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Entre tragique et comique, le "Makbeth" 
poétique et radical du Munstrum Théâtre 
 
Paris (AFP) – Dans un voyage "inattendu et radical", la 
compagnie du Munstrum Théâtre déboule à Paris avec sa 
vitalité hors norme, ses images chocs, sa poésie déjantée et 
présente sa pièce apocalyptique "Makbeth", au Théâtre du 
Rond-Point.  
 
Cette adaptation de l'oeuvre de Shakespeare plonge le spectateur dans un 
grand huit d'émotions : scènes de combats dignes de grands films de guerre, 
personnages aux airs effarants, tableaux angoissants, mais aussi humour 
décalé et moments festifs punks. 
L'histoire, "qui raconte l'ascension sanguinaire d'un tyran sombrant dans une 
spirale de folie", trouve "un écho" dans le monde actuel, "tellement dur, violent, 
absurde", raconte à l'AFP Louis Arene, l'un des deux co-fondateurs de la 
compagnie, rencontré au Théâtre du Rond-Point, où le spectacle se joue 
jusqu'au 13 décembre. 
"Le théâtre est notre manière d'y répondre", ajoute-t-il, "pour à la fois mettre à 
distance et ramener de l'humanité là où elle a disparu dans notre quotidien". 
Avec son complice Lionel Lingelser, autre co-fondateur et interprète de la 
troupe, ils signent leur septième spectacle depuis la naissance de la compagnie 
à Mulhouse en 2012, dont le travail singulier questionne l'humanité à travers 
des figures de monstres polymorphes. 
Sur le plateau de ce "Makbeth" - écrit avec un "k" pour signifier le "pas de côté" 
assumé par rapport à l'oeuvre originelle, les huit acteurs, lancés à 200 km à 
l'heure, baignent dans des jets d'hémoglobine, des matières gluantes, le tout 
dans une ambiance de fumigènes, sons inquiétants, éclairages laser et 
stroboscopiques. 
"On recherche vraiment la catharsis", avec le public, "on a envie de vivre des 
émotions intenses, puissantes", "d'avoir très très peur et de rire très très fort", 
décrit Louis. 
Le masque est la marque de fabrique de la compagnie. C'est, raconte Lionel 
Lingelser, "avant tout une histoire d'amour", née d'un travail mené lors de leurs 
études communes au Conservatoire national supérieur d’art dramatique de 
Paris.  
Fabriqués par Louis Arene en résine tissée, un matériau pour prothèses 
orthopédiques, ces masques ressemblent à une seconde peau collée au visage 
du comédien descendant à hauteur de nez, qui laisse apparaître sa bouche 
mais recouvre front et chevelure. 
"Imagination" 
"Contrairement à la +commedia dell'arte+, où le masque en soi raconte quelque 
chose et a une expression très marquée, par la forme des sourcils, le nez, le 
caractère etc", "on cherche au contraire quelque chose de plus épuré", explique 
son concepteur, également plasticien. 
"Cela permet de gommer tout un tas de spécificités, de genre, de classe 
sociale, etc". Ainsi "le visage de l'acteur ou de l'actrice devient une surface de 
projection, un écran, qui fait travailler davantage l'imagination du spectateur", 
selon lui. 
Dans le même temps, cela oblige le comédien à "une présence physique hors-
norme", souligne Lionel Lingelser, ancien joueur de basket. 
Parmi les inspirations de ces quarantenaires ? Les dramaturges Samuel Beckett 
et Edward Bond, le cinéma de David Lynch, le peintre Francis Bacon, le metteur 
en scène Romeo Castellucci, la bande dessinée ou les cartoons. 
Ce qui produit cet univers de "grands écarts", avec des personnages entre 
kitsch, beau et grotesque. Dans "40 sous zéro" (pièce qui associait deux textes 
du dramaturge argentin Copi, 2019), ceux-ci portent des prothèses en mousse 
pour figurer poitrines, fesses opulentes, pectoraux saillants, ou bourrelets. 
Une patte que l'on retrouve dans "Le Mariage forcé" (2022), mis en scène par 
Louis Arene, interprété cette fois par cinq membres de la Comédie-Française, et 
où le grand-écart est poussé jusqu'à l'inversion des rôles, les femmes jouant 
des hommes et inversement. 
"Makbeth", qui poursuit sa tournée en 2026 à Forbach puis Grenoble, s'est vue 
décerner le Prix de la meilleure création d’éléments scéniques par le syndicat 
de la critique. "40 sous zéro" avait, elle, reçu deux Molières en 2024, celui de la 
mise en scène et celui du théâtre public. 
 

	
  



 

Le Munstrum, ou l’art 
de la démesure 
 

	
  

 
 
Huit spectacles à son actif, une esthétique reconnaissable entre mille, la 
reprise de son Makbeth au Rond-Point qui affiche complet, le Munstrum 
Théâtre a imposé depuis une dizaine d’années sa poésie du pire, son 
attrait pour les sujets anxiogènes et la farce, son goût pour les grands 
écarts et les métamorphoses. Derrière les masques, la catharsis, derrière 
le rire, l’horreur, derrière la trivialité, la beauté, et derrière le Munstrum, 
Louis Arene et Lionel Lingelser, bien entourés. Marie Plantin 
 

 25 NOV. 2025 



On les rencontre à la veille de la reprise de leur Makbeth grand-guignol et féroce au Théâtre 
du Rond-Point. Louis Arene et Lionel Lingelser, à la tête du Munstrum Théâtre, se disent 
impatients de retrouver le public parisien, un public fidèle qui « a soif », mais préoccupés par 
l’état de leurs corps, au vu de l’engagement physique intensif que demande chaque 
représentation. Ils ne dérogent jamais à une routine physique et vocale sérieuse qui nécessite 
leur présence au plateau quatre heures avant le début du spectacle. Un rituel d’échauffement 
à base de yoga et de chant qui vise à les mettre en condition aussi bien qu’à les rassembler. 
Ce véritable moment de communion reflète le plaisir qu’ils ont à se retrouver et à travailler 
ensemble. Que ce soit au niveau artistique, technique ou de la production, l’esprit de famille 
fait partie de leur ADN, au-delà même de l’amitié qui les lie. « Le Munstrum est une histoire 
collective qui fonctionne à l’horizontale avec une hiérarchie consentie », explique Louis Arene. 
« On fait équipe, comme des sportifs, ajoute Lionel Lingelser. On a un bon instinct pour bien 
s’entourer ». Élément central de leurs créations survoltées, le corps y est le plus souvent 
augmenté de prothèses et de masques, de maquillages expressifs, nez de clown, costumes 
extravagants et accessoires improbables auxquels se greffe un jeu extrêmement physique, 
voire acrobatique, qui participe de leur esthétique de l’outrance où chaque situation est 
poussée à l’extrême. « Pour nous, le corps est vecteur d’émotion et de vitalité », détaille 
Lionel Lingelser, tandis que Louis Arene poursuit : « On cherche à convoquer une énergie 
vitale bien souvent malmenée dans notre quotidien ». Et le premier de rebondir : « C’est aussi 
lié à l’enfance et à la joie, à l’innocence et à l’optimisme. Avec le masque, tout est possible. Il 
nous incite à pousser les curseurs et à nous dépasser ». 
 
Mais leur engagement physique, et c’est là leur singularité, n’exclut pas l’envie profonde de se 
mesurer aux grands textes. Les deux artistes se souviennent de leurs cours au Conservatoire 
National Supérieur d’Art Dramatique, dans les classes d’Alain Françon et de Dominique 
Valadié, qui leur ont transmis l’amour du verbe, la méticulosité dans le rapport à la langue. 
Forts d’un savoir-faire patiemment acquis en compagnie, le binôme a éprouvé le besoin de 
confronter son expérience à une œuvre monstre du répertoire dramatique. Macbeth, pièce 
réputée maudite et immontable, s’est imposée à eux, à leur désir de grands mythes, 
d’embrasser la noirceur et la tragédie, et de renouer par la même occasion avec le théâtre 
élisabéthain. Toujours dans le décalage et le contrepoint, ils traquent la lumière au cœur des 
ténèbres, la comédie qui enraye la fatalité du drame. Le masque est leur outil de prédilection, 
leur allié dans le dynamitage des genres, des codes et des normes. Inventé et conçu par 
Louis Arene, ce prototype épuré à l’extrême, aux airs de seconde peau, devient la surface de 
projection des spectateur·rices, leur « page blanche » à eux, utilisé aussi bien dans leurs 
créations originales (Zypher Z) que dans les classiques, que ce soit chez Molière (Le Mariage 
forcé) ou Copi (40° sous zéro), ou dans le répertoire contemporain, chez Marius von 
Mayenburg (Le Chien, la nuit et le couteau). 
 
Un projet en 2027 à l’Opéra-Comique 
Pour Lionel Lingelser et Louis Arene, créer le Munstrum en 2012 répondait au besoin vital 
d’avoir leur propre laboratoire de recherche scénique, un espace de liberté totale où se 
reposer les questions essentielles et cultiver la joie autant que leur imaginaire no limit en 
confrontation avec les grands textes. Chaque création en amène une autre et s’ils continuent 
à tourner les spectacles de la compagnie et prévoient même de reprendre au printemps 2027, 
soit dix ans après, Le Chien, la nuit et le couteau créé en 2017, le prochain projet auquel ils 
s’attèlent d’ores et déjà est aussi ambitieux qu’inédit, avec partition musicale et livret d’opéra 
originaux. La création est prévue en 2027 à l’Opéra-Comique et ce nouveau registre musical, 
dans cet art vivant total qui est le leur, où corps, texte, images et matières cohabitent dans un 
foisonnant maelstrom, constitue une étape supplémentaire dans leur exploration esthétique et 
dramaturgique. « Nous avons envie de ce pas de côté, de confronter notre univers à un 
monde plus éloigné du nôtre, à un autre public, à d’autres manières de faire et d’autres 
contraintes aussi », confie Lionel Lingelser. 
 
À les écouter s’exprimer, volubiles et généreux, dans une alternance harmonieuse et une 
complémentarité fascinante, on repense à leur réjouissant couple shakespearien et l’on se dit 
que, s’ils prennent un malin plaisir à camper sur scène des créatures cruelles et sanguinaires, 
à être des affreux, sales et méchants de la plus belle espèce, dans la vie, c’est leur énergie 
solaire qui s’impose, et la foi dans cet art aussi archaïque qu’avant-gardiste qui fait leur 
identité si spécifique. 



	
  

	
  

	
  

tEs CLASSIOUES
Au @@ûr Du J@uR

ans un précédent numéro, nous nous interrogions sur le pou-
voir des classiques à travers les siècles. Au vu du nombre de
pièces à l'affiche dans les salles de Molière, Racine, Corneille,
Marivaux, Shakespeare, sans parler de celles qui survivent
depuis !'antiquité, ilfaut croire que ces auteurs ont gardé

une puissance de feu intenrporelle quelque soient les thématiques abordées.
Pour autant, Comme ies contes pour enfants, les pièces subissent à chaque
prise en main par un metteur en scène une vision nouvelle. Réactualisées,
iiftées, relookées, transposées, traduites, réécrites ou même commentées en
live, rares sont celles qui sont présentées dans le jus de l'époque de leur créa-
tion. Et pour cause, elles seraient ainsi inaudibles, incompréhensibles et en-
nuyeuses. C'est le constat qu'a fait Caroline Vrgneaux qui voulant convaincre
leijeunes de la beauté de nos classiques a réécrit LeCid et ses alexandrins
dans une langue qu'ils pratiquent plus couramment. Le résultat est plus que
bluffant, touf le monde adore et en redemande.lean Bellorini avait lui aussi
donné sa vision du Cid avec Histoire d'un Cid, gros succès des Fêtes Nocturnes
de Crignan en2024.Autre carton auprès des jeunes, la géniale Phèdre ! de
François Gremaud devenue à son tour un classique. David Bobée s'empare
aussi de textes comme Dom Juan ou Lorenzaccio en faisant résonner leurs
propos avec notre époque. Pour le philosophe Vincent Cespedes, réactualiser
un grand classique, c'esl"ltti redonner sa vibration d'origine et permettre à
|expérience théatrale d'avoir lieu. L'intérêt, c'est de rendre le présent plus in
tettigent pour comprendre le passé, ll ne s'agit pas de rendre l'æuvre adaptable
à soi, mais de se rendre adaptable à l'æuvre."

Hélène Chevrier

Avec les interviews exclusives de Vincent Cespedes, Anissa Allali et Francis Bolela, Louis Arene,
Bart,Jean Bellorini, David Bobée, Cyril Cotinaut, Simon Delétang, FranÇois Gremaud,
Lara Marcou et Marc Vittecoq (du Groupe O), Tigran Mekhitarian, Caroline Vigneaux

théàtralnosozhe Mai-ruin2026 
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è	
  	
  https://podcasts.apple.com/fr/podcast/parcours-dartiste-louis-arene-et-lionel lingelser/id1409611935?i=1000683024829 
è	
  	
  https://open.spotify.com/episode/6bvEaxgRFUGeYODOpzblWt?si=0a390dd962f44b33&nd=1&dlsi=32e32fcad6e645a1 

07 janvier 2025 
	
  



	
  

	
  

	
  

	
  

	
  

	
  

	
  

	
  

	
  

	
  

	
  

	
  

	
  

	
  

	
  

	
  

	
  

	
  

	
  

	
  

	
  

	
  

	
  

	
  

	
  

	
  

	
  

	
  





	
  



	
  



	
  



	
  



	
  

	
  

	
  

	
  



	
  

	
  



	
  

	
  

	
  



	
  

	
  

	
   	
  



	
  

	
  

UN JOUR AVEC MERCREDI 5 AVRIL 2023. 

On z e a n s  aprè s  avoi r 
créé leur compagnie à 
Mulhouse, Louis Arene et 
Lionel Lingelser posent 
leurs valises, leurs dé-
cors, leurs rêves, leurs en-
vies et leurs faux nez tout 
un mois à Montreuil, en 

Seine-Saint-Denis. Avec leur Munstrum 
Théâtre, ils sont invités par Pauline Bayle, 
désormais directrice du TPM, le Théâtre 
public de Montreuil. Les voilà premiers ar-
tistes associés de cette grande maison fiè-
rement dressée sur la place Jean-Jaurès, au 
centre de la cité, en face de l’hôtel de ville. 
Ils inaugurent un rendez-vous qui sera an-
nuel, une carte blanche à une équipe ar-
tistique dénommée Quartiers d’artistes.

Trois spectacles sont ainsi à l’a!che, 
Zypher Z, les Possédés d’I l l f urth et 
Clownstrum. Les trois résumant un peu 
l’univers de cette compagnie qui, au fil du 
temps, cultive des univers aussi étranges 
que son nom. « Un jour, se souvient Lionel 
Lingelser, c’était dans sa cuisine, j’ai de-
mandé à ma grand-mère comment se 
disait “monstre” en alsacien. Elle a pro-
noncé un mot impossible, mais, à la so-
norité, on s’est dit de suite : voilà, ce sera 
Munstrum. C’était évident autant que 
poétique. » Et puis, comme le dit Pauline 
Bayle, « de toute façon, le théâtre est la 
maison des monstres. D’ailleurs, qu’est-
ce qu’un monstre » ?

« LA FIGURE DU MONSTRE  
EST UN CATALYSEUR D’ÉMOTION »
« C’est notre fil rouge, poursuit Louis 

Arene. Nous le déclinons poétiquement, 
prenant en compte les angoisses contem-
poraines, notamment dans la jeunesse, 
de l’e!ondrement de nos civilisations. 
Il faut se sortir de ce climat anxiogène, 
des représentations mortifères qui nous 
sont souvent imposées, en se posant la 
question : qu’est-ce qu’on invente pour 
après ? » Point de vue que précise encore 
Lionel Lingelser : « Il nous appartient de 
prendre à bras-le-corps cette situation, 
et aussi de lui insu"er de l’humour. C’est 
capital. N’oublions jamais que la figure 
du monstre est un catalyseur d’émotion, 
comme une loupe pointée sur ce que nous 
sommes tous, sur ce que nous sommes en 
train de vivre. Nos fables se situent tou-
jours dans ces univers partagés, sur fond de 

fable écologique. Dans Clownstrum, ces 
personnages qui cherchent de l’eau sont 
à fond dans l’actualité… » À Montreuil, 
le Munstrum Théâtre veut toucher « tous 
les publics, notamment jeunes », et entend 
faire partager son univers à tous, à travers 
ses spectacles, mais aussi avec une expo-
sition, des rencontres ou encore toute une 
nuit « de fête et de musiques » avec le col-
lectif parisien queer Aïe.

Formés au Conservatoire national su-
périeur d’art dramatique de Paris, Louis 
Arene et Lionel Lingelser ont l’habitude, 
avec l’ensemble de la compagnie, de faire 
intervenir dans leurs créations la mu-
sique aussi bien que la danse, les arts plas-
tiques, avec une constante formidable, les 
masques. « Ils sont un des plaisirs du co-
médien, a!rme Louis. Ils permettent de 
changer d’âge comme de genre. En même 

temps, ils sont un mystère, une fascination 
pour le spectateur. Cette seconde peau per-
met de réaliser de grands écarts entre le 
comique et le tragique, le sacré et le pro-
fane, le kitsch et le sublime, que ce soit un 
masque neutre ou un nez de clown. » Tous 
sont fabriqués par Louis Arene. Au sortir du 
Conservatoire, disent-ils ensemble, « nous 
étions très avides d’aller vers un théâtre 
physique ; le masque nous a permis d’aller 
vers cette énergie particulière au plateau ».

« NOUS VOULONS TOUJOURS ANIMER  
LA FLAMME DE LA JOIE »
Depuis 2017, ils sont artistes associés à la 

Filature, scène nationale de Mulhouse. À 
compter de septembre, le Munstrum en-
tamera aussi un compagnonnage avec les 
Célestins, théâtre de Lyon. Même chose 

l’an prochain avec le TJP de Strasbourg. 
« Cela nous permet de travailler sur de nou-
veaux territoires, et de faire tourner nos 
créations. » La saison prochaine la troupe 
doit reprendre 40 Degrés sous zéro, une 
farce glaçante à partir de l’Homosexuel ou 
la di#culté de s’exprimer et des Quatre 
Jumelles, contes inspirés à Copi par les an-
nées de dictature péroniste. Le Munstrum 
envisage aussi de reprendre un classique, 
le Mariage forcé, de Molière, créé en 2022 
à la Comédie-Française à la demande 
d’Éric Ruf, l’administrateur. Et les monstres 
n’ont pas fini de chatouiller les orteils des 
classiques. « Nous travaillons désormais, 
sans doute pour 2025, avec le maître incon-
testé du théâtre, celui qui parle aux étoiles, 
précise Louis Arene, William Shakespeare. » 
Et ce sera Makbeth. Volontairement avec 
un K. Louis et Lionel a!rment leur « envie 
de retrouver là toute la troupe au plateau, 
dans une démarche qui sera forcément ar-
tisanale, mais avec une machinerie très 
importante. Dans les temps di#ciles qui 
sont les nôtres, nous voulons toujours ani-
mer la flamme de la joie ». Avec quelques 
monstres ? Même pas peur. 

GÉRALD ROSSI

Louis Arene et Lionel Lingelser, fondateurs  
de cette compagnie en 2012, inaugurent 

Quartiers d’artistes à Montreuil  
et y présentent trois de leurs spectacles.

Le Munstrum 
�ÿâÇŎłáΡ͔Ο 

même pas peur

΁ΡWáΟĞ¾ņŁœáΟĿáłĞáŎΟ
ÝáΟ÷ł¾ğÝņΟâ×¾łŎņΟáğŎłáΟ
ĘáΟņ¾×łâΟáŎΟĘáΟĿłĦö¾ğá͓Ο
ĘáΟĔăŎņ×ÿΟáŎΟĘáΟņœÖĘăĞáΡ΂
LIONEL LINGELSER

Louis Arene  
et Lionel 
Lingelser  
sont artistes 
associés de la  
scène nationale 
de Mulhouse.
LIVIA SAAVEDRA POUR 
L’HUMANITÉ

Demain un Autre Jour: 2023-04-04T20:02:07c:L'Humanité;u:gerald.rossi@humanite.fr; 2023-04-05T10:10:06+02:00



	
  
	
  
	
  
	
  

	
  

 

 

Des monstres, des clowns et un exorcisme : 
cette compagnie réinvente le théâtre  
C’est un institut de sondage dirigé par une éléphante. C’est une friche jonchée de 
bouteilles plastiques. C’est un village qui s’enivre par ses propres légendes. C’est 
chaque fois un univers propice à des créations surprenantes où le Munstrum Théâtre 
conjugue humour, horrifique et poésie. On y voit tantôt la vierge, tantôt Marguerite 
Duras. Mais la suite reste toujours à venir.  
 
Le public glisse sur le bord des sièges, les yeux écarquillés, pour ne rien louper de 
l’univers singulier de la compagnie alsacienne. Dans cet épisode, nous chercherons à 
comprendre comment une patte si singulière peut se renouveler encore, après 10 ans 
d’existence. Un théâtre généreux, physique et d’une précision rare. Mathis Grosos 
	
  

	
  
	
  
è https://www.madmoizelle.com/podcasts/des-monstres-des-clowns-et-un-exorcisme-cette-
compagnie-reinvente-le-theatre 



	
  

	
  
	
  

A voir au Théâtre Public de Montreuil 
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20 NOV.  2025 



 

 

5 JUIN 2025 



	
  

	
  

	
  

	
  

	
  

	
  

	
  

	
  

	
  

	
  

7 MAI 2025 



	
  

	
  

	
  

	
  

	
  

5 MAI 2025 



	
  

	
  

	
  



	
  

	
  

	
  
	
   	
  



 

 

 

 

 

 

 

 

 

 

 

 

 

 

 

 

 
	
  

ZYPHER  
Z        



	
  

	
  
	
  

Semaine du 4 au 11 avril 2023 

 

	
  

	
  

	
  



	
  

	
  

	
  
	
  



	
   	
  

	
  	
  

	
  



	
  

	
  

	
  

	
  

	
  

	
  

	
  

	
  

	
  

	
  

	
  

	
  

	
  

	
  

	
  

	
  

	
  

	
  

	
  

	
  

	
  

	
  

	
  

	
  



 

 
 
 
 
Le Munstrum Théâtre fait théâtre de ses angoisses sur notre monde en créant 
un spectacle total d’une grande beauté. Une dystopie animalière  entre cruauté 
et drôlerie qui ravive notre besoin d’inventer le futur.  
 

Singulier, troublant, puissant : le travail du bien-nommé Munstrum Théâtre co-fondé en 2012 par Louis Arene et 
Lionel Lingelser ne peut laisser indifférent. S’il interpelle aussi profondément, c’est sans doute parce que les 
formes originales que crée la compagnie bousculent et le cœur et l’esprit, ouvrent des ébauches de sens, font 
naître des émotions poignantes. En pleine conscience de la violence de notre monde, des menaces qui l’abîment 
et abîment notre humanité, les créateurs du Munstrum font théâtre de leurs inquiétudes avec une époustouflante 
maestria et une inventivité… débordante. Artistes à part entière, par chaque pore de leur peau, ils se tiennent à 
cet endroit paradoxal qui mêle cruauté et grotesque, dévastation et drôlerie, pour dire à la fois la tristesse de 
notre condition et la jubilation d’un art théâtral totalement débridé. Après notamment la mise en scène du texte Le 
Chien, la Nuit et le Couteau de Marius von Mayenburg (2016) puis l’adaptation de deux pièces de Copi intitulée 
40 ° Sous zéro (2019), le Munstrum passe un cap en proposant un spectacle total dont ils signent aussi la 
partition textuelle, écrite par Louis Arene et Kevin Keiss, dramaturge des deux dernières créations de la 
compagnie. Vont-ils alors se laisser dépasser par leur folle extravagance ? Vont-ils au contraire se laisser coincer 
par une lourdeur démonstrative qui aborderait frontalement les préoccupations du moment ? Ni l’un ni l’autre. Ils 
maîtrisent. Ils évitent les facilités et les surplombs. 
Gardons le sourire mes petits écrous ! 
Si on peut penser que quelques scènes pourraient être resserrées, l’ensemble impressionne. Nous sommes dans 
un monde où les animaux gouvernent et où les quelques humains survivants sont de fragiles employés, parfois 
conduits au suicide. L’un d’eux, Zypher, soudain saisi de fulgurantes douleurs à l’épaule, accouche d’un double 
qui chamboule l’ordre établi, s’attaquant même en pleine période électorale à l’éléphante Églantine qui dirige de 
main de fer un puissant institut de sondages. Au sein de cette dystopie animalière, les robots et leurs diverses 
fonctionnalités font aussi partie du décor, et parfois flippent de leur immortalité. « Gardons le sourire mes petits 
écrous ! » clament-ils pourtant. Une efficace scénographie de Mathieu Lorry Dupuy, de rayonnantes lumières de 
Jérémie Papin, des masques saisissants créés par Carole Allemand avec Louis Arene et d’étonnants costumes 
de Colombe Lauriot Prévost contribuent à la réussite d’un spectacle où les corps se transforment et racontent des 
tourments oniriques qui renvoient au réel. Au fil de scènes d’une beauté frappante, les corps disent les 
surgissements du désir et de l’inconscient, la persistance du conflit chez l’homme qui dès qu’il a été livré à son 
libre-arbitre a tué son frère, l’échec d’une humanité engluée dans son impuissance et sa soif de pouvoir. Mais ce 
n’est pas là tout ce qui est dit, car le Munstrum aime à rapprocher les contraires, à embrasser le multiple, à rire 
malgré la catastrophe. Comme le symbolisent le sublime rideau de théâtre qui enveloppe l’action, et quelques 
piquantes citations de Brel à Godard, l’art affirme ici pleinement son vif éclat et sa joyeuse distance. Le contraste 
est d’autant plus saisissant lorsque la cage de scène se dénude, et que l’homme l’habite de courses éperdues, 
tristement solitaires. Que de richesse dans ce foisonnant spectacle !  Saluons les six exceptionnels athlètes de 
cette fable plastique qui rassemblent des dizaines de protagonistes : Louis Arene, Sophie Botte, Delphine Cottu, 
Alexandre Éthève, Lionel Lingelser et Erwan Tarlet, nouveau venu circassien. Si le nom de Zypher Z évoque un 
mutant, il pose aussi l’enjeu essentiel : comment s’y faire ? Comment s’adapter aux dangers du monde, en 
laissant place à l’audace de l’imagination et à la douceur de la cohésion… 

Agnès Santi 
 

Les 1er & 2 mars 2022 au Trident scène nationale de Cherbourg-en-Cotentin. Du 15 au 19 mars 2022 au Quai, CDN d'Angers. 
Les 25 & 26 mars 2022, Théâtre de Châtillon  (Festival MARTO). Du 4 au 6 mai 2022, Le Manège, scène nationale de Reims, 
en partenariat avec la Comédie CDN de Reims 
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Louis Arene, digne 
successeur de Copi 
 
C’est un jeune metteur en scène qui 
karchérise les conventions théâtrales, 
et décrasse instantanément les  
cerveaux !  
L’ancien pensionnaire surdoué de la 
Comédie- Française, Louis Arène est 
ce matin l'invité de Mathilde Serrell.  
	
  
âhttps://www.radiofrance.fr/franceinter/podcasts
/nouvelles-tetes/nouvelles-tetes-du-jeudi-11-
janvier-2024-7334556 
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[...] "40° sous zéro" mêle le trash 
déjanté du dramaturge argentin 
Copi et le baroque spectaculaire 
du Munstrum Théâtre. 
 
Place aujourd'hui à deux pièces en 
forme de diptyque, traitant d'exil et jouant 
avec les normes. 
40° sous zéro (L'Homosexuel ou la 
Difficulté de s'exprimer & Les Quatre 
Jumelles), une création originale du 
Munstrum Théâtre d’après Copi mise en 
scène par Louis Arene, nous plonge 
dans une apocalypse peuplée de drag-
queens et de costumes extravagants. 
 

Avec 
Victor Inisan Docteur en études théâtrales, 
dramaturge et critique  
Philippe Chevilley Chef du service culture 
des Echos  
 
https://www.radiofrance.fr/franceculture/podca
sts/les-midis-de-culture/critique-theatre-krystian-
lupa-livre-une-piece-sur-les-emigrants-d-apres-l-
auteur-allemand-w-g-sebald-1384980 
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Je parle de “jeune théâtre” entre guillemets, la compagnie a été fondée en 
2012, surtout parce qu’elle attire un public particulièrement jeune, c’était 
encore le cas dans la grande salle du théâtre du Rond-Point à deux pas 
des Champs Élysées, pas vraiment réputé pour ça. J’y ai constaté, 
douloureusement un peu, que je ne l’étais plus tant que ça, jeune, en tout 
cas dans mes réflexes de spectatrice de théâtre ; je me suis trouvée 
assez perplexe et en même temps assez excitée par ce spectacle tout à 
fait inusuel pour moi. 
	
  
	
  
âhttps://www.radiofrance.fr/franceculture/podcasts/le-regard-culturel/le-regard-
culturel-chronique-du-jeudi-18-janvier-2024-1274285 
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Direction La Filature à Mulhouse où 
vient d’être créé 40° sous zéro, un 
collage de deux pièces de Copi, trente 
ans après la mort du dessinateur et 
dramaturge argentin. 

Le Munstrum Théâtre s’empare de 
l’univers de Copi et sème le chaos 
sur scène.  
 
Le Munstrum Théâtre a placé son 
spectacle sur une planète futuriste. On 
y retrouve les drag-queens chères à 
Copi et son théâtre n’a rien perdu de sa 
saveur dans la mise en scène Louis 
Arene. 
 

ITW Louis Arene 
 
Ce qui fait la singularité du Munstrum 
Théâtre est son travail sur le masque, 
qui est comme une seconde peau pour 
les comédiens dont Lionel Lingelser, un 
des fondateurs de la compagnie. 
 

ITW Lionel Lingelser 
 
Christian Lacroix fait partie de cette 
aventure. Il a pu mettre son imagination  
débordante au service de ce spectacle 
en créant des costumes délirants pour 
ces personnages lunaires et 
extravagants. 
 
La musique du spectacle est signée 
Jean Thevenin, alias Jaune, qui fait 
partie de la playlist de France Inter. 
 
40° sous zéro du Munstrum Théâtre : ce 
soir à La Filature de Mulhouse puis en 
tournée dans différents festivals dont le off 
d’Avignon cet été.  

Stéphane Capron 
 

Podcast  
www.franceinter.fr/emissions/le-journal-de-
19h/le-journal-de-19h-08-mars-2019 
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Un Copi TRÈS ORIGINAL
THÉÂTRE

40 ° SOUS ZÉRO / 7 au 10 février, Les Célestins,  
Lyon (69) / 13 et 14 février, Comédie de Valence (26)

Dans  ����ïëñï�öżîë��èá�Ïñêïðîñé�ÖäżƲðîá�îÝïïáéÞèá�àáñô�
ìåƕßáï�àá�Åëìå��Öîƕï�òåïñáè��ÞÝîëíñá��çåðïßä�áð�ïñÞèåéá�
Ɣ�èÝ�âëåï��èáñî�ñêåòáîï�Ɣ�èÝ�ßîëåïżá�àáï�àåïßåìèåêáï�àëêêá�
ìñåïïÝééáêð�òåá�Ýñô�åàáêðåðżï�ïåêãñèåƕîáï�áð�ðëñæëñîï�
áê�éëñòáéáêð�àá�èĊÝñðáñî�Ýîãáêðåê�
$GHSWHV�HQWUH�DXWUHV�DUWV�GH�FHOXL�GX�PDVTXH��/RXLV�$UHQH�
et Lionel Lingelser ont le goût des écritures qui suggèrent 
RX�SHUPHWWHQW�OD�PLVH�HQ�VFÅQH�GH�PRQVWUHV��/HV�GHX[�
IRQGDWHXUV�GH�OD�FRPSDJQLH�0XQVWUXP�7KÆ¿WUH�YRLHQW�
SRXU�FHOD�GDQV�OoyXYUH�GH�&RSL�������������XQ�WHUULWRLUH�
LGÆDO��,OV�WURXYHQW�DXVVL�GH�TXRL�GRQQHU�IRUPH�½�OHXU�UÇYH�
GoXQ�WKÆ¿WUH�RÖ�OH�MHX�VH�PÇOH�½�XQ�WUDYDLO�SODVWLTXH��RÖ�OD�
FUXDXWÆ�HW�OoÆWUDQJH�FÑWRLHQW��VHORQ�OHXUV�WHUPHV��« OH�ULUH��
OD�VXUSULVH�HW�OD�MXELODWLRQ ���,OV�VoHPSDUHQW�GH�GHX[�WH[WHV�
SDUPL�OHV�SOXV�IDPHX[�GH�OoDXWHXU�DUJHQWLQ̤��/o+RPRVH[XHO�
RX�OD�GLIILFXOWÆ�GH�VoH[SULPHU et /HV�4XDWUH�-XPHOOHV, qu’ils 
UDVVHPEOHQW�VRXV�OH�WLWUH���̤��VRXV�]ÆUR��VSHFWDFOH�WRXMRXUV�
HQ�WRXUQÆH�GHSXLV������
&UÆÆHV�HQ{�����HW{�����SDU�-RUJH�/DYHOOL�HQ�)UDQFH��

RÖ�&RSL�YLYDLW�GHSXLV�������FHV�SLÅFHV�SDUWLFLSHQW�GoXQ�
PÇPH�PRXYHPHQW��H[SOLTXH�7KLEDXG�&URLV\�GDQV�VRQ�
H[FHOOHQWH�SRVWIDFH�½�XQH�SXEOLFDWLRQ�RÖ�HOOHV�ƮJXUHQW�
DXVVL�FÑWH�½�FÑWH{�����1RQ�VHXOHPHQW /o+RPRVH[XHO�et /HV�
4XDWUH�-XPHOOHV �̤IRQW�SDUWLH�GHV�SLÅFHV�IURLGHV�GH�&RSL�
HW�FRQWUDVWHQW�DYHF�OD�WRQDOLWÆ�SOXV�FKDXGH�GH�FHOOHV�DX[�
LQVSLUDWLRQV�ODWLQRV � s{GoRÖ�OH�WLWUH�FKRLVL�SDU�OH�0XQVWUXP��
issu d’une réplique de /o+RPRVH[XHO{s��PDLV�HOOHV�« MHWWHQW�
OHV�EDVHV�GH�OD�ORQJXH�PÆGLWDWLRQ�GH�&RSL�VXU�OH�FRUSV��OH�
VH[H�HW�OoLGHQWLWÆ ���3RXU�/RXLV�$UHQH�HW�/LRQHO�/LQJHOVHU��
ÆJDOHPHQW�LQWHUSUÅWHV�GH�OHXU�VSHFWDFOH�DYHF�FLQT�DXWUHV�
artistes, se placer sous le signe de la glaciation est aussi 
XQH�PDQLÅUH�GH�OH�VLWXHU�GoHPEOÆH�½�GLVWDQFH�GH�OoKRPR�
VH[XDOLWÆ�½�ODTXHOOH�OoXQLYHUV�GH�Oo$UJHQWLQ�D�ORQJWHPSV�s{HW�
½�WRUW{s�ÆWÆ�FDQWRQQÆ�

&RPPH� OH� UDSSHOOH� HQ�
HƬHW�7KLEDXG�&URLV\��OoDX�
WHXU�QoD�MDPDLV�ÆWÆ�XQ�PLOL�
WDQW�GH�OD�FDXVH�KRPR��(W�
les personnages gays de 
VRQ� WKÆ¿WUH� VRQW� GDYDQ�
tage portés sur la destruc�
tion des frontières entre les 
sexualités et les genres que 

VXU�OD�GÆIHQVH�GoXQH�LGHQWLWÆ�SUÆFLVH��,PPHQVH��PDJQLƮTXH�
ELHQ�TXH�GUDSÆH�GoXQH�YLHLOOH�FRXYHUWXUH�HQ�SDWFKZRUN�HW�
FRLƬÆH�GoXQ�ÆWUDQJH�DVVHPEODJH�GH�ERXOHV�GRUÆHV�W\SH�
GÆFRUDWLRQ�GH�1RÈO��OoDSSDULWLRQ�TXL�LQWURGXLW���̤��VRXV�]ÆUR 
SRVH�OHV�EDVHV�GoXQH�HVWKÆWLTXH�TXHHU�TXL�YD�½�PHUYHLOOH�½�
&RSL��&HWWH�EHDXWÆ�IDLWH�GH�PDWLÅUHV�JURVVLÅUHV��TXL�FKDQWH�
WUÅV�OHQWHPHQW��̤*LUOV�-XVW�:DQW�7R�+DYH�)XQ̤��GH�&\QGL�/DX�
SHU��WLHQW�DXWDQW�GX�PDËWUH�GH�FÆUÆPRQLH�GH�FDEDUHW�TXH�GH�
la diva. Elle ouvre la voie aux protagonistes de /o+RPRVH[XHO�
FRPPH�RQ�OH�IDLW�GoXQH�WUDSSH�GHUULÅUH�ODTXHOOH�VH�WDSLW�WRXW�
XQ�PRQGH��XQH�PLFURVRFLÆWÆ�SHXSOÆH�GoÇWUHV�TXL�ÆFKDSSHQW�
½�WRXWHV�OHV�QRUPHV�HQ�YLJXHXU�½�OoH[WÆULHXU�
0DGUH�HW�,ULQD��TXL�VH�SUÆVHQWHQW�FRPPH�PÅUH�HW�ƮOOH�DYDQW�

GH�ODLVVHU�HQWHQGUH�TXoHOOHV�VRQW�SHXW�ÇWUH�DPDQWV��VRQW�
HVWKÆWLTXHPHQW�FRPPH�LQWLPHPHQW�DX�GHO½�GHV�JHQUHV��
5ÆJXOLÅUHPHQW�YLVLWÆ�SDU�XQH�WRXƬH�GH�SRLOV�UDPSDQWH�DXVVL�
SURFKH�GX�FKLHQ�TXH�GX�UDW�JÆDQW��OH�GUÑOH�GH�FRXSOH�IDLW�GH�
IRUFH�PDVTXHV�HW�DXWUHV�SURWKÅVHV�VH�OLYUH�DX�PRQVWUXHX[�
EDOOHW�GH�&RSL�½�OD�IDÄRQ�0XQVWUXP��7KÆ¿WUH�GH�WDEOHDX[�
YLYDQWV��GRQW�FKDTXH�ÆOÆPHQW�s{MHX��GDQVH��OXPLÅUH��VRQ�RX�
HQFRUH�REMHWV{s�HQWUH�FRQVWDPPHQW�HQ�IULFWLRQ�DYHF�OoDXWUH� 
����VRXV�]ÆUR�SUHQG�JDUGH�GH�QH�MDPDLV�IDVFLQHU�WRWDOHPHQW�
OH�VSHFWDWHXU��GH�OH�JDUGHU�DOHUWH�IDFH�½�OD�UÆYROXWLRQ�HW�DX�
WUDJLTXH�TXH�UHFÅOH�XQH�IRUPH�WUÅV�VÆGXLVDQWH�
/H�SDVVDJH�GH�OD�SUHPLÅUH�½�OD�VHFRQGH�GHV�SLÅFHV�UÆX�

QLHV�SDU�OH�0XQVWUXP�QoHVW�TXoXQH�UXSWXUH�SOXV�VDLOODQWH�
TXH�WRXWHV�FHOOHV�TXL�FRPSRVHQW�OH�VSHFWDFOH��(Q�HQWUDQW�
dans /HV�4XDWUH�-XPHOOHV��RQ�ODLVVH�GH�FÑWÆ�OH�PLQLPXP�GH�
ORJLTXH�PDLQWHQX�SDU�&RSL�HQYHUV�HW�FRQWUH�WRXV�OHV�UHERQ�
GLVVHPHQWV�GH�/o+RPRVH[XHO��/½��FH�QH�VRQW�SOXV�GHV�FRXSV�
GH�WKÆ¿WUH�TXL�VH�SURGXLVHQW�WRXWHV�OHV�GHX[�VHFRQGHV��PDLV�
XQH�VXLWH�GH�PRUWV�HW�GH�UÆVXUUHFWLRQV��RÖ�OD�GURJXH�HW�OHV�
ưLQJXHV�MRXHQW�XQ�UÑOH�DXVVL�LPSRUWDQW�TXH�FHOOHV�s{RX�FHX[��
FDU�OoDPELJXÌWÆ�HVW�O½�DXVVL�GH�PLVH{s�TXL�OHV�PDQLHQW�½�WRXU�
GH�EUDV��&H�&RSL�TXHHU�½�OD�SXLVVDQFH�GHX[�GLW�PLHX[�TXH�
ELHQ�GHV�GLVFRXUV�OHV�LQƮQLV�SRVVLEOHV�GH�OoÇWUH��HW�OHXU�ÆJDOH�
JUDQGHXU��TXL�VXUYLW�½�OD�GÆFDGHQFH��· ANAÏS HELUIN

(1) L’Homosexuel, suivi de Les Quatre Jumelles,  
de Copi, documents et postface de Thibaud Croisy,  
Christian Bourgois, 2022.

�'$
5(

&�
6=

86
7(

5

	
  

1er FEV.  2024 



Cruauté, changement de sexe à volonté et interactions hilarantes, la magie 
du théâtre provocateur de Copi continue d'opérer plus de 50 ans après sa 
création. Le Munstrum Théâtre incarne avec justesse, l'essence de son 
œuvre au Théâtre du Rond-Point jusqu'au 27 janvier.  
 
Hilarante, disruptive, provocante, l’œuvre du dramaturge, dessinateur et romancier argentin Copi 
n’a pas pris une ride. Résolument moderne, ce théâtre de la catastrophe des années 1970 inspire 
le théâtre queer d’aujourd’hui. Même si les revendications homosexuelles, et plus généralement 
queer, n’ont plus le même impact qu’à l’époque au vu du changement des mentalités, elles pèsent 
encore lourd dans la société. L’homophobie n’a pas disparu, la violence non plus. 
Pas de déprime, pas de déclarations larmoyantes, Copi fait des complexités et des malheurs 
humains, des scènes comiques où les limites n’existent plus. Sang, seringues, sacs de poudre 
blanche (tout sauf de la farine ou du talc), matières fécales, soupe d’organes, faux seins et fausses 
fesses… Vous êtes avertis, pour cette mise en scène de Louis Arène et du Munstrum Théâtre, 
hors de question d’utiliser des pincettes avec l’œuvre de Copi. 
"Voilà ce qu’elle méritait ! Salopes !" 
40° sous zéro, c’est deux pièces en une, L’Homosexuel ou la difficulté de s’exprimer et Les Quatre 
Jumelles. Des pièces qui se rejoignent par leur irrévérence et leurs mises en scène aussi libres 
que leurs textes. Dans la première, Madame Simpson élève sa fille Irina, en Sibérie, où il fait 40° 
sous zéro. Femme trans, mais toujours en capacité de donner naissance à un enfant, Irina préfère 
enchaîner les relations charnelles tous les jours avec des partenaires différents au grand dam de 
sa mère. Irina est enceinte, mais qui est le père ? "Le coiffeur, je l'ai fait pour la première fois la 
semaine dernière, l'officier, il y a trois mois, alors que je suis enceinte d'au moins quatre mois", 
répond Irina. 
"J'ai envie d'aller aux toilettes, maman. […] C'est pour chier l'enfant". Sa mère adoptive lui écarte 
les jambes sur la table familiale pour pratiquer un avortement, avant d’être arrosée d’un jet de sang, 
sous les cris de dégoûts et les fous rires de l’assistance. Le fœtus minuscule se retrouve dans la 
soupe d’Irina, dans laquelle nageaient déjà les organes crus du gibier tout juste chassé. 
Trash, excessif, kitsch, ridicule, extravagant… les qualificatifs sont interminables pour décrire cette 
pièce qui ne plaira pas aux plus puritains ou aux pudiques. Cela n’a jamais été la volonté du 
créateur Copi partisan d’un théâtre de la catastrophe et de la cruauté, théorisé dans les 
années 1970. Ce théâtre est exigeant et traite le spectateur en adulte. Pas de doxa ou de morale, 
mais une provocation évidente et jamais gratuite. C’est "l'opposé de la tragédie classique qui 
affirme des valeurs morales tandis que dans mes pièces, l'idée est de les faire 'éclater'", disait le 
dramaturge anglais Howard Barker, théoricien du théâtre de la catastrophe. Tout éclate dans 40° 
sous zéro. Les frontières entre masculin et féminin, les rapports familiaux et amoureux, la décence, 
le bien et le mal. 
Dans la deuxième partie du spectacle, intitulé Les Quatre Jumelles, le public n’a pas besoin d’être 
d’accord avec ces duos de sœurs qui passent leur temps à ingérer l’héroïne qui abonde dans le 
foyer, à chaque fois qu’elles ont mal quelque part. Les spectateurs ne font que rire lorsque les 
deux sœurs Joséphine et Fougère tentent de subtiliser le stock de drogue et d’argent au duo de 
sœurs opposé. Tous les moyens sont bons : Fougère les étranglent, les plantent au couteau, leur 
tirent dessus. Les jets de sang voltigent partout entre les piqûres d’héroïne. "Voilà ce qu’elle 
méritait ! Salopes ! Allez, on s’en va !", crie Fougère, face à un public hilare. 
Insurmontable envie de lâcher prise 
Les duos de sœurs s’entretuent éternellement dans un comique de répétition, laissant place à 
toutes les absurdités incarnées par les costumes signés Christian Lacroix, les accessoires et la 
mise en scène. Les comédiens portent des rembourrages beiges en mousses (plébiscités par les 
drags queens) qui augmentent leurs derrières, leur créent des seins. Sans compter les masques 
qui s’emboîtent sur leurs visages comme des prothèses, et leur donnent l’impression d’avoir été 
victimes d’une chirurgie esthétique ratée. 
Les deux pièces se rejoignent par les décors frigorifiques et isolés, les déserts glacés de la Sibérie 
et de l’Alaska. Les comportements démesurés, illégaux dans n’importe quelle démocratie 
(meurtres, agressions physiques et sexuelles, consommation de stupéfiants, braquages…) 
s’inscrivent comme les conséquences d’un climat anxiogène et tortionnaire. Impossible donc de ne 
pas penser aux années de dictature péroniste vécues par l’Argentin Copi et qui hantent son 
écriture. 
Dans 40° sous zéro, les personnages vivent en marge de la société sans pour autant s’excuser 
d’exister. Chacun semble faire avec ses difficultés, ses souffrances. "Ce sont des pièces 
d’affrontement où qui se ressemble ne s’assemble pas du tout, […] où le dominant et le dominé 
échangent sans cesse leurs rôles", détaille la note d’intention. Une merveilleuse réussite qui fait du 
bien au monde du théâtre. Yemcel Sadou [France Télévisions - Rédaction Culture] 
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Christian Lacroix signe des costumes au 
festival d'Avignon : "Je suis toujours avide 
d'expériences" 
 
Parmi les pièces à ne pas manquer lors du Off du festival d'Avignon 2019 se 
trouve 40° sous zéro, une pièce montée par le Munstrum Théâtre qui mêle deux textes 
de l'auteur argentin Copi, L'Homosexuel ou la difficulté de s'exprimer et Les Quatre 
Jumelles. Habitué à collaborer avec des metteurs en scène, Christian Lacroix en a 
signé les costumes. Le célèbre couturier raconte au Journal du Dimanche son 
admiration pour l'oeuvre de Copi et détaille sa collaboration avec la petite compagnie 
alsacienne du Munstrum Théâtre, venue de Mulhouse.  
 
Comment en êtes vous venus à créer les 
costumes de 40° sous zéro? Comment 
avez-vous connu Louis Arène et son 
univers théâtral ? 
J'ai sympathisé avec Louis Arène lors de mes 
nombreuses collaborations au Français avec 
Denis Podalydès ou Eric Ruf. Pour Lucrèce 
Borgia, créée à Richelieu en 2014, Denis 
m'avait fait découvrir le travail de masque de 
Louis en dehors de son métier d'acteur. J'avais 
alors été très impressionné car la technique de 
Louis part d'une matière 
qui imite vraiment la peau. 
Elle permet de prolonger, 
brouiller, transformer les 
visages des acteurs 
rapidement. Cet effet 
prodigieux, indicible, crée 
d'emblée le malaise 
(dans Lucrèce) ou le 
grotesque (dans 40° sous 
zéro) tout en restant onirique, poétique, 
esthétique. Rien de gore. Entre temps, Louis 
m'a proposé de voir mieux encore son travail 
dans son précédent spectacle, Le Chien, la 
Nuit et le Couteau, qui m'a sidéré et conquis. 
Nous nous étions promis de collaborer un jour. 
Ce jour est venu avec Copi mais je m'adapte 
toujours quand j'ai envie de faire un spectacle. 
Il se trouve que Louis et Lionel ont l'habitude 
de travailler avec leur géniale costumière 
Karelle Durand, qui a créé l'osmose de ce 
spectacle. Moi, je n'ai pas inventé grand chose, 

simplement concrétisé les fantasmes que 
Louis avait en tête à partir des documents que 
nous échangions, passant de l'Angleterre 
élizabéthaine au Japon, des performances de 
transformistes à l'art contemporain etc. 
 
Qu'est-ce que vous appréciez dans la 
démarche et dans l'univers de Louis Arène 
avec la troupe du Munstrum Théâtre ? 
J'aime sa façon d'avancer, aventureuse et 
courageuse. Il a une part d'enfance et pour lui 

rien n'est impossible, il poursuit 
son univers jusqu'à le capter et 
le partager. Son, lumière, 
espace, couleur, musique, il 
affirme une voie et une voix 
bien à lui, entre rire énorme et 
subtilité fragile, une certaine 
élégance au delà du grotesque. 
A l'origine un monstre est 
quelque chose de surprenant 

que l'on montre et fait admirer. Et je suis très 
sensible à ces contrées où l'absurde confine 
au réel et à la poésie, où mauvais et bon goût 
n'ont plus de sens mais deviennent un langage 
esthétique au delà des normes et des codes. 
C'est ce bijou vibrionnant, à la fois fulgurant et 
précieux, que Louis possède en lui, des 
profondeurs en clair-obscur où se côtoient le 
feu et les abysses, les anges et les démons 
mêlés, intriqués, l'éclat du rire sinistre et les 
larmes d'émoi, avec beauté toujours... 

	
  

	
  

5 juillet 2019 



Qu'est-ce qui vous touche dans le théâtre 
de Copi et dans l'approche futuriste qu'en 
fait Louis Arène ? 
Je suis d'une génération qui a connu Copi lui-
même sur scène. Je me souviens de la 
créations des Quatre Jumelles par Jorge 
Lavelli au Palace durant le Festival d'Automne 
1973. Je venais d'arriver à Paris et c'est à 
cette pièce que j'ai invité pour la première fois 
celle qui allait devenir ma femme! Ce souvenir 
a joué mais, avant tout, j'ai été touché par la 
manière dont Louis m'a dit approcher l'oeuvre 
de Copi, loin des sempiternelles 
représentations drag-queen qui noient le 
propos. Copi est inclassable. Il fait partie de 
cette mouvance argentine qui 
a marqué si fort la scène 
parisienne avec de jeunes 
réfugiés homosexuels mais 
pas que... Avec, aussi, un 
autre monde à faire partager, 
une autre culture, une autre 
manière d'imaginer et projeter 
l'époque. A la même période 
les Chiliens sont arrivés fuyant 
Pinochet. Toutes ces vagues 
de résistance politique, 
intellectuelle, philosophique, 
culturelle sont venues grossir 
les rangs du théâtre de rue. Ils 
ont fait avancer les choses, ils 
ont initié une autre civilisation, 
baroque et post-surréaliste avec le camp et le 
queer si galvaudés aujourd'hui. Je ne sais pas 
si vous connaissez la série Pose, qui retrace 
ce genre de mouvement dans le contexte noir 
américain des USA dans les années 80 et 90. 
Aujourd'hui, il faut porter la parole et perpétuer 
la flamme de ce type d'élan, car il est 
dramatiquement menacé dans un monde 
chaque jour plus réactionnaire et plus populiste 
sur les traces des Trump and co. Après, Copi 
ne saurait être réduit à l'homosexualité non 
plus. C'est une langue, une attitude, un monde 
pour lequel je ne connais pas d'adjectif 
convenable, disons qu'il est entre Ionesco et 
Grand Guignol, Py et Jarry. Mais il est inutile 
de chercher des comparaisons, c'est Copi ! 
Les générations nouvelles ne savent plus qui il 
était. Il fallait donc trouver une langue, un 
décor, une gestuelle qui ne singe pas la sienne 
mais qui exalte l'intemporalité de son monde. 
Ce sont des mots, des impulsions, des visions 
qui parlent aujourd'hui comme ils parlaient 
alors. Au fond il est inutile d'imiter son accent 
latino ou son phrasé, qui pourtant était pour 
beaucoup dans l'impact de ses spectacles. Et 
ça, Louis a su le faire. 

Comment vous y êtes vous pris pour mettre 
en œuvre cette collaboration avec Louis 
Arène et inventer ces costumes de grand 
froid, vous qui êtes plutôt abonné aux 
grandes productions du Français ? 
Chaque production est différente en fonction 
des budgets mais ce n'est pas le plus 
important. A partir de fripes et de récupération, 
on fait des choses formidables et j'adore cela. 
Ce qui fait la vraie différence, c'est la 
personnalité du metteur en scène et de ses 
acteurs, l'ambiance des lieux et de la pièce 
elle-même. Pour 40° sous zéro, il y a des 
parkas et des vêtements vintage, mais aussi 
des costumes coupés à partir de maquettes et 

de silhouettes réalisées en perruques de 
récupération, en fausses fourrures, des 
kimonos retaillés en costumes XVIIe siècle et 
recouverts de plastique pour le sang... A cela 
s'ajoutent les masques créés par Louis et les 
coiffes fantastiques de Véronique Soulier-
Nguyen. 
 
Que pensez-vous de la programmation 
2019 du festival d'Avignon ? 
Pour être honnête je suis le nez dans le guidon 
ces jours-ci, je n'ai pas trop regardé! Après le 
Copi, j'ai créé les costumes du Postillon de 
Longjumeau pour Michel Fau à Favart, puis 
ceux de La Vie de Galilée pour Eric Ruf au 
Français... Et là, je viens de commencer ceux 
des Noces de Figaro pour James Gray au 
Théâtre des Champs-Elysées... De toutes les 
façons, au théâtre, je cherche à être étonné et 
à voir ce que je n'ai jamais vu auparavant. Je 
suis toujours avide d'expériences nouvelles. 
J'aime l'univers d'Olivier Py, alors promis, je 
vais très bientôt me pencher sur sa 
programmation. Il est temps ! 

Alexis Campion 
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Louis Arène, metteur en scène : "Chez 
Molière, il y a une charge féministe 
anti-partiarcale avant l'heure !" 
 
Louis Arène, metteur en scène et co-directeur 
de la compagnie Le Munstrum Théâtre, a fait 
appel à ses anciens camarades de la Comédie-
Française pour mettre en scène une pièce de 
Molière en un acte, Le Mariage forcé, qui se 
joue du 20 février au 1er mars 2024 au Théâtre 
du Rond-Point, et dont il nous parle 
aujourd'hui. 
 
Pour cette mise en scène, Louis Arène a été séduit 
par le fait que la comédie s'appuie sur une tragédie 
encore actuelle : "l'incongruité liée au fait que c'est 
l'homme qui est forcé à se marier, et qui en plus 
est joué par une femme, permet quelque part de 
mettre l'histoire à distance, et donc facilite la 
réflexivité". 
D'où l'importance des renversements opérés dans 
sa mise en scène : "on voit les coutures des 
costumes, on voit tout l'artisanat théâtral, ce qui, 
tout en nous éloignant, nous permet aussi de 
reconnaître certaines situations familières sur 
scène". 
"Le rire encourage l'empathie, et donc la 
complexité" 
Louis Arène évoque l'importance de la dimension 
comique sur scène : "c'est ce qui permet de créer 
de la connivence, de l'empathie, et donc qui instille 
de la complexité et nous encourage à sortir des 
archétypes représentés". 
 

Et c'est là qu'interviennent les masques, qui jouent 
un rôle crucial dans le processus créatif du metteur 
en scène et de sa troupe : "ils convoquent le rire et 
l'effroi, le kitsch et le sublime, le sacré et le banal". 
"Nos créatures masquées ne sont presque pas 
humaines, presque post-apocalyptiques, à la fois 
enfantines et effrayantes : le masque est ce qui 
permet de jouer sur ces tensions-là." 
 

 
https://www.youtube.com/watch?v=O6aD6cLpGd4 

21 FEV. 2024 
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« Le Mariage forcé » ou les folies Arène  
Formidable spectacle, interprétation du rôle-titre par 
l’exceptionnelle Julie Sicard, entourée d’un groupe hyper-
talentueux. Toutes et tous masqués. Jouez à les 
reconnaître ! 
Une boîte de bois dans laquelle s’ouvriront les portes, des fenêtres, des trappes, des 
chatières, une boîte de bois clair, où le blanc domine, comme dans les maisons du 
nord. Avec des traînées qui donnent un air du nord. Comme si c’était des bouleaux que 
l’on avait coupés. 
Eric Ruf signe la scénographie de ce spectacle tonique et enthousiasmant. Une cage, 
mais d’abord un tréteau, qui dit le lieu où Molière situe au départ l’action : Sganarelle 
sort de chez lui.  
Dans la mise en scène du très malin –diabolique- Louis Arène, Sganarelle paraît, 
complètement paumé. Il est devant nous. Gourd, tétanisé. Des phrases lui viennent, 
mais comme un terrible brouillage. On le prend immédiatement en amitié.  Il est fragile, 
vulnérable. On ne peut pas ne pas aimer ce Sganarelle.  
Il va être mal traité, trompé, manipulé, malmené, battu, injurié, il va être lynché 
intellectuellement, moralement, affectivement, socialement. Ce que Molière, qui sait ce 
qu’il fait, nomme « comédie-mascarade ». 
C’est un cauchemar, en fait. Et on ne voit pas comment, enfermé dans cette case, 
cette cage, Sganarelle pourrait d’en sortir…. 
Des masques, des costumes à dominante blanche, des femmes qui jouent des 
hommes, et inversement, on est un peu effrayé par ces « personnages » violents, 
agressifs, et qui semblent tous ligués contre ce Sganarelle aveuglé, qui craint d’être 
cocu… 
Les comédiens réunis sont magnifiques. Il y a assez longtemps qu’on loue Julie Sicard 
pour ne pas se sentir portée par les circonstances. N’empêche, ici elle trouve un rôle à 
la mesure de son immense personnalité. Pourquoi faudrait-il en dire plus ? Toute 
précision embrumera l’époustouflant travail. Travestissements, passage d’un 
personnage à l’autre. Changements d’humeurs. Jeu sur les silhouettes. Travail pointu 
sur les voix, les timbres. 
Laissons au public la découverte de cette mise en scène très savante et très 
intelligente, très fine et dans ses effets, farcesque, libre, audacieuse. 
Saluons donc et découvrez-les, Julie Sicard, Sylvia Bergé, Christian Hecq, Benjamin 
Lavernhe, Gaël Kamilindi. Jouez à les reconnaître ! Et laissez-vous secouer par Louis 
Arène, un maître de savoir et d’audace. Armelle Héliot  
 
Studio-Théâtre de la Comédie-Française, à 18h30, du mercredi au dimanche. Durée : 1h00. 
Tél : 01 44 58 15 15.  Jusqu’au 3 juillet. 
 

29 m
ai 2022 



	
  

 
 

 
 
Molière à la sauce Munstrum 
Au studio de la Comédie-Française, Louis Arene fait du 
Mariage forcé une farce horrifique sens dessus-dessous qui 
amuse autant qu’elle inquiète. 
C’est dans une esthétique particulièrement forte et singulière, dont la veine proche 
de l’expressionnisme semblerait convenir au Woyzeck de Büchner, aux pièces de 
Brecht ou au théâtre de l’absurde, que Louis Arene et Eric Ruf, cosignataires du 
décor, plantent audacieusement l’intrigue de la pièce. Sol, plafond et hauts murs, 
uniformément construits en lattes de bois blanchis, évoquent les tréteaux du théâtre 
de foire, de même que les masques et protubérances dont s’affublent les comédiens 
renvoient aux figures archétypales de la commedia dell’arte. Pour autant, la tradition 
et les conventions ne trouveront pas leur place dans ce Mariage forcé jubilatoire car 
très librement, insolemment, réinventé. 
 

Tirée vers le cauchemar trash et la fantaisie queer, la comédie-ballet imaginée 
par Molière et Lully trouve dans l’approche franchement osée et parfaitement 
assumée de Louis Arene un nouveau souffle. Elle fait même montre de 
possibilités de jeu et de réflexions jusque là insoupçonnées. L’inventif metteur en 
scène, qui a été pensionnaire de la Comédie-Française avant de prendre la tête 
avec Lionel Lingelser de sa compagnie le Munstrum Théâtre, se moque du bon goût 
et n’hésite pas à forcer le trait. Son travail, absolument innovant et épatant, parvient 
d’ailleurs à exacerber et à outrer la drôlerie, la folie, mais aussi la dureté, la cruauté 
de la pièce qu’il fait voisiner avec une certaine bestialité. 
Sganarelle ouvre le bal. Il prend place sur un plancher incliné et paraît aussitôt 
prostré, hébété. Grotesque en habits de cour un brin défaits, sa houppe grisâtre et 
frisottée prenant la fuite par une trappe, le vieillard lubrique et orgueilleux est aussi 
ridicule qu’il saura tout autant susciter une franche pitié en pauvre bougre 
violemment malmené. Le rôle est génialement campé par Julie Sicard, 
impressionnante d’énergie et d’endurance. Jeune fille en fleurs sous son ombrelle, 
Dorimène, l’élue de son cœur capricieux, est quant à elle jouée par Christian Hecq 
qui s’amuse à composer et dévoiler tout en feinte douceur le caractère émancipée 
de la fausse ingénue roucoulante dans l’entrebâillement d’une porte avec son amant 
Lycaste. Ce dernier, interprété par Benjamin Lavernhe, irrésistiblement exhibe ses 
attraits de mâle tatoué et bodybuildé. 
Moins fier que profondément troublé par son vaniteux projet de mariage arrangé, 
Sganarelle consulte obsessionnellement l’expertise de savants pédants, de 
nébuleux penseurs et autres bohémiennes brigandes (des acteurs travestis en slip 
fluorescents). Cette galerie de personnages volontairement fascinants et 
repoussants est prise en charge par cinq comédiens formidablement dégenrés, 
profondément « étrangéisés » par les masques et postiches qu’ils portent. Têtes 
chauves, visages de plâtre, corps déformés, silhouettes bouffies, blafardes, blasées, 
ils séduisent en oscillant formidablement entre légèreté bouffonne et inquiétante 
gravité. Dans ce spectacle mené tambour-battant, explosif et provocant en diable, 
tous adoptent les codes d’un jeu hyper physique et distancié, et servent 
admirablement un Molière plus transgressif et monstrueux que jamais. 

Christophe Candoni 
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LE 
MASQUE  
ET  
LA PLUME 
Jérôme Garcin 

 Je suis fan d’un spectacle qui s’intitule Le Chien, la 
nuit et le couteau de Marius von Mayenburg, un des 
dramaturges de Thomas Ostermeier. 
 

Le metteur-en-scène est Louis Arene extrêmement 
doué, ancien comédien de la Comédie-Française 
qu’il a quittée pour créer ses propres mises en 
scène. 
 

C’est l’histoire d’un homme qui se réveillant dans 
une rue inconnue va connaître des aventures 
auxquelles il ne comprend rien, va être traqué… 
Nous sommes entre la fable, le conte, le polar ; dans 
un univers totalement fantastique voire futuriste ; 
dans un dispositif bi-frontal et des lumières très 
étrangères. 
C’est réellement une manière de mettre en scène 
assez rare, totalement originale. 
 

J’ai découvert un metteur-en-scène en plus du très 
bon comédien qu’est Louis Arene. 
A La Manufacture – 15h20 

Vincent Josse 
 

Dimanche 16 juillet 2017 

 



 
 

Festival OFF d'Avignon  
Nos coups de coeur 

 

20 juillet 2017 
 
 
 
 
 
 
 
 

 
 

 

La Nuit, le Chien, le Couteau**** 
Comme dans un passionnant cauchemar dont on 
craindra bientôt ne plus trouver la sortie, cette 
pièce à trois acteurs fait une exister un homme 
perdu dans un monde peuplé de loups... On s'en 
voudrait d'en dire plus, sinon que cette pièce 
contemporaine, signée Marius Von Mayenburg 
(dramaturge de Thomas Ostermeier) est une 
sorte de labyrinthe peuplé d'être menaçants qui 
apparaissent et qui disparaissent avec leurs 
mystères. A la fois sombre et vivante, prégnante 
et enlevée, la mise en scène rabiboche avec brio 
la commedia dell'arte, l'effroi kafkaïen et l'urgence 
brechtienne, l'humour et l'horreur, la critique 
sociale et l'échappée onirique. A mille lieues des 
exposés fastidieux du théâtre documentaire, une 
pièce profondément artistique, ludique et 
néanmoins incisive dans sa façon d'interpeller la 
condition humaine. Bravo ! Théâtre de la 
Manufacture 15h20. Alexis Campion 



	
  

	
  

Théâtre : le très bon d'Avignon 
Le festival off d’Avignon s’est terminé hier. 1480 pièces de théâtre 
vous ont fait rire, pleurer et réfléchir, ont piqué votre curiosité, 
vous ont fait redécouvrir les plus grands classiques ou applaudir 
de toutes nouvelles compagnies. Du beau sur les planches. 

(…)  Enfin, parmi les spectateurs qui arpentent les rues de la 
Cité des Papes, il y a ceux qui cherchent de beaux 
spectacles. « Étranger, (…) dis-moi donc ce que c'est que le 
beau. » Le Chien, la nuit et le couteau répondrons-nous à 
Socrate, une pièce de Marius von Mayenburg mise en scène 
par Louis Arene.  

Le seul spectacle cette année qui nous aura fait pleurer. Ni de 
rire, ni de chagrin, de beauté simplement. Ce n’est pas 
seulement le texte, dont chaque mot est d’une justesse 
accablante, ce ne sont pas seulement les costumes et les 
masques, dont la conception est remarquable, ce n’est pas 
seulement la performance à couper le souffle des trois 
comédiens (jusqu’au moment du salut on les croyait cinq).  

Tout, tout dans ce spectacle est calibré, réfléchi, pensé. Louis 
Arene pioche dans les ressorts du cinéma et tire partie du 
pouvoir théâtral pour sublimer à la fois ses comédiens et le 
texte qu’ils déclament avec une puissance trop rarement 
entendue. Ainsi, la bande originale (car c’est bien de cela qu’il 
s’agit) et la voix du narrateur (qui n’est pas sans rappeler 
celle de Gaspard Ulliel dans Juste la fin du monde) nous 
transportent dans ce conte fantastique et gore où le sang 
gicle à flot et le corps s’exprime en entier.  

Car oui, nous sommes au théâtre et rien n’est coupé, cadré, 
recadré. Le corps à lui seul nous montre qu’il n’a besoin 
d’aucun artifice, il est le meilleur des effets spéciaux et 
modèle à l’envi un chien, un loup, une femme amoureuse, un 
monstre, un homme fragile, un autre qui aurait mangé des 
moules, en août. Magique et majestueux, François Praud nous 
laisse sans voix. Il interprète avec brio M., un homme 
ordinaire qui se retrouve plongé dans un monde de monstres 
affamés, devenant monstre lui-même.  

Un travail collectif qui ne sert pas le texte mais qui l’offre, 
cadeau intellectuel, émotionnel, sensoriel pour une fusion 
des sens la plus totale. Julie Tirard 

31 juillet 2017 
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Lionel Lingelser interprète une pièce introspective de la 
compagnie Munstrum Théâtre, qui vient de remporter 
deux Molières. 

 
Qu’est-ce qui nous hante ? Qu’est-ce qui prend possession de nous, nous 
empoisonnant ou, au contraire, nous tenant debout ? La honte, la sexualité, les 
abus, la religion ? Ou bien les textes de ceux qui ont traversé la vie avant nous et 
la phrase consolante d’une mère : «Mon chéri n’écoute pas ton père, et joue !» 
Les Possédés d’Illfurth part d’une coïncidence assez géniale, dont Lionel 
Lingelser, qui interprète et met en scène, tire une substance mystico-
carnavalesque : son grand-père habitait Illfurth, en Alsace, dans la maison même 
où auraient vécu au siècle dernier deux petits possédés : Joseph et Théobald 
Burner, 7 et 9 ans. On dit que le diable (et même trois diables !) s’était emparé 
d’eux, les faisant jurer et convulser, tourner sur eux-mêmes comme des toupies. 
On dit que l’évêque est venu les exorciser (exorcisme qui semble-t-il fonctionna 
tout à fait correctement, même s’il ne porta pas chance aux enfants qui moururent 
quelques années plus tard). Est-ce le sort que lui avait jeté son grand-père (qui 
trimballait avec lui sa «poche à merde» après une opération du système digestif) 
ou cette malédiction bizarre dont parlait son père avec horreur quand Lionel 
Lingelser piquait les robes de sa mère ( «Ça vient de ton côté, chez nous y’en a 
pas des comme ça !») ? Toujours est-il que le jeune artiste s’est longtemps 
demandé si lui aussi était habité, et par qui ou par quoi. 
C’est en tout cas le récit, largement autobiographique, qu’il propose (écrit avec 
Yann Verburgh). Quelles seraient les possessions d’aujourd’hui et faut-il vraiment 
les exorciser ? De quelles (violentes) emprises avons-nous été victimes et faut-il 
pardonner ? Lionel Lingelser est l’une des deux faces du masque Munstrum, une 
compagnie alsacienne qu’il a créée en 2012 avec Louis Arene. Grand-
guignolesque et frénétique, scatologique et joyeuse, la Munstrum connaît 
aujourd’hui un succès remarquable, réunissant un public jeune et enthousiaste en 
salles, séduisant aussi plus large dans la profession puisqu’elle vient de remporter 
deux Molières (celui du théâtre public et celui de la mise en scène dans un 
spectacle de théâtre public) pour son 40° sous zéro de Copi. 
Cette fois, dans les Possédés d’Illfurth, Lionel Lingelser est seul sur scène, et seul, 
c’est peu dire puisqu’il n’y a rien sur le plateau, qu’un pan de tissu qu’il revêt 
parfois en cape magique, un bâton et le grand tambourin avec lequel il a fait une 
entrée fracassante depuis le fond de la salle, tel un sale gosse ravi de crever les 
tympans à la ronde (et ravissant le public, conquis avant même que le spectacle 
ne débute). «Ça pourrait commencer le jour de mon anniversaire, le jour de ma 
naissance, le 8 mars 1984.» Récit de l’émancipation d’Hélios, son double de 
fiction, mais qui fait se succéder assez de tableaux édifiants, exemplaires aussi 
d’une époque, pour qu’il touche plus largement. Violences sexuelles, répétitions 
d’un Scapin avec une caricature de metteur en scène pour qui on ne peut jouer 
sans fourailler dans ses plaies les plus intimes… Lingelser joue son double, mais 
aussi le metteur en scène, sa mère et la sainte vierge. Une sorte de Pasolini 
clownesque et alsacien. «Je me pisse dessus, je veux être Jésus.» Même lorsque 
ces Possédés résonnent avec des mots déjà entendus, il reste toujours ici quelque 
chose de singulier. Sans doute parce que Lingelser parvient à lier l’outrance et le 
minuscule, le froncement de sourcil et le «ça mange pas de pain» de sa mère 
avec le même soin, la même joie. Sonya Faure 
 
Les Possédés d’Illfurth, Yann Verbugh, Munstrum Théâtre, Lionel Lingelser. Jusqu’au 1er juin au Théâtre du 
Rond-Point, Paris. 
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Lionel Lingelser le possédé  
 
L’acteur Lionel Lingelser, co-fondateur du Munstrum théâtre, 
a confié à l’auteur Yann Verburgh le soin de conter sa vie en 
la brodant. Ainsi est née une pièce pleine de fantômes, « Les 
possédés d’Illfurth », où l’acteur joue tous les rôles. 
Éblouissant. 
 

Tel un chaman, tambourin en main éloignant de son fracas les mauvaise 
ondes, l’acteur Lionel Lingelser traverse la salle pour monter sur la scène 
où il restera seul, avec, en bouche, le récit sa vie librement mise en mots, 
et sans fards à sa demande, par l‘auteur Yann Verburgh. 
Né en Alsace dans le petite village d’Illfurth, Lionel Lingelser a étudié le 
théâtre au Conservatoire National Supérieur d’Art Dramatique de Paris 
tout comme son compère Louis Arène. Ensemble, ils ont fondé le 
Munstrum théâtre en Alsace et la Filature de Mulhouse coproduit la 
plupart de leurs spectacles dont celui-ci, créé il y a trois ans, et, 
présentement, à l’affiche du Théâtre du Rond-Point 
Le titre, Les possédés d’Illfurth, fait référence à une histoire ancienne du 
village natal de l’acteur où, en 1864, deux enfants atteint d’une 
possession démoniaque selon l’église ont été exorcisés. Lionel Lingelser 
est lui aussi un possédé puisqu’il a le démon du théâtre dans la peau. 
Mais ce n‘est pas suffisant pour atteindre l’excellence du jeu. Un metteur 
en scène lui conseille la lecture du texte de Lorca sur el duende en 
martelant : « S’il n’y a pas cet esprit qui te possède, cette inspiration qui 
t’élève, il n’y a rien ! ». 
Ainsi la pièce commence-t-elle avec son double Hélios, faisant face à un 
« sorcier » à l’accent ibérique qui lui fait répéter le rôle de Scapin. 
L’acteur Lingelser a effectivement joué Les Fourberies de Scapin  il y a 
une quinzaine d’années dans une mise en scène d’Omar Porras. 
La pièce avance ainsi en entrelaçant habilement la légende des 
possédés d'Illfurth, le pouvoir démoniaque du sorcier sur l’acteur et sa 
quête du el duende. Et, pour finir, le plus cruel, le plus enfoui, la façon 
dont un certain Bastien, compagnon d’entraînement de son âge, cinq ans 
durant va abuser de lui, va le posséder. 
A sa mère qui pense que le plus dur au théâtre, « c’est d’apprendre le 
texte » , son fils Hélios lui dit que non, le plus dur c’est « être au 
présent ». C’est aussi ce qu’il répondra à Bastien le jour où il décide de 
ne plus jamais le voir. Être au présent, c’est le Graal de tout comédien el 
Lionel Lingelser le possède. 
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L’Apocalypse selon le Munstrum 
 

Le mois d’avril à Montreuil s’est déroulé et s’achève bientôt sous le signe du Munstrum 
Théâtre dans le cadre de la première édition de Quartiers d’artistes, une initiative du Théâtre 
Public de Montreuil. Une carte blanche qui se clôture ces jours-ci avec Clownstrum, la reprise 
d’un trio de clowns emblématique de l’esthétique de la compagnie. 

 

C’est dans un lieu tenu secret que Clownstrum 
invite le public à vivre sa farce apocalyptique. 
Un lieu qui se dévoile au dernier moment, une fois 
l’immense bâche noire striée de traînées blanches 
traversée. Un lieu imposant, au volume 
impressionnant. Un espace en friche qui s’accorde 
impeccablement à la fiction qui s’ébroue dans ses 
largeurs, sa profondeur et même, ses hauteurs. 
Clownstrum est un spectacle qui, à chacune de ses 
programmations, rencontre son écrin, décor naturel, 
industriel et urbain, désaffecté, brut de béton, pour 
s’y adapter, s’y glisser, faire corps avec. Et cette 
alchimie fait le sel de la représentation. Au début 
était la scénographie. Un sol poudré d’une 
poussière blanche comme la peau des personnages, 
une poubelle renversée ici, un squelette assis dans 
un coin, quelques bouteilles en plastique 
désespérément vides ça et là. De ce décor de fin du 
monde, surgit un clown, aussi pâle que le sol est 
sale, l’air mal en point. Mais le nez rouge qui lui 
griffe la figure l’atteste, il est de cette espèce en 
voie de disparition, pathétique autant que comique, 
qui génère le rire et l’effroi à dose égale. Arrive 
ensuite une femme trainant la patte, une clown 
aussi, qui fait valoir d’emblée son mauvais caractère. 
Puis, dans une entrée aussi imprévisible 
qu’incongrue (qu’on ne dévoilera pas ici), une 
troisième larronne débarque. 
Les voilà trois, au complet, trinité beckettienne 
en diable, comme seuls au monde. Cheveux 
plaqués, visage argileux, comme emplâtré par la 
poussière qui règne en maître dans ce désert de 
sécheresse mortifère, ils semblent émaner de nulle 
part, errants et assoiffés, rescapés d’on ne sait 
quelle catastrophe écologique, d’on ne sait quelle 
guerre nucléaire. Ils ne se connaissent pas, ils se 
découvrent avec méfiance et apprennent à 
cohabiter dans un espace que chacun voudrait faire 
sien, dans les ruines des temps anciens, dans 
l’après chaos. Peut-être le néant de la fin. A peine 

ensemble, l’appropriation du territoire est la priorité. 
Rapaces déplumés mais tenaces. Qu’à cela ne 
tienne, il suffit d’élire un chef pour prendre les 
décisions, enrayer les problèmes rencontrés, régler 
les conflits. Nous voilà en pleine parodie politique 
au beau milieu d’un no man’s land qui pue la mort, 
la décrépitude et la solitude. Pas un gramme de 
sentiment sincère, d’entraide ni de solidarité, pas la 
moindre tendresse à l’horizon. Il n’y a dans ce 
monde en bout de course pas plus d’eau que 
d’affection. Pas plus d’espoir que d’avenir. Affreux, 
sales et méchants, voilà ce que nous sommes 
devenus. Des miettes d’humanité aussi peu fertiles 
que les déchets de plastique qui jonchent bientôt la 
zone, comme ils appellent ce terrain vague 
inhospitalier qu’ils se disputent. 
Cadavériques et misérables, zombies à bout de 
souffle, clochards de la fin des temps, manquant 
de tout, surtout d’amour et d’eau fraîche, ils 
nous rappellent les âmes en peine de May B, la 
pièce culte de Maguy Marin. Le nez rouge en plus, 
comme une ponctuation de leur être. Le seul éclat 
de couleur dans un monochrome crème. Allégorie 
de la solitude et de la cruauté, corps fragile, peau 
friable, mental d’acier, écho grinçant de notre 
individualisme forcené, de notre bêtise crasse, de 
nos luttes de pouvoir ridicules, le trio s’ébroue face 
à nous dans une fable post-apocalypse qui a 
pourtant le goût amer d’aujourd’hui. Car ce paysage 
irrespirable, ravagé par le désastre climatique, la 
pollution atmosphérique, la cupidité et la course à la 
croissance, pourrait bien être le reflet de ce qui 
nous pend au nez. Et les résonances nous 
percutent de plein fouet, à l’image de ces projectiles 
qu’ils se jettent à travers le plateau dans une guerre 
de territoire aussi féroce qu’absurde. 
Si l’intrigue est maigre, aussi désossée que les 
cadavres d’objets manufacturés qui jonchent bientôt 
le sol, si la forme est courte, à peine une heure, si la 
parole, parcimonieuse au début, s’emballe quand il 
s’agit de singer nos parlures sociales ou la politique 
et ses protocoles, puis s’amenuise à nouveau 
quand la violence des conflits prend le relais, ce qui 
fait le charme de ce spectacle aussi burlesque que 
poignant qui nous colle à la peau même une fois 
terminé, outre l’ampleur de son univers et son 
identité esthétique forte, ce sont ses interprètes. Les 
silhouettes qu’ils dessinent, les personnalités qu’ils 
inventent, et leurs interactions entre eux : Louis 
Arène, Sophie Botte et Delphine Cottu, tous les 
trois formés au jeu masqué et au clown, ils 
forment un inénarrable trio de survivants tragi-
comiques qui impactent puissamment 
l’imaginaire. Marie Plantin 
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Au Théâtre en mai fais ce qu’il te plaît  

  

Le festival Théâtre en mai, tradition ancrée du CDN de Dijon, ouvre la 
saison des festivals avec une programmation internationale et française 
qui entend saisir le pouls du temps présent. C’est le cas de « Clownstrum » 
premier temps fort de la manifestation. 
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Il est des soirs où l’on aurait envie que le lieu où le spectacle vient de se dérouler vienne, 
à la fin, saluer avec les acteurs tant son son rôle aura été crucial et aura aidé les auteurs 
et les acteurs à aller au bout du bout de leur projet, en les servant on ne peut mieux. Bien 
sûr, le lieu a été choisi par l’équipe du spectacle, dont l’un des deux metteurs en scène, 
Louis Arène, est aussi sur le plateau. L’autre metteur en scène se nomme Lionel 
Lingelser. Sophie Botte et Delphine Cottu accompagnent Louis Arène dans le spectacle 
joliment titré Clownstrum. Le fait est que chacun des trois porte un nez rouge, seul point 
coloré d’un univers couleur de terre, de poussière, de passé, de fatigué. Le fait est que le 
spectacle est une production du Munstrum théâtre, une compagnie implantée à 
Mulhouse, une version initiale du spectacle y a été créée en septembre 2018. 
 
L’idée forte est d’avoir voulu reprendre ce spectacle à trois personnages dans un lieu qui 
dépasse les protagonistes, où les trois ne soient pas au centre mais à la périphérie, 
comme dominés par l’immensité d’un espace lui-même comme abandonné, exténué. En 
l’occurrence, en dehors de Dijon, près de l’aéroport, un hangar conçu pour abriter un gros 
avion, un hangar désaffecté non loin d’une école de la Gendarmerie et d’un terrain 
militaire, ce qui nous met tout de suite dans l’ambiance lorsque l’on descend de l’autocar 
et que l’on marche dans ce no man’s land. Écrasés par la beauté et l’énormité du lieu 
(l’emplacement avait été tenu secret, on nous y avait été convoyés en autocar depuis le 
centre de Dijon),on prend place sur des gradins sommaires à l’entrée du hangar d’une 
longueur d’une largeur inhabituelles au théâtre, le tout sous une voûte d’une hauteur 
impressionnante. Le lieu nous sidéré par sa grandeur. Il fallait que les deux comédiennes 
et le comédien soient à la hauteur pour ne pas être anéantis par la force du lieu, ils le 
furent. De bout en bout. 
 
Entre Beckett et Stalker (le film de Tarkovski), ils sont deux à arriver par le fond du 
hangar. Tout est terne, passé, à commencer par leurs vêtements, leur peau, leur visage 
(hormis le nez rouge, seule touche de couleur vive -et d’espoir- de toute la soirée). Sur le 
sol poussiéreux traînent des objets hors d’usage comme un vieux grille-pain ou une 
raquette de tennis. Près du flanc gauche, le squelette d’un être qui fut humain. Ici ou là un 
vague bidon, en quantité des bouteilles en plastique sales et vides où ils essaient malgré 
tout d’extraire une goutte à siroter, sur le côté droit un container à ordures plein lui aussi 
de bouteilles en plastique vides d’où sortira le troisième larron aussi démuni que les deux 
premiers. Des rescapés ? Peut-être, mais de quoi ? D’une explosion nucléaire ? D’une 
guerre mondiale ? D’une apocalypse climatique ? On ne sait. Ils sont trois, c’est mieux 
que d’être seul. Mais c’est aussi source de conflit, d’alliance, de quant à soi. 
L’union fera -t-elle la force ? Oui, au début, mais, très vite, les rivalités surgissent. Il en va 
de ces rescapés comme des partis politiques. Chacun des trois revendique être là, sur sa 
« zone ». Les tentatives ubuesques de créer un état, un gouvernement, d’élire un 
président via un vote débouchent bientôt des replis individualistes, des alliances 
provisoires, chacun joue sa survie. L’un des trois restera sur le carreau. Les deux autres 
semblent, au fond du hangar, trouver une porte de sortie. Vers quoi ? Au pied du gradin, 
posée devant nous et nous regardant, la tête d’un squelette emprunté à Yorrick peut-être, 
affublé d’un nez rouge. Le clown a le dernier mot. 
 
Louis Arène et Lionel Lingelser, les deux metteurs en scène de cette création collective 
(signée par Louis Arène, Sophie Botte et Delphine Cottu) sont des anciens élèves du 
Conservatoire National Supérieur d’Art Dramatique de Paris (CNSAD) où ils sont eu 
comme professeurs de masque Christophe Patty et Mariao Gonzales lesquels peuvent 
être fiers de leurs rejetons. François de Brauer a collaboré à l’écriture et Louis Arène 
signe la création des nez, costumes, maquillages et scénographie. 
Arène et Lingelser ont créé le Munstrum théâtre en 2012. Ils sont passés par Copi ou 
Mayenburg et créent souvent leurs spectacles à la Filature de Mulhouse où leur 
compagnie est associée. Des spectacles souvent chargés de décors et de personnages.. 
Ce retour à leur terrain de base, le clown, via leur histoire, est aussi opportun que 
salutaire. Ils signent un spectacle aussi rare que mémorable. 
 




