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Le spectacle 
 

J'ai rencontré mon mari dans la le d’embarquement d’un vol 
Easyjet et je dois dire que cet homme m’a tout de suite déplu. 
 
Seule sur scène, une femme se fait l’enquêtrice de sa propre vie : la rencontre, la vie de 
couple, la confiance partagée, la fierté de celui qu'elle aime d’être son élu, les enfants qui 
naissent, sa vie professionnelle, le poste qu’elle a obtenu au culot, la boîte fondée avec un 
collègue qui atteindra bientôt les sommets. Elle nous ressemble, elle nous fait rire, cette 
femme, puis l’humour s’estompe, et le drame infuse peu à peu sa voix comme l’encre le fait 
sur un buvard et son récit, débuté comme un stand-up, se poursuit insidieusement en thriller 
rongé par l’acide d’une masculinité toxique qui l’infuse, pour aboutir à la tragédie. 
Construit comme un puzzle, nous faisant passer du rire à l’effroi, Girls and boys est un texte 
où l’on retrouve le ton acerbe et critique, l'humour noir et le regard sans concession du 
scénariste et dramaturge qui ont valu à Dennis Kelly d'être catalogué comme écrivain d’un 
théâtre in-yer-face (théâtre coup de poing).  
France Bastoen, comme l’a écrit le journaliste Didier Béclard, « habite magistralement cette 
femme et l’actrice désignée meilleure interprète par les Prix Maeterlinck de la Critique en 
2022, épouse les émotions contrastées de son personnage avec une force et une justesse 
impressionnantes ». 
Les six dernières représentations bruxelloises d’un spectacle magistral. 
 

 
NOMINATION AU PRIX MAETERLINCK DE LA CRITIQUE 2022 – MEILLEUR SEUL EN 
SCÈNE 
 

 
PRIX MAETERLINCK DE LA CRITIQUE 2022 – MEILLEUR INTERPRÈTE 
France Bastoen (pour Girls and boys et Mademoiselle Agnès)
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Note d’intention 
 

 
Quand j'ai découvert Girls and boys, dernière pièce en date du dramaturge anglais Dennis Kelly, 
je l'ai dévorée comme un brûlot. Cette lecture m'a fait l'effet d'un coup de poing et j'ai tout de 
suite eu envie de monter la pièce. 
 
C'est une tragédie jouissive, écrite au scalpel, dans la pure veine du théâtre « In-Yer-Face1 ». Elle 
explore de manière radicale les ressorts enfouis de la masculinité, les relations amoureuses 
passionnelles, les rapports de pouvoir, la filiation et la folie. 
 
Le texte est ciselé, efficace, direct, comme sorti brutalement de la réalité et questionnant à chaque 
instant notre rapport à la vérité. Il coupe comme un couteau dans la chair et j'ai décidé de l'utiliser 
comme tel. 
 
J'ai voulu travailler la pièce sous l'angle de la subjectivité du personnage, mais aussi dans le jeu 
avec l'actrice, qui tente de nous faire parvenir ces mots au présent, dans une sorte de réalité 
augmentée, ici au théâtre. Chaque représentation est en effet une occasion pour "celle dont le 
public ne connaît pas le nom", de se confronter au réel, au regard de l'autre, des autres, de 
s'essayer à la réappropriation de son histoire et d'en écarter certains spectres. Ceux-ci pourtant 
n'en reviennent que plus forts. 
 
Comment se déclenche une image, un souvenir, un ressenti ? Comment les blessures béantes, 
avec lesquelles nous cohabitons tous les jours, s’imposent-elles à nous au quotidien ? 
La mise en scène, le son, l'espace, la lumière convoqueront les souvenirs et les déclencheront. 
 
Le spectateur est convoqué dans l'immédiateté de l'espace mental de cette femme. Il est à la 
fois le partenaire et le témoin de ce qui se raconte sur la scène. En découle naturellement une 
scénographie en deux espaces : le premier sera celui du récit, le second, celui de la projection 
mentale. 
 
Au fur et à mesure de la représentation, "celle dont le public ne connaît pas le nom" ira de plus 
en plus loin dans cet espace projectif où elle essaiera coûte que coûte de tenir avec nous le fil de 
son récit sans rien nous épargner, amenant inéluctablement l'histoire jusqu'à son terme. 
 
« Et pourtant, je continue à croire que le théâtre peut changer le monde […] et que l’auteur doit, 
plus que tout, s’acharner à tâtonner vers la vérité. » Denis Kelly 
 
 

Jean-Baptiste Delcourt 
 

	
1 Le théâtre « In-Yer-Face » est une forme théâtrale née au Royaume-Uni dans les années 1990. Cette 
expression a été forgée par le critique de théâtre Aleks Sierz dans son ouvrage In-Yer-Face Theatre (2001) 
et a eu tendance à supplanter les autres termes employés pour désigner ce courant, parfois qualifié de 
« Néo-Brutalisme », « théâtre coup-de-poing ». 
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Entretien avec Jean-Baptiste Delcourt	
 

Pouvez-vous nous raconter la genèse du spectacle ?  
Avec France Bastoen, on avait envie de travailler ensemble depuis un moment. Je la connaissais 
comme actrice et elle était venue voir mon premier spectacle, Par les villages. J’étais au Festival 
d’Avignon, je travaillais sur Final cut avec Myriam Saduis, et elle m’a appelé et m’a demandé si 
j’avais déjà lu le texte de Girls and boys, qu’elle venait de découvrir via Philippe Sireuil. Je 
connaissais bien évidemment Dennis Kelly, mais pas ce texte, qui est par ailleurs sa dernière 
pièce. Je cours dans une librairie, je l'achète, et je la lis dans un coin de rue d’Avignon d’une 
traite. Le texte m’a fait l’effet d’un coup de poing dans le ventre. J’ai rappelé France tout de suite 
en lui faisant part de mon enthousiasme. C’était intéressant que cela parte du désir d’une actrice 
vers un metteur en scène. Nous sortons en ce sens un peu du schéma traditionnel et c’est une 
chose qui m’a beaucoup plu. De plus, ce n'est pas forcément le genre de matière que j’ai 
l’habitude de travailler donc j’ai trouvé que c’était un challenge intéressant. On peut parfois croire 
qu’un seul en scène est un plus petit spectacle, assez court, 1h, 1h15,1h30. (Le texte original fait 
un peu plus de deux heures) Nous avons fait le choix de couper un minimum de choses pour 
garder la plongée qui fait que le spectateur est avec l’actrice pendant un certain temps et finit par 
lâcher quelque chose dans son rapport au temps. Cela fait partie de l’expérience, je trouve. Ici le 
spectacle fait 1h50. Il s’agit d’un sujet de société féministe, mais avec une approche intéressante 
car c’est un homme qui écrit. À travers ce texte, il parle beaucoup aux hommes. C’est une pièce 
qui nous pousse à nous regarder, nous les hommes. Il y a, rien qu’à la lecture, une intimité 
dérangeante avec la rencontre de ce texte. Même si c’est un homme qui écrit, on vit l’histoire à 
travers les mots de cette femme et d’ailleurs elle le dit : « c’est moi qui raconte l’histoire et vous 
n’avez qu’une seule version, la mienne, mais c’est ce qui arrive quand il n'y a qu'une personne 
qui s’exprime. » 
 
Lorsque l’on sait que l’on vient voir une pièce de Dennis Kelly, on s’attend à ce ton acerbe, cet 
humour noir, cette violence inattendue et un ancrage très critique dans l’actualité. Est-ce que l’on 
retrouve tous ces éléments dans Girls and boys ? 
La particularité de Girls and boys, c’est que c’est l’unique seul en scène qu’il ait écrit. En dehors 
de cela, il y a le ton acerbe, l’humour noir, la violence inattendue, le fait divers, la mise en abîme 
et le rapport politique… C’est un théâtre de la vérité, c’est-à-dire la recherche d’une espèce 
d’honnêteté, de dire ces choses que l’on a en tête et que l’on n’ose pas dire. Il y a un rapport 
très direct, très frontal avec le spectateur. Dennis Kelly est un auteur qui est dans la veine « in-
yer-face », comme Sarah Kane, à la fois poétique et engagée. C’est du théâtre de texte radical, 
où il y a beaucoup de mots et où le spectateur est accroché jusqu’à la fin. Cette pièce est du 
Dennis Kelly pur ! Je pense que ce qui le rend aussi populaire, c’est que c’est un théâtre 
contemporain exigeant, mais très accessible à tous types de publics. C’est aussi pour cela que 
la pièce commence de manière si légère, un peu comme pour nous couper l’herbe sous le pied 
et emmener les spectateurs. C’est une de ses grandes forces. Il est très ancré dans le monde 
contemporain, il en a une connaissance intime, et je pense que n’importe qui pourrait voir du 
Dennis Kelly et ça lui parlerait forcément. C’est aussi un texte important, car nous sommes à un 
endroit où les hommes et les femmes doivent réapprendre à se rencontrer et à se comprendre. 
Nous subissons tous les effets du patriarcat, et il est question ici de contrôle, du contrôle de 
l’autre. De la question de l’amour aussi. Qu’est-ce que c’est qu’aimer quelqu’un et à quel point 
cela peut signifier avoir le contrôle sur l’autre, se sentir valorisé, en position de force ? Ce sont 
des questions importantes qui déterminent les relations hommes-femmes. 
 
Ses pièces sont devenues très populaires. Qu’est-ce qui vous plaît chez cet auteur, et en 
particulier dans Girls and boys ? 
Je pense que le sujet de la pièce n’est pas le fait divers, mais plutôt ce qui nous mène à l’atrocité. 
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Le sujet c’est le contrôle et toutes ces petites noirceurs internes qui, de manière insidieuse, 
peuvent nous conduire jusqu’à l’atrocité. Il nous faut aimer l’autre pour ce qu’il est et ne pas 
chercher à le contrôler et le déposséder quand il y a moins de puissance ou qu’elle s’inverse. 
C’est une lutte très forte contre nos bas instincts et contre cette envie de garder le contrôle qui 
est en jeu. Les hommes vivent avec de vieilles mauvaises habitudes qu’il faut déconstruire. 
J’espère que le public sera le plus nombreux et le plus hétéroclite possible pour réfléchir à cette 
problématique. C’est toujours ce que l’on souhaite au théâtre, qui ne doit pas être fait que pour 
des gens déjà convaincus ou bien informés. Je pense que Dennis Kelly fait une tentative 
intéressante pour “aller vers” des personnes qui ne viendraient pas forcément au théâtre. J’ai 
toujours ce désir de rendre accessibles des matières complexes et de travailler sur plusieurs 
niveaux de lecture. Girls and boys parle d’un débat de société très important. Il faut se poser ces 
questions, il faut regarder la réalité en face si l’on ne veut pas connaître de pires difficultés entre 
les hommes et les femmes. C’est une chance, en tant que metteur en scène, de pouvoir réfléchir 
à ces questions en partant à la recherche du sens secret de la matière, partager tout cela avec 
les autres et rencontrer de nouvelles personnes ou approfondir des rapports avec ceux avec qui 
l’on travaille déjà, inventer un dialogue commun pour arriver à se comprendre, et que le projet 
soit une matière que tout le monde s’approprie, de manière à ce que moi-même en tant 
qu'initiateur, j’en sois modifié. Cela m’habite, me rend vivant. Tous les textes que j’ai travaillés 
m’ont profondément modifié.  
 
Qu’est-ce qui rend le personnage central attachant ? 
Dans l’écriture, l’auteur a essayé de trouver les ressorts qui nous permettent de nous identifier à 
ce personnage. C’est une femme d’un milieu plutôt populaire qui, grâce à son énergie et son 
caractère, a trouvé les ressources en elle accéder à un métier qui lui plaît, dans lequel elle est 
douée (le milieu du cinéma documentaire). Ça me touche, car c’est une manière d’affirmer que 
rien ne nous prédestine à quoi que ce soit et qu’il faut croire en ses chances. Cette femme est 
assez directe, et elle nous parle comme si on était amis, elle prend en compte notre intelligence 
et notre compréhension au moins autant que la sienne. C’est écrit comme ça et c’est ce qui nous 
la rend sympathique, proche de nous. Après une tragédie, comment est-ce qu’on raconte sa 
propre histoire pour l’accepter ? C’est une question intéressante et elle est au cœur de la pièce. 
Après un traumatisme, ce n’est pas facile de raconter son histoire et ici, cette femme tente de la 
raconter entièrement pour tenter de comprendre et pour continuer à vivre. Cela met en exergue 
un certain courage. 
 
On est dans la tête de cette femme et elle fait exister une réalité faite de différentes temporalités. 
Comment avez-vous pensé la scénographie et les lumières du spectacle ? 
C’est en lien avec l’idée de survie après un traumatisme tel que celui qu’elle a vécu. Je pense 
qu’on ne s’en remet pas, c’est pourquoi elle se raconte encore et encore cette histoire pour 
pouvoir l’accepter. Elle le dit dans le texte : « J’essaie de réécrire les souvenirs où il n’est pas là ». 
Je suis parti de l’idée qu’elle tente de réécrire ce récit pour elle-même en convoquant les 
spectateurs. Il y a deux espaces : celui du récit avec nous, le public, et ces scènes avec les 
enfants qui sont comme une plongée en elle-même dans ses souvenirs qu’elle fait exister dans 
le présent. Ces deux mondes séparés coexistent bel et bien. Je voulais que les enfants soient 
absents, mais leur donner une existence réelle pour elle et cela pose la question de la folie, car je 
pense que si elle parvenait réellement à effacer son mari de ses souvenirs pour préserver ses 
enfants, elle serait folle. Elle est dans une oscillation entre les deux, entre l’espace du réel et son 
espace interne. Mais ne l’est-on pas toutes et tous dans une certaine mesure, en soi et dans le 
monde en même temps ? Les scènes avec les enfants pouvaient selon moi reconstituer 
scénographiquement la scène du crime, qui est toujours présente sans qu’on puisse la voir. Tous 
ces éléments se déclenchent dans la pensée, de manière métaphorique. On travaille toujours 
avec l’imaginaire et le spectateur doit pouvoir prendre part et trouver le sens qui lui est propre. 
Cet espace est aussi comme une page blanche où elle réécrit tout. Avec mon frère Matthieu 
Delcourt, qui fait la scénographie et le son du spectacle, nous collaborons depuis des années et 
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il est souvent intervenu sur des travaux étudiants que je présentais avant de réaliser la 
scénographie de mon premier spectacle. C’est une expérience vraiment prenante de travailler 
entre frères. On se complète bien, on est souvent d’accord sur plein de choses, et le fait de 
travailler en famille permet parfois de dire des choses de manière très honnête, avec une 
confiance totale. En plus de cela, j’adore son travail. Ça nous intéresse de chercher ensemble, 
de nous poser des questions sur le monde qui nous entoure et de raconter des histoires, en 
passant d’un univers à un autre un peu comme un laboratoire. La vie c’est aussi partager les 
moments les plus intéressants de notre existence avec les gens que nous aimons. Dans tous les 
cas, c’est une chose importante pour moi et qui me constitue. Concernant Renaud Ceulemans, 
qui crée les lumières, on n’avait encore jamais travaillé ensemble, mais l’envie était bien là et 
l’occasion s’est présentée pour ce projet. On est encore au début du travail en ce moment, mais 
l’idée est de faire apparaître ce qui est caché. Je considère toujours la lumière, la scénographie, 
le son, et même le public, comme un acteur à part entière. On va vraiment travailler avec 
l’organicité de l’actrice, comme si tout était déclenché par sa pensée. Je suis très sensible à la 
cohérence des différents éléments du spectacle et je me méfie un peu de l’émotion donnée par 
la forme et par les gestes de mise en scène, en particulier avec ce spectacle, où je me dois d’être 
attentif à l’émotion pour éviter le pathos et ne pas être impudique. 
 
On le voit bien en répétition, c’est un vrai duo entre actrice et metteur en scène. Comment se 
passe la collaboration avec France Bastoen ? Quelle est la particularité du travail quand il s’agit 
de mettre en scène un monologue aussi dense ? 
Absolument ! C’est comme une danse à deux. Nous avons d'ailleurs passé pas mal de temps 
juste France et moi en répétition en équipe réduite juste sur le texte. Comme la matière était 
extrêmement dense, on a décidé de faire un travail au long cours, de travailler bien en amont, 
qu’elle puisse vivre avec ce texte, car c’est une matière incroyable à emmagasiner. Cela modifie 
le type de travail de direction d’acteur pour moi, car j’aime préciser toutes les intentions et 
quelques fois de manière presque clinique, tout est choisi. Avec un texte pareil - même si c’est 
vrai avec tous les textes - l’actrice est obligée de partir au combat avec, dans un mélange de 
maîtrise et de lâcher-prise. Cela questionne nos façons de travailler à tous les deux. Elle a besoin 
d’une adresse lors des répétitions, je suis souvent debout avec le texte à le recevoir. D’ailleurs, 
dès le début, on a travaillé à ce que le texte soit adressé et elle me disait presque chaque mot 
dans les yeux. C’était d’abord un travail sur la partition, puis sur la mise en espace, qui a changé 
beaucoup de choses. On essaie de ne jamais tricher et de travailler sur une “vérité augmentée”. 
C’est un travail d’une grande intimité. Je pense que c’est une manière de tricher le moins possible, 
de ne pas rendre les choses formelles et simplement efficaces. C’est une pièce « coup de poing », 
mais pas seulement. Il faut être très précautionneux avec “ce qui marche.” 
 
La matière est dense, mais pour autant, vous avez souhaité le moins de coupes possibles dans 
ce texte. Pourquoi ? 
Je trouve que cela participe à l’expérience et le fait de faire de cette pièce quelque chose 
d’efficace me dérange. Dennis Kelly n’a pas écrit un monologue d’une heure et vingt minutes, il 
a écrit un monologue de plus de deux heures. J’ai déjà coupé une partie et nous serons aux 
alentours de 1h50. Il l’a écrit si long pour une raison, on doit plonger avec cette femme et tout 
doit être dit jusqu’au bout. Aujourd’hui, tout va très vite : un morceau de musique dure trois 
minutes, les spectacles une heure trente, les seuls en scène une heure dix, et dès que l’on est 
dans des durées un peu plus longues, c’est un vrai effort. Prendre le temps des choses est 
devenu difficile et cela m’intéresse particulièrement de l’éprouver au théâtre. C’est un des derniers 
endroits où l’on peut faire durer une expérience. Il faut un certain temps pour quitter le corps 
social, les problèmes de la vie que nous amenons avec nous au théâtre, etc. Ici, tu finis par 
accepter d’être là et même si parfois c’est difficile, j’aime l’idée que le spectateur rentre dans ce 
monde parallèle et dans cette temporalité qui est différente. Cette temporalité devient une autre 
dimension et pour le spectateur et pour l’actrice, qui se lance dans une bataille, et quelque chose 
finit par lâcher. Pour le coup, on est vraiment ensemble. 
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Est-ce que le fait que France Bastoen ait joué dans une autre pièce de Dennis Kelly, L'Abattage 
rituel de Gorge Mastromas, nourrit son jeu de manière significative ? Est-ce que c’est une langue 
particulière pour les acteurs ? 
Comme c’est elle qui m’a fait découvrir le texte, je n’ai pas choisi de la faire jouer un Dennis Kelly 
après l’avoir vue jouer dans cette pièce. Ce qui est drôle, c’est qu’elle a également doublé la 
version française d’une série écrite par Dennis Kelly. Elle connaît vraiment très bien cet auteur et 
les enjeux de ses textes. Après, je pense que chaque nouveau projet théâtral est comme une 
remise à zéro, c’est d’ailleurs ça qui est à la fois excitant et terrifiant pour les créateurs artistiques, 
qu’ils soient acteurs, metteurs en scène, scénographes, etc. C’est chaque fois un grand saut 
dans l’inconnu. C’est dit très joliment dans le texte : « Avant, je restais toujours au bord de la 
piscine, je trempais à peine les doigts de pied. » C’est toute la question du risque que l’on est 
prêt à prendre dans l’absolu. Qu’est-ce qui nous amène chaque fois vers l’inconnu, vers le danger 
aussi ? J’aime cette notion. C’est une manière de se rencontrer soi-même. Je crois que nous 
avons toutes et tous nos raisons d’aimer ce texte et ce ne sont pas forcément les mêmes. C’est 
aussi ça que j’aime au théâtre, la pluralité du sensible. 
 
 

Propos recueillis par Mélanie Lefebvre 
 Décembre 2020



 9	

Photo du spectacle 
 

 
Crédit photo : Matthieu Delcourt 
 
Les visuels et teasers du spectacle sont disponibles sur notre site internet :  
http://theatre-martyrs.be/ 
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Extrait du texte 
 

 
SCÈNE UNE 
 
J'ai rencontré mon mari dans la file d'embarquement d'un vol EasyJet et je dois dire que cet 
homme m'a tout de suite déplu. 
 
C'était en Italie. J'étais partie voyager - sans but particulier ni pour genre « voir le monde » mais 
parce que je ne savais plus ce que j'étais en train de foutre de ma vie et que j'étais tout simplement 
incapable d'imaginer me mettre à chercher un boulot de merde de plus. Alors j'ai donné ma 
démission, j'ai récupéré mon dernier salaire, la caution de l'appartement et une belle carte de 
crédit toute neuve et j'ai planté une aiguille sur une carte du monde, décidée à partir là où elle 
tomberait, genre Paris, Calcutta, New York ou Dubaï. 
 
C'est tombé sur Southampton. 
Ça aurait pu être n'importe où et c'est tombé sur Southampton. Mais je me suis dit « c'est le 
destin - suis ton destin. Peut-être que le reste de ta vie commence là » et c'est comme ça que je 
me suis retrouvée à Southampton. 
Pendant trois jours. 
Le temps qu'il m'a fallu pour me dire « j'emmerde le destin » et je suis montée dans un train pour 
Paris. 
Paris est un trou. 
Désolée mais, c'est vrai, et il serait vraiment temps qu'on le dise. 
La France c'est beau, je suis allée un peu partout en France et c'est quelque chose, mais Paris ? 
Vous appelez ça une mégalopole ? C'est Leeds avec des rues plus larges. 
 
Je n'étais vraiment, vraiment, mais alors vraiment pas partie pour rencontrer quelqu'un. Parce 
que, vous voyez, cette période de ma vie « voyage » avait immédiatement suivi ce que j'appelle 
maintenant ma période « je me défonce, je baise » : et je veux dire de la baise, pas du sexe, ce 
n'était pas le festival de fesses à la Sex and the City, genre dont on rigole avec ses potes homos, 
non c'était du sale, du dépravé, de la baise quoi. 
 
Je venais de passer quatre ans avec le même mec - six mois de passion suivis de six mois de 
disputes enflammées suivis de trois ans d'un lent déclin vers un ennui polaire, et quand on s'est 
enfin décidés à en finir, en mode exécution dans une arrière-cour, là il y a eu du sang, de la merde, 
des larmes et des récriminations pendant... ben, des mois en fait. 
Ça n'a pas été joli. 
 
Et c'est là que j'ai réalisé que j'avais 25 ans et que je n'avais eu en tout et pour tout que trois 
partenaires sexuels ; le premier juste pour une nuit, le deuxième pendant six mois et le dernier 
pendant quatre ans. 
Alors j'ai rentré tout ça dans un tableur Excel et j'ai eu le choc de découvrir qu'à ce rythme-là 
j'allais rester avec mon prochain mec pendant 326 ans. 
 
Alors j'ai décidé de changer de cap. 
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Extraits de presse	
 

 
 
« Mise en scène par Jean-Baptiste Delcourt, France Bastoen réussit de bout en bout l’exploit de 
ce seule en scène, des débuts tout en légèreté au final glaçant. Tout repose sur son jeu, avec un 
décor sonore et des lumières réduits à l’essentiel. » 

Françoise Nice 
 
 
 

« Seule sur scène pendant près de deux heures, France Bastoen se lance dans un corps à corps 
époustouflant avec le texte de Dennis Kelly. Sans aucun doute, sa performance fera date. » 

Catherine Makereel – Le Soir 
 
 
 
« Plus un mot. Après 1h40 intense de monologue presté par France Bastoen, la pièce Girls and 
Boys nous laisse bouche bée. » 

Sarah Lohisse – RTBF – Les grenades 
 

 
 
« France Bastoen déploie tout son talent dans ce monologue d’1h45, passant du rire aux larmes 
avec une aisance inouïe. » 

Catherine Sokolowski – Demandez le programme 
 
 
 
« Sachant nous faire passer du rire à l'effroi avec une économie de moyens, la comédienne trouve 
ici un nouveau grand rôle cette saison, après avoir tenu celui d'une misanthrope contemporaine 
dans Mademoiselle Agnès de Rebecca Kricheldorf mis en scène par Philippe Sireuil. Jean-
Baptiste Delcourt lui construit ici un sobre écrin millimétré pour faire jaillir le drame. » 

Nicolas Naizy – Focus Vif
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Biographies 
 

 

 
Jean-Baptiste  
DELCOURT 
(Metteur en scène) 
 
 
 
 
 
 
 
 
 
 
 
 
 
 
 
 
 
 
 
 
 
 

Metteur en scène et co-directeur artistique de la compagnie 
F.A.C.T., il étudie d’abord au Conservatoire de Clermont-Ferrand 
où il obtient son Certificat d’Études Théâtrales avec les félicitations 
du jury, après sa mise en scène de Woyzcek au théâtre national de 
Clermont-Ferrand ; à sa sortie d’études, il ressent l’appel de la mise 
en scène. Il décide donc d’approfondir ses connaissances des 
techniques théâtrales et s’installe à Bruxelles pour faire le 
Conservatoire Royal de Bruxelles, et plus tard l’INSAS, où il 
obtiendra une licence et un Master en Interprétation Dramatique 
avec distinction. Ses mises en scènes de Heiner Müller (Médée 
Matériaux et Hamlet Machine) pendant Printemps Précoce, festival 
du cursus de l’INSAS, confirment ses désirs de direction d'acteurs 
ainsi que ses envies de mettre en scène. En sortant de ses études, 
il cofonde la F.A.C.T., une compagnie au fonctionnement horizontal 
qui met en pratique les théories de mutualisation des savoirs et 
compétences. En parallèle, il travaille comme comédien avant de 
devenir assistant de metteurs en scène tels que Myriam Saduis et 
Aurore Fattier. 
 En 2017, il met en scène son premier spectacle Par les Villages de Peter Handke, au Théâtre Océan 

Nord, puis à la Nouvelle Scène Nationale de Cergy-Pontoise. En 2018-2019, il a également eu le 
plaisir de continuer sa collaboration avec Myriam Saduis lors du spectacle Final Cut comme conseiller 
artistique aux cotés de Magali Pinglaut et d'Isabelle Pousseur (Meilleur spectacle et Meilleure actrice 
prix Maeterlinck de la critique). Il accepte également de répondre à certaines invitations comme 
metteur en scène. Ce qui l’amènera notamment à des expériences diverses, telles que travailler en 
milieu carcéral pour le spectacle Naked à la nouvelle scène Nationale de Cergy-Pontoise, ou encore 
pour Traces d'étoiles de Cindy Lou Johnson au Théâtre du Peuple de Bussang. Il met en scène le 
quatuor Alfama dans le spectacle Fanny&Félix (Les Festivals de Wallonie, DeSingel, Opéra de 
Bordeaux, Opéra du Luxembourg, Palais des Beaux-Arts de Charleroi, Opéra de Rouen...). Pour la 
compagnie La Servante, il met en scène Girls & Boys de Dennis Kelly, programmé en février 2022 au 
Théâtre de Martyrs et en tournée et reprise en 2023 et 2024. (Deux nominations aux prix Maeterlinck 
de la critique 2022 : Meilleur seul en scène, Meilleure interprète.) France Bastoen a reçu le prix de 
meilleure interprète aux prix Maeterlinck de la critique 2022. Sa dernière production Coriolan (Hubris) 
d’après La Tragédie de Coriolan de William Shakespeare, est en préparation de reprise au théâtre 
des Martyrs pour Mars 2023. Depuis 2018, il enseigne également l'art dramatique au Conservatoire 
Royal de Bruxelles et au Cours Florent. Il sera jusqu'en 2025 Artiste partenaire du théâtre des Martyrs 
au côté de Jeanne Dandoy et de Pauline d'Ollone. Il travaille en ce moment sur L’Apocalypse 
Heureuse de Stéphane Lambert, spectacle présent dans la saison 23-24 du Théâtre des Martyrs ainsi 
que sur L’Abattoir de Verre du Prix Nobel J.M.Coetzee en compagnonnage avec la dramaturge et 
philosophe Valérie Battaglia. 
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France BASTOEN 
(Actrice)  

Du Public au Varia, en passant par le Théâtre des Martyrs, le Poche, le Vilar, elle a jalonné de 
nombreuses scènes de création belges francophones. Closer avec la suissesse Françoise Courvoisier, 
Les Femmes Savantes avec Frédéric Dussenne, Un Pied dans le Paradis avec Virginie Thirion 
témoignent d’un éclectisme qui l’amène tant à rendre hommage en solo et en musique à Marylin 
Monroe (dans No Body Else de Dominique Serron), qu’à participer à des séries pour la télévision 
comme Sophie Cross réalisée par Frank Van Mechelen. Au cinéma on retiendra Babeth dans La Face 
cachée de Bernard Campan aux côtés de Karin Viard. Elle se produit actuellement dans un seul en 
scène nommé aux Prix Maeterlinck de la critique 2022, Girls and Boys de Dennis Kelly, dans une mise 
en scène de Jean-Baptiste Delcourt, et a reçu le prix de la meilleure interprète pour ce spectacle et 
pour Mademoiselle Agnès. 

 

 

 

 

 

 

 

 

 

 

 

 

 

 

 

Romaniste, issue du Conservatoire de Bruxelles, et formée aux 
Ateliers de la Chanson, France Bastoen a abordé dès ses 
débuts à l’Infini Théâtre des rôles de répertoire, comme 
Hermione dans Le Conte d’Hiver, Silvia dans Le Jeu de l’Amour 
et du Hasard, L’Infante dans Le Cid...  
Friande de collaborations artistiques étroites, elle joue depuis 
l’aventure du ZUT, sous la direction de Georges Lini, Incendies, 
Le Brasier, Tristesse Animal Noir, Un Tailleur pour Dames, 
Caligula, Villa Dolorosa, Ivanov, mais également de Jasmina 
Douieb, L’Ombre, Littoral, Abattage rituel de Gorge 
Mastromas, Je te promets. Avec Philippe Sireuil, on lui connaît 
ses rôles dans Les Mains sales, Bruxelles Printempts Noir, 
et Mademoiselle Agnès, et pour le jeune public, Anacoluthe. 
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Générique 
 

 
TEXTE   Dennis Kelly 
TRADUCTION   Philippe Le Moine 
JEU   France Bastoen 
SCÉNOGRAPHIE ET CRÉATION SONORE   Mathieu Delcourt 
LUMIÈRES   Renaud Ceulemans 
COSTUME   Pauline Miguet 
RÉGIE GENERALE   Coralie Scauflaire 
MISE EN SCÈNE   Jean-Baptiste Delcourt 
 
UN SPECTACLE de LA SERVANTE 
COPRODUCTION  La Servante, La Coop & Shelter Prod. 
Avec le soutien de la Fédération Wallonie-Bruxelles- Direction générale de la Culture, Service 
général des Arts de la scène, Service Théâtre Tax Shelter.be, ING, du Tax Shelter et du 
Gouvernement fédéral belge.  
En partenariat avec le Théâtre des Martyrs. 
 
DATES 
Les représentations auront lieu du 16 au 22 février 2024. 
Les mardis, mercredis et samedis à 19h00, les jeudis et vendredis à 20h15, le dimanche 
18.02 à 15h00. 
 
TOURNÉE 
Les 21 & 22.09.23 : Bruxelles – Festival Bruxellons | Karreveld 
Les 13 & 14.10.23 : Herve – CHAC 
Du 17 au 20.10.23 : Fleurus – La ferme de Martinrou 
Le 09.11.23 : Bertrix – Centre Culturel 
Le 14.11.23 : Huy – Centre Culturel 
Le 15.11.23 : Ciney – Centre Culturel 
Le 02.02.24 : Liège – La cité miroir 
 
CONTACT PRESSE  
Luana Staes 
0476 045 787  
luana.staes@gmail.com  
 
	


