
   

Le  problème  avec  moi 
précédé de  Le  déclic  du  destin 
de Larry Tremblay 
 
mise en scène : Francine Alepin 
assistée de : Isabelle Gingras 
 
avec Carl Béchard et Larry Tremblay 
 
décors et éclairages :  
Anick La Bissonnière et Martin Gagné 
costumes : Véronique Borboën 
musique : Jean-Frédéric Messier 
régie : Colette Drouin 
 
du 6 au 24 novembre  
à 20 heures 
 
jeudi 15 novembre à 19 heures et 
samedi 17 novembre à 17 heures  
(suivi d’une rencontre avec l’équipe artistique) 
 
Billetterie : 514 – 521 - 4191 
du mardi au vendredi de 15 h 30 à 19h  
et le samedi de 13 h à 19 h 
Tarif régulier : 28 $ / étudiant : 18 $  
Passeports-Théâtre Espace Libre :  
3 spectacles pour 48$ / 5 spectacles pour 75$ 

 
 

  
1945 rue Fullum, Montréal /  tél : 514-521-4188 /  www.mimeomnibus.qc.ca  
Contact : Michelle Chanonat / tél. 514-521-4188 poste 3 / information@mimeomnibus.qc.ca 

 
 



 
 

Léo : Osons 

Léø : Tu as raison. Osons ! La vie c’est fait pour oser. Si 

tu ne l’as pas fait après un certain nombre d’années, la 

vie, eh bien, la vie n’a plus rien à voir avec la vie. 

Léo : Ce que tu viens de dire, je l’ai dit ce matin, je l’ai 

dit devant mon miroir. 

Léø : Qu’est-ce que tu faisais devant ton miroir ? 

Léo : Je me rasais. Comme tous les matins. 

 
        Larry Tremblay 

Le problème avec moi 
Éditions Lansman, 2007 

 

 

 
 

Une rencontre avec Larry Tremblay aura lieu 

le jeudi 25 octobre à 17 h 30 

à la librairie Gallimard, 3700 boulevard Saint-Laurent à Montréal 

www.gallimardmontreal.com // tél : 514-499-2012 (entrée libre) 

 



 

 

Deux courtes pièces pour un seul personnage, Léo. Mais quel personnage ! Léo nous 

invite à un voyage intérieur au pays de son corps, pierre angulaire des deux pièces 

présentées. Le problème avec lui, c’est qu’il vit des transformations kafkaïennes. Dans 

Le déclic du destin, il suffit d’un éclair au chocolat pour déclencher la 

métamorphose : Léo voit son corps se disloquer, se désagréger, il ira même jusqu’à en 

perdre et la langue et les dents et la tête. Dans Le problème avec moi, Léo rencontre 

son double, un clone qui est l’antithèse de lui-même, un clown psychotique avec qui il 

faut bien composer, puisque Léo ne peut vivre sans Léø. 

 

Proposition dramaturgique originale non réaliste, inspirée des principes et du vocabulaire 

gestuels du mime et du kathakali (danse-théâtre classique de l’Inde), cette invitation au 

dépaysement amène à des questionnements métaphysiques traités avec humour et 

profondeur. En explorant une gestuelle « extra-quotidienne » fictive et poétique, Francine 

Alepin place l’art de l’acteur au centre de la pratique théâtrale. La rencontre de Larry et 

Carl, Tremblay et Béchard, virtuoses du verbe et du corps, promet une véritable joute 

burlesque, dans un univers où la perception et les repères habituels sont troublés par les 

jeux de lumière et d’ombres de la scénographe Anick La Bissonnière et de Martin Gagné. 

 



 
Mise en scène 

Comédienne, mime, metteure en scène et analyste de mouvement, Francine Alepin 

se consacre au théâtre corporel depuis plus de vingt-cinq ans.  Depuis 1981 à titre de 

créatrice-interprète, elle a participé à la majorité des productions de la compagnie 

Omnibus. Ce véhicule exceptionnel de création lui permet de nourrir sa réflexion sur la 

dramaturgie du corps et l’interprétation théâtrale. Sa carrière l'amène à défendre plus de 

soixante rôles dans des œuvres aux styles et aux esthétiques variés, tant du répertoire 

classique que des créations actuelles (Omnibus, Gravide, Nouveau Théâtre Expérimental, 

Carbone 14). En plus d’assurer la direction de mouvement auprès de metteurs en scène 

reconnus (Martine Beaulne pour Blue Heart, Alexis Martin pour L’Iliade ), elle signe 

plusieurs créations et mises en scène qui ont voyagé au Québec comme à l’étranger : La 

baronne et la truie, de Michael Mackenzie, Transeuntes (Barcelone), L’intimité d’Emma 

Haché, Latitudes croisées, création internationale France-Mexique-Québec, et deux soli 

gestuels Éphéméride et La Glaneuse de gestes.  

 

Complice des créateurs des divers milieux artistiques, (littérature, arts visuels et 

médiatiques, musique, danse) elle participe à des performances qui interrogent le 

métissage des formes usuelles. Depuis 2005, elle est professeure de jeu et de mime à 

l’École supérieure de théâtre de l’UQÀM et à Omnibus depuis 1986. Artiste nomade, elle 

enseigne et crée en Espagne,  en France, au Mexique et se passionne pour l’anthropologie 

du geste. 

 



 

Texte et interprétation 

 
Larry Tremblay est écrivain, metteur en scène, acteur et spécialiste de kathakali, 
danse-théâtre qu’il a étudiée lors de nombreux voyages en Inde. Il a publié une vingtaine  
de livres comme dramaturge, poète, romancier et essayiste. Auteur de théâtre prolifique, 
(Leçon d’anatomie, Ogre, The Dragonfly of Chicoutimi, Le Génie de la rue Drolet, Les 
Mains bleues, Téléroman, Cornemuse, Panda Panda, L’Histoire d’un coeur…), son 
oeuvre est reconnue internationalement. En 2006, quatre pièces de Larry Tremblay ont 
été présentées à Montréal : A Chair in Love, Trois secondes où la Seine n’a pas coulé, 
L’Histoire d’un cœur et La Hache (dont il a assuré la mise en scène au Théâtre de 
Quat’Sous et qui récoltait trois nominations au Gala des Masques 2006).  
Créées pour la plupart à Montréal, ses pièces sont jouées dans plus d’une dizaine de pays. 
Ainsi, en 2001, Le Ventriloque a connu trois productions différentes : à Paris, à Bruxelles 
et à Montréal. La production montréalaise, dans une mise en scène de Claude Poissant, 
récoltait six nominations au Gala des Masques, dont celle du texte original, et remportait 
le Masque de la production Montréal. Le Ventriloque, déjà traduit en plusieurs langues, a 
été joué récemment à Turin, Mexico et Toronto.  
 
Larry Tremblay a publié en 2002 un roman chez Leméac, salué unanimement par la 
critique : Le Mangeur de bicyclette (finaliste au Prix du Gouverneur général). En 2006, il 
publiait un recueil de récits chez Gallimard, Piercing. Il recevait la même année le prix 
Victor-Martyn-Lynch-Staunton en théâtre pour l’ensemble de son oeuvre, décerné par le 
Conseil des Arts du Canada. En 2007, il verra plusieurs de ses pièces créées à la scène 
dont Abraham Lincoln va au théâtre à l’Espace Go (une production du PàP) et la création 
mexicaine de Téléroman (Telenovela) à Mexico. Il est professeur à l’École supérieure de 
théâtre de l’Université du Québec à Montréal où il enseigne le jeu et l’écriture 
dramatique. 

 

 



 
Interprétation 

 

Carl Béchard est très reconnu et actif dans le milieu du théâtre québécois. Présent 

autant sur les scènes que derrière le rideau, Carl a fait plusieurs mises en scène au théâtre 

dont le très prisé Le Malade Imaginaire de Molière, au TNM, en 2006. Il a aussi fait la 

mise en scène de Ceci n’est pas un Schmürz!, Et Vlan! dans la gueule… pour lesquelles il 

a reçu le Masque de la révélation de l’année en 1998. Sur les planches, il a été des 

productions L’Asile de la pureté, Glengarry Glen Ross, Cabaret des mots, Le 

Misanthrope, Ogre, Woyzeck, Les liaisons dangereuses, La Commedia Dell’Arte et 

Tartuffe. Il entre aussi dans le processus de création du théâtre Ubu, avec Denis Marleau 

à la mise en scène. On le voit donc dans Lulu, Merz Variétés, Luna-Park, Les Ubs, 

Oulipo Show, Cantate Grise, Ubu Cycle, La trahison orale, etc. Plusieurs tournées 

européennes seront au programme. Carl Béchard a aussi été membre de la ligue nationale 

d’improvisation. À la télévision, on remarque son personnage de Harold Morrissette dans 

Virginie. Il a été aussi de la distribution de Quatre et demi, Watatatow, Les Bougon, 

L’Ombre de l’Épervier, Le Volcan tranquille, Un Homme au foyer et Le temps d’une 

paix.  

Carl Béchard enseigne la voix et la parole par l’entremise d’ateliers au Conservatoire 

d’art dramatique de Montréal. 

 

 



 

Décor et éclairages 
 

Après des études en architecture à Montréal et à Lausanne, Anick La Bissonnière 
a collaboré à l’élaboration de près d'une cinquantaine de projets de salles de spectacles 
pour Trizart à Montréal, notamment la Maison Théâtre, le Cabaret du Casino de Montréal 
et le Centre Molson. Parallèlement à sa pratique architecturale, elle s’est rapidement bâtie 
une grande expertise en scénographie, pour les musées et les événements urbains (Soleil 
de Minuit pour le Cirque du Soleil) mais surtout pour le théâtre, où elle a signé une 
quarantaine de spectacles depuis 1992, entre autres Tsuru (co-production Carbone 14 et 
Théâtre en l’air), Marie Stuart, La Tempête et Antoine et Cléopâtre (Théâtre du Nouveau 
Monde). Depuis 1999, elle a développé une relation de création privilégiée avec la 
metteure en scène Brigitte Haentjens, avec laquelle elle a signé des productions 
encensées par le public et la critique, dont la Cloche de Verre, Médée Matériau, Hamlet 
Machine, l’Éden Cinéma, Mademoiselle Julie, Vivre. Elle a également investi la danse 
(Silences et cris – Carbone 14), les variétés (La Francophonie chante Plamondon) et la 
télévision (Gala des cinquante ans de la télévision de Radio-Canada, Les Planètes).  
 
Depuis quelques années, elle enseigne régulièrement à l’Université du Québec à 
Montréal, autant en théâtre qu’en design d’événements, et plus récemment à l’Université 
de Montréal, à la maîtrise en architecture. Son travail de création tend vers une recherche 
de la poétique spatiale où le sens autant que les sens jouent un rôle de premier plan dans 
la relation du corps à son environnement. La lumière comme matière première de la 
construction de l’espace est au centre de ses préoccupations. Elle prépare actuellement un 
doctorat sur les relations qu’entretiennent scénographie et architecture à travers la 
lumière et pratique la photographie depuis maintenant quinze ans. 
Après La baronne et la truie et Latitudes croisées, Le problème avec moi est la troisième 
collaboration d’Anick La Bissonnière avec Francine Alepin. 
 
 
 



 
 

Éclairages  
 

 

Issu de la cuvée 2000 en production du Cégep de Saint-Hyacinthe, Martin Gagné a 

réalisé la conception d’éclairages de bon nombre de productions dont La cagnotte, au 

Théâtre Denise-Pelletier, mise en scène par Vincent Bilodeau, La vie est un match du 

Théâtre de la Pire Espèce, mise en scène de Francis Monty,  La cadette, du Théâtre INK, 

Trois ! du Théâtre du Désordre, Texas de François Létourneau, mis en scène par Patrice 

Dubois.  

Il a travaillé pour la danse avec Johanne Madore, (Le baiser), en  théâtre jeune public 

avec Hélène Ducharme pour Inuussia, la femme phoque (Théâtre Motus), Frédéric 

Dubois pour D’Alaska, (Théâtre Bluff), avec le cirque Éloize (Corpo), en chanson pour 

Diane Tell et Dumas, et avec le conteur Fred Pellerin pour Comme une odeur de muscles. 

 

Il a également éclairé Cette fille-là (mise en scène de Sylvain Bélanger) et 2025 l’année 

du serpent, du Théâtre du Grand Jour, mis en scène par Philippe Ducros. Les lumières de 

Les Apatrides du Théâtre I.N.K. lui ont valu une nomination pour le masque des 

meilleurs éclairages au Gala des Masques 2004. 

 

 
 
 

 



 
 

 

Environnement sonore 
 

Passionné de sciences et de technologie, Jean-Frédéric Messier est diplômé en 

sciences pures. Dramaturge iconoclaste qui s’est fait remarquer par ses productions 

Oestrus, Helter Skelter et Cabaret neiges noires, metteur en scène et compositeur, il se 

démarque par l’originalité des univers qu’il crée.  

En théâtre, il a notamment travaillé avec Michel Nadeau, Robert Lepage et la troupe de 

théâtre Momentum dont il est fondateur et codirecteur artistique. Jean-Frédéric Messier a 

signé pour le Théâtre des Confettis deux textes pour le jeune public, Un éléphant dans le 

cœur et Wigwam, qui a reçu le prix de la critique et le Masque des enfants terribles en 

2005. Il est également l’auteur de Au moment de sa disparition, pour le Théâtre Le Clou, 

texte pour les 14 ans et plus, publié chez Lanctôt Editeur, qui a remporté le Masque du 

meilleur texte de l’Académie québécoise du théâtre en 2003. Jean-Frédéric Messier a 

également signé plusieurs mises en scène, notamment l'opéra Sirius on Earth à Londres, 

Mademoiselle Eileen Fontenot... et Si j'avais la seule possession dessus le jugement 

dernier.  

À tout cela, s'ajoutent également ses talents de compositeur pour le groupe Extasium, le 

théâtre ou la danse (L'hiver de Force, Macbeth, Some Strange Winters, Territoires...). 
 
  



 
 

 

Costumes 

 
Véronique Borboën est reconnue comme une des plus importantes spécialistes du 
costume au Québec, à la fois comme chercheur et comme conceptrice de costume. 
Diplômée en Études françaises et en Histoire de l'art de l'Université de Montréal, 
Véronique Borboën a terminé son cours en scénographie à l'École nationale de théâtre du 
Canada en 1980. Elle a été directrice adjointe de la section scénographie pendant onze 
ans et professeur pendant 18 ans. Elle a occupé le poste de Directrice littéraire au Théâtre 
Denise-Pelletier de 2001 à 2005. Depuis 2001, elle est chargée de cours au département 
de Théâtre de l'Université du Québec à Montréal. Ayant reçu la bourse d'excellence du 
Conseil de recherche en sciences humaines du Canada, elle prépare actuellement un 
doctorat en Étude et pratique des arts à l'UQÀM. 
 
Depuis une vingtaine d'années, Véronique Borboën crée les costumes de nombreux 
spectacles dans tous les grands théâtres de Montréal. On citera notamment Un mari idéal 
d'Oscar Wilde, Le Libertin d'Éric-Emmanuel Schmitt, L'Avare de Molière, Le jeu de 
l'amour et du hasard de Marivaux, Phèdre de Racine, Les liaisons dangereuses de 
Hampton et plusieurs créations au Théâtre d'Aujourd'hui avec des metteurs en scène de 
renom tels que André Brassard et René-Richard Cyr. En 2002, elle a signé les costumes 
de La double inconstance de Marivaux au Théâtre du Trident dans une mise en scène 
d'André Brassard et ceux de La Casa Azul, le spectacle sur Frida Kahlo mis en scène par 
Robert Lepage. 
 
Véronique Borboën représentait le Québec lors de la Quadriennale de Prague en 2003. 



 
Notes de mise en scène 
 
par Francine Alepin 
 

Le texte et les interprètes 
 
 
Larry Tremblay a écrit Le déclic du destin à l’âge de 18 ans, puis l’a mis en scène à 28 

ans, en y interprétant le personnage de Léo. Depuis, Larry est devenu l’auteur prolifique 

et le metteur en scène réputé que nous connaissons. Donner chair au personnage 

drolatique qu’est Léo, 25 ans après la création de la pièce, représente un véritable défi 

d’interprète. Toutes ces années qui séparent la reprise de la création ne peuvent 

qu’enrichir l’interprétation que Larry donnera du personnage.  

 

Le choix de Carl Béchard pour incarner le double de Léo s’est imposé tout naturellement. 

Si Carl possède une formation « traditionnelle » d’acteur, il est doué d’un instinct sûr 

pour le jeu corporel. De plus, il est déjà familier avec l’univers de Larry pour avoir 

interprété un autre de ses textes, Ogre (Théâtre d’aujourd’hui, 1998, mise en scène de 

Martine Beaulne). Il se trouve également qu’il y a une ressemblance physique entre lui et 

Larry.  

 

Même si Le déclic du destin est un soliloque, nous avons imaginé les deux acteurs en 

scène  pendant toute la durée de la pièce. Larry a réécrit certains fragments du Déclic afin 

d’y intégrer Carl. À la fois narrateurs et témoins tour à tour amusés, angoissés, intrigués 

par la perte graduelle des parties de leur corps, les deux Léo se côtoient, se frôlent et 



s’entrecroisent, sans jamais s’interpeller. Vivant simultanément dans deux réalités 

parallèles, la pensée de l’un se complète par les mots de l’autre.  

 

En revanche, dans Le problème avec moi, une réelle joute verbale s’engage, les deux Léo 

se butent l’un contre l’autre, se rassurent, se consolent et se provoquent. Ils se retrouvent 

dans cette même passion partagée pour leur film fétiche Psychose, d’Alfred Hitchcock. 

Ne pas aller au bureau ce matin-là déclenche une prise de conscience profonde. Rompre 

la monotonie de l’existence conduira à des conséquences irréversibles. La confusion et la 

suspicion n’arrivent pas à effacer le doute : qui est cet inconnu en face de moi ? L’Autre 

est-il moi ? 

 

 

Le processus de création 
 

Mon approche du théâtre, tant dans la mise en scène que dans l’interprétation, est 

principalement axée sur le corps. Il existe, à ce jour, peu d’artistes qui pratiquent le mime 

corporel auquel j’ai été formée, art du corps relativement jeune instauré par Étienne 

Decroux. À Montréal, à part la compagnie Omnibus qui se consacre depuis trente ans à la 

dramaturgie du corps, peu de compagnies ont mis en scène des textes du répertoire ou de 

création en s’inspirant des principes et du vocabulaire gestuels du mime decrousien. Cet 

art du corps, encore trop associé de nos jours à la pantomime classique, renouvelle la 

manière d’aborder la mise en scène, en plaçant l’art de l’acteur au centre de la pratique 

théâtrale; l’acteur-mime cultive une conscience aiguë de l’espace, une articulation 

singulière du mouvement et une rare présence corporelle.  

 

Le « corps de Léo » m’a semblé être la pierre angulaire, le thème principal des deux 

pièces de Larry Tremblay. On y passe de sa dislocation à son clonage. J’ai abordé le texte 

en mettant au premier plan le travail du corps, en explorant une gestuelle « extra-

quotidienne », fictive et poétique. Les questions de sens et de justesse d’interprétation se 

posent alors quant à l’approche corporelle du jeu. Par exemple, jusqu’où pourra-t-on 

transposer de manière poétique les gestes et les attitudes qui surgissent naturellement de 



l’interprétation, sans perdre le sens porté par le texte? Quelle sera la nature de ces gestes 

? Micro-actions quotidiennes ? Traduction poétique de la pensée et des états ? En cours 

de répétition, les acteurs à la fois créent et s’approprient le style de jeu en cohérence avec 

l’interprétation du texte et les directives de mise en scène. 

 

Cette rencontre artistique entre Larry et moi avait été souhaitée depuis longtemps. 

Comme lui, je m’attache à une approche de jeu non réaliste qui se démarque de celle 

habituellement pratiquée au théâtre, surtout axée sur l’analyse psychologique. Larry est 

rompu à une technique corporelle, le kathakali (danse-théâtre classique de l’Inde) et moi 

au mime corporel. Les deux techniques pourraient s’avérer antagoniques. Pourtant ces 

deux langages du corps se reconnaissent dans les mêmes « principes-qui-reviennent » 

(Eugenio Barba); entre autres l’articulation/segmentation du corps et de l’action, des 

variations et des ruptures rythmiques/dynamiques qui caractérisent l’expression de 

l’affect et de la pensée, et l’étude systématique des « organes d’expression ». 

 

 

L’univers visuel et sonore 
 

Quant à la scénographie, il m’est clairement apparu qu’il faudrait libérer l’espace de tout 

encombrement, de tout élément qui serait trop rattaché à une représentation du réel, pour 

privilégier un espace abstrait et symbolique. En ce sens, les recherches d’Anick La 

Bissonnière, qui s’intéresse à l’incidence du rôle de la lumière dans la perception et la 

signification de l’espace, sont particulièrement inspirantes dans ce contexte. Si la 

« scénographie lumineuse » a été largement explorée en danse, elle l’est plus rarement au 

théâtre. Par ailleurs, l’éclairage arrive trop souvent en fin de parcours du processus de 

création. Je souhaite développer la conception en répétition et dans des conditions 

proches de celles qu’il y aura en représentation. Une autre de mes préoccupations quant à 

l’espace est de déjouer les repères visuels habituels. Nous avons testé en atelier 

différentes possibilités de relation lumière-espace-présence des interprètes en nous 

servant de matériaux transparents, de miroirs sans tain, pellicule transparente et de 

projections d’ombres sur toiles. Nous nous sommes inspirés de l’atmosphère du film 



Psychose, des corps morcelés, tronqués de Magritte, des déformations troublantes que 

l’on retrouve dans le cinéma expressionniste allemand. Ces procédés de dédoublement, 

de multiplication des corps par l’ombre et le reflet révèlent le trouble psychique de Léo, 

un peu comme le feraient les taches d’encre de Rorschach. 

 

À l’univers scénographique symbolique, Jean-Frédéric Messier propose, par contraste, un 

environnement sonore réaliste, trafiqué et mixé. Composé de sons quotidiens facilement 

identifiables, de bribes de texte, d’extraits de la musique de Psychose, (de Bernard 

Herrmann), l’univers sonore contribue à donner un sens dramaturgique aux deux pièces. 

 


