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Maurice Maeterlinck
(1862 –1949)

Son Prix Nobel de littérature en 1911, salue l’extraordinaire diffusion internationale de 
son œuvre. Ses textes les plus connus sont L’oiseau bleu 
ainsi que Pelléas et Mélisande, respectivement mis en 
musique par Stravinsky et Debussy. Dans son essai Le 
Tragique quotidien, Maeterlinck revendique « une banalité 
trouée d’abîmes ». 

Un précurseur de Beckett 
Athée, dramaturge du silence, de la mort et de l’angoisse, 
Maeterlinck a marqué tout le théâtre du XXème siècle. Aux 
antipodes du naturalisme, il a fortement influencé les 
surréalistes, mais aussi Beckett, dont les dialogues 
semblent souvent calqués sur ceux de son illustre 
devancier. Le style, usant de répétitions, de vers blancs et 
de phrases suspendues aboutit à un dénuement, à une 
simplicité extrême. Des personnages schématiques y 
découvrent la mort et la subissent. Ils évoquent la misère 

de la condition humaine privée de foi. Maurice Maeterlinck est depuis longtemps un de 
mes auteurs de chevet. Le dépouillement tragique de ses pièces a toujours exercé sur 
moi une fascination particulière.

L’histoire de l’Oiseau bleu
L’Oiseau bleu est une pièce de théâtre en six actes et douze tableaux pour une 
soixantaine de personnages écrite par Maurice Maeterlinck en 1908. Elle fut jouée pour 
la première fois au théâtre d’art de Moscou de Constantin Stanislavski le 2 mars 1911.
Dans le conte original, avant adaptation, Tyltyl et Myltyl sont frère et sœur, deux enfants 
issus d’une famille pauvre de bucherons. Ils sont visités par la fée Bérylune qui leur 
demande de ramener l’Oiseau bleu, indispensable pour la guérison de sa fille malade. 
Pour les aider dans leur quête, la fée confie aux enfants un précieux diamant qui 
permet de voir l’âme des objets et du vivant, de se promener dans le pays du souvenir 
et de l’avenir. 
C’est une quête qui passe par différents mondes et autant d’univers parallèles à 
l’imagination débordante et surréaliste. Chaque séquence renverse les idées reçues : la 
vérité se montre toujours à l’exact contraire des apparences. L’oiseau bleu, quant à lui, 
demeure insaisissable. Dès qu’ils pensent l’avoir capturé, celui-ci s’échappe, change de 
couleur ou meurt. 
À la fin de la quête, les enfants croient avoir rêvé et ils pensent être partis une année 
entière alors que leur maman leur explique qu’ils se sont paisiblement endormis la veille 
et que le matin vient de se lever. 
Dans cette féerie, Maeterlinck taquine notre enfance et notre sens du merveilleux pour 
proposer de manière unique une plongée espiègle et métaphysique sur nous-mêmes et 
le monde qui nous entoure. Comme le dit la Fée, si la mort est au bout du voyage, 
l’âme du monde pourra perdurer tant que le désir de sa quête sera transmis aux 
générations suivantes.



Quelques Thématiques

Un conte pour adultes
L’Oiseau Bleu est une pièce de théâtre tout publics, 
surréaliste et métaphorique. Elle pourrait se lire comme 
une histoire plaisante qui raconte un joli rêve enfantin. 
Cela serait tellement réducteur, car L’Oiseau Bleu est 
une fable métaphysique et écologique qui envoie au 
diable tous les marqueurs traditionnels des contes 
(jeunes héros, cabanes de bucherons, fées et 
sortilèges). C’est une œuvre inclassable, hors catégorie, 
qui déjoue tous les stéréotypes du genre. Son 
symbolisme âpre et puissant bouleverse le spectateur 
pour l’emmener hors de ses zones de confort vers des 
terres et des sensations insoupçonnées.

Un cauchemar éveillé
Comme chez Lewis Carol, dans l’Oiseau Bleu, tout est en paradoxe, en messages 
poétiques croisés exposant à nu, de manière intime, notre humanité dans toutes ses 
terrifiantes contradictions. Comme toujours avec Maeterlinck, il y est question de cages, 
de clefs, de portes et de passages. Mais ici, les portes ne s’ouvrent pas seulement vers 
l’avant mais aussi vers le haut, le bas, le biais, en arrière et aussi vers le nulle part et 
l’au-delà. Les temporalités se croisent et s’inversent comme dans des rêves nauséeux, 
fascinants et cauchemardesques.

Une fantaisie métaphysique
Au fil du récit, on s’aperçoit que ce n’est pas tant la recherche de cet Oiseau bleu 
insaisissable, qui peut « révéler le grand secret des choses et du bonheur », qui compte. 
L’important réside dans les vérités qu’il nous permet d’approcher et surtout, de ressentir 
intimement. Cet oiseau n’est qu’un prétexte pour rester en action, pour ne jamais 
oublier de voir, d’écouter, et surtout, de réfléchir au-delà des apparences et fausses 
évidences. Dans cette fantaisie métaphysique, Maeterlinck propose donc une ode âpre 
au souffle de l’imagination sans laquelle vivre n’a plus de sens.

La vie avant la mort… et vice versa
On trouve également dans L’oiseau Bleu la thématique intime de la mort et du sort des 
défunts. Loin de toute considération religieuse ou spiritualiste, Maeterlinck écrit dans 
L’Oiseau bleu, que la mort n’existe pas. Il existe pour lui une continuité entre le monde 
des vivants et celui des morts, ces derniers n’étant d’ailleurs des morts qu’aux yeux des 
vivants. C’est un passage, une étape et le souvenir des morts dans l’esprit des vivants 
qui permet à l’autre monde de vivre et de respirer en parfaite harmonie.

L’âme du monde
Grâce à un diamant magique, les héros pénètrent des mondes cachés et inquiétants où 
survivent, avec grande drôlerie, «  l’âme  » des choses et du vivant. Animaux, objets, 
éléments, sentiments, vies passées et vies futures, tout y est  ! Ce thème de l’âme du 
monde est récurent chez de Maeterlinck. Pour lui, chaque objet, chaque être végétal ou 
animal possède « une âme », et ces « âmes » jointes les unes aux autres forment un 
vaste écosystème intelligent et coordonné. 



La destruction du vivant
La révélation de cette « âme du monde » permet à Maeterlinck de dénoncer combien les 
objets, plantes et animaux sont brutalisés par les humains au nom d’une hiérarchie de 
domination et de profit. Ici, l’humain est vil, et la perception de «  l’âme des choses » 
révélée par le diamant leur permet ici d’en rendre compte. À un siècle de distance, la 
résonance est prégnante avec notre époque de surexploitation du vivant et de désastre 
écologique en cours. 

Une pièce monde
Avec L’Oiseau bleu, Maeterlinck nous invite à dépasser l’angoisse de la mort grâce à la 
poésie. Comme une force magique, elle a le pouvoir de libérer les esprits de la pensée 
rationnelle pour appréhender le temps différemment. Cette pièce-monde qui nous 
interroge sur nous-mêmes et sur le regard que l’on porte sur la vie et le vivant. 
Étrangement, son symbolisme suranné a profité d’un siècle destructeur pour acquérir 
une maturation étonnante. En se projetant au-delà des apparences et des codes, c’est 
un œuvre féerique et crue qui propose une dramaturgie sensuelle, kaléidoscopique et 
métaphysique sur notre monde contemporain.



Adaptation et mise en scène
Lorsque Omar Porras m’a offert une résidence 
au TKM, ma p remiè re idée , qu i l ’ a 
enthousiasmé, a été L’Oiseau Bleu. Cette 
pièce est une fête des sens dans le droit fil de 
l’esprit festif du TKM. Omar Porras m’a 
proposé de se poser en vrai producteur et 
collaborateur artistique. C’est une chance 
inouïe de pouvoir échanger avec un grand 
metteur en scène aux idées iconoclastes, mais 
aussi de profiter des ressources et de toute la 
formidable créativité et de l’équipe du TKM.

Pourquoi L’Oiseau Bleu 
Monter L’Oiseau Bleu est un rêve que je caresse de depuis de très longtemps. En effet, 
Maeterlinck, dont j’ai créé Les Aveugles en 2001 à la Grange de Dorigny, est un de mes 
auteurs de chevet. Son univers me ramène immanquablement à mes premières lectures 
et aux premiers émerveillements théâtraux de mon adolescence bruxelloise. C’est à 
travers les auteurs belges Fernand Crommelinck, Michel de Ghelderode, Henri Michaux 
ou Maurice Maeterlinck que je suis entré dans la littérature et le monde du théâtre. Ces 
auteurs à la langue charnelle et à l’imaginaire sans limites, prenant des chemins d’écriture 
de traverse, sont restés mes compagnons d’échappée.


Une adaptation atemporelle
Le rapport au temps sera au centre de la représentation grâce à une distorsion 
chronologique de l’action, de l’âge des protagonistes, et un ancrage temporel placé entre 
le début du XXème siècle et aujourd’hui. J’ai pris le parti de sortir de l’univers de conte 
ancien ou dix-neuviémiste pour mélanger des temporalités d’hier et d’aujourd’hui. Enfin, 
réduire l’Oiseau Bleu à un conte merveilleux pour enfants est pour moi une conception 
réductrice, voire simpliste de cette œuvre pour adultes, multiple, drôle et inclassable.
Toutefois, monter l’oiseau bleu dans sa version originale, c’est faire un spectacle de trois 
heures avec une vingtaine de comédiens, un corps de ballet, une troupe d’enfants, un 
orchestre, sans compter une machinerie de théâtre complète pour dix décors inédits et 
luxurieux admirablement décrits par Maeterlinck. C’est pourquoi adapter une œuvre aussi 
monumentale pour neuf interprètes a été une contrainte créative majeure et 
enthousiasmante. Je propose donc ici une version resserrée allant à l’essentiel, avec une 
dynamique plus poussée liée à la nature de ma réécriture du personnage principal Tyltyl.
Aussi, si l’auteur ne se pose pas la question des moyens de la représentation, il exprime 
les préconceptions de son temps à propos de l’enfance et du genre. Comme sa 
contemporaine Colette dans l’Enfant et les Sortilèges, Maeterlinck, dans l’Oiseau Bleu, 
met des pensées d’adultes dans la bouche de ses deux jeunes héros.
Tyltyl, jeune garçon brave, sensible et courageux, est admirablement construit, tandis que 
le personnage de sa sœur Myltyl est très peu développé. Elle se limite à n’être qu’une 
faire valoir peureuse, pleureuse, quand elle n’est pas souvent laissée de côté, voire tout 
simplement oubliée par l’auteur. La résolution la plus satisfaisante a finalement consisté à 
la faire exister dans une dimension plus forte, et ce en tant qu’incarnation scénique de 
l’âme de son frère.



En prenant cette option, j’ai suivi Maeterlinck à la lettre. En effet, lorsque Tyltyl tourne le 
diamant la première fois, il libère l’âme des choses et du monde. C’est ainsi que je 
propose de voir apparaître et s’incarner son âme d’enfant. 
C’est aussi le moment, dans le texte original, où les heures de sa vie défilent devant lui. À 
la fin de la pièce, lorsque Tyltyl se réveille de son rêve, il est persuadé que son aventure a 
duré une année entière. Une année ? Et pourquoi pas cent ? 
C’est avec tous ces éléments en tête qu’il m’a donc paru évident de remodeler la nature 
du personnage de Tyltyl. Plutôt que d’avoir un enfant qui parle et résonne comme un 
vieux, je propose ici d’en faire un très vieil homme qui parle comme un enfant. 
On le découvre très affaibli dans sa maison de retraite, et sa dernière heure est venue. 
C’est une fée/infirmière qui vient le visiter dans sa chambre lui demandant « s’il a trouvé 
l’herbe qui chante ou l’Oiseau Bleu ». Elle l’aidera à revivre une dernière fois son aventure 
d’enfance en faisant défiler les dernières heures de sa vie devant lui avant de 
l’accompagner pour le grand passage.
En repassant par Le pays du Souvenir, Le royaume de la nuit, La forêt, Le palais des 
bonheurs et le Pays de l’Avenir, cette recherche de l’oiseau Bleu devient ainsi une course 
vitale et poétique contre la mort qui frappe à la porte. La durée du voyage représente sa 
dernière heure, et le final, la transmission à la fois désespérée et joyeuse du bâton de la 
vie et de la connaissance à la génération suivante.

Costumes de l’Orme 
et du Lait pour la 

création par 
Stanislavski en 1908



Un théâtre de kaléidoscope et d’illusion

Le concept scénographique imaginé par 
Jean-Luc Taillefert a pour ambition de 
privilégier la sensualité, l’irrationnel et le 
mouvement. Nous voulons que la scène 
devienne un kaléidoscope à facettes, où 
les sens du spectateur puissent se 
perdre.
Dans L’Oiseau Bleu, lorsque Tyltyl tourne 
le diamant, les personnages, univers et 
lieux subissent des transformations 
complètes et radicales. Le voyage 
commence et finit de la maison de 
retraite de Tyltyl en passant par le Pays 
du Souvenir, le monde de la nuit, la forêt, 
le palais des bonheurs, et finalement 
dans Le pays de l’avenir. Chacun de ces 
tableaux possède une logique et un 
univers singulier
Jean-Luc Taillefert a pris cette idée au 
mot et créé un décor à mille facettes en 
forme de diamant et qui tourne, 
littéralement. Le centre de ce diamant est 
immobile. On y trouve des trappes et 
ouvertures permettant aux interprètes de 
faire des apparitions de personnages 
ainsi que de rester cachés pour 
manipuler des objets ou marionnettes.
Actionné par un moteur, le pourtour du 
diamant est mobile et tournant. Cela 
permet de faire venir et disparaître des 
objets et décors dans des combinaisons 
multiples suivant les scènes. Pour 
accentuer la sensation dynamique du 
décor, des rideaux venant des cintres et 
des coulisses offriront en contrepoint des 
mouvements horizontaux et verticaux 
pour donne des sensations de vertige. 
Ces rideaux pourront servir de surfaces 
de projection vidéo. En effet, pour 
accentuer l’idée de réflexion à facettes 
d’un diamant, on verra autour de ce bijou 
des surfaces permettant par l’image de 

démultiplier l’espace ainsi que le nombre de personnages. C’est aussi une possibilité 
supplémentaire pour créer des sensations de profondeur et de mouvement.
Sur le côté, point central et référence de l’action et de la représentation, se trouve le piano 
du vieux Tyltyl joué par le compositeur et interprète Didier Puntos. Assis sur sa chaise 
roulante, il pourra au sens propre et figuré accompagner l’action.



Une lumière en mouvement
Pour éclairer cet univers, nous avons pensé avec Estelle Becker à utiliser des teintes 
générales assez froides et crépusculaires. Pour accompagner les effets de décor, nous 
désirons une lumière qui soit mouvante, dans tous les sens du terme. Avec des 
projecteurs asservis, bien sûr, mais aussi des sources mobiles et portées par les 
protagonistes, les régisseurs plateau ou intégrés au décor. Je désire alterner ces moments 
sombres avec, en contraste, quelques moments éclatants, en particulier la scène du 
Palais des Bonheurs qui sera un moment brillant de comédie musicale très coloré.
Vidéo à facettes
Grâce à un mapping vidéo très précis, en accord avec Estelle Becker, Nicolas Wintsh 
pourra accentuer les facettes du décor. Il pourra par l’image mettre le décor très 
subtilement en vibration et parfois en mouvement en y projetant des images ou ombres au 
dynamisme abstrait ou avec des présences muettes et fantomatiques. Par ces procédés, 
le but est de jouer avec les personnages et les spectateurs pour provoquer ici aussi des 
pertes de repères. Les images seront les moins concrètes ou illustratives possibles, 
donnant libre cours à l’univers graphique de Nicolas Wintsh. A contrario, dans la scène du 
Palais des Bonheurs, on pourra créer un sentiment de multitude en projetant sur les 
écrans le triple des personnages présents physiquement sur scène.
Une narration musicale et sonore 
Didier Puntos est un compositeur de musique contemporaine vivant vers Thonon, de 
l’autre côté du lac. Nous avons collaboré sur plusieurs projets suite à notre rencontre sur 
sa version réduite de L’enfant et les Sortilèges de Ravel et Colette à L’Opéra de 
Lausanne. Ce merveilleux pianiste et excellent comédien jouera le personnage de Tyltyl. Il 
dialoguera « avec son âme » au piano, accompagné par les comédiens-instrumentistes en 
direct ou en bande-son. Didier a composé une partition chorale et polyphonique aux 
sonorités toniques et subtiles. 
C’est sur cette base qu’il finalise la musique en répétition avec des séances 
d’improvisations avec les interprètes, le tout mixé et mis en console par Bernard 
Amaudruz. Comme ingénieur du son et créateur, ce dernier a élaboré des ponctuations 
ludiques ainsi que l’environnement et la texture sonore du spectacle.
Enfin, pour la scène de comédie musicale du Palais des Bonheurs, Didier Puntos a saisi 
l’occasion de demander à Lee Maddeford, avec lequel j’ai eu souvent le bonheur lyrique 
de travailler, de lui écrire un moment sucré d’anthologie américaine !
Des jeunes comédiens versatiles
On trouve une soixantaine de personnages dans L’Oiseau Bleu. Pour relever le défi, j’ai 
auditionné de jeunes comédiens et comédiennes pour composer une distribution paritaire 
et versatile de 4  hommes et 4  femmes. Co-créatrices du spectacle, ces perles rares 
savent aussi chanter, danser et jouer d’un instrument. Ils évolueront autour du personnage 
principal de Tyltyl, interprété par Didier Puntos
Lors de séances de travail, nous avons exploré avec la chorégraphe Anaïs Glérant, 
partenaire indispensable de travail, la nature du mouvement de chacun de leurs 
personnages, souvent grotesques. Notre axe de travail a été de trouver comment figurer 
un arbre, une forêt, un bonheur, ou du pain… et ce sans caricature et surtout sans se 
reposer sur des costumes qui seraient illustratifs. 
Outre des changements de costumes fréquents, les talents de manipulateurs d’objets et 
de marionnettes des interprètes se trouveront souvent mis à profit pour démultiplier 
chorégraphiquement les personnages. Cela est particulièrement nécessaire dans le 
tableau de la Forêt, où, dans le décor transformé en castelet, une trentaine d’arbres et 
d’animaux met Tyltyl en procès. 
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Aussi, il est nous est apparu comme une évidence d’éviter à tout prix un style de jeu de 
conte enfantin ou grotesque. L’utilisation judicieuse de micros HF permet de proposer un 
style de jeu incarné, vibrant, entre l’exigence du masque et une sobriété 
cinématographique.
Costumes et marionnettes
Marine Lesauvage est à la fois costumière et accessoiriste. Les silhouettes qu’elle 
propose combinent avec ludisme ces deux facettes créatives de son univers. Puisque 
Maeterlinck nous indique que les personnages représentent l’âme des choses, il nous a 
paru plus pertinent de s’aventurer au-delà de costumes illustratifs. Les personnages se 
nommant souvent, la corporalité et les situations jouées par les interprètes offrent des 
alternatives plus fines et poétiques. Nous avons donc travaillé sur « l’âme des Costumes ». 
On trouve des costumes de base, et une grande variété d’accessoires avec des éléments 
à rajouter et à enlever pour une fluidité maximale. 
C’est dans le tableau de comédie musicale des Palais du Bonheur que Marine Lesauvage, 
épaulée par l’expérimentée Mireille Dessingy pourra laisser cours à son imagination 
débridée. Anaïs Glérant aura fort à faire pour chorégraphier ce moment de folie, car dans 
cette scène, on assiste à un défilé surréaliste de Joies et de Bonheurs incarnés avec une 
vingtaine de silhouettes toutes plus absurdes et extravagantes les unes des autres.
Enfin, la combination avec les maquillages, perruques et demi-masques de Viviane Lima 
permet également de varier les silhouettes. Son travail de conception et d’habillage des 
marionnettes est une collaboration avec Jean-Luc Taillefert.
S’envoler
Cette résidence généreuse de deux ans au TKM a donné la chance à notre équipe 
d’utiliser ce temps précieux de recherche pour trouver bien en amont des pistes et des 
solutions inventives. C’est aussi l’immense privilège de pouvoir élaborer ce « spectacle-
monde » en collaboration non seulement avec un maître mais surtout en synergie avec 
toute l’équipe du TKM. Avec cette jeune distribution vive et réactive comme une formule 1, 
nous sommes heureux de présenter cette féerie baroque en chaud-froid à mille facettes 
de diamant. Que cet Oiseau bleu, ce « cauchemar éveillé », soit une fête fine des sens 
pour un moment d’émerveillement festif et métaphysique !

Benjamin Knobil



Biographies
Benjamin Knobil, Mise en scène et adaptation 
Né en 1967, français par sa mère (originaire d’Oran) et américain par son 
père (originaire de Berlin), Benjamin Knobil a passé sa jeunesse entre 
Londres, Bruxelles et Paris, où il suivit, parallèlement à des études 
d’histoire à la Sorbonne, une formation à Théâtre en Actes de 1986 à 1989 
sous la direction de Lucien Marchal, avant de suivre des stages dirigés 
notamment par Peter Stein, Luca Ronconi, Yannis Kokkos ou Joël 
Pommerat. 
Écrivain, acteur et metteur en scène de théâtre et d’opéra, il crée en 1993 

la Compagnie Nonante-trois et réalise plus d’une trentaine de spectacles en Suisse et en 
France dont Boulettes (prix SSA 2008), L’Enfant et les sortilèges de Ravel et Colette 
(2010), Le Chant du Crabe (2011) Crime et Châtiment de Dostoïevski (2013), L’Amour 
masqué de Messager (2014), Love on the (mega) byte (2015), Bouffons de l’Opéra 
(2016), La Putain de l’Ohio de Hanok Levin (2017), Les Trois Baisers du diable 
d’Offenbach (2018), Les Clochards Célestes du rebetiko, (2020) et Antigone d’après 
Sophocle (2021). 
En 2023, tout en étant artiste associé pour deux ans au TKM, Benjamin Knobil, a multiplié 
les événements comme comédien avec Le Chant du Levain de Michel Sauser, La Poésie 
du Gérondif de Jean-Pierre Minaudier, mise en scène par Michel Toman, mais aussi avec 
des créations dont il a signe la mise en scène, comme Femmes parallèles – dont il a écrit 
le texte, comme c’est le cas de Neil, mis en scène par Dylan Ferreux.
Plus de renseignements : http://benjaminknobil.ch
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Dernières mises en scène de Benjamin Knobil

2023
FEMMES PARALLELES, texte et mise en scène à l’Oriental-Vevey et tournée
KNOBILOSCOPE, texte et mise en scène avec Louise Knobil au Casino Théâtre de Rolle
2020-23 
ANTIGONE de Sophocle, adaptation Didier Carrier au Théâtre Pitoeff et Pulloff
2020-22    
LES CLOCHARDS CELESTES, CABARET REBETIKO avec Francesco Biamonte et Boulouris création au 
Théâtre du Jorat, TKM et tournée 
2022
BORIS, MOZART, VIAN ET NOUS, collage musical au théâtre du Crève Coeur à Genève
2017-20
LES AVENTURES DE PETCHI ET VOILA-VOILA de Benjamin Knobil CCN et tournée,
2019
ORWELL I&II, montage et adaptation de textes de George Orwell
JEANNE ET HIRO, opéra et livret Richard Dubugnon.
2018
LES TROIS BAISERS DU DIABLE, opéra d’Offenbach et Mestépès au Crève Coeur
LA CITADELLE DE VERRE, opéra de Christin, Bilal, Valérie Lettelier, musique de Louis Crelier, 
2017
L’HISTOIRE DU SOLDAT de Stravinsky et Ramuz au Château de Chillon, 
LA PUTAIN DE L’OHIO de Hanokh Levin, Contexte-Silo à Lausanne et tournée
2016-18
BOUFFONS DE L’OPERA, de Benjamin Knobil, musique Lee Maddeford, tournée romande
TCHECKOV COMEDIES, Tchekhov, Théâtre du Crève Cœur à Genève et tournée
2010-15
L’ENFANT ET LES SORTILEGES, de Maurice Ravel et Colette, produit par l’Opéra de Lausanne
2015
LOVE ON THE (MEGA) BYTE, de Benjamin Knobil et Lee Maddeford, au Théâtre 2.21 à Lausanne.
2014-2015
CRIME ET CHATIMENT, de Dostoïevski, adaptation et création Grange de Dorigny, et tournée Presse à 
propos du travail Benjamin Knobil

https://www.youtube.com/watch?v=FblKSuB1jZ0


Extraits de presse à propos du travail de Benjamin Knobil

Neil
« Mélanger parodie et gravité, donner forme à une attente inéluctable faisant que temps et 
espace puissent se rencontrer: la vieille lune de Beckett trouve avec le foisonnant et parfois 
crypté Neil de Benjamin Knobil sa concrétisation pertinente, dans la mise en scène mêlant 
les genres signée Dylan Ferreux, au Théâtre 2.21, à Lausanne. »

Bertrand Tappolet,  Le Courrier
Orwell I&II

Sous la forme du biopic théâtro-musical, le parcours tumultueux du Britannique dans « Orwell 
I & II »… Un spectacle aux accents de concert rock, brillamment interprété par Jean Aloïs 
Belbachir et Damien Avice, dans une mise en scène inventive de Benjamin Knobil.

Natasha Rossel, 24 h Lausanne
Les trois Baisers du Diable

C’est léger, drôle et chaleureux… Benjamin Knobil a réécrit des dialogues et de nouvelles 
chansons et crée un mélange de sortilèges improbables et autres artifices scéniques qui 
renouvellent le genre… On ressort émoustillé de ce spectacle avec une belle énergie vitale. 

Jorge Gajardo, Le Courrier
Histoire du soldat

Fantastique « Histoire du soldat » à Chillon ! Le metteur en scène Benjamin Knobil a gagné 
son pari : faire revivre l’esprit de l’Histoire du soldat, opéra de poche créée par le duo d’amis 
Stravinsky — Ramuz en 1917, Tout y est. A commencer par cet esprit populaire, léger, 
joyeux, lémanique et profond souhaité par les auteurs qui voulait leur « Histoire du soldat » 
comme un théâtre ambulant qui pourrait tourner d’un village à l’autre, en plein air ou dans 
des salles de café, divertissant et émouvant les publics les plus hétéroclites… Du pur plaisir 
Courez-y.

Isabelle Falconnier, Bon pour la tête
Bouffons de l’opéra

Opérette, vaudeville, opéra-buffo  : l’amusement du metteur ans scène à sa table d’écriture 
déjà se fait sentir. Le jeu avec la langue, atout majeur de l’œuvre, est omniprésent et la 
métaphore culinaire filée tout au long du spectacle… Au cœur de la farce, un refus manifeste 
de l’uniformisation du goût ou de notre culture culinaire. Mélodies et harmonies rejoignent 
cette recherche de déstructuration… Une agréable rencontre entre théâtre et cuisine

Laurence Chiri, Le Courrier
L’enfant et les Sortilèges

« Ravel rendu à son intime féerie  ! … Miniature mais envoûtant… L’action est diablement 
ramassée et il a fallut un talent d’orfèvre pour rendre la précision horlogère de la musique de 
Ravel… Le metteur en scène Benjamin Knobil s’en est emparé avec finesse et poésie. » 

Julian Sykes Le Temps
Crime et châtiment

 « Le gros défi d’adapter “Crime et châtiment”, c’est de rendre théâtrale une écriture qui ne 
l’est pas. Benjamin Knobil l’a réussi avec brio en posant des codes qui fonctionnent : il a fait 
jouer plusieurs rôles par les mêmes acteurs et a imaginé une scène tournante. Cette scène 
pivotante est le symbole du vertige qui saisit l’anti-héros Raskolnikov. En tout cas, on suit 
avec passion le destin tragique de cette Russie de la misère décrite par Dostoïevski. » 

Elisabeth Haas La Liberté
Boulettes 

«  La veine de Woody Allen. Ou presque. Benjamin Knobil a le sens du ridicule. Des 
pathologies minuscules qui dérident les auditoires. Il ose l’extravagance, maîtrise aussi le 
dérapage métaphorique. Un bonheur de langue constamment mis au service d’un scénario à 
tiroirs surprises. La prouesse poétique ne supplante pas l’intrigue. » 

Alexandre Demidoff Le Temps  

Plus de renseignements et presse : http://benjaminknobil.ch

http://benjaminknobil.ch

