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le cycle - les vies en soi
Au cours de ses Vies en soi, Patrick Corillon puise dans sa propre enfance et mêle des
éléments autobiographiques à la fiction. Si chaque récit explore un thème spécifique, tous
parlent de quête d’identité. Il y est question de voyages – réels et intérieurs –, de rencontres,
d’errances d’une ville à l’autre. Ces aventures (im)mobiles établissent un dialogue entre
l’histoire individuelle et le monde. Patrick Corillon entraîne le spectateur dans une odyssée
riche en découvertes plastiques et en questions philosophiques. Il nous fait redécouvrir la
magie d’un simple récit et le plaisir de la manipulation d’objets, renouant ainsi d’une manière
résolument contemporaine avec des formes empruntées à diverses traditions de narration
orale. 
Les Vies en soi sont constituées de sept spectacles accompagnés de sept livres d’artiste qui
développent chacun à leur manière un univers singulier, intime et sensible, érudit et insolite,
mariant culture savante et culture populaire, art conceptuel et expression plastique
enfantine.
C’est la toute première fois que Patrick Corillon présente l’intégralité des spectacles
composant le cycle des Vies en soi dans un seul et même lieu. 
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Illustrations de chacun des sept épisodes, réalisées par Patrick Corillon



les sept spectacles

© Noémie della Faille

La rivière bien nommée est un récit-performance durant
lequel Patrick Corillon manipule des livres-objets pour
incarner un récit de voyage. Réunis autour d’une boîte
aux trésors, les spectateurs peuvent écouter le
narrateur raconter sa quête à la recherche des origines
de la légende de la rivière bien nommée. Le mécanisme
des objets, les illustrations, la typographie, la musique et
la voix sont réunis au service du récit, à la façon des
cantastories ou des kamishibai, ces petits théâtres de
papier ambulants où les images servaient aux chanteurs
et musiciens de points de départ pour raconter leurs
histoires. Cet art traditionnel, dont on trouve les
premières traces dans l’Inde du VIe siècle de notre ère, a
traversé les époques et les frontières jusqu’à la nôtre. La
rivière bien nommée est l’occasion pour Patrick Corillon
de revisiter cette forme de narration. Il nous parle de la
difficulté d’être vraiment de son époque quand on est
imprégné de tant d’histoires qui ont traversé le temps.

60 minutes pour être de son temps
volet 1 | la rivière bien nommée 

04.12 > 08.12

volet 2 | le benshi d’angers 
60 minutes et des poussières

À la manière des benshi* – conteurs japonais qui
commentaient les films à l’époque du cinéma muet –
Patrick Corillon projette et commente les pages d’un
livre qu’il a lui-même dessiné. Il conte ainsi une histoire
intime ponctuée de souvenirs de famille et de légendes
lointaines invitant le spectateur à un voyage poétique et
graphique. Le passage du livre à l’écran se fait grâce aux
techniques informatiques les plus contemporaines
(images animées interactives) et cherche à donner à son
récit le même esprit d’inquiétante étrangeté qui hantait
les premières séances de lanternes magiques ou de
cinéma muet.
*Au temps du cinéma muet au Japon, les benshi commentaient les films et
jouaient les dialogues des acteurs pour un public largement analphabète (et
donc incapable de lire les intertitres). Sans trop se soucier de suivre le scénario
original, les textes étaient souvent improvisés par les benshi. À partir d’un
même film, le benshi pouvait, au gré des séances et selon son humeur, raconter
une histoire très différente. Certains d’entre eux étaient très populaires et
souvent plus connus que les réalisateurs ou acteurs des films qu’ils
commentaient. Il existe encore quelques rares benshi en activité de nos jours.

11.12 > 15.12
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volet 4 | l’appartement à trous
60 minutes pour parler toutes les langues

Sur une table aux multiples tiroirs, Patrick Corillon
redonne vie à des cahiers de dessins comme le
faisait Ossip Mandelstam quand, pour garder espoir,
il racontait des histoires aux compagnons qui
partageaient sa cellule de prison. S’il est bien connu
que les histoires peuvent nous sauver, y
parviennent-elles parce qu’elles ont le pouvoir de
nous emmener hors du monde, ou au contraire parce
qu’elles nous donnent la force de nous confronter
aux réalités les plus dures ?

12.02 > 16.02

Après avoir découvert une exposition de sculptures
de Richard Serra, le narrateur est tellement touché
par la pureté de ce qu’il vient de voir que, pour rester
sous le charme, il décide de ne plus parler jusqu’à ce
que le souvenir des œuvres s’estompe en lui. Mais
l’envoûtement dure beaucoup plus longtemps que
prévu et, pour pouvoir mener une vie
économiquement et socialement acceptable tout en
ne prononçant plus le moindre mot, il se voit
contraint de proposer ses services comme ermite
ornemental dans un parc. Commence alors pour le
narrateur une série d’aventures qui ne pourront que
l’amener à tourner en rond, mais en produisant à
chaque fois des cercles un peu plus larges, jusqu’à
l’entraîner autour du monde…

60 minutes pour ne rien dire
volet 3 | l’ermite ornemental

18.12 > 22.12
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volet 6 | le zéro absolu
60 minutes pour faire le grand écart

Ce projet initié par la Diagonale Paris (Paris Saclay) et le
CNRS (Laboratoire de Physique des Solides – Université
Paris Sud) est issu d’une collaboration avec Julien
Bobroff, chercheur en physique quantique et expert en
supraconductivité (Laboratoire La Physique autrement).
L’idée à l’origine du projet est de concevoir une
traduction visuelle et plastique, pour un public non
averti, de ce que sont la recherche fondamentale, la
physique quantique et, plus précisément, le zéro absolu.
La proposition artistique amenée par Patrick Corillon
n’est pas d’illustrer à proprement parler cette traduction
mais plutôt de trouver son équivalence dans ses
expressions artistiques. À travers son récit, l’artiste
invite le spectateur à partir à la recherche de soi et du
sens, à la limite de l’absurde. Il l’emmène dans la quête
d’un absolu dont on sait qu’il ne sera jamais atteint.16.04 > 20.04

Durant une heure, ce projet raconte l’histoire d’un petit
garçon transporté dans le monde des images. Il
apprendra, grâce à un stage d’initiation à la peinture au
Musée d’Art moderne de la Ville de Paris, à sortir de lui-
même et en quelque sorte à sortir du cadre pour
découvrir le monde. Tout part d’un souvenir, matérialisé
par quelques éléments importés dans la salle du musée :
un lutrin et quatre boîtes enfermant de petits objets
ayant une grande force symbolique. Dans l’une de ces
boîtes, quelques carrés noirs sur lesquels sont placées
des croix blanches. Ces croix, semblables à celles
utilisées pour marquer sur les scènes de théâtre la
position des comédiens ou des décors, deviennent un
point d’accroche que l’artiste utilise pour capter le
regard et démarrer son récit. Les images flottantes – 60
minutes pour rentrer dans le cadre propose une
véritable déclaration d’amour à la peinture, à travers les
yeux d’un enfant. La performance provoque un dialogue
intime avec les œuvres issues des collections muséales
et intensifie de la sorte le regard porté sur la peinture.

60 minutes pour rentrer dans le cadre
volet 5 | les images flottantes

19.02 > 23.02
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Hommage rendu à Étienne Robertson (1763-1837),
maître liégeois de la fantasmagorie, L’ombre du
scarabée propose de plonger au centre de
l’imaginaire pur. Pas celui qui aide à vivre ou à bien
vieillir; celui qui abolit les frontières du temps et de
l’entendement humain. Revisitant les tours des
bonimenteurs, fabulateurs et autres baratineurs de
fêtes foraines, le spectacle a recours à une
technologie de pointe appelée Visual Syntax
Recognition. Actuellement mise au point à
l’Université de Liège, sa fonction consiste à générer
des images en temps réel suivant le plus fidèlement
possible une histoire racontée à haute voix. L’ombre
du scarabée va, à coup sûr, vous bercer d’illusions.

60 minutes pour se bercer d’illusions
volet 7 | l’ombre du scarabée

23.04 > 27.04

©
 L

e 
C

or
rid

or

7



58

extraits de presse
« Où Patrick Corillon, par la générosité du mot, la simplicité de l’adresse, la
respectueuse et inventive manipulation des objets, fait oeuvre d’une essentielle
ouverture. Le regard, l’écoute, l’émotion. Un bijou. »

Marie Baudet, La Libre

« Formidable conteur, Patrick Corillon fut d’abord (et continue à être) un artiste
plasticien hors-norme. Sur scène, il mêle ses deux passions, faisant vivre ses récits avec
une collection d’objets tout simples… »

Jean-Marie Wynants, Le Soir

« Autour du geste de l’artiste plasticien Patrick Corillon et toujours la complicité de
Dominique Roodthooft, la beauté est un archipel harmonieusement agencé d’images, de
mots et d’affects. »

Sylvia Botella, L’Écho

« Ses performances “contées”, une spécialité “inouïe”, un ovni culturel inépuisable sont
à voir au moins une fois dans une vie de “curieux culturel”. 
Il a déjà conçu un beau cycle sur le “Diable abandonné” et recommence ici sur le thème
“Les vies en soi”… Il enchantera ceux qui aiment le mélange des genres et recherchent
une “performance” un peu folle, mêlant le plus vieux de tous les arts, la parole, le conte,
et l’autre très vieil art… plastique. »

Christian Jade, RTBF

« Patrick Corillon est de ces êtres dont l’on rêve pour les soirées au coin du feu, les
dîners ennuyés, les temps de détresse. Un conteur inénarrable, qui donne mille formes à
ses récits (...) Jamais ses yeux ne se ferment, sourcil levé pour accueillir tout
émerveillement. Jamais ses mains ne se taisent, magiciennes des petits riens. Jamais
ses lèvres ne sont lasses de transmettre. (…) Les contes de ce mélancolique Wallon
commencent toujours au ras du plancher d’une maison bourgeoise de Liège, au fil d’une
bête anecdote. Mais ils tournent vite à la fable aquatique, au benshi japonais, au journal
de poète en goulag, au livre de tempêtes ou à la tristesse d’enfant qui peine à trouver
son propre langage.  »

Emmanuelle Lequeux, Le Monde



entretien avec patrick corillon
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Tu es plasticien de formation. Qu’est-ce qui
t’a amené à pousser les portes du théâtre ?
Quel est ton parcours ?    
Patrick : À 18 ans, je me suis inscrit en langues
romanes à l’université, mais aussi à l'Académie
des Beaux-Arts et au Conservatoire en théâtre.
Après quatre mois, j'avais quitté les trois, parce
que je ne trouvais ma place nulle part. Mais je
les aimais tellement ! J'étais passionné, mais je
me rendais compte qu'il fallait que je me forme
par moi-même. Dès le départ, je sentais que ces
trois champs (arts plastiques, théâtre et
littérature) m'appelaient. J'ai commencé à me
former et finalement, je suis allé dans une école
à Paris, l'Institut des Hautes Études en arts
plastiques. C’était une formation où on parlait
beaucoup, où on rencontrait d'autres artistes.
C’est ce dont j'avais besoin : rencontrer des
gens en chair et en os. C’est par là que j’ai
trouvé mon bonheur. Par le biais des arts
plastiques, j'ai pu développer mon monde. Mais
dans mon monde, il y avait les trois disciplines
dès le début. Le cœur de mon monde est de
raconter des histoires finalement et puis de les
incarner au moyen d’objets. Mais c'est autant ce
que je fais dans des expos, dans des livres que
sur scène. Mon autre passion finalement est de
rencontrer d’autres artistes : si je rencontre un
typographe, je me rends compte qu’il a la
pensée de son métier, une vision particulière
qu’il va porter sur une histoire que je raconte. 

C’est pareil pour un créateur lumières qui a une
certaine vision du métier. Le même objet, qui va
pouvoir être dans une salle d'expo ou sur le
plateau, ne va pas être éclairé de la même
façon. Quand un éclairagiste m'explique
pourquoi il éclaire cet objet sur le plateau de
telle façon, ça me nourrit extrêmement. Je
dirais que je ne suis spécialiste de rien en
revanche. Je suis un spécialiste pour rencontrer
des personnes qui sont spécialistes et qui vont
m'aider.

Tu parles de différentes manières de
raconter des histoires. Comment ta manière
de transmettre un récit change entre le
raconter à travers une exposition et à
travers une pièce de théâtre ?
Patrick : C'est très différent. Raconter une
histoire dans une expo, il y a toujours du texte
avec les cartels*. Mais je sais que c'est
extrêmement exigeant de demander à des
personnes de lire debout en groupe. Mon récit
doit donc être extrêmement ramassé. Et le
dialogue avec les objets est totalement différent
de celui que j'ai sur le plateau, parce que les
objets doivent vivre à la fois par eux-mêmes, et
avec juste le cartel, qui fait toujours autorité.
Quand on lit le cartel, c'est pour savoir d'où
l’objet vient. Je dois jouer avec ça, alors que sur
scène, c'est moi qui manipule les objets. Je peux
avoir une narration beaucoup plus développée.
Mais en même temps, j'essaie toujours d'avoir
sur scène des moments de lecture silencieuse.
La question de la communauté m'intéresse :
comment une histoire peut être partagée avec
la communauté ? Et la lecture est vraiment au
cœur de ça. Si je devais me définir avec un seul
terme, je dirais avant tout : lecteur. C'est
vraiment mon amour de la lecture qui m’a
poussé à utiliser des médiums pour pouvoir
transmettre et rendre tout ce que mes lectures
m'ont apporté. Par exemple, dans La rivière bien
nommée, il y a cinq moments de lecture de 3-4
minutes. Les gens lisent ensemble, il n’y a rien
d’autre. Dans une expo, je mets un texte et
parfois quatre ou cinq personnes le lisent en
même temps. Ce que j’essaye, c’est de m’adres-

Photo du spectacle La rivière bien nommée - © Yves
Gabriel

*Cartel : plaque ou étiquette placée à côté d’un monument ou d’un objet (artistique, scientifique, historique ou autre), et donnant
diverses informations comme le titre, l’auteur·ice, la date, la provenance, le matériau, la signification, etc. 
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-ser à chaque personne en particulier, mais
aussi de m'adresser au groupe qui a une identité
à part entière. Je vois des liens entre les deux
médiums. 
Au départ, il y a l’élan de parler, par exemple,
l’élan de parler des langues qui existent sur
Terre (L’appartement à trous). Les différentes
langues ont en fait pris leur origine non pas
dans les hommes mais dans les bruits de la
nature. Une amie d'origine polonaise m’a
expliqué qu'en Pologne, on dit que le langage, le
polonais, vient du bruit des feuilles, parce que
les arbres sont partout. Et je me suis dit : “Oh,
j'ai envie de faire un projet là-dessus”. Se dire
qu’on a l'impression que le langage, c'est
vraiment l'identité humaine par excellence, alors
que peut-être qu’au contraire ça nous relie
d’abord à la nature, et peut-être que la nature
est tout autant propriétaire des langages que
nous. C'est d’ailleurs une position très
contemporaine de dire que l'homme n'est pas le
maître. Ensuite, j'essaie de voir comment cet
élan peut s'incarner dans un livre, sur le plateau,
dans une expo. Et le passage de l'un à l'autre est
un peu comme des formes d'assouplissement.
Toutes les pensées des métiers de chaque
monde vont renvoyer à une autre façon
d'incarner la chose, ou de ne pas parvenir à
l’incarner. 

Tu présentes donc les sept spectacles de
ton cycle Les vies en soi dans la petite salle
du Théâtre des Martyrs durant une partie
de la saison. Peux-tu me parler de ce     
cycle ? Comment es-tu arrivé à la
conception de ces sept projets ? 
Patrick : L’idée derrière ce cycle était de voir
en quoi des objets peuvent contenir la vie de
l'humanité dans son ensemble, et de chaque
être en particulier. Je me suis intéressé aux
conteurs, en particulier aux conteurs
accompagnés d'objets. Je ne dis pas qu’ils
“utilisent” les objets, parce que c’est l'idée d'une
compagnie, d'une amitié. Dans pratiquement
chaque Vie en soi, j'ai pris une façon différente
de raconter : les kamishibai pour La rivière bien
nommée, les Benshi pour le Benshi d'Angers,
etc. Les  benshi  étaient  par  exemple  des  
conteurs qui, au temps du cinéma muet, quand
beaucoup de spectateurs au Japon étaient
analphabètes et ne pouvaient pas  lire  les  inter-

-titres, disaient ces intertitres à voix haute. Mais
le fait d'être sur scène leur a donné de plus en
plus d'assurance et finalement, ils se mettaient
à intervenir dans les histoires. Il y avait comme
des joutes oratoires entre différents benshis et
le film passait pratiquement au second plan.
Pour L’ermite ornemental, j'ai rencontré des
Bretons qui m'expliquaient qu’en Bretagne, on
place toujours la radio au-dessus de l'âtre de la
cheminée pour l'écouter en regardant le feu.
Cela vient d’une tradition bretonne ancienne : le
conteur était toujours assis à côté du feu,
autour duquel les gens se rassemblaient. Et il
faisait participer le crépitement du feu, le
mouvement des flammes à son histoire. 
Au-delà de la figure du conteur comme point de
départ, il y a une histoire qui m'est arrivée, qui
peut paraître totalement insignifiante mais qui,
pour moi, est lourde de sens. On se demande
parfois pourquoi des histoires qui paraissent
infimes restent en nous et deviennent
constitutives. C'est parce qu’elles ouvrent un
inconscient très fort. Ce que j'essaie, c'est
d'avoir chaque fois un élément intime que je
sens puissant. Ça permet de mener une enquête
pour comprendre cette force. Mais cette
enquête, je ne la fais pas tourner autour de moi.
Il n'y a aucun témoignage. Je ne veux vraiment
pas faire un spectacle “miroir” dans lequel les
spectateurs vont avoir un sentiment de
voyeurisme. Je ne veux pas rester au niveau de
la vie du quotidien. Je veux vraiment ouvrir sur
l'imaginaire. L'imaginaire, je le vois d'une façon
poétique, mais politique aussi. Je crois que c'est
l'imaginaire qui nous  donne  toute  notre  
épaisseur et toute notre envergure. Il nous
permet d'imaginer ce que peut être l'avenir, de
voir les potentialités. Plus on peut se projeter
dans des formes imaginaires, plus  on  se  sent à 

Photo du spectacle L’appartement à trous - © Bohumil
Kostohryz



même de se confronter à toutes les puissances
de la réalité. Avec tout ce qui se passe
maintenant, les différentes guerres, les
bouleversements climatiques et l'éco-anxiété, si
on ne veut pas se faire submerger par ça, c'est
important d'avoir un sentiment de confiance sur
le fait qu'on peut projeter des mondes. Ça
permet de pouvoir se placer dans des
perspectives longues. C'est pour ça aussi que
dans toutes les Vies en soi, il y a des histoires de
vie, mais qui sont placées dans des mythes,
dans des légendes qui ne sont absolument pas
un retour en arrière, mais qui permettent d'aller
chercher des racines extrêmement profondes.
C'est un voyage à la source, mais un voyage
métaphorique.

Comme tu le disais, tu t’es penché sur la
figure du conteur, à travers les cultures et
les époques. Qu’est-ce qui t’intéresse et te
plaît autant dans l’art de conter des
histoires ? 
Patrick : Ce que j'aime dans l'art de conter,
c'est qu’il faut être totalement dans l’histoire.

11

J'avais une grand-mère qui racontait vraiment
bien les histoires. Elle me racontait par exemple
les inondations de 1926 à Liège. Elle me
racontait comment on rentrait en barque dans
la maison. Ça me faisait rêver. Le lendemain
matin, quand on descendait, elle me montrait la
marque sur le meuble dans le couloir où on
voyait le niveau de l’eau. Le meuble contenait
toute l'histoire qu'elle m'avait racontée. Et
toutes ses rides étaient là pour me dire qu'elle
les avait vécues. Le meuble était là pour dire
qu'il l'avait vécu. Et en même temps, elle était
dans un rapport de complicité parce qu’elle
exagérait complètement ses histoires. Elle me
faisait rêver. Mais il y avait toujours un fond
totalement incarné. Je savais qu'elle
m'emmenait dans un imaginaire. L'art de conter,
pour moi c'est vraiment ça. C'est à la fois
reposer sur une incarnation très forte, c'est-à-
dire l'histoire que j'ai en moi, et puis instaurer
une complicité avec les spectateurs. Et l'idée de
jouer pour moi, ce n'est pas uniquement l'acteur
qui joue, c'est toute la communauté, acteurs et
spectateurs. On joue ensemble. Et le conte
permet cette forme. C'est une forme de théâtre
où on est les yeux dans les yeux du public.

Comment les projets s’associent-ils l’un par
rapport à l’autre ? 
Patrick : C'est un véritable cycle, mais chaque
projet est autonome. Je l'ai déjà fait quelques
fois en entier où je jouais un spectacle par jour,
notamment en Bretagne. Ça a créé comme un
club de personnes qui suivaient de village en
village. Dans le cycle, on retrouve différents
personnages récurrents, avec leur façon de voir
les choses. Ça se répond. Mais si on en voit un
et pas les autres, ça ne pose pas de problème.
Celui qui a vu deux spectacles, pourra aussi voir
les différentes couches : le côté “aventure”
autour du monde, la réflexion philosophique et
puis l'aventure esthétique.

Cette aventure esthétique passe par les
objets que tu as fabriqués spécifiquement
pour chacun des épisodes. Comment
imagines-tu et fabriques-tu ces objets ? 
Patrick : Chaque fois, c'est une aventure
esthétique différente. Par exemple, La rivière
bien nommée parle des récits étiologiques,
c'est-à-dire les récits des origines. La quête  desPhoto du spectacle Le zéro absolu - © Le Corridor



Tu décris le théâtre comme un lieu où il y a
une “suspension volontaire d’incrédulité”.
Qu’entends-tu par-là ? 
Patrick : C’est Coleridge, un poète romantique
britannique, qui a théorisé ce concept. Dans le
romantisme, le paysage intérieur et le paysage
extérieur se confondent. C'est une façon d'être
dans la nature et de sentir vraiment toutes les
puissances telluriques et les puissances du
cosmos. Friedrich disait que l'art était vraiment
un espace primordial pour ce que les
Romantiques appelaient la “forme poétique du
monde”. Le poète allemand Novalis, lui, était
aussi un chimiste, qui considérait que faire de la
poésie, c'était faire de la chimie. Pour ça, il ne
fallait pas se laisser enfermer dans une
rationalité des possibles. Il disait que le monde
de l'art, c'était aussi imaginer tous les possibles
et qu'il faut des endroits pour ça. Avec l'histoire,
la science humaine, tu ne peux pas faire du
révisionnisme. Il y a un élément éthique : on
cherche à objectiver les faits. Et je trouve que
c'est important qu'il y ait des boîtes noires
comme le théâtre, des boîtes blanches comme
les lieux d'expo, ou des espaces noirs et blancs
comme les pages d’un livre dans lequel tout
peut être possible. C’est là qu’est la suspension
volontaire d'incrédulité. Quand tu vas au théâtre
et que quelqu'un te raconte une histoire, tu dis :
“Mais non, ce n'est pas possible. Ce n'est pas
vrai !”. La suspension volontaire d’incrédulité,
c’est  au  contraire  se  laisser  totalement  aller,
être dans une relation de confiance face à ce
qui est donné. Parce que si dès le départ, on
arrive avec notre propre rapport au monde, on
se tourne sur nous-mêmes. 
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origines mélange autant la culture populaire que
la culture savante, c'est-à-dire qu'il y a des
réflexions philosophiques extrêmement
pointues, mais aussi du bon sens populaire. Je
me sens autant attaché à l'un qu'à l'autre, l'un
comme l'autre me nourrissent et je voulais
vraiment essayer de les faire vivre ensemble.
Par exemple, dans les arts décoratifs, qu'on
considère sans beaucoup de valeur (comme les
motifs des papiers peints ou une petite nappe
brodée), on retrouve aussi tous les gestes des
origines. Je voulais qu'il y ait un mélange
esthétique très fort. Dans les Vies en soi, il y a
des dessins que j'ai faits et qui m'ont pris des
mois et des personnages qui sont comme des
formes de boulettes en papier bulle ou en
carton que j’ai fabriquées en trois secondes.
Ces simples boulettes sont autant chargées
d’histoires que les objets qui m'ont pris trois
mois à faire. Je voudrais qu'elles soient autant
attachées à l'histoire et que les personnes
entrent aussi facilement dans l'un que dans
l'autre. Pour L’ermite ornemental, j'avais été voir
une exposition de Richard Serra à Paris, qui est
un artiste très minimal. C'étaient juste des
parallélépipèdes en métal. Et dans la façon dont
c'était disposé, il y avait quelque chose proche
de Stonehenge, de ces grands monolithes. Et
pour moi, ils renfermaient toutes les histoires du
monde à l’intérieur. Je me demandais :
comment toutes les histoires du monde peuvent
être contenues dans un parallélépipède ? Sur le
plateau au début, on a juste des
parallélépipèdes et puis je les ouvre et mille
formes en sortent. À la fin, c'est comme un
capharnaüm. C’est cette idée de formes
extrêmement simples, élémentaires mais qui
peuvent contenir toute la complexité du monde.
Dans L’appartement à trous, ce qui
m'intéressait, c'étaient tous les récits des
prisonniers : comment les histoires ont permis à
des prisonniers de tenir le coup. Jean Giono
explique que quand il était emprisonné, c'est
une tâche d'humidité au plafond de sa prison qui
l’a sauvé parce qu’il y voyait des cartes du
monde et il a pu faire des voyages absolument
incroyables dedans. Je suis aussi parti des
prisonniers politiques en Russie qui étaient sur
le plancher de leurs prisons et qui, dans les
formes du plancher, se racontaient des
histoires. J'ai fait des frottages sur du bois, et à
partir de là, des personnages ont émergé.
Chaque récit donne toute l'esthétique. 

Photo du spectacle L’ombre du scarabée - © Le
Corridor



que ça a été le premier volet. C'est comme un
puits sans fond pour moi. J'apprends tout par
cœur : les sept Vies en soi, mais aussi mes
quatre autres seuls en scène. Il n’y a pas un seul
moment d'impro. Le mot est un objet, le mot est
dans ma mâchoire, à aucun moment je ne vais
le chercher. C'est comme si l'histoire était un
bois dont je connais parfaitement le chemin. Je
prends plaisir à chaque fois, comme un jongleur
qui ne fait pas tomber ses balles. Je pense aussi
à L'appartement à trous, dans lequel j’aborde la
question des différentes langues. Après chaque
représentation, le spectacle me permet d'avoir
des rencontres avec des exilés, avec des
personnes d'origine africaine, parce que je parle
notamment des langues d'Afrique. Il y en a un
autre que j'aime aussi énormément faire : Les
images flottantes, parce qu’il est très proche de
l'enfance. On ne perd jamais son enfance, c'est
comme une page pliée en nous qu’on ouvre.
Quand je fais Les images flottantes, j'ai
réellement dix ans. C'est un bonheur de
retrouver ça et de le partager !
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C'est pour ça que j'aime tellement les romans.
Dans chaque roman, on tombe dans une façon
de voir le monde de quelqu'un qui ne voit pas le
monde comme nous et parfois c'est
extrêmement dur. C'est peut-être la chose la
plus dure : lire. Et je trouve que c'est important
qu'il y ait encore ces espaces-là. C'est ça pour
moi la suspension volontaire d'incrédulité, c'est
se dire : “Je rentre dans un espace de tous les
possibles. Je ne vais pas essayer de voir le vrai
du faux, de voir ce que j'aime, ce que je n'aime
pas”. 

Pour certains des épisodes, la vidéo vient
s’ajouter au monde plastique et littéraire.
Peux-tu me parler de ces films d’animation
que tu as réalisés ?
Patrick : Ce que j'ai découvert, c'est que les
différents médiums qui nous font vivre une
histoire, se déforment dans des temps
différents. Quand tu vois qu’un livre a 500
pages, tu te dis : “Je vais vivre une semaine
avec lui”. Tu fais ta journée et quand tu
reprends le livre, tu te rends compte qu’avec
deux mots, tu retrouves toute l'histoire en une
seconde. Tu es resté comme suspendu. Mais à
la fois, c'est délayé dans toute une semaine. Et
on s'en souvient souvent de cette semaine où
on a lu un livre. Une expo, on peut rester juste
trois minutes et avoir des chocs absolument
incroyables, ou bien rester une heure en se
disant : “Non ce n'est pas possible”. Au théâtre
ou au cinéma, on sait combien de temps ça
dure. Ça commence par le début et ça se
termine par la fin. Une expo, on ne sait pas où
est le début, ni où est la fin. Je conçois les films
d’animations comme des moments de rêverie.
C’est le moteur de l'inconscient, un inconscient
débridé. Une fois que j'ai les images pour faire
un film d'animation, ça prend six mois. C'est un
travail de dingue ! Ça m'amène à avoir un
rapport différent au monde que j'incarne. Si je
fais une poupée en plastique bulle,  ça  va  me
prendre à tout casser quinze secondes. Mais ça
va avoir la même valeur qu'un film qui va me
prendre six mois. Ce rapport au temps
m'intéresse. 

Y a-t-il un volet que tu as particulièrement
hâte de jouer au Théâtre des Martyrs ? Ou
un volet que tu ne te lasses pas de jouer ? 
Patrick : Déjà,  La  rivière  bien  nommée,  parce 

Photo du spectacle Le benshi d’Angers - © Le Corridor

Propos recueillis par
Luana Staes, octobre 2024



Patrick Corillon vit et travaille à Paris et à Liège ; il est représenté par la
Galerie In Situ (Paris). Il a exposé à la Documenta IX en 1992, à la Biennale
de Sao-Paulo en 1994, de Lyon en 1995, de Sydney en 2002 et de
Bruxelles en 2008. Son travail a été montré dans les musées comme la
Tate Gallery, le Royal College of Art à Londres, le Musée d’Art moderne de
la Ville de Paris et le Centre Georges Pompidou à Paris, le Palais des Beaux-
Arts de Bruxelles et de Charleroi en Belgique, la Fondation De Appel et
Witte de With et le Gemeente Museum de La Haye aux Pays-Bas, la
Fondation Gulbenkian à Lisbonne, entre autres, ainsi que dans les galeries
suivantes : la galerie des Archives (Paris), Marconi (Milan), Massimo Minini
(Brescia), Albert Baronian (Bruxelles), Modulo (Lisbonne), Produtzenten
(Hambourg), Yvon Lambert (Paris), Tania Rumpff (Haarlem). Il a réalisé des
commandes publiques pour : la Manufacture des Gobelins, le Palais Royal
de Belgique, le  Tramway  de  Paris  et  celui  de  Nantes,  la place Goldoni à 

Patrick CORILLON
Écriture, scénographie et jeu

biographie
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Paris, le Parlement Bruxellois, le Ministère de l’Education de la Communauté Flamande, le Métro de Toulouse, la
Collégiale Sainte-Waudru à Mons, les Villes de Sittard, Maastricht et Amstelveen aux Pays- Bas, l’Université de Metz,
le Théâtre des Abesses à Paris, le Théâtre de Liège, etc. Des projets spécifiques pour la Fondation Cartier, Nina Ricci,
Kenzo, Novotel, Coca-Cola, Fondation Miro, etc. Ses oeuvres sont dans les collections publiques du Centre Pompidou,
du FNAC, de la Caisse des Dépôts et Consignations, des FRAC Pays de Loire, PACA, Bourgogne, Languedoc-
Roussillon, Limousin, Alsace, Picardie... en France; des Musées d’Art Contemporain d’Anvers, de Gand, d’Ixelles, de la
Communauté Française... en Belgique. Depuis 2006, Patrick Corillon est artiste associé de la maison de création le
corridor et y développe des spectacles d’art vivant où le livre, la manipulation d’objets et la musique ont toujours une
place importante : son projet Le Diable abandonne a pris la forme de trois spectacles. Une création musicale et
plastique Oskar Serti va au Concert a été créée au Klangforum à la Konzerthaus de Vienne. Les aveugles, un opéra
hybride autour du texte de Maeterlinck, a été créé par Patrick Corillon et le jeune compositeur Daan Janssens à la
demande de LOD à Gand. En 2010-2011, il a été artiste invité au Fresnoy. 
Depuis 2011, il a créé Les Vies en soi, un projet de sept performances en solitaire destinées tant aux théâtres qu’aux
musées et aux bibliothèques. Les Vies en soi ont été présentés au Festival IN d’Avignon ; au Musée des Beaux-Arts
de Genève ; au Centre Pompidou de Metz ; aux Musées d’Art moderne et contemporain de Saint-Étienne, de
Strasbourg ; au Théâtre de la Bastille, à la Villette , au Théâtre de la Marionnette le Mouffetard à Paris, à la Ferme du
Buisson à Noisiel ; au Granit à Belfort ; à la Filature à Mulhouse ; au Théâtre des Doms à Avignon ; au Carré, Scène
nationale de Château Gontier ; au Théâtre national de Luxembourg ; au Palais des Beaux-Arts (Bozar) de Bruxelles ;
au Théâtre de Liège ; au Rideau de Bruxelles ; aux Halles de Schaerbeek ; au Théâtre National Wallonie-Bruxelles…  
Ses projets d’art vivant les plus récents empruntent de nouvelles formes : visites guidées, théâtre de table. Il a publié
aux éditions le CORRIDOR un livre objet pour chacun des récits des Vies en soi. 



écriture, scénographie & jeu Patrick
Corillon collaboration artistique
Dominique Roodthooft assistance
graphique, scénographique &
multimédia Claudine Maus, Rüdigër
Flörke, Ionnis Katikakis, Jessica Lange,
Raoul Lhermitte, Joao Miguel Ramos,
Caroline Ronceret, Laurence Vaes
conseil lumière Joël Bosmans films
animés Patrick Corillon (réalisation),
Raoul Lhermitte & Joao Miguel Ramos
(animation) reliure des livres David
Cauwe décor Eddy Niejadlik & Sandra
Belloi (Théâtre de Liège) création
lumières Marc Duchateau (Théâtre de
Liège) coordination du projet dans le
cadre d’Impact Jonathan Thonon &
Bertrand Lahaut

COPRODUCTION Le CORRIDOR, Le
Fresnoy – Studio national des Arts
contemporains (Tourcoing),
Fundamental Monodrama Festival
(Luxembourg), CNRS (Centre National
de Recherche Scientifique), FNAGP
(Fondation Nationale des Arts
Graphiques et Plastiques), Théâtre de
Liège, Festival Impact (Festival des
Nouvelles Technologies et des Arts
Numériques)

générique
infos 
pratiques
Les représentations auront lieu entre le
04 décembre 2024 et le 27 avril 2025
au Théâtre des Martyrs.
Les mardis et mercredis à 19h00, les
jeudis et vendredis à 20h15, le samedi à
18h00 et le dimanche à 15h00.

dates

contact presse
Luana STAES
0476 04 57 87
luana.staes@theatre-martyrs.be 

combo les vies en soi
À l’occasion du cycle des Vies en soi, le
Théâtre des Martyrs propose différents
combos proposant aux spectateur·ice·s de
voir 3, 5 ou 7 spectacles à tarif préférentiel.
Retrouvez toutes les informations sur notre
site internet. 
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