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« Solo Théâtre » est une création des 
Livreurs, Lecteurs Sonores.

Seul en scène en une heure, avec sa 
voix comme unique alliée, un interprète 
fait entendre une pièce de théâtre. Ni 
décor, ni accessoire —  pourtant tout y 
est : intensité des émotions, virtuosité 
des caractères, élégance du verbe.

Le Solo Théâtre adapte sur scène des 
œuvres diverses : pièces de théâtre 
(classiques, contemporaines, radiophoniques) 
mais aussi films ou bandes dessinées. Le 
résultat est surprenant et spectaculaire. 
Il donne aux textes un souffle nouveau, 
le souffle d’une seule personne.

Contrairement à un acteur traditionnel 
qui incarne physiquement le personnage 
dont il endosse le rôle, l’interprète 
du Solo Théâtre se fait oublier au 
profit des images convoquées par et 
dans sa voix. Le spectateur visualise 
alors les personnages, portés à la 

fois par sa propre imagination et par 
l’interprétation personnelle de l’artiste. 
Le public prend ainsi une part active 
au processus de création : l’écoute va 
construire le spectacle et non plus la 
vision ou la monstration de personnages 
incarnés. 

En Solo Théâtre, l’artiste livre directement 
sa propre interprétation de chacun 
des personnages et de leurs relations. 
Il embarque le spectateur dans son 
vécu de l’œuvre et lui fait ressentir 
les personnages à travers l’intention 
portée par sa voix. 

À l’instar du musicien soliste, il 
travaille les dialogues comme une 
étude sonore : dans sa voix se glissent 
toutes les nuances de sens, d’émotion 
et de rythme du texte, qui aiguillent 
alors précisément le spectateur dans 
sa représentation active de chaque 
protagoniste. On se souvient du travail 
du metteur en scène Giorgio Strehler 
qui, avant de commencer les répétitions, 
lisait intégralement la pièce à ses acteurs 
en jouant tous les personnages pour leur 
faire comprendre ce qu’il attendait d’eux. 

Une expérience 
spectaculaire1
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?
qu’est-ce le
SOLO THÉ ÂTRE 
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Maurice Blanchot affirmait, dans Le Livre 
à venir (1959) qu’une œuvre littéraire 
est par définition hors genre : « l’essence 
de la littérature, c’est d’échapper à 
toute détermination essentielle, à toute 
affirmation qui la stabilise ou même la 
réalise : elle n’est jamais déjà là, elle est 
toujours à retrouver ou à réinventer. » 
Ce qui est vrai pour la littérature l’est 
pour toute œuvre : un « chef d’œuvre » 
bouscule les formes et est irréductible à 
une seule.

Pièce de théâtre ou one-man-show, 
dialogues ou monologues, jeu physique 
ou unique voix, le Solo Théâtre soulève 
des interrogations, peut parfois déranger, 
signe qu’il redéfinit les frontières entre 
les formes, instaurant peut-être un 
nouveau genre.

La scène artistique est traversée 
de frontières, les cloisons séparant 
les arts sont souvent opaques. Ces 
cloisonnements ont vu naître des 
artistes à la marge, se révélant 
fédérateurs, tels que la danseuse Pina 
Bausch : on reprochait à son « danse-
théâtre » un manque de précision et de 
définition. Aujourd’hui, le Tanztheater 

Wuppertal n’a plus à chercher ses 
caractéristiques davantage dans la 
danse ou dans le théâtre : son nom 
même a créé un genre, et sa renommée 
internationale est établie.

a) Un théâtre réconcilié

Sur le plan formel, le Solo Théâtre 
invente un nouvel Art. Il procède à la 
fusion, au théâtre, de deux expériences 
jusqu’alors disjointes : celle du 
lecteur, dont l’imagination remplace la 
représentation, et celle du spectateur 
de la pièce. Ainsi le public du Solo 
Théâtre assiste à une représentation de 
la pièce où il est amené à partager le 
rapport intime de l’interprète avec le 
texte. 

Pour certains dramaturges, pour qui 
cette problématique a rendu leur 
travail dual, le Solo Théâtre est une 
révolution et une réconciliation, 
comme en témoignent les problèmes 
soulevés par Hugo, Musset, Beckett et 
Koltès.

On connait, au XIXe siècle, l’ambiguïté 
du drame romantique, « théâtre à 
lire » que les auteurs ne destinaient pas 
à la scène. Par son ambition totalisante 
de rassembler et transcender les 
genres dramaturgiques, le drame 
romantique de Victor Hugo se rend 

Un nouveau genre, 
au croisement des 
formes



irréductible aux moyens limités de 
la scène : Cromwell (1867) distribue 
70 personnages, dont « le peuple », 
multiplie les lieux et les situations. 
Ainsi, les didascalies, très longues, 
jouent un rôle essentiel : notamment, 
celles qui posent les décors sont 
agrémentées de détails nécessaires 
au déroulé de l’intrigue, mais que 
seule la lecture peut porter à la 
connaissance du lecteur/spectateur. 
C’est le « théâtre dans un fauteuil » de 
Musset  (Un spectacle dans un fauteuil, 
1832), le théâtre qui refuse toute 
représentation (Musset demande en 
1834 à ce que Lorenzaccio ne soit pas 
joué). Si les avancées des techniques 
scéniques ont finalement permis des 
représentations posthumes de certains 
drames romantiques (Lorenzaccio, 1896), 
la mise en scène de ces textes entraîne 
toujours la perte d’une dimension 
essentielle de l’œuvre.

C’est ensuite au tour du XXe siècle de 
jouer avec cette dualité indépassable 
(lecture et représentation) du théâtre. 
Beckett et Koltès en sont les exemples 
les plus manifestes.

Les didascalies d’En attendant Godot 
jouent avec le langage. Pour changer du 
monotone « Un temps », Beckett préfère 
indiquer que Vladimir « suspend son vol », 
le lecteur seul reconnaîtra le clin d’œil au 

« Lac » de Lamartine, créant ainsi, hors 
représentation, une connivence unique 
entre le dramaturge et le lecteur du script. 
C’est cette connivence, cette relation 
intime au texte que l’on trouve dans la 
lecture personnelle, que le Solo Théâtre 
amène sur scène.

Koltès, de même, frôle les marges des 
codes théâtraux. Il se définit lui-même 
comme « un auteur à texte »1  : malgré 
l’apparente redondance de l’expression, 
il indique par là qu’il est un dramaturge 
qui a fait le choix d’une mise en avant 
du texte dans la représentation, jusqu’à 
parfois supprimer tout le reste. Arnaud 
Bernadet a parlé pour Koltès de « théâtre 
de la voix »2.

La Nuit juste avant les forêts (1988), 
hybride théâtre et poème, est une 
longue tirade adressée à un « tu » qui ne 
répondra jamais, sans autre information 
(ni décor, ni costume, pas de nom des 
personnages : seulement du « langage-
en-soi »1). Le langage a une double 
fonction d’intégrant et d’interprétant. 
« Mais effectivement, mes personnages 
parlent beaucoup ; le langage est pour moi 
l’instrument du théâtre ; c’est à peu près 
l’unique moyen dont on dispose : il faut 
s’en servir au maximum. »1, confie Koltès. 

1       KOLTÈS Bernard-Marie, Une part de ma vie : entretiens 
1983-1989, Éditions de Minuit, Paris, 1999
2    BERNARDET Arnaud, « L’Ininterrompu et l’indicible 
chez Bernard-Marie Koltès : La Nuit juste avant les 
forêts », Semen, n°16, 20034
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Dans Quai Ouest (1985), il crée un 
personnage fantôme, Abad, muet et 
errant, dont plusieurs tirades, écrites 
entre parenthèses, ne peuvent être 
révélées que dans la lecture, et non 
incarnées physiquement par un acteur. 

Enfin, Dans la solitude des champs 
de coton (1987) est un dialogue 
constitué de très longues tirades entre 
un « dealer » et un « client », sans 
autre forme d’identité, d’indication 
spatio-temporelle ou d’action. À son 
propos, Koltès indique : « J’ai voulu 
écrire une pièce courte, réduite à 
l’essentiel, sans la moindre nécessité 
d’artifice. » ; il souhaite « un spectacle 
le plus nu possible »3.

Dans un autre entretien, quand le 
journaliste lui demande si ce texte 
« n’est pas écrit pour le théâtre », il 
répond « Non, c’est un dialogue. Alors, 
savoir si on peut monter un dialogue 
au théâtre ? (...) Mais, non, ce n’est pas 
une pièce, ça touche à d’autres cordes. 
Je n’ai pas eu les soucis des pièces, qui 
sont énormes. Et là, j’ai eu une telle 
liberté, un plaisir (...). »4 

Pour ces grands dramaturges qui ont 
soigné leur lecteur, la représentation 
scénique perd alors une dimension que 
l’on ne trouve que dans la lecture.

Cependant, pour la plupart des pièces 
de théâtre, la seule lecture reste 
limitée face à l’achèvement scénique. 
C’est pourquoi le Solo Théâtre est une 
réconciliation : l’interprète peut, par 
la voix, invoquer des moyens illimités 
(personnages, situations, décors) et 
dans le même temps, selon son choix 
et son adaptation de la pièce, poser le 
décor avec les détails qu’il veut, faire 
entendre ou non les didascalies, etc. 
Apostrophé, il répondrait à Koltès que 
cette « liberté » que ce dernier a pris 
dans l’écriture de Dans la solitude des 
champs de coton peut avoir lieu dans le 
théâtre quand celui-ci ne se réduit plus 
aux limites traditionnelles de la scène. 
En définitive, le Solo Théâtre permet 
d’écouter la partition comme on la lirait 
pour soi, tout en assistant au concert.

b) La place de l’interprète : 
liberté et humilité

L’interprète en Solo Théâtre est 
totalement libre. Cette liberté vient 
du fait qu’il prend en charge toute la 
polysémie du théâtre, et peut à souhait 
jouer avec les différents sens qu’il porte 
et transmet.

 
3     KOLTÈS Bernard-Marie, « Entretien avec Michèle 
Jacobs », Le Soir (19 février 1987) dans Une part de ma 
vie : entretiens 1983-1989, Éditions de Minuit, Paris, 1999
4    KOLTÈS Bernard-Marie, « Entretien avec François 
Malbosc », Bleu-Sud (mars-avril 1987), dans Une part de ma 
vie : entretiens 1983-1989, Éditions de Minuit, Paris, 1999
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Dans « Littérature et signification »5 
Roland Barthes, en réponse à la question 
« Qu’est-ce que le théâtre ? », le 
définit comme une espèce de machine 
cybernétique : « en tel point du spectacle, 
vous recevrez en même temps six ou 
sept informations (venues du décor, 
du costume, de l’éclairage, de la place 
des acteurs, de leurs gestes, de leurs 
mimiques, de leur parole) (...) ; on a 
donc affaire à une véritable polyphonie 
informationnelle, et c’est cela, la 
théâtralité ; une épaisseur de signes 
(je parle ici par rapport à la monodie 
littéraire, et en laissant de côté le 
problème du cinéma.) »

C’est cette « épaisseur de signes », 
jusque-là toujours dissociée dans 
le théâtre, qu’est capable de faire 
entendre à lui seul l’interprète du 
Solo Théâtre : non seulement à travers 
le texte, mais surtout la façon — 
l’intention, encore une fois — par 
laquelle il le transmet. Au-delà de sa 
prestation d’artiste, c’est aussi lui qui 
adapte le texte pour son spectacle, qui 
commande les réglages des lumières, 
de même qu’il choisit l’interprétation 
de chacun des personnages.

Pourtant, malgré cette charge, et 
contrairement à l’acteur traditionnel, 
par définition incarnation physique de 

son rôle — l’interprète du Solo Théâtre 
n’est pas mis en avant. Pour que le 
spectacle advienne, il doit se faire 
oublier et faire naître des images qui ne 
sont pas lui : aussi son nom même n’est-
il pas primordial. 

Est-ce à dire que l’interprète du Solo 
Théâtre n’est qu’un vecteur de texte 
et d’images, sans présence physique 
nécessaire ? En aucun cas : comme 
un chef d’orchestre, son visage, ses 
expressions, ses gestes accompagnent 
ses mots et les incarnent, sans rôle et 
sans costume. Il est tout entier dans son 
intention.

a) Intérêt économique

Les avantages des Solo Théâtre ne se 
limitent pas à l’aboutissement et à la 
virtuosité artistiques. On peut comparer 
le Solo Théâtre à la naissance de la 
batterie au début du XXe siècle : alors 
que les percussions étaient jusque-
là assurées par plusieurs exécutants, 
le batteur a regroupé les divers 
instruments en un seul.

5    BARTHES Roland,  « Littérature et signification », 
Essais critiques, Éditions du Seuil, Paris, 1964

Intérêts pratiques 
du Solo Théâtre3
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Le Solo Théâtre comporte ainsi un 
double intérêt économique :

• D’une part, il permet aux théâtres 
d’engager une seule personne pour une 
pièce entière, réduisant singulièrement 
le coût d’achat du spectacle. 

•  D’autre part et corrélativement, il offre 
aux spectateurs une représentation 
de qualité d’une pièce connue ou 
méconnue et peut proposer des billets 
à un coût bien inférieur au prix du 
théâtre traditionnel.

b) Intérêt pédagogique

Les Solo Théâtre, par l’expérience novatrice 
qu’ils proposent permettent de rendre 
accessible une pièce de théâtre à un 
public a priori récalcitrant. 

L’exemple du public scolaire (collèges 
et lycées) en témoigne : on sait qu’il 
peut se montrer réfractaire à la forme 
classique du théâtre, avec des décors 
traditionnels et des jeux qu’ils associent 
à un spectacle-devoir, déjà vu et revu et 
ne pouvant par ailleurs rivaliser avec 
les incessants visionnages de vidéos 
sur les smartphones.

Au contraire, le one-man-show, ou seul-
en-scène, les intéresse : la vivacité du 
soliste, son tour de force d’endosser 
tour à tour tous les personnages 
seulement en changeant de voix, 
d’expression, d’intonation, dans une 
dynamique extrêmement soutenue, 
renverse l’image négative et rébarbative 
des pièces classiques chez nombre de 
jeunes.

Cette performance en solo peut nourrir 
l’admiration que les jeunes ont pour 
une idole, une personnalité référente 
qui les impressionne par sa virtuosité, 
admiration alors transférée par le Solo 
Théâtre sur le texte lui-même et son 
étude.

c) Portabilité universelle

Les représentations Solo Théâtre 
s’adaptent naturellement à tous types 
de salle de spectacle. Elles peuvent 
aussi être proposées dans des lieux 
non dédiés à la scène (salles de 
cours, amphithéâtres, musées, cinémas, 
jardins, entreprises...), parfois avec une 
sonorisation minimale.



Le seul-en-scène 
autofictionnel1
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le seul-en-scène
et le SOLO THÉ ÂTRE 

Si le seul-en-scène est un genre 
déjà répandu dans le 6e art, les Solo 
Théâtre des Livreurs apportent un 
concept nouveau et surprenant, qui 
se distingue des formes connues déjà 
en place, comme le seul-en-scène 
autofictionnel, l’adaptation de pièces 
classiques ou le stand-up. 

De Paris à Avignon, parmi les 
spectacles qui mettent en scène un 
unique comédien, ceux de Philippe 
Caubère font référence. Dans son 
autofiction théâtrale La Danse du 
diable, créée en 1981 puis reprise en 
2014, l’auteur-comédien-metteur en 
scène incarne plusieurs personnes 
qui ont rythmé sa vie (sa mère, son 
double Ferdinand Faure), mais aussi 
des personnalités publiques (Ravi 
Shankar, le Général de Gaulle, Johnny 
Hallyday...) en suivant un texte dont il 
est l’auteur. Sur le plateau nu, seuls 

quelques accessoires accompagnent 
le comédien en mouvement durant les 
trois heures de représentation qu’il 
définit telle une « autobiographie 
théâtrale, comique et fantastique ».

Depuis, d’autres artistes ont poursuivi 
ce type de seul en scène, à l’image 
de Guillaume Gallienne qui présente 
en 2008 une pièce inspirée de son 
vécu, évoquant la construction de sa 
« surprenante » hétérosexualité. 

Dans Les garçons et Guillaume, à 
table ! mis en scène par Claude 
Mathieu, le sociétaire de la Comédie-
Française interprète son propre rôle 
mais aussi celui de sa mère. Sur la 
scène trône un large lit en fer blanc, 
autour duquel le comédien alterne 
les personnages, semblant parfois 
s’adresser directement au public. 
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Des pièces généralement classiques 
adaptées sur les planches pour un seul 
artiste peuvent également se muer en 
spectacle contemporain. 

Hamlet, Bérénice, Richard III, Dom Juan, 
Tartuffe : ces pièces illustres, où parfois 
plusieurs dizaines de personnages 
se côtoient, ont pour point commun 
d’avoir déjà été jouées par un seul 
comédien. 

En 2014, Guillaume Baillart interprète 
Tartuffe d’après Tartuffe d’après Tartuffe 
de Molière. Chaque personnage est 
représenté à l’aide d’un jeu sur l’espace 
scénique (les noms sont inscrits en 
grandes lettres blanches sur le sol) et 
sur les gestes : pour faire comprendre 
quel personnage s’exprime, le comédien 
montre le plat de sa main en direction 
du nom de ce personnage, et lorsqu’il 
s’adresse à lui, il le désigne du doigt. 
Enfin, sans costume ni accessoires, 
Guillaume Baillart joue tous les 
personnages les yeux fermés, excepté 
Tartuffe lui-même, dont les répliques 
sont dites les yeux ouverts. Le jeu 
de mime est expliqué au début de la 
représentation.

Une autre pièce de Molière a été 
adaptée pour un seul comédien : Dom 
Juan, interprétée par Laurent Rogero. 
Pour jouer chacun des personnages, 
il utilise son corps, mais également 
des masques et des boules d’argile. La 
mise en scène reste épurée, un seul 
gros cube repose sur la scène.

Plusieurs pièces de Shakespeare ont 
également été transposées en seuls-
en-scène. Dans sa représentation 
d’Hamlet, le comédien Bernard Azimuth 
donne vie à chacun des personnages 
à l’aide d’accessoires  — (Ophélia est 
représentée par une poupée que le 
comédien fait jouer dans sa main 
comme une marionnette ; le roi du 
Danemark a une couronne) ou de 
gestes signifiants (la reine s’évente 
à l’aide d’un éventail imaginaire ; 
Polonius est exagérément voûté). En 
outre, le texte original est relevé de 
digressions personnelles — Bernard 
Azimuth s’exprimant en son nom pour 
se moquer des personnages, expliciter 
la situation dramaturgique en indiquant 
les coupes qu’il effectue dans le 
texte, ou simplement en ajoutant 
des informations humoristiques, des 
parallèles tissant des liens entre la 
pièce et sa propre vie : ce faisant, il 
décale le drame shakespearien dans 
un répertoire comique. 

L’adaptation de pièces 
classiques pour un 
seul comédien

2
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Le stand-up, dans un tout autre genre, 
fait également se produire un unique 
comédien sur scène. Ce dernier 
joue la plupart du temps son propre 
rôle, même s’il s’aventure parfois à 
interpréter d’autres personnages.   

Durant son passage sur scène, qui peut 
ne durer que quelques minutes, le 
comédien, généralement sans costume 
ni accessoire, s’adresse directement 
au public. Le « quatrième mur », si l’on 
reprend l’expression initiée par Denis 
Diderot, symbolisant la frontière entre 
la scène et le spectateur, est brisé. Le 
texte est parlé comme s’il semblait 
improvisé, et traite de scènes de la vie 
quotidienne, d’anecdotes, etc.

Le registre est comique, l’artiste déploie 
son texte sur scène avec comme but 
premier le rire du spectateur. Si ce genre 
trouve ses racines outre-Atlantique, 
il se développe particulièrement en 
France ces dix dernières années, avec 
pour exemple Jamel Debbouze.  Lui-
même humoriste de stand-up, il se 
charge aujourd’hui de repérer et 
produire d’autres talents dans la même 
veine. 

Contrairement à ces trois types de seul-
en-scène, Les Livreurs n’utilisent aucun 
décor, accessoire ou mise en scène pour 
distinguer les personnages. Le public 
identifie chacun d’eux uniquement grâce 
à la voix de l’interprète, qui se tient de 
manière quasi immobile sur une scène 
neutre.  

Les textes présentés sont des pièces 
de théâtre classique, contemporain et 
radiophonique, initialement écrites 
pour plusieurs comédiens, mais aussi 
d’autres œuvres littéraires ou non 
(bandes dessinées, scènes de film). Le 
contenu original des textes n’est pas 
dénaturé par l’adaptation en seul-en-
scène. 

Le stand-up Le Solo Théâtre
des Livreurs3 4



Pour découvrir des extraits de nos Solo Théâtre, cliquez sur les liens suivants : 

ou bien cliquez sur la vidéo teaser de votre choix :
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écouter les Solo Théâtre voir les Solo Théâtre

UBU ROI
ALFRED JARRY

FEU LA MÈRE DE MADAME
GEORGES FEYDEAU

LES SINCÈRES
MARIVAUX

FANTASIO
ALFRED DE MUSSET

SOLO THÉÂTRE
LE TEASER GÉNÉRAL

L’AVARE
MOLIÈRE

CAPTATION DES
SOLO THÉ ÂTRE 

https://soundcloud.com/les-livreurs/sets/solo-theatre
https://soundcloud.com/les-livreurs/sets/solo-theatre
https://www.youtube.com/watch?v=E06VhXzG860&list=PLiAqZbVqpH1xW7l_zy3NOf7EPzqKVS5ix
https://www.youtube.com/playlist?list=PLiAqZbVqpH1xW7l_zy3NOf7EPzqKVS5ix
https://www.youtube.com/playlist?list=PLiAqZbVqpH1xW7l_zy3NOf7EPzqKVS5ix
https://www.youtube.com/watch?v=ZqtXjsw8WpY&list=PLiAqZbVqpH1xW7l_zy3NOf7EPzqKVS5ix&index=6
https://www.youtube.com/watch?v=CGgc3PL0oB0&list=PLiAqZbVqpH1xW7l_zy3NOf7EPzqKVS5ix&index=14
https://www.youtube.com/watch?v=KdrPy0vB5yE&list=PLiAqZbVqpH1xW7l_zy3NOf7EPzqKVS5ix&index=4
https://www.youtube.com/watch?v=rSDwXdRfzF0&list=PLiAqZbVqpH1xW7l_zy3NOf7EPzqKVS5ix&index=12
https://www.youtube.com/watch?v=qzRwaFb9uuo&list=PLiAqZbVqpH1xW7l_zy3NOf7EPzqKVS5ix&index=2


Les Livreurs ont débuté séparément 
dans divers cafés parisiens avant de 
se fédérer en production vers les 
années 1990. Chacun doté d’une 
solide formation artistique, ils ont 
acquis collectivement une grande 
expérience de la scène, jusqu’à 
disposer d’une régie autonome et 
produire leurs événements, toujours 
autour de la lecture à voix haute de 
textes de qualité.

Au fil des années, soutenus par des 
professionnels reconnus (universitaires, 
artistes, auteurs, éditeurs, journalistes, 
intervenants culturels) et par un 
public enthousiaste toujours plus 
jeune et nombreux, ils ont porté par 
la magie de leur Bal à la Page, soirée 
dansante entrecoupée de lectures, 
la voix des plus grands auteurs 
classiques et contemporains sur des 
scènes marquantes de la capitale 
(Théâtre de la Colline, Studio Théâtre 
de la Comédie Française, Auditorium 
du Louvre, Centre Georges Pompidou, 
Musée Carnavalet, Cabaret Sauvage, 
Divan du Monde, New Morning, etc.).

À Paris, outre une programmation 
variée toute l’année, ils se produisent  
chaque automne durant le festival 
Livres en Tête, en partenariat avec 
la Direction des Affaires Culturelles 
de la Faculté des Lettres de Sorbonne 
Université, dans plusieurs lieux 
parisiens de prestige pour accueillir 
un public fidèle de tous âges et 
de tous milieux, public retrouvant 
pour la lecture à voix haute ce 
que le public du TNP de Jean Vilar 
recherchait pour le théâtre. 

Les Livreurs assurent également une 
intense activité d’enseignement. 
En collaboration avec la Direction 
des Affaires Culturelles de la Faculté 
des Lettres de Sorbonne Université, 
ils ouvrent en 2006, La Sorbonne 
Sonore, première classe de lecture à 
voix haute pour étudiants. 

En 2014, ils inventent le Solo Théâtre et 
ouvrent un second atelier en Sorbonne 
pour enseigner cette nouvelle forme 
d’expression. Le festival Solo Théâtre 
a lieu chaque année, de janvier à avril, 
avec une représentation tous les jeudis.

Loin d’être parisiano-centrés, Les 
Livreurs se produisent autant dans la 
capitale qu’en régions ou à l’étranger 
(Angleterre, Turquie, Bosnie, Belgique, 
Allemagne, Lituanie, etc.), partout où 
l’on souhaite entendre la littérature. 

En 2018, ils créent le festival de théâtre 
Les Heures Festives, à Monceaux-le-
Comte, dans l’optique de décentraliser 
les Solo Théâtre en Bourgogne, à 
l’instar de l’aventure des Copiaus 
menés par Jacques Copeau dans les 
années 1920, première troupe de la 
décentralisation théâtrale.

Les Livreurs créent des événements 
originaux à destination des scolaires 
dont le premier Concours National de 
lecture à voix haute pour les collégiens 
(1er Prix de la Fondation RATP).  
Ils participent en 2020, au grand plan 
gouvernemental Quartiers d’Été et 
animent plus de 200 ateliers 
d’expression orale dans les quartiers 
prioritaires de France. En 2020, ils 
publient Le Son de Lecture, (Éditions 
du Faubourg), premier guide pratique 
sur les arcanes de la lecture.

la maison de production
les livreurs
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Bernhard ENGEL
06 60 44 53 16
leslivreurs@leslivreurs.com

SUIVEZ-NOUS
www.leslivreurs.com

CONTACT réseaux
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https://www.facebook.com/production.leslivreurs/
https://twitter.com/LesLivreurs
https://www.youtube.com/user/LesLivreurs
https://soundcloud.com/les-livreurs
mailto:bernhardengel%40leslivreurs.com?subject=
https://www.instagram.com/les_livreurs/

