difficulté. Les différents agencements des pupitres per -
mettent de passer en quelques secondes de la classe à la salle à manger de Denis, à un podium de
défilé imaginaire pour Jade, etc…
Cet espace de la classe est comme une bulle, un espace enclos à l'intérieur de la scène. Il est l'espace
d'évolution des marionnettes et des interprètes-animateurs. 

Pascale, le personnage de la mère, n'en fait pas partie, même si elle a la liberté d'y aller et venir
lorsqu'elle le souhaite. En fait, on doit pouvoir lire, en filigrane, que cet espace de la classe pourrait tout
aussi bien appartenir à son espace mental à elle, qu'il s'agit de ce qu'elle a mentalement reconstruit du
lieu du drame.

Mes recherches doivent encore porter sur ce qu'est l'espace de la mère. Est-ce le plateau nu ? y a-t-il
des objets, une lumière particulière ? où se trouve cette radio qu'elle allume et d’où sort la voix de son
fils, ce Charles qui n'a pas d'incarnation dans la pièce ?



Je m'interroge également sur la possibilité de garder tous les interprètes à vue y compris lorsqu'ils ne
sont pas en jeu. En tout cas, le dispositif scénique doit permettre des apparitions et disparitions rapides
et rythmiques, car hormis les 6 personnages principaux, la pièce fourmille de personnages secondaires
qui n'apparaissent parfois que pour une ligne de texte, et ce fourmillement doit absolument rester ludi -
que et ne jamais venir alourdir le rythme de l'ensemble. De même, ces apparitions ne nécessitent pas de
voir en permanence le corps entier des interprètes, aussi la scénographie doit elle permettre de ne voir
par moments que des morceaux de corps, comme cela pourrait se faire dans un castelet.

Les costumes et accessoires
Les costumes des interprètes séparent eux aussi nettement le personnage de Pascale des autres person -
nages principaux doublés par des marionnettes. 
Ceux-ci portent un jean et un haut les identifiant clairement à leur marionnette (même type de vête -
ment, même gamme colorée). Et surtout, chaque interprète-marionnettiste porte un pull à capuche noir,
un de ces " basiques " passe-partout faisant partie du vestiaire de tout adolescent moderne, à la fois
relativement neutre et suffisamment " streetwear " pour rester portable sans être " has been".

Ce pull permet à l'interprète-marionnettiste d'être identifié soit comme personnage, soit comme seul
manipulateur au service de la marionnette d'un autre, selon une convention très simple (pull ouvert ou
attaché à la taille = personnage dont on voit les vêtements identiques à ceux de la marionnette-double /
pull fermé et capuche sur la tête = manipulateur qu'on " oublie").

Certains costumes ou accessoires supplémentaires (blouse blanche, faux bras tatoués, costume de Père
Noël…) sont là pour clarifier le rôle des personnages secondaires, et procèdent non pas d'une représen -
tation réaliste mais d'un signe qui pose la situation d'emblée. 

Finalement, les seuls éléments véritablement réalistes esthétiquement sont les marionnettes, le reste de
l'univers étant plutôt stylisé et privilégiant le graphisme épuré et les lignes nettes. Les couleurs des cos -
tumes et accessoires sont des tâches ponctuelles dans un espace dominé par le rouge. Notre fusillade
n'est pas sanglante, à aucun moment il n'est question que l'on voit du sang, en revanche l'espace a
préalablement été habité par sa teinte. A la fin du spectacle, le public peut réaliser a posteriori que ces
choix de couleurs n'étaient pas anodins.

L'univers sonore
La musique est a priori assez peu présente dans le spectacle, le texte étant porteur d'un rythme propre
que le public doit recevoir et percevoir.

En revanche, les apparitions sonores de Charles dans la radio ponctuent le spectacle, et doivent s'inté -
grer dans un univers sonore cohérent. L'espace de la classe a notamment besoin d'être enrichi de son -
neries, brouhahas d'élèves et autres éléments qui lui confèrent sens et force expressive. Et, l'espace res -
tant relativement abstrait, le son peut aider à faire voyager le public, comme par exemple le bruit du
respirateur ou du goutte-à-goutte signifiant la chambre d'hôpital…

Par ailleurs, je souhaite que les interprètes n'aient pas à " pousser " la voix, mais qu'au contraire, ils
puissent rester sur un registre vocal quotidien, comme si le public partageait leurs pensées, ou enten -
daient en passant dans le couloir des bribes de leurs conversations. Pour cela, il est nécessaire que tou-
te-s soient équipé-e-s de micros HF.

Cela permet également d'intégrer les interventions de Charles à la réalité du lycée (il s'occupe de la
radio lycéenne), lui évitant ainsi un statut d'extra-terrestre dont la voix résonne d'au-dessus comme
celle de dieu le père (ce qui est un vrai risque - et un contresens fatal ! - d'autant que c'est Charles qui
in fine décide du sort des personnages principaux).



*

PÈRE NOËL
Ho oh. Ho oh. Ho oh oh. Qu'est-ce que tu veux pour Noël, mon beau François ? 

Temps.

FRANÇOIS
Être normal.

PÈRE NOËL
Bon, un autre… Vous voulez toute la même chose, les jeunes. " Normal " c'est un mot que les psys ont
inventé pour avoir de la job. Revenez-en. 

FRANÇOIS
Tu me trouves normal, toi ?

PÈRE NOËL
J'ai dit : Ho oh. Je suis ici pour donner. Pas pour juger.

Temps.

FRANÇOIS
C'est la pire chose au monde, s'haïr parce qu'on aime. Dans ce temps-là, il y a rien qui fait du bien.

*



Ce que nous avons appris du chantier de travail au lycée Valin (juin 2011)

Dinaïg Stall

Parce que c'est une pièce dont les personnages sont pour la plupart lycéens, et qu'elle parle de ce que
cela veut dire, aujourd'hui, être lycéen, dans le monde tel qu'il est, cela faisait sens pour moi de travail -
ler d'abord avec de vrais lycéens qui ont véritablement l'âge des rôles et de leur donner à voir ce que le
théâtre peut leur dire au plus près.

C'était là, avec la venue de David Paquet en résidence d'écriture et la possibilité pour lui et les lycéens
de se rencontrer et d'échanger, l'objet du premier temps fort de ce projet de la compagnie Le Bruit du
Frigo autour de 2h14 . 
Cette étape, mêlant laboratoire de création, action culturelle et diffusion de l'œuvre de David Paquet,
vient de s'achever à La Rochelle.

2h14 a donc été montée au lycée Valin, avec les vingt élèves de première option théâtre, en quelques
semaines, dans l'urgence, l'imperfection, mais aussi la générosité, l'énergie et l'enthousiasme partagés.
Cela a aussi été pour elles (18) et eux (2 !) la découverte d'un langage, la marionnette. Un langage sur
lequel les préjugés et a priori sont tenaces et qui pourtant séduit dès lors que le travail commence.

Ce chantier a également été pour moi une formidable occasion de défricher, de tester mes principaux
partis-pris de mise en scène, et de formuler de façon construite ce qui tenait encore pour moi de 
l'intuition. 
J'en retiens d'ores et déjà - outre l'immense plaisir de créer des images à 20 sur le plateau, outre la fraî -
cheur, la capacité de rebond et l'intelligence du texte de ces comédiens en herbe - la justesse de la ren -
contre entre la marionnette et la pièce, et plus précisément encore, de mon univers théâtral avec la lan -
gue et l'écriture de David. 
J'en retiens la facilité, l'évidence, de notre collaboration, l'importance de sa présence à plusieurs
moments-clefs du travail. Et donc la nécessité de sa présence, au moins pendant le deuxième mois de
création, lors de la production professionnelle de la pièce.

J'ai également pu vérifier que cette langue, éminemment québécoise, passe très bien auprès du public
français, d'autant que la présence et la complicité de l'auteur nous a permis de modifier les quelques
expressions et tournures qui provoquaient trop de perplexité de notre côté de l'Atlantique. Et l'univers,
les élans surréalistes, le sujet (hélas international), tout concourt à rendre totale l'implication du spec -
tateur.

La pièce trouve évidemment un écho très vif chez les adolescents, mais à en juger par les réactions des
différents adultes présents lors des présentations au lycée (des parents évidemment, mais aussi des
enseignants et d'autres adultes encore, qui sont tous sortis bien chamboulés), elle ne se limite pas à ce
seul public. C'est même une des grandes forces du spectacle que de pouvoir amener ados et adultes à
rire ensemble, et être touchés ensemble, des relations d'amour et de haine qui les lient. Et plus encore,
à ressentir l'immense fragilité qui - que ce soit sous la carapace de l'ado “blasé” ou l'apparente assu -
rance de l'adulte sorti de " l'âge bête " - est en réalité la marque de notre humanité.

C'est sans doute cela aussi qui me fait tant aimer 2h14 . Et qui fait que mon envie de travailler cette
pièce, bien loin de décroître avec le temps, ne fait que s'affirmer davantage.



David Paquet

La première fois que Dinaïg Stall m'a demandé les droits pour 2h14 c'était dans le cadre d'un atelier de
30h avec des lycéennes-lycéens. " Et tu veux monter toute la pièce ? En 30 heures ? Avec des étudiants
qui n'ont jamais touché à une marionnette de leur vie ? ". C'était bien ça. Amusé par un tel pari, j'ai
répondu : " T'es folle ! J'adore ! Bonne chance ! ".

À présent que cela est derrière nous, je réalise que Dinaïg n'avait pas besoin de chance. Elle avait tout
le reste : une passion dont chaque équipe rêve, une intelligence que tout auteur espère, et un sens de la
scène que chaque public mérite.

Cela dit, omis cette implication remarquable, je suis aussi un être de résultats. Le public ne vient pas
écouter un processus, il vient écouter une pièce. À ce sujet, ce que j'ai eu la chance de voir au lycée
Valin m'a éberlué. Du total néophyte que j'étais, me voilà maintenant convaincu de la pertinence de la
rencontre entre mon univers dramaturgique et celui de la marionnette contemporaine. 

Il est souvent dit de mes textes, aussi naïfs que caustiques, qu'ils évoquent un monde " bédéesque". Ce
qu'on tente de nommer par là est, je crois, le point de jonction entre la cohérence psychologique de mes
personnages, leur côté plus grand que nature et le surréalisme ludique des situations dans lesquelles
ils se retrouvent. 
Ce décalage face au réel, je l'ai ressenti devant les marionnettes (bizarrement humanoïdes mais fort
attachantes) de 2h14 . De plus, lorsque que je les ai vues manipulées (personnages libres de toute limi -
tation humaine) j'ai rapidement compris que je me trouvais devant un médium qui, bien qu'étranger,
me renvoyait -ô belle surprise- à un aspect fondamental de mon écriture : le recherche d'un sentiment
de tous les possibles.

Du reste, cette rencontre semble avoir trouvé écho ailleurs qu'en moi. De mon humble avis, à La
Rochelle, nous n'étions plus dans une salle de classe surchauffée : nous étions devant un instant de
théâtre. Modeste et imparfait, bien entendu. Mais un échange indéniable a eu lieu entre 2h14 et le
public. Une qualité d'attention que ni le contexte, ni le décalage culturel, n'ont empêché.

Devant un tel résultat, je ne peux que me plaire à imaginer une suite. Jusqu'où le spectacle pourrait-il
se rendre avec des comédiens professionnels ? Des marionnettistes d'expérience ? Un temps de répéti -
tion adéquat ? Tout cela, bien sûr, reste hypothétique. Ce dont je suis certain, toutefois, c'est que la
pièce a trouvé son équipe : Dinaïg Stall et Le Bruit de Frigo. Ne reste plus qu'à lui trouver une maison.



*

DENIS
J'ai commencé mon bilan pendant les exposés oraux de mes étudiants. Déjà, ma première erreur sautait
aux yeux : j'étais devenu prof. De français, en plus ! Faut-tu être assez cave ! J'aime aucune de mes
tâches. Les exposés oraux, par exemple… Ça fait 15 ans que je me tape les mêmes sujets : " Pour ou
contre les antidépresseurs ", " Pour ou contre les drogues douces ", " Pour ou contre l'euthanasie "… C'est
pas compliqué : après 30 exposés, je suis pour les trois.

*



L’équipe artistique et technique

Dinaïg Stall, metteur en scène, constructrice des marionnettes

Après un parcours mêlant théâtre et danse contemporaine, Dinaïg Stall se tourne vers les arts de la
marionnette et se forme à la marionnette à gaine auprès d' Alain Recoing . Elle intègre la cinquième 
promotion de l' Ecole Supérieure Nationale de la Marionnette (Charleville-Mézières), où elle croise le
chemin de nombreux créateurs, de Claire Heggen à Fabrizio Montecchi, de Roland Schön à Arne
Högsander, et bien d'autres... 
Au sortir des études, elle fonde avec Cédric Laurier la compagnie Le Bruit du Frigo au sein de laquelle
elle conçoit des spectacles qu'elle interprète, met en scène ou construit tour à tour, parmi lesquels Juste
un petit coup de main, Ici ou là ou Visages de l'aube (d'après Nancy Huston). Son travail est toujours à la
croisée des disciplines artistiques et s'appuie sur la relation en scène du vivant et de l'animé.
Elle continue par ailleurs à travailler avec plusieurs autres compagnies et artistes, notamment les met -
teurs en scène Jaime Lorca (Chili) et Johanny Bert (France) ainsi que La Boîte à Sel à Bordeaux, à
transmettre sa pratique à de nombreux publics, et à se former à de nouvelles techniques, notamment
au théâtre d'objets avec Agnès Limbos.

David Paquet, auteur dramatique

Lauréat des prestigieux Prix du Gouverneur Général du Canada et du Prix Michel Tremblay en 2010,
David Paquet reçoit son diplôme du programme d'écriture dramatique de l' Ecole Nationale de Théâtre
du Canada en 2006. 
Sa première pièce, Porc-épic , éditée chez Dramaturges Éditeurs, est présentée, entre 2007 et 2011, à
Montréal, en Allemagne, au Mexique, en Autriche, en Belgique, à Londres et à Paris dans le cadre des
cycles de lectures de la Comédie-Française.  
Son deuxième texte, 2h14 , remporte en 2008 le prix " Le théâtre jeune public et la relève ",  est monté
l'année suivante à la Maison-Théâtre dans une mise en scène de Claude Poissant, et fait l'objet d'un
radio-théâtre sur la chaîne allemande SR2 Kulturradio en juin 2011. 
Déjà traduite en plusieurs langues, l'écriture de David Paquet, puissamment originale et vivifiante, ne
cesse de se distinguer au Québec comme ailleurs.



Céline Garnavault, assistante à la mise en scène, interprète du personnage de Pascale

Après sa formation à l' Académie du Théâtre de l'Union / CDN  du Limousin - auprès de Silviu
Purcarete,  Mladen Materic, Carlotta Ikeda, Gao Xingjian, Émilie Valantin, Jean Sclavis, Jos Houben,
Catherine Germain, Eugène Durif, Catherine Beau, Robert Cantarella, Linda Wise - Céline Garnavault
joue sous la direction de Silviu Purcarete,  Gao Xingjian, David Gauchard, Frédéric Maragnani,  Émilie
Valantin, Alban Coulaud, Hala Ghosn...
En parallèle, elle continue à se former au jeu d'acteur mais aussi à l'écriture, au chant et à la marion -
nette auprès de Eugène Durif, Stéphane Guignard, Norbert Aboudharam, Philippe Genty, Christian
Carrignon et Katy Dreville...
Elle dirige depuis 11 ans la compagnie La Boîte à sel désormais implantée à Bordeaux, au sein de
laquelle elle met en scène différents spectacles, dont les plus récents L'Horizon Bleu et Ita-Rose .
De 2003 à 2008, elle écrit et chante pour Les angelots , ses chansons lui permettent d'être sélectionnée
pour "les rencontres d'Astaffort" en 2006. Elle est également l'auteur de pièces de théâtre ainsi que de
nouvelles, les plus récentes Les petites Reines de Bordeaux , sont parues aux éditions Sangam en
2010.

Carine Kermin, chorégraphe du Continental (line dance final)

Un parcours éclectique nourri de danse, de théâtre, de littérature… Après une maîtrise de
Lettres modernes, elle croise le chemin de compagnies de danse hip hop avec Eric Mézino en tant
qu’assistante chorégraphe, des arts de la rue, du théâtre pour fonder ensuite Mastoc Production .
La quête d’émotion lui fait rencontrer le travail d’acteur face à la caméra : elle jouera dans une
dizaine de téléfilms (Section de recherche, Nouvelle Maud, campagne nationale pour le handicap,…).
Fascinée par la condition humaine, Carine Kermin cherche toujours à raconter l’humain dans ce
qu’il a de plus beau et de plus laid à travers les écritures poétiques de la compagnie. Sans cesse en
recherche, elle se forme auprès de Shiro Daimon, Pippo Del Bono, Mathilde Monnier …pour nourrir
son imaginaire.



Cédric Laurier, marionnettiste, interprète du personnage de Berthier

Après quelques années mêlant théâtre, danse et études universitaires en Lettres Modernes, Cédric
Laurier se forme aux arts de la marionnette au sein de l' Ecole Supérieure Nationale des Arts de la
Marionnette à Charleville-Mézières.  
A l'issue de cette formation, il décide de créer en décembre 2002 avec Dinaïg Stall (rencontrée à
l'ESNAM) la compagnie Le Bruit du Frigo dont l'objectif est de créer des spectacles mêlant les formes
animées et les autres arts, avec une attention particulière portée au rapport entre le corps et ses ava -
tars fictifs. Il a ainsi mis en scène ou interprété au sein de la compagnie différents spectacles tels que
Juste un petit coup de main, Ici ou là, Peur, Corps Contondants, Le Cadeau . 
Parallèlement au travail de création, il mène des ateliers de pratique artistique auprès de différents
publics (scolaires, adultes, université…) sur la manipulation, le masque ou le rapport corps/objet. 
En 2008, il commence à apprendre la Langue des Signes Fançaise auprès d’ IVT (International Visual
Theater). 
Depuis 2009, il travaille également comme interprète au sein d'autres compagnies ( Le Théâtre Sans
Toit, le Nouveau Théâtre-CDN de Montreuil, Cie Au Fil des Flots …).

Mathieu Enderlin, marionnettiste, interprète du personnage de Denis

Comédien et marionnettiste, formé au Théâtre Aux Mains Nues , il a travaillé notamment avec le
Théâtre Qui ( Vous qui habitez le temps de Valère Novarina), la compagnie Pierre Santini ( La flûte enchan -
tée de Mozart), le Théâtre Sans Toit ( Est-ce que les insectes… ? ) et la compagnie d’Objet Direct
(Traversée ). Il joue également dans le dernier spectacle de Jaime Lorca , Benito Cereno , produit par le
CDN de Sartrouville. 
Au cinéma, on le retrouve au côté de Juliette Binoche pour Le voyage du ballon rouge de Hou Hsiao
Hsien.  

Distribution en cours…

Toutes les citations sont extraites de la pièce 2h14 , avec l'aimable autorisation de l'auteur.
Toutes les photos ont été prises pendant le chantier de travail au lycée Valin, sauf la photographie de la couver -
ture qui est une source d’inspiration pour le personnage de la mère et est issue de la série 
“ Beneath the Roses” du photographe américain Gregory Crewdson.



Présentation de la compagnie

Née de la rencontre à l'Ecole Supérieure Nationale des Arts de la Marionnette de Cédric Laurier et
Dinaïg Stall, la compagnie Le Bruit du Frigo travaille à la rencontre de la marionnette sous toutes ses
formes - matériau brut, théâtre d'ombres et d'objets, marionnettes de techniques variées - avec les
autres disciplines artistiques, dans une optique de transversalité et d'enrichissement mutuel - la
marionnette étant elle-même au croisement des arts de la scène et des arts plastiques.

La relation - à vue, sur scène - du vivant à l'inanimé, la force expressive de l'animation d'un personnage
fictif : voilà ce qui fonde le théâtre que nous défendons. 
Et dans cette magie qui s'opère lorsque respire l'inerte, il nous semble que tous les publics peuvent se
retrouver. Et si certains de nos spectacles s'adressent plutôt aux tout petits, ou plutôt aux très grands,
nous espérons toujours que c'est en restant sensibles aux autres âges.

Dans ce théâtre où le mouvement fait la vie, nous sommes particulièrement attentifs au corps et à ce
qu'il raconte, avant même les mots. Et quoi qu'il arrive, jamais nous n'oublions l'image. Qu'est-ce qu'on
dit, qu'est-ce qu'on montre? Qu'est-ce qu'on raconte, qu'est-ce qu'on incarne? Qu'est-ce qu'on repré -
sente, qu'est-ce qu'on signifie ? Voilà des questions que nous aimons nous poser, et que nous aimons
inviter d'autres artistes à se poser avec nous...

Contacts

Le Bruit du Frigo
Maison des Trois Quartiers
25 rue du général Sarrail
86000 Poitiers

06 68 71 35 62
lebruitdufrigo@gmail.com

www.lebruitdufrigo.com


