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mar. 30 oct. 20H30
mer. 31 oct. 19H15
OPEN - UN jEUNE  
sE tUE

tU 2€

lun. 12 nov. 19H15
CONCErt dE l’ONM

tU 2€

jeu. 25 oct. 20H30
ven. 26 oct. 19H15
OPEN - liliOM

tU 2€

jeu. 29 nov. 19H30
ven. 30 nov. 19H30
tUrbUlENCEs 
sONOrEs

tU 2€

mar. 27 nov. 20H30
mer. 28 nov. 19H15
CédriC ANdriEUx

12€-8€-lPv-PC

mar. 4 déc. 20H30
mer. 5 déc. 19H15
A sHOrt HistOry  
Of CryiNg

12€-8€-lPv-PC

lun. 14 jan. 20H30
mar. 15 jan. 19H15
sOAPérA

12€-8€-lPv-PC

mar. 11 déc. 19H15
CONCErt  
dE l’OPv-Crr

tU 2€

mer. 30 jan. 20H
lE béNéfiCE  
dU dOUtE
tArifs MONtPElliEr 
dANsE

lun. 11 fév. 20H30
mar. 12 fév. 19H15
El tiEMPO tOdO 
ENtErO

12€-8€-lPv-PC

lun. 21 jan. 19H15
CONCErt dE l’ONM

tU 2€

février 
rEtOUr dE lA fAblE 
Et NOUvEllEs 
NArrAtivités

El

mer. 3 oct. 20H30
jeu. 4 oct. 19H15
OPEN - l’Art (N’) Est 
(PAs) lA sCiENCE ?

tU 2€

mer. 10 oct. 20H30
jeu. 11 oct. 19H15
OPEN - lE rEgArd  
dU sPECtAtEUr

tU 2€

ven. 12 oct. 20H
tAblE OUvErtE N°1 
lA fiN dE lA MisE 
EN sCèNE

El

jeu. 22 & ven. 23 nov. 
jOUrNéEs d’étUdEs 
dPt étUdEs  
tHéâtrAlEs

El

ven. 23 nov. 20H
tAblE OUvErtE N°2 
dE qUOi lE tHéâtrE 
dOCUMENtAirE 
PrENd-il lA PlACE ?
El

mar. 13 nov. 19H15
mer. 14 nov. 19H15
fAirE lE gillEs

12€-8€-lPv-PC

ven. 15 fév. 20H
tAblE OUvErtE N°3 
lA fONCtiON  
dU tHéâtrE ? 

El

lun. 4 mars 19H15
CONCErt dE l’ONM

tU 2€

ven. 8 mars 20H
tAblE OUvErtE N°4 
tOUtE qUEstiON Mé-
ritE d’êtrE POséE : 
lE NAtUrAlisME ? 
El

mer. 27 mars 20H30
jeu. 28 mars 19H15 
MédéE (rEstitUtiON)

12€-8€-lPv-PC

avril - mai 
lEHrstüCk - PièCEs 
d’APPrENtissAgE 
2013

tU 2€

◊ calendrier ◊

tU : tArif UNiqUE 
El : ENtréE librE 
lPv : lAissEz-PAssEr  
vigNEttE 
PC : PAss’CUltUrE
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la saison dernière, le théâtre la vignette a connu un beau succès. 
Une fréquentation record pour les spectacles a été enregistrée. de 
nombreuses collaborations, tant avec les institutions culturelles 
du territoire qu’avec les formations et les centres de recherche de 
l’Université, ont été établies. les étudiants ont pu mener diverses 
réalisations dont la qualité est saluée par tous. Ces résultats, qui sont 
aujourd’hui manifestes sont le fruit de plusieurs années de travail et 
d’engagement. l’équipe de la vignette a su faire de ce théâtre un 
lieu qui a aujourd’hui toute sa place dans le paysage culturel régional 
et hexagonal. l’activité qui s’y développe au niveau de la formation, 
de la recherche, de la création et de la diffusion, de l’insertion 
professionnelle et des partenariats établis avec les plus importantes 
formations supérieures d’art dramatique européennes, démontre que 
l’Université peut être un des acteurs d’une politique publique de la 
culture ambitieuse. 

dans un contexte où les écoles supérieures d’art se rapprochent des 
universités dans le cadre d’une harmonisation européenne, et à l’heure 
où l’état souhaite mettre en chantier un vaste plan d’éducation 
artistique de la maternelle à l’université, notre université entend 
bien être pilote sur ces questions d’articulation entre formation et 
insertion professionnelle, pratique artistique et théorie, recherche et 
création. C’est pourquoi la saison qui s’annonce va être importante 
pour le théâtre la vignette. 

Aujourd’hui pour que le projet puisse se déployer pleinement il est 
nécessaire qu’après huit années d’existence les moyens mis en œuvre 
soient à la hauteur des défis qui s’annoncent. C’est en ce sens que nous 
allons commencer un travail de coopération avec l’Agglomération de 
Montpellier pour envisager comment il serait possible d’imaginer un 
outil qui mutualiserait le théâtre la vignette et le théâtre du Hangar 
au service d’un projet ambitieux de niveau européen. 

la saison prochaine à la vignette s’annonce donc passionnante. 

Anne fraïsse

Présidente de l'Université Paul-valéry

Montpellier iii



Présentation de saison

Deux principes ont orienté jusqu’à présent l’activité du Théâtre la 
Vignette : Être un lieu pour la jeune génération, être un lieu de dé-
couvertes théâtrales. Cette saison, ces deux principes continuent de 
nous guider. 

Une nouvelle génération prend désormais sa place sur les plateaux 
de théâtre. Elle se forme dans les universités, les écoles supérieures 
d’art dramatique, en France et à l’étranger. Nous souhaitons que la 
Vignette soit le lieu où découvrir cette effervescence créative et le 
lieu où ce foisonnement trouve les points de repère et les soutiens qui 
permettent aux expériences artistiques de mûrir et grandir. 

En débutant la saison avec "Open" nous vous proposons des spec-
tacles issus de contextes de fabrication différents mais tous portés 
par des jeunes gens soit en formation soit qui l’ont été récemment. 
Nous souhaitons qu’à la Vignette, cette même génération puisse se 
retrouver pour échanger et interroger les modes d’apprentissage du 
théâtre ainsi que rencontrer le public qu’elle mérite. 

Être un lieu de découvertes théâtrales ne signifie pas que les œuvres 
s’y enchainent indistinctement au fil des saisons et s’effacent au fur 
et à mesure, nouveauté après nouveauté. Nous souhaitons bien au 
contraire que la Vignette soit, pour le public, le lieu d’un dialogue 
privilégié avec les œuvres présentées. Pour cela depuis plusieurs 
années nous essayons de rendre manifeste la façon dont le théâtre 
peut être traversé par des questions qui nous importent aujourd’hui. 

C'est dans cette optique que nous avons décidé d’accueillir cette 
année les "tables ouvertes à tous pour penser le théâtre". Les quatre 
questions qui y seront approfondies peuvent être autant de pistes 
pour saisir les agencements, les lignes de force, les chemins que des-
sinent les œuvres que nous vous invitons à venir voir.

 

Frédéric Sacard

Directeur du Théâtre la Vignette

NOUS aVONS VOULU CETTE aNNéE aCCUEiLLir ET VOUS PrOPOSEr CES 
"TabLES OUVErTES" iNiTiéES La SaiSON DErNièrE Par La mETTEUr EN 
SCèNE mariE-JOSé maLiS ET La PhiLOSOPhE JUDiTh baLSO aU ThéâTrE 
PariS ViLLETTE à L’iNViTaTiON DE SON DirECTEUr PaTriCk GUFFLET. 

"Tous autour de la table pour créer ensemble un lieu qui n’existe pas et qui manque.
Un lieu qui soit le lieu d’un travail partagé, porté par quiconque s’intéresse avec ardeur à 
l’art du théâtre.
Le sentiment qui nous a incités à former ce projet c’est que, pour penser ce que fait aujourd’hui 
le théâtre, les noms et les catégories font défaut, en même temps que les noms anciens sont 
entrés en désuétude, ou doivent être sérieusement réexaminés. il s’agit d’analyser l’état des 
choses, de chercher à nommer les pistes qui sont prises, à discerner les voies qui s’affirment. 
il ne s’agit pas du tout de s’ériger en critiques ou tribunes des spectacles : ce que chacun 
aura vu, aimé, détesté, ou estimé, tout ce que chacun considérera comme digne d’intérêt, ou 
de connaissance pour l’art du théâtre, sera convoqué pour ouvrir à une question, proposer 
une nomination, fonder une argumentation. Nous voudrions que ce lieu de travail soit un lieu 
dans lequel on s’arrête : lieu de paix parce que construit pour le travail de la pensée, et qui 
puisse organiser un temps en suspens, préparant un avenir." 

Quatre rendez-vous sur la saison, un vendredi de 20h à 23h (avec pause pour grignoter) 
pour réfléchir ensemble sur le théâtre. La séance commencera par une exposé préliminaire 
de marie-José malis ou de Judith balso, qui tentera de formuler des hypothèses à partir de 
la question proposée. Un travail de réflexion et de débat se poursuivra avec l’ensemble des 
personnes présentes. 

• Ven. 12 oct. : La FiN DE La miSE EN SCèNE ?

• Ven. 23 noV. : DE QUOi LE ThéâTrE DOCUmENTairE PrEND-iL La PLaCE ? 

• Ven. 15 féV. : La FONCTiON DU ThéâTrE ? 

• Ven. 8 mars : TOUTE QUESTiON mériTE D’ÊTrE POSéE : LE NaTUraLiSmE ? 

renseignements : theatre@univ-montp3.fr ou par T. +33(0) 467 145 434
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PoUr Penser Le tHéÂtre
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– RencontRe d’apRès – 
 Jeu. 11 oct.

dans le cadRe "les scènes du souveniR"
avec l'équipe aRtistique et les enseignants-cheRcheuRs  

didieR plassaRd et BaRBaRa Métais-chastanieR

salle de Répétition du théâtRe - Bât h  
• entrée libre •

miSE EN SCèNE 

Céline Massol
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l’art (n’) est (pas) la science ? c’est 
à partir de cette (double) interrogation 

que la compagnie primesautier théâtre nous 
invite à observer les rapprochements qui se pro-

duisent aujourd’hui entre les domaines artistiques et 
scientifiques. Observation critique, puisque la mise en 

scène d’antoine Wellens travaille tant les lignes de conti-
nuité que les points de rupture de ces champs disciplinaires. 

Mais également observation ludique, qui ne sacrifie en rien le 
plaisir du jeu et de la découverte, qu’elle soit esthétique, ma-
thématique ou biologique. issus pour une part du département 
d’études théâtrales de l’UPV, les membres de ce collectif mont-
pelliérain se sont ainsi immergés dans le milieu de la recherche 
universitaire, afin de mettre à l’épreuve leurs hypothèses. et si 
l’art et la science avaient en commun de "dévoiler un peu de 
l’opacité du monde" ? récoltant et analysant les témoi-
gnages de chercheurs en sciences à l’aide du sociologue 
Jean Constance et de la dramaturge Marie reverdy, 
ils s’inscrivent avec talent dans le renouveau du 
théâtre documentaire.

 Mise en scène : antoine Wellens  assistant à la Mise en scène / 
théoRie : Jean constance (sociologue)  dRaMatuRgie / théoRie de l’aRt : 
MaRie ReveRdy  aVeC : aMarine brUnet, CaMille DalOz, Stefan DelOn, 
JUlie MinCk, Virgile SiMOn, Jean-ChriStOPhe VerMOt-gaUChy 
 pRoduction : pRiMesautieR théâtRe  soutiens et co-pRoduction : avec 
le SOUtien finanCier De UniVerSité MOntPellier 2 et le SOUtien De 
l’univeRsité d’avignon  PartenariatS : lyCée fréDériC bazille, CrOUS 
De MOntPellier, l’UM3, la baignOire, feStiVal hybriDeS 4.  avec l’aide 
De la DraC langUeDOC-rOUSSillOn – aiDe aUx aCtiOnS graVitatiOnnelleS, 
régiOn langUeDOC-rOUSSillOn , Ville De MOntPellier 

miSE EN SCèNE 

antoine Wellens
COmPaGNiE PrimSaUTiEr

mer. 
3 oct.
20H30

— 
jeu.

4 oct.
19H15

mer. 
10 oct.
20H30

— 
jeu.

11 oct.
19H15

54

dU 3 aU 25 oct.
témoin d’une théâtralité qui se cherche et s’invente 

sous nos yeux, le festival open s’ouvre comme 
chaque année aux créations joyeusement portées 

par la jeunesse. issu de l’atelier du département 
d’études théâtrales de l’université paul-

Valéry, le regard du spectateur est le fruit 
d’une collaboration inédite entre les étudiants 

dirigés par la metteur en scène céline Massol et 
l’enquête conduite par Barbara Métais-chastanier 

pour la revue agôn. la collecte des souvenirs du célèbre 
spectacle de bob Wilson, einstein on the Beach, a ainsi 

donné matière à un travail étonnant de justesse et de sensibili-
té. il s’agit de redonner voix et corps à une mémoire plurielle, 
diffractée par le passage du temps, ressaisie dans la singula-
rité des expériences qui forment, ou reformulent, l’aura de 
cette œuvre théâtrale passée. À la faveur des témoignages 
de la représentation donnée en 1976 au festival d’avi-
gnon, mais également de leurs propres perceptions de 
la pièce, récemment reprise à l’Opéra-Orchestre 
national de Montpellier, les étudiants de l1 
conjuguent habilement pratique (de l’acteur) 
et théorie (du spectateur). 

 Mise en scène : céline Massol  choRégRaphie et assistante à 
la Mise en scène : valéRie gasse  dRaMatuRgie : BaRBaRa Métais-
chastanieR  aVeC : aDina alexanDrU, aPOlline anDreyS, CaUé 
MartinS-araUJO, benJaMin CabellO-agUilar, naDJa COle-Paya, Marie 
COyarD, antOine DUbOiS-MerCé, Maïté lOttin 

cRéation

�

tarif UniqUe 2 €

attention : 
noMBRe de 

places liMité

�

tarif UniqUe 2 €

◊ open - Festival de la jeune  
Création théâtrale ◊
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cette année l’école ernst Bush est 
représentée par le travail de fin d’études 

du jeune metteur en scène nick Mockridge, 
qui nous offre une version pop de liliom. cé-

lèbre pièce de l’écrivain hongrois ferenc Molnár, 
qui fut montée pour la première fois en allemagne 

par Max reinhardt, puis adaptée à l’écran par fritz 
lang, cette dernière n’est pas sans faire écho à la fable 

de Woyzeck. Dans une fête foraine, le bonimenteur-agitateur 
liliom séduit Julie, douce et naïve domestique à la solde d’une 
maison bourgeoise. ils s’installent ensemble, ont un enfant, 
mais liliom, entraîné dans un braquage qui tourne mal, se 
suicide pour échapper à la prison. Jugé par la "police des 
cieux", il est condamné à seize ans de purgatoire : sa peine 
écoulée, on lui accorde un jour sur terre pour rencontrer 
sa fille… rythmée par une musique rock directement 
interprétée sur scène par les comédiens, la pièce 
gagne en nervosité tout en préservant l’éloigne-
ment du texte de 1909 et, comme toujours 
chez ernst bush, une précision de jeu 
redoutable. 

 Mise en scène : nick MockRidge  décoR : peteR schuBeRt 
 costuMes : claudio aguiRRe  Musicien : Raphael levi  
 aSSiStant : SOfia enDberg  aVeC : ChriStian SChneeWeiSS,  
feliCitaS MaDl, bettina kUrth, eliSabeth lehMann,  
bOziDar kOCeVSki, Stefan herOlD  
 réaliSatiOn grâCe À natiVe inStrUMentS, berlin

D’aPrèS

Ferenc Molnár
miSE EN SCèNE 

nick MoCkridge

�

tarif UniqUe 2 €

spectacle  
suRtitRé  

en françaiS

jeu. 
25 oct.
20H30

— 
ven. 

26 oct.
19H15
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Sur une route de campagne, un soir d’été, 
un jeune se tue. composée expressément pour 

les élèves de l’école de la comédie de saint-
étienne, la pièce de Christophe honoré marque un 

double passage. Celui de jeunes acteurs, attelés à la 
création d’un texte pour leur spectacle de fin d’études ; 

et celui d’une jeunesse "luttant contre l’ennui, les fantômes 
et les destins tracés", qui se confronte à l’expérience du deuil. 

attentive à la notion de "mue", aux transformations possibles ou 
nécessaires, la mise en scène de robert Cantarella nous lègue la 
question suivante : "comment s’inventer à nouveau après un tel 
événement ?". Croisant formes classiques et contemporaines, 
les comédiens s’engagent avec enthousiasme dans l’inven-
tion d’un théâtre joyeusement affranchi de l’ironie, du 
cynisme et de la critique des modèles passés. Une 
façon décisive, mais non moins prometteuse, 
"d’entrer dans le métier". 

 texte : chRistophe honoRé  Mise en scène : RoBeRt cantaRella 
 COllabOratiOn À la MiSe en SCène : JUlien fišera  scénogRaphie : 
Jacques Mollon  sons et Musiques : alexandRe MeyeR  avec la coMplicité 
DU régiSSeUr SOn : fabriCe DreVet  luMièRe : katell dJian  avec 
la COMPliCité DU régiSSeUr général : thOMaS ChazalOn  costuMes : 
ouRia dahMani-khouhli  régie PlateaU : françOiS raïa  gestion des 
accessoiRes : huBeRt Blanchet  atelieRs de décoRs et de costuMes : la 
coMédie de saint-étienne 
 pRoduction : kaRine BRanchelot  aSSiStée Par Sabrina fUChS 
 reSPOnSable DeS étUDeS : fabien SPillMann

 aVeC leS élèVeS De 3e année (pRoMotion x) de l’école de la coMédie de 
saint-étienne : katell daunis gaëlle, CléMentine DeSgrangeS aMandine, 
kathleen dol lauRa, arthUr fOUrCaDe quentin, françOiS gOrriSSen 
BenJaMin, MaUD lefebVre yohanna, lUCile PaySant alice, rené tUrqUOiS 
thieRRy, béatriCe Venet aRiane

 pRoduction l’école de la coMédie de saint-étienne – la coMédie de 
saint-étienne – dRac – MinistèRe de la cultuRe et de la coMMunication – 
Région Rhône-alpes – ville de saint-étienne – la coMpagnie R&c un Jeune 
Se tUe eSt le réSUltat D’Une COMManDe faite À l’aUteUr Par l’éCOle De 
la COMéDie De Saint-étienne – éCOle SUPérieUre D’art DraMatiqUe, À 
l’occasion de ses tRente années d’existence. il inauguRe une nouvelle 
politique de coMMande d’écRituRes pouR les spectacles de soRtie de ses 
élèves.

un Jeune se tue est puBlié paR actes sud-papieRs

DE

Christophe honoré
miSE EN SCèNE 

robert Cantarella

duRée :  
enV. 1h45

�

tarif UniqUe 2 €

�

attention :
noMBRe de

places liMité

– RencontRe 
d’apRès –

Mer. 31 OCt.

avec l'équipe 
aRtistique

salle de 
Répétition du 

théâtRe - Bât h 

• entrée libre •

mar. 
30 oct.
20H30

— 
mer. 

31 oct.
19H15
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RencontRe singulièRe, passage(s) entRe théâtRe et 
philosophie, la pRoposition de RobeRt cantaRella nous 
convie devant une foRme de théâtRalité élémentaiRe, comme 
au plus pRoche de la pensée deleuzienne. 

L’imitation est-elle nécessairement simulacre ? Pas-
tiche privé de toute vitalité ou pâle copie de "l’ori-
ginal" ? L’expérience menée par robert Cantarella 
autour des séminaires de Gilles Deleuze nous prouve 
malicieusement le contraire. La reprise pas à pas, 
mots à mots d’une pensée qui se cherche et s’éprouve 
à travers la texture singulière d’une voix, redonne vie 
aux concepts de L’anti-Œdipe ou de L’image-temps, 
au moyen d’un dispositif essentiellement théâtral. 
à l’aide d’oreillettes, qui lui indiquent rythmes, 
mouvements et achoppements de la parole philoso-
phique, le metteur en scène (re-)produit non plus à 
la lettre, mais au souffle près les cours délivrés aux 
étudiants de Vincennes et Paris-Viii dans les années 
80. Redéployées dans un nouvel espace, intensifiées 
par la dynamique de l’adresse et la présence de ro-
bert Cantarella, les idées se font nomades, joyeuses, 
vagabondes. Elles s’émancipent du livre et des 
figures autorisées à leur représentation, pour s’in-
carner le temps d’un spectacle devant de nouvelles 
assemblées. Empruntant les chemins d’une réflexion 
complexe, acteur et spectateurs en retrouvent ainsi 
la sensation, comme pour mieux apprendre – tel que 
le souhaitait Deleuze – à "bricoler" avec elle. 

 TExTES GiLLES DELEUzE 
 aVEC rObErT CaNTarELLa, 
aLExaNDrE mEyEr 

 PrODUCTiON r&C / méNaGEriE 
DE VErrE (PariS)

9

– rENCONTrE D’aPrèS –  
mEr. 14 NOV.

DaNS LE CaDrE "LES SCèNES DU SOUVENir" 

aVEC L'éQUiPE arTiSTiQUE ET LES ENSEiGNaNTS-ChErChEUrS  
DiDiEr PLaSSarD ET barbara méTaiS-ChaSTaNiEr

SaLLE DE réPéTiTiON DU ThéâTrE - bâT h  
• EntRéE LibRE •
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V
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h

mar.
13 NOV.
19h15

mer.
14 NOV.
19h15
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EN 
SaVOir 
PLUS

Deleuze, une expérience  
par la voix

robert Cantarella

Sur leS courS  
De GilleS Deleuze 

Pour Deleuze, toute création, en son 
propre domaine – pictural, scientifique, 
philosophique, cinématographique – 
s’élabore selon une idée et un espace-temps 
singuliers. Deleuze enseignant multi plie les 
images de ces espaces-temps lors de ses 
cours, à travers les différentes rubriques et 
les points abordés. Les cours se développent 
et s’agencent à partir d’une accumula tion 
d’écarts, d’intervalles, entre une succession, 
une conjonction de rubriques, combinant 
ainsi une gamme d’intensités pour la 
pen sée. […] Une pensée s’appréhende à 
partir de signes, d’un régime de signes, 
qu’il s’agit de capter, peu à peu, au fil 
des séances. Ces écarts produisent des 
tensions qui alimenteront pour l’audi teur 
des compréhensions retardées. Ces effets 
retardés de la com préhension se réaliseront 
lors d’un cours, ou bien lors des séances 
suivantes, ou bien même encore, justement, 
"entre" les cours, c’est-à-dire hors la salle 
de cours, en extériorité, par multi plicités. 
[…] La double multiplicité, des points 
de vue ou points d’ouïe des auditeurs, à 
laquelle s’agglomère la multiplicité des 
références évo quées par Deleuze, élabore 
une dialogique circulante, un mouve-
ment dont le tracé conceptuel dégage une 
énonciation et un voir proches du on, du il 
impersonnel. Tel concept emprunte une for-
mule inspirée, donc poétique, hésitante, une 
étrangeté, d’où la compréhension à effet 
retardé pour l’auditeur. L’énonciation ainsi 
formulée se disjoint de la parole proférée 
du maître et d’une ap propriation de sens 
établi. il s’agit bien là de la ligne de fuite 
d’une pensée en devenir. Laisser couler 
une suite de paroles équivaut à un "mur" 
pour Deleuze, un mur qu’il faut percer ou 
franchir, ou bien renvoie à un "trou noir" 

d’où il faut sortir, jaillir. C’est bien avec 
l’autre – l’auditeur libre, le non philosophe, 
l’artiste ou l’étudiant provenant d’une autre 
discipline – par un passage avec autrui, son 
point de vue ou point d’ouïe, que Deleuze 
expérimente une sortie de ses problèmes 
de penseur, lors de ses cours à Vincennes-
Paris 8, pour sortir du solipsisme du 
scribe, du penseur. Entre le philosophe, les 
auditeurs et la polyphonie des références 
invoquées, les idées cheminent et le concept 
s’en saisit, en fonction d’une écoute autant 
philosophique que non philoso phique.

frédéric astier , "Deleuze-Guattari et la prise de 
parole", Le Portique [En ligne], 20 | 2007, mis en ligne 

le 07 novembre 2009, UrL : http://leportique.revues.
org/index1373.html 

Passer par la voix est un des accès aux 
sens et à la sensualité, incarnés de façon 
provisoire, passagère, pendant la durée 
réelle d’un échange de cours. La théâtralité 
est réduite à son minimum. Je suis assis, 
des oreillettes de petits formats me font 
entendre la voix de Deleuze, je redis ce que 
j’entends au plus près de la voix d’origine, 
en refaisant les inflexions, les suspens, et 
les interventions. Chaque cours est de plus 
de deux heures. J’ai d’abord écouté, puis 
j’ai voulu le faire passer par un corps, le 
mien, pour repérer les effets physiques 
d’une copie sonore. Gilles Deleuze, lui-
même construit sa séance à partir d’un 
cours préparé et improvise au contact 
des étudiants. Le rythme, la fréquence, le 
battement des idées en train de constituer 
par la voix s’entend, et se ressent. Je ne 
copie pas les attitudes ou bien une manière 
d’être, au contraire le texte traverse le 
passeur qui le retransmet avec la réalité 
de son corps et du grain de sa voix, dans 
une proximité qui, elle, peut rappeler les 
regroupements des cours d’origine. Je 
n’ai pas assisté à ces cours. J’ai, comme 
beaucoup, découvert d’abord l’écriture, 
puis la voix de Deleuze, dans ce sens-
là. La voix, comme moyen de transport 
m’a souvent facilité la compréhension, je 
dirai justement la sensation d’une idée, et 
surtout du chemin de son développement. 
C’est en jouant avec sa voix que peu à peu 
je me suis pris à le dire, puis à en faire une 
copie exhaustive. mon métier de théâtre 
me fait souvent dire à un acteur "dis un peu 
pour voir" et particulièrement quand le sens 

paraît bouchonner. J’ai pensé aux exercices 
de copie si habituels en peinture, et j’ai 
entamé des ateliers de copie sonore. La 
pratique, comme en peinture, est jubilatoire 
pour celui qui fait, et pour celui qui reçoit.
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RetouR suR l’histoiRe commune de toute une généRation 
de danseuRs à tRaveRs l’autobiogRaphie (dansée) de cédRic 
andRieux, ancien inteRpRète de meRce cunningham.

Depuis plusieurs années, le chorégraphe Jérôme bel 
travaille sur une série de portraits où s’entrelacent 
pas de danse et anecdotes, récits de vie et trajec-
toires d’interprètes, histoires singulières et forma-
tions chorégraphiques. après les témoignages de 
Véronique Doisneau et d’isabel Torres autour du 
ballet classique, et celui de Pichet klunchun pour la 
danse traditionnelle thaïlandaise, le solo de Cédric 
andrieux revient sur la pratique (déterminante pour 
Jérôme bel) de la modern Dance américaine. De son 
apprentissage de danseur contemporain à brest, en 
passant par le Conservatoire National Supérieur de 
musique et de Danse de Paris, jusqu’à sa collabo-
ration avec merce Cunningham, Cédric andrieux 
retrace les moments les plus significatifs de son "par-
cours". moments à la croisée de l’intime et de l’his-
toire de la danse, dont la mise en scène questionne 
– sur le plan subjectif, esthétique et politique – les 
différents effets. rendu aux gestes élémentaires de 
ses projets artistiques, comme à son statut de créa-
teur et d’acteur historique, l’interprète se fait ainsi 
passeur d’un savoir et d’une expérience irréductibles 
à la somme des discours institutionnels. Passage dé-
cisif, puisqu’il nous permet de mesurer en dernière 
instance le degré d’aliénation ou d’émancipation 
qu’engendrent différentes esthétiques. 

 CONCEPTiON : JérômE bEL 
 DE ET Par CéDriC aNDriEUx 
 aVEC DES ExTraiTS 
DE PièCES DE TriSha 
brOwN (NEwark), mErCE 
CUNNiNGham (biPED, SUiTE 
FOr 5), PhiLiPPE TréhET 
(NUiT FraGiLE), JérômE bEL 
(ThE ShOw mUST GO ON) 
 réPéTiTEUrS JEaNNE 
STEELE (mErCE 
CUNNiNGham), LaNCE GriES 
(TriSha brOwN) 

 COPrODUCTiON ThéâTrE DE 
La ViLLE (PariS), FESTiVaL 
D'aUTOmNE (PariS), r.b. JErômE 
bEL (PariS) 
 aVEC LE SOUTiEN DE CENTrE 
NaTiONaL DE La DaNSE (PariS), 
La méNaGEriE DE VErrE 
(PariS) DaNS LE CaDrE DES 
STUDiOLabS, baryShNikOV arTS 
CENTEr (NEw yOrk) 
 rEmErCiEmENTS ThérèSE 
barbaNEL, TrEVOr CarLSON, 
yOrGOS LOUkOS 
 ParTENairES r.b. rEçOiT 
LE SOUTiEN DE La DirECTiON 
réGiONaLE DES aFFairES 
CULTUrELLES D'iLE-DE-
FraNCE - miNiSTèrE DE 
La CULTUrE ET DE La 
COmmUNiCaTiON - EN TaNT QUE 
COmPaGNiE ChOréGraPhiQUE 
CONVENTiONNéE, DE L'iNSTiTUT 
FraNçaiS - miNiSTèrE DES 
aFFairES éTraNGèrES - POUr 
SES TOUrNéES à L'éTraNGEr
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plis de nos conventions faites pour oublier 
le labeur au profit de la jouissance d’une 
consommation finale.  
(D)écrire pour reprendre à zéro la pensée 
en acte qui au bout du compte donne de 
la chorégraphie. […] Jérôme bel fait 
l’inventaire des besoins fondamentaux 
dont la danse aurait besoin en cas de 
catastrophe, d’oubli ou de chute qui 
l’obligerait à reconstruire sa grammaire. 
Quand on assiste aux propositions, on les 
croit faciles à réaliser (comment ne pas y 
avoir pensé avant ?!), tant l’évidence de 
l’acte en train de se dérouler devant nous, 
avec nous, fait de l’essai de notre présence 
commune le sujet de la représentation. 
Jérôme bel invente, l’air de rien, une façon 
de ne pas y toucher tout en étant en plein 
cœur de l’acte du spectacle vivant – et 
jamais si bien nommé. L’exposition n’est 
pas le temps de la consommation d’une 
œuvre préparée pour cela, prête à diffuser 
son message et sa présence (énigmatique, 
joyeuse, provocante, intelligente) : l’œuvre 
est le temps passé à faire autre chose à 
partir de notre coexistence. […] Prenons 
les derniers spectacles qui ont pour titre 
le nom de leur interprète. Une femme ou 
un homme vient et parle. Elle ou il nous 
donne le mode d’emploi de ce à quoi nous 
assistons. Elle ou il est un peu nous, elle ou 
il va se démarquer par l’exposition de son 
histoire personnelle, son "parcours", comme 
on dit dans le milieu de l’emploi.  
Et toute histoire trouvant en nous des 
points de tangente et des horizons opposés, 
nous partons en excursion avec l’interprète. 
Jérôme bel invente l’art du récit dansé. 
Toute mémoire se fait par bouffées et 
remontées mémorielles. L’interprète joue 
pour nous, nous montre ou nous laisse 
voir. L’espace et le temps de l’exposition 
sur le plateau de théâtre respectent le 
déroulement de l’explication. La distance 

entre la salle et la scène se module au gré 
du récit dansé. […] Le corps, pour Jérôme 
bel, est le sujet de la confrontation avec le 
public, le corps sous toutes ses coutures. 
Un corps qui se vide de ses possibles, à 
l’égal de la découverte des potentialités que 
fait le solitaire en état de désengagement 
militant, en état de faiblesse extrême, en 
état d’enfant de l’art. Jérôme bel n’a pas 
besoin de nous signaler, de nous signifier 
que l’autre c’est presque moi, puisque 
l’autre, sur scène, nous dit : je suis moi, un 
point c’est tout. rien ne me sépare de vous 
hormis la position, et c’est important. Vous 
avez payé, vous vous attendez à quelque 
chose, j’ai répété et je dois me tenir en 
face de vous. Une fois cette mise au point 
faite (la lumière est plutôt sur scène, la 
boîte noire est neutre dans la mesure des 
conventions occidentales, le prix est fixé 
par l’institution qui accueille public et 
spectacle) : mon histoire me sépare de 
vous, je suis danseur, je vais vous décrire 
ma vie depuis la danse. 

robert cantarella, "Le pied de la lettre", 09. 2010, 
www.jeromebel.fr/jeromebel.asp?m=4&t=48

céDric anDrieux

Cédric andrieux commence la danse à 
brest. il fait ses études au Conservatoire 
National Supérieur de musique et de 
Danse de Paris (1993-1997). il est engagé 
dans la compagnie de Jennifer müller à 
New york en 1997. De 1999 à 2007, 
il fait partie de la compagnie de merce 
Cunningham. il danse également pour 
roseanne Spradlin, Chantal yzermans, et 
fait partie du cast new-yorkais de mauvais 
Genre d’alain buffard. De 2007 à 2010 il 
est au ballet de l’Opéra national de Lyon.

le pieD De la lettre

il y avait l’art de la danse mettant en 
jeu le corps et ses signes, le rythme, le 
battement, le souffle, l’air qui se fabrique 
au moment de l’écriture du plateau ; et 
voilà que Jérôme bel arrive en scène pour 
nous en (d)écrire l’alphabet. Jérôme bel 
aborde la scène non pas pour régler des 
comptes, pas pour envoyer un message ou 
faire comprendre une situation extérieure à 
la scène, pas pour divertir avec des images 
étonnantes ou pour faire ressurgir du passé 
une œuvre oubliée ; mais pour (d)écrire la 
scène, en faire l’essai avec nous, en même 
temps que nous, dans le même espace que 
nous. (D)écrire est un acte de démontage 
d’une fiction d’une part et un acte de 
construction d’autre chose d’autre part.  
(D)écrire, c’est-à-dire démonter l’écriture 
qui fait paraître l’acte naturel, comme celui 
par exemple de danser devant d’autres dans 
un espace éclairé, sur une musique, alors 
que ces autres, dans le noir, observent la 
partie lumineuse de l’espace. (D)écrire les 
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apRès Will you ever be happy again, qui inteRRogeait les 
Relations entRe l’intime et l’histoiRe nationale, sanja 
mitRovic pouRsuit son enquête en s’attachant au phénomène, 
peut-êtRe pas si natuRel, des laRmes... 

Que nous apprennent les larmes ? Sont-elles les 
signes d’une souffrance authentique ? Le résultat 
d’un artefact médiatique ? Un acte privé ? Une stra-
tégie publique ? Une émotion rassembleuse, divi-
sante ou thérapeutique ? après nous avoir présenté 
will you ever be happy again, la performeuse et met-
teur en scène Sanja Mitrović revient au théâtre la 
Vignette avec sa toute dernière création : a Short 
history of Crying. Fidèle aux principes du théâtre 
documentaire, elle télescope témoignages intimes et 
récits historiques, afin de nous rendre sensibles aux 
dispositifs qui structurent notre, ou plutôt nos rela-
tions au phénomène des larmes. Depuis les pleurs 
du peuple serbe à la mort de Tito, jusqu’aux épan-
chements télévisuels des "célébrités" américaines, 
en passant par la mesure des codes expressifs aux 
Pays-bas, cette "stand up tragédie" retrace l’évo-
lution culturelle des manifestations de la tristesse. 
Un spectacle qui n’aurait probablement pas déplu 
à roland barthes, lequel voyait dans l’histoire des 
larmes le moyen de comprendre toute une affectivité 
d’époque et, par là même, de nous renseigner tant 
sur les hommes qui les versent, que sur les événe-
ments qui les leur font verser. 

 CONCEPTiON/TExTE/
DirECTiON/JEU : SaNJa 
MitRović
 DramaTUrGiE : FELix 
RittER, MaRija KaRaKLajić
 SCéNOGraPhiE : LaUrENT 
LiEFOOGhE
 réaLiSaTiON : DOUwE 
hibma
 mUSiQUE : EVELiEN VaN 
dEn bRoEK, vLadiMiR RaKić
 LUmièrES: kaTiNka maraC
 ViDéO : JaNNEkE kUPFEr
 CONSEiL arTiSTiQUE: 
VLaDimir TUPaNJaC
 Caméra : markO 
STOJmENOV, NaDJa LEUba
 aSSiSTaNT GUiLiO D’aNNa, 
maya VaN DEN hEUVEL-araD
 TraDUCTiON aNGLaiSE : 
Siniša MitRović
 TraDUCTiON 
NéErLaNDaiSE : Sarah VaN 
LamSwEErDE
 TEChNiCiENS : PaUL 
SChimmEL
 maNaGEr : aLExaNDEr ChU

 PrODUCTiON: STaND UP TaLL 
PrODUCTiONS
 CO-PrODUCTiON:
hETVEEm ThEaTEr /
amSTErDam, CENTEr FOr 
CULTUraL DECONTamiNaTiON/
bELGraDE
a ShOrT hiSTOry OF CryiNG 
iS FiNaNCiaLLy SUPPOrTED 
by EUrOPEaN CULTUraL 
FOUNDaTiON, FONDS 
PODiUmkUNSTEN NEDErLaND, 
amSTErDamS FOND VOOr DE 
kUNST, SNS rEaaL FONDS, VSb 
FONDS
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moi qui pleure "toutes les larmes de mon 
corps" ? Ou verse à mon réveil "un torrent 
de larmes" ? Si j’ai tant de manières de 
pleurer, c’est peut-être que, lorsque je 
pleure, je m’adresse toujours à quelqu’un, 
et que le destinataire de mes larmes n’est 
pas toujours le même […] Ce peut être – 
et c’est communément – l’autre que l’on 
contraint ainsi à assumer sa commisération 
ou son insensibilité ; mais ce peut être 
aussi moi-même : je me fais pleurer, pour 
me prouver que ma douleur n’est pas une 
illusion : les larmes sont des signes, non des 
expressions. Par mes larmes, je raconte une 
histoire, je produis un mythe de la douleur, 
et dès lors je m’en accommode : je puis 
vivre avec elle, parce que, en pleurant, je 
me donne un interlocuteur emphatique qui 
recueille le plus "vrai" des messages, celui 
de mon corps, non celui de ma langue : "Les 
paroles, que sont-elles ? Une larme en dira 
plus". 

roland Barthes, "éloge des larmes",  
in Fragments d’un discours amoureux, Paris, Seuil, 

1977, p. 214-215

l’expreSSion obliGatoire  
DeS SentimentS

Ce ne sont pas seulement des pleurs, 
mais toutes sortes d’expressions orales 
des sentiments qui sont essentiellement, 
non pas des phénomènes exclusivement 
psychologiques, ou physiologiques, mais des 
phénomènes sociaux, marqués éminemment 
du signe de la non-spontanéité, et de 
l’obligation la plus parfaite. […] Une 
catégorie considérable d’expressions 
orales de sentiments et d’émotions n’a 
rien que de collectif, dans un nombre 
très grand de populations, répandues sur 
tout un continent. Disons tout de suite 
que ce caractère collectif ne nuit en 
rien à l’intensité des sentiments, bien au 
contraire. […] mais toutes ces expressions 
collectives, simultanées, à valeur morale 
et à force obligatoire des sentiments de 
l’individu et du groupe, ce sont plus que de 
simples manifestations, ce sont des signes 
des expressions comprises, bref un langage. 
Ces cris, ce sont comme des phrases et 
des mots. il faut les dire, mais s’il faut 
les dire c’est parce que tout le groupe 
les comprend. On fait donc plus que de 
manifester ses sentiments, on les manifeste 
aux autres, puisqu’il faut les manifester. On 
se les manifeste à soi en les exprimant aux 
autres et pour le compte des autres. C’est 
essentiellement une symbolique. 

marcel mauss, "L’expression obligatoire des 
sentiments", dans Essais de sociologie, Paris, 1968-

1969, éditions de minuit,  
p. 81-88

Sanja mitrovic

née en Serbie, Sanja Mitrović vit et 
travaille à amsterdam depuis 2001, où 
elle dirige la Stand Up Tall Productions. 
Diplômée en langue et littérature 
japonaises de la Faculté de Philologie 
de l’Université de belgrade, elle étudie 
à l’amsterdam School of arts jusqu’en 
2005. Performeuse, metteur en scène, 
mais également chorégraphe, elle privilégie 
la forme du théâtre documentaire, tout 
en cultivant ses relations avec la danse, 
la culture pop et les arts plastiques. Ses 
œuvres les plus récentes – Shame (2006), 
books Once read make a Good bullet 
Proofing (2007), will you Ever be happy 
again ? (2009) – reposent toutes sur le 
principe du montage, au moyen duquel elle 
confronte témoignages personnels et récits 
historiques officiels. 

éloGe DeS larmeS

Qui fera l’histoire des larmes ? Dans 
quelles sociétés, dans quel temps a-t-on 
pleuré ? Depuis quand les hommes (et non 
les femmes) ne pleurent-ils plus ? Pourquoi 
la "sensibilité" est-elle à un certain moment 
retournée en "sensiblerie" ? Les images de 
la virilité sont mouvantes ; les Grecs, les 
gens du xviie siècle pleuraient beaucoup au 
théâtre. Saint Louis, au dire de michelet, 
souffrait de n’avoir pas reçu le don des 
pleurs ; une fois qu’il sentit les larmes 
couler doucement sur sa figure, "elles lui 
semblèrent si savoureuses et très douces, 
non pas seulement au cœur mais à la 
bouche". (De même : en 1199, un jeune 
moine se mit en route vers une abbaye 
de Cisterciennes, dans le brabant, pour 
obtenir par leurs prières le don des larmes). 
[…] Peut-être "pleurer" est-il trop gros ; 
peut-être ne faut-il pas renvoyer tous les 
pleurs à une même signification ; peut-
être il y a-t-il dans le même amoureux 
plusieurs sujets qui s’engagent dans des 
modes voisins, mais différents, de "pleurer". 
Quel est ce "moi" qui a "les larmes aux 
yeux" ? Quel est cet autre qui, telle journée, 
fut "au bord des larmes" ? Qui suis-je, 
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théâtre la v ignette

´



Ta
r

iF
 1

2 
€

 T
a

r
iF

 r
é

D
U

iT
 8

 €
 

C
a

r
TE

 L
a

iS
S

E
z

-P
a

S
S

E
r

 V
iG

N
E

TT
E

 / 
P

a
S

S
’C

U
LT

U
r

E

point de RencontRe inédit entRe la danse et les aRts 
plastiques, Soapéra cultive le mélange des genRes dans une 
supeRbe déflagRation de foRmes et de gestes.

Comment faire se rencontrer les domaines de la 
danse et des arts plastiques ? Dans le sillage des 
ballets russes ou, plus récemment, de robert raus-
chenberg et merce Cunningham, Soapéra conjugue 
art chorégraphique et pictural. mais, à rebours des 
relations traditionnelles entre danse et peinture 
– où le peintre demeure à l’initiative d’un décor ver-
tical, souvent relégué aux confins du plateau – la 
collaboration de mathilde monnier et Dominique 
Figarella transforme la scène en un laboratoire de 
travail commun. Pour autant, la forme qu’ils nous 
proposent n’en respecte pas moins la précision, 
et donc les différences, des deux disciplines. aux 
prises avec une "matière-monde" qui se déploie dans 
l’espace, les danseurs-plasticiens sont contraints à 
élaborer un corps dansant, dont les mouvements dé-
coupent une myriade de sculptures éphémères. Pièce 
visuelle d’une beauté saisissante, Soapéra puise dans 
les forces les plus novatrices de l’art contemporain, 
grâce auxquelles la scène s’enrichit d’un dialogue 
véritable.

 CONCEPTiON : maThiLDE 
mONNiEr & DOmiNiQUE 
FiGarELLa 
 ChOréGraPhiE : maThiLDE 
mONNiEr 
 arT ViSUEL : DOmiNiQUE 
FiGarELLa 
 DaNSE : yOaNN DEmiChELiS, 
ThiaGO GraNaTO, i-FaNG LiN, 
JONaThaN PraNLaS 
 COLLabOraTiON SCéNiQUE : 
aNNiE TOLLETEr 
 SON OLiViEr rENOUF 
 LUmièrE EriC wUrTz 
 réaLiSaTiON DES COSTUmES 
LaUrENCE aLQUiEr

 COPrODUCTiON FESTiVaL 
mONTPELLiEr DaNSE 2010, 
LES SPECTaCLES ViVaNTS-
CENTrE POmPiDOU, FESTiVaL 
D’aUTOmNE à PariS, 
küNSTLErhaUS mOUSONTUrm 
FraNkFUrT ET TaNzLabOr_21, 
CENTrE ChOréGraPhiQUE 
NaTiONaL DE mONTPELLiEr 
LaNGUEDOC-rOUSSiLLON 
/ ŒUVrE DE DOmiNiQUE 
FiGarELLa réaLiSéE DaNS 
LE CaDrE DE La COmmaNDE 
PUbLiQUE DU miNiSTèrE 
DE La CULTUrE ET DE La 
COmmUNiCaTiON (DirECTiON 
GéNéraLE DE La CréaTiON 
arTiSTiQUE, DirECTiON 
réGiONaLE DES aFFairES 
CULTUrELLES DU LaNGUEDOC-
rOUSSiLLON)
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entretien avec  
mathilDe monnier  

et Dominique FiGarella

Propos recueillis par Gilles amalvi  
pour le Festival d’automne à Paris, 

2011

G a est-ce que l'idée serait d'échanger 
ces matériaux, de les faire servir en 
même temps d'éléments scéniques, 
d'éléments picturaux, et de 
déclencheurs de mouvements ?

m m Oui cela me semble juste, il y a 
une forme d’identification de la danse à 
ces matériaux ; mais les danseurs leur 
donnent une dimension supplémentaire. ils 
permettent que les matériaux soient encore 
mieux perçus, et soient perçus comme 
des extensions du corps. il y a un rapport 
très fort au toucher dans ce travail – pas 
seulement des danseurs entre eux, mais 
aussi dans leur contact physique avec des 
matières en mouvement.

G a comment allez-vous traiter 
la question de la durée – durée de 
l’œuvre, durée de la pièce ? en quel 
point s’entrecroisent les temporalités 
spécifiques de la peinture et de la 
danse ?

Dominique Figarella Tous les moments 
d’élaboration d’un tableau se superposent 
comme un mille-feuille transparent, 
de sorte que toutes les temporalités du 
processus peuvent être saisies ensemble sur 
une surface, en un seul instant perceptif. 
Chaque nouveau geste qu’un danseur inscrit 
sur la scène porte en lui la mémoire de ce 
qui s’y est déposé auparavant, s’appuie en 
quelque sorte sur ce dépôt. Je crois que 
c’est sur cette sédimentation que nous 
avons fondé une temporalité commune à 
nos deux pratiques […]. 

G a La pièce comprend plusieurs 
interprètes : est-ce qu’ils auront chacun 
un rôle précis dans ce processus de 
production ?

m m Les danseurs sont des inventeurs 
de gestes, de mouvements, mais aussi 
d’imaginaire. Ce sont eux qui donnent à la 
pièce toute sa réalité. Dans ce spectacle ils 
seront quatre : trois garçons et une fille. 
Cela faisait longtemps que je ne m'étais pas 
retrouvée à travailler avec un petit nombre 
de danseurs. Cela me permet un travail 
d’écriture plus élaboré, plus virtuose. Dans 
Soapéra, je souhaite aborder la danse de 
manière plus abstraite, liée à des procédés 
physiques comme l’énergie, la résistance, la 
décomposition, la scansion, l’éclatement ; 
ces idées de mouvements sont autant de 
moyens d’inventer les rapports des corps 
entre eux et avec la matière ; rapports 
pouvant dégager des affects très variés 
– poétique, comique ou parfois burlesque 
[…].

Gilles amalvi est-ce que cette pièce 
essaie de penser ensemble le geste 
(celui du peintre et celui du danseur) et 
la présence visuelle de la peinture sur 
scène ? 

mathilde monnier Ce qui serait en commun 
dans notre rapport au geste est plus lié 
à la dramaturgie du geste. Par exemple, 
ce qui m’intéresse dans le processus des 
répétitions, c’est de mettre en place des 
stratégies de travail créant une forme de 
mémoire du geste ou du mouvement – qui 
s’inscrit bien sûr dans le corps du danseur. 
C’est ma méthode de travail ; les danseurs 
n’apprennent pas une chorégraphie que 
je leur transmets, mais ils pratiquent 
chaque jour un ensemble de propositions 
et de mouvements, avec des consignes 
très précises. Cette pratique devient une 
forme d’écriture sur le temps. Elle s’affine 
au fil des jours et finit par créer une base 
commune – et surtout un socle mémorial 
qui va devenir la composition du spectacle. 
Donc tout se fait un peu comme sur un 
tableau où tout est recouvert comme un 
palimpseste de gestes, de mémoire, de 
superpositions, de mémoire corporelle et 
kinesthésique.

G a Qu'est-ce qui dans vos pratiques 
respectives vous a paru entrer en 
dialogue, ouvrir la possibilité d'une 
création conjointe ? comment ce 
dialogue s'est effectué autour de la 
pièce ?

m m […] La première chose a été 
l’échelle de grandeur et la façon dont 
Dominique perçoit ses formats : pour moi, 
ce ne sont pas seulement des tableaux, 
mais aussi des surfaces de projection 
sensibles, dans lesquelles le spectateur 
peut se perdre, avoir des lectures très 
différentes en fonction d’où il regarde 
le tableau. beaucoup d’autres éléments 
m’ont intéressé : l’intégration du geste du 
peintre par la photo, le rapport à l’objet 
inscrit dans la surface, et surtout le choix 
de certains matériaux – chewing-gum, 
transparence, plumes, tâches. Certains de 
ces matériaux faisaient pour moi référence 
à des processus inconscients liés au 
mouvement, comme l’élan, le jaillissement, 
l’éclat, l’explosion, l’énergie, la tâche. Une 
autre chose qui m’a plu, c’est que c’est 
une peinture à la fois ludique, joyeuse et 
pop, qui permet un accès très ouvert au 
public. Une peinture intelligente, mais qui 
peut aussi parler pour elle-même, sans 
forcément nécessiter un code de passage. 
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suR une musique de Robin Rimbaud (scanneR), l’aRtiste et 
choRégRaphe chRistian Rizzo Renoue avec la fonction 
aRchaïque du théâtRe, en faisant de la scène un lieu de 
Rassemblement et d’échange. une choRégRaphie fascinante, 
où les situations oRdinaiRement esquissées paR les coRps 
touchent au Rituel. 

Pièce pour sept danseurs et mannequins, Le bénéfice 
du doute s’empare de la question du groupe et du 
duo. Qu’elles soient de conflit ou d’appartenance, les 
relations qui les unissent sont interrogées à l’aune 
des corps, dont la chorégraphie de Christian rizzo 
déploie sans ostentation toute la charge émotion-
nelle. attentif aux micro-événements, aux jeux de 
la pesanteur ainsi qu’au magnétisme des énergies 
en présence, l’artiste travaille la forme du couple 
et de l’unisson sur fond hypnotique de la musique 
concrète, signée par le compositeur et plasticien 
robin rimbaud (alias Scanner). L’intensité des 
lumières, la texture enveloppante des nappes so-
nores et la condensation des mouvements sculptent 
l’espace, où se combinent diverses manières d’être 
ensemble, mais peut-être aussi différentes tenta-
tives de tromper la solitude. C’est pourquoi le duo 
est toujours envisagé au regard de la communauté, 
et la communauté vis-à-vis du duo qu’elle observe, 
fabrique et interpelle. Comment un duo "résiste" face 
au groupe ? Dans le groupe tout comme dans le duo, 
l’autre peut-il être un double ? il y a-t-il une néces-
sité d’être à deux, à plusieurs ? Telles sont les inter-
rogations que nous lègue l’affirmation (bénéfique) 
du doute. 

 CONCEPTiON, ChOréGraPhiE 
ET COSTUmES : ChriSTiaN 
rizzO
 LUmièrE : CaTy OLiVE
 mUSiQUE OriGiNaLE : rObiN 
rimbaUD
 COLLabOraTiON 
arTiSTiQUE : SOPhiE LaLy

PrODUCTiON aDmiNiSTraTiON : 
CaThEriNE mENErET ET 
DOmiNiQUE GrimONPrEz
 DaNSEUSES : JULiE GUibErT,  
i FaNG LiN, LOLa rUbiO
 DaNSEUrS : PhiLiPPE 
ChOSSON, kErEm GELEbEk, 
ChriSTOPhE iVES, yOaNN 
DEmiChELiS
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prennent peu à peu corps. La musique 
électronique composée par Scanner trace 
des incises dramaturgiques comme la lame 
de cutter dans les toiles de Lucio Fontana.

sol phosphorescent

Sans décor tangible, le mouvement 
des danseurs doit assurer ses propres 
fondations. L’énergie qu’ils libèrent 
constitue l’armature de toutes leurs 
actions. il me semble important de 
matérialiser, d’une manière ou d’une 
autre, ce rapport à la production d’énergie, 
à la "dépense" comme dirait bataille. 
J’imagine qu’à un moment du spectacle le 
sol pourrait ainsi devenir phosphorescent. 
Cette épiphanie lumineuse restituerait toute 
l’énergie emmagasinée dans le sol. Quelque 
chose d’immanent et de tellurique.

Le danseur et son double

je me méfie de ma propre capacité à 
façonner des images scéniques. L’image 
ne doit en effet jamais se substituer à 
la présence des corps sur scène. Leur 
magnétisme doit rester intact. En 
introduisant pour la première fois des 
mannequins, je veille par exemple à ce 
qu’ils ne fonctionnent pas comme des points 
de focalisation visuelle, ce que barthes a 
appelé en photographie le "punctum". Le 
punctum est ce détail qui attire l’attention ; 
sa seule présence parvient à changer la 
lecture d’une photographie et à lui donner 
une valeur supérieure. Je ne cède pas 
au fétichisme du mannequin. Ceux-ci ne 
sont d’ailleurs pas manipulés comme des 
marionnettes réalistes. C’est tout le corps 
de chaque danseur qui interagit avec eux. 
ils leur font faire des mouvements qu’eux-

mêmes ont déjà accomplis plus tôt dans le 
spectacle. C’est pourquoi les mannequins 
n’entreront pas tout de suite en scène. ils 
représentent la part d’ombre de chacun des 
sept danseurs, lesquels portent leur double 
mort sur le dos et doivent s’en occuper. 
C’est paradoxalement ce deuxième corps 
inerte qui les individualise par rapport au 
groupe qu’ils forment sur scène.

Qu’est-ce qui nous maintient encore en 
mouvement, si ce n’est le doute ?

il n’y a rien de plus réjouissant que 
de douter ! Le doute est une forme 
d’affirmation qui laisse toutes les certitudes 
en jachère. Dans un monde saturé de 
convictions plus ou moins bidon, la scène 
révèle toute la valeur du doute. Dès lors 
que l’on commence à douter, tout peut se 
mettre en mouvement. Le doute est une 
promesse de nouveauté. L’imaginaire peut 
en effet s’émanciper des préoccupations 
matérielles qui le brident. En tant que 
chorégraphe, je n’ai rien à vendre, je n’ai 
pas de message politique à faire passer ni 
de croyance à inculquer aux autres : mon 
bénéfice, c’est le doute.

chriStian rizzo 

Né en 1965 à Cannes, Christian rizzo 
fait ses débuts artistiques à Toulouse 
où il monte un groupe de rock et crée 
une marque de vêtements, avant de se 
former aux arts plastiques à la villa 
arson à Nice et de bifurquer vers la 
danse de façon inattendue. Dans les 
années 1990, il est interprète auprès de 
nombreux chorégraphes contemporains, 
pour lesquels il signe parfois des bandes 
sons ou la création des costumes. ainsi, 
on a pu le voir chez mathilde monnier, 
hervé robbe, mark Tompkins, Georges 
appaix, puis rejoindre d’autres démarches 
artistiques, comme celles de Vera mantero, 
Emmanuelle huynh, rachid Ouramdane. 
En 1996, il fonde l’association fragile où il 
présente performances, objets dansants et 
pièces solos. Depuis, plus d’une trentaine 
de productions ont vu le jour. Christian 
rizzo enseigne régulièrement dans des 
écoles d’art en France et à l’étranger, ainsi 
que dans des structures dédiées à la danse 
contemporaine.

chriStian rizzo,  
à propoS Du bénéFice Du Doute

Propos recueillis par Stéphane malfettes,  
le 26 octobre 2011

décor invisible

Contrairement à mes précédents spectacles, 
le point de départ du bénéfice du doute 
n’est pas scénographique. autrement 
dit, les danseurs n’habitent pas un 
environnement fictionnel préconçu comme 
c’était par exemple le cas dans l’oubli, 
toucher du bois (2010). Je ne souhaite plus 
les faire évoluer dans un cadre qui leur 
préexiste. ma préoccupation est de mettre 
en scène leurs énergies. Les corps sont 
désormais livrés à eux-mêmes et doivent 
se confronter au vide qui les enveloppe. De 
l’abstraction du mouvement adviennent des 
situations et des espaces. Le bénéfice du 
doute n’est pas pour autant un spectacle 
sans scénographie : un décor invisible 
s’invente à travers les corps, la lumière et 
la musique. Leurs interactions produisent 
des vibrations. des trajectoires fictionnelles 
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dans le sillage de daniel veRonese, Romina paula pRouve 
la vitalité du théâtRe aRgentin avec cette lumineuse 
adaptation de la ménagerie de verre. 

du nœud familial exposé par tennessee Williams 
dans La ménagerie de verre, la compagnie argen-
tine El Silencio tire une belle réflexion sur le temps 
et le silence. Saluée par l’ensemble de la critique à 
l’occasion du festival d’automne 2011, l’adaptation 
de ce huit clos infernal gagne en profondeur et en 
théâtralité. Transposés dans le buenos aires d’au-
jourd’hui, les personnages d’El Tiempo todo entero 
touchent aux problèmes de notre époque – com-
ment se projeter dans l’avenir ? renouer le discours 
aux actions ? assumer un héritage contrasté, une 
identité plurielle ? – tout en restant prisonniers de 
douloureux non-dits. alors qu’antonia ne parvient 
à rompre le cordon ombilical, Lorenzo (son frère) 
se prépare secrètement à quitter sa famille pour 
l’Europe, et Úrsula (sa mère) multiplie les subter-
fuges pour la marier à un ami commun (maximi-
liano). avec une grande finesse et, devrait-on dire, 
une certaine audace, la metteur en scène romina 
Paula réaffirme la valeur proprement émotive du 
mélodrame, sans jamais sombrer dans l’affectation 
ou l’emphase du genre. interprétée par des comé-
diens d’une grande justesse, cette création s’inscrit 
dans le renouveau du théâtre et du cinéma argentin, 
où s’entrelacent temps du déracinement, de la rêve-
rie et de l’initiative. 

 TExTE ET miSE EN SCèNE 
rOmiNa PaULa
 LibrEmENT iNSPiré DE La 
méNaGEriE DE VErrE, DE 
TENNESSEE wiLLiamS
 aVEC : PiLar GambOa 
aNTONia, ESTEbaN biGLiarDi 
LOrENzO, SUSaNa PamPíN 
ÚrSULa, ESTEbaN LamOThE 
maximiLiaNO
 ESPaCE : aLiCia LELOUTrE 
ET maTíaS SENDóN
 LUmièrE : maTíaS SENDóN
 mUSiQUE : marCO aNTONiO 
SOLiS, "Si NO TE hUbiEraS 
iDO", ChaVELa VarGaS, 
"maCOriNa", raTa bLaNCa, 
"La LEyENDa DEL haDa y EL 
maGO"

�

SPECTaCLE SUrTiTré 
EN FraNçaiS
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romina paula

Propos recueillis et traduits par 
Christilla Vasserot pour le Festival 

d’automne à Paris, 2011

C V Les personnages de la pièce sont 
argentins mais ils ont vécu au mexique, 
le frère et la sœur sont nés au mexique. 
rien n’est explicitement dit, mais on 
devine une blessure. Que vouliez-vous 
représenter de l’histoire de l’argentine 
? en quoi ces personnages sont-ils 
emblématiques d’une histoire nationale ?

r P Très peu de choses sont dites à ce 
sujet dans la pièce. On sait juste que les 
enfants sont nés au mexique car leur 
mère, expliquent-ils, "a vécu un temps 
là-bas". […] De nombreux argentins, des 
intellectuels notamment, ont dû s’exiler 
dans les années soixante-dix, et nombre 
d’entre eux sont partis au mexique. 
beaucoup sont revenus au moment du 
rétablissement de la démocratie. La pièce 
dialogue avec cette réalité, mais je n’avais 
pas envie de l’enfermer dans une référence 
historique concrète. D’ailleurs, le mexique 
est pour ces personnages un endroit 
mythique, fondateur, un lieu presque forgé 
par leur imagination, surtout celle des 
enfants. au début, antonia prétend qu’ils 
sont mexicains, c’est ridicule, ils parlent 
comme de parfaits argentins de buenos 
aires. ils mentionnent ensuite le fait qu’ils 
sont nés là-bas. Leur identité se confronte 
à leur autre nationalité, celle d’un pays 
qu’ils ont à peine connu, qui a nourri leur 
imagination […]. 

C V des personnages ont vécu à 
l’étranger, d’autres sont nés à l’étranger 
ou leur famille est d’origine étrangère, 
Lorenzo veut s’en aller… s’agit-il là 
d’une allégorie de l’argentine ?

r P Je ne pense pas qu’il s’agisse 
d’une allégorie. C’est une donnée très 
concrète : l’argentine est en partie un 
pays d’immigrés et, un siècle plus tard, les 
petits-enfants de ces immigrés ont eux-
mêmes cherché à émigrer, à faire le trajet 
du retour, en sorte. Trois générations sont 
représentées dans la pièce : Ursula parle de 
son père hongrois qui a immigré après la 
Première Guerre mondiale, pour tenter sa 
chance, comme bien d’autres ; elle-même 
a dû s’exiler au moment de la dictature, 
mais elle est revenue ; ses enfants sont nés 
au mexique mais ils se sentent argentins, 
ils ont vécu presque toute leur vie en 
argentine ; Lorenzo, enfin, veut émigrer 
en Europe, ce qui serait une façon de 
boucler la boucle, de retourner sur le vieux 
continent […].

Christilla Vasserot Pourquoi avez-vous 
décidé d’écrire une nouvelle version 
de la pièce de tennessee Williams, La 
ménagerie de verre ?

romina Paula J’ai travaillé sur La 
ménagerie de verre quand je me suis 
présentée à l’EmaD (l’école d’art 
dramatique de buenos aires). Depuis, c’est 
un texte qui me fascine. je réfléchissais 
à la mise en scène d’une nouvelle pièce 
et j’ai repensé à La ménagerie de verre. 
mais les droits sont chers, alors j’ai écrit 
ma propre pièce, qui dialogue avec celle de 
Tennessee williams. Elle est et elle n’est 
pas La ménagerie de verre. Dans Le Temps 
tout entier, c’est comme si Laura (qui dans 
ma pièce se prénomme antonia) prenait la 
parole, comme si au lieu que tout se passe 
dans la tête de Tom, cela se passait dans 
celle de Laura. Je voulais me représenter 
l’instant exact où le cœur de Laura se 
brise, au moment où son frère s’en va : une 
scène qui n’existe pas dans La ménagerie 
de verre, elle reste implicite. [...] J’ai 
l’impression que dans d’autres pièces de 
T. williams, dont certaines que j’apprécie 
tout particulièrement, il y a toujours une 
certaine distance, un certain cynisme, 
alors que ce n’est pas le cas dans celle-
ci. La ménagerie de verre est une pièce 
pathétique, si l’on considère le pathétique 

comme ce qui suscite ou manifeste une 
vive émotion, un sentiment de douleur, de 
tristesse ou de mélancolie. Et c’est ce qui la 
rend profondément mélodramatique […].

C V Pourquoi ce titre : Le temps tout 
entier ?

r P Cette mise en scène est un travail 
sur le temps et sur le silence, bien que les 
personnages parlent beaucoup. Un autre 
titre possible était Le Silence énorme, 
lui aussi inspiré de T. williams, de sa 
pièce été et fumées : le silence entre deux 
personnes, ce que l’on ne parvient pas à 
dire […] Dans cette pièce, la parole est en 
quelque sorte donnée à la sœur, antonia. 
Loin d’être un personnage faible, elle fait 
de sa phobie un discours, une façon de voir 
le monde. La grammaire de la pièce est 
celle de ce personnage, la gestion du temps 
est aussi la sienne. Elle passe beaucoup de 
temps toute seule et enfermée. L’emploi du 
temps d’antonia ressemble à celui d’une 
personne oisive. mais cette oisiveté ne 
vient pas compenser le temps de travail ; 
c’est un temps presque réflexif, un temps 
personnel. L’action de la pièce se déroule 
dans ce temps mental, le temps proposé 
par antonia, un temps déconnecté de toute 
productivité […].
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le tRavail de julien guill et de sa "compagnie pRovisoiRe",  
qui nous Rend sensibles aux situations d’où émeRge la 
violente et inéluctable confRontation d’un individu avec  
ce qui le dépasse.

à l’heure (ou l’ère ?) des performances et "parte-
nariats" disciplinaires, la proposition théâtrale de 
Julien Guill ne manque pas de courage. Sa mise en 
scène de médée [restitution], adaptée de la célèbre 
tragédie d’Euripide, creuse une question à la fois 
très simple et très dense : comment en tant qu’in-
terprète aborder médée aujourd’hui ? à la manière 
de Carmelo bene pour sa refonte de richard iii, 
il retranche des fables antiques l’argumentaire des 
autres personnages, afin de soutenir le seul point 
de vue de l’héroïne. La parole de médée s’entrelace 
ainsi à la celle de la comédienne, qui doit prendre 
le mythe à sa charge et l’assumer de front. Fuyant 
Corinthe, où elle a tué ses propres enfants et la fille 
du roi Créon pour laquelle Jason l’avait abandon-
née, médée trouve refuge à athènes. Projetés dans 
l’après-coup de la catastrophe proprement dite, nous 
sommes plongés dans le temps d’une remémoration, 
où le spectaculaire du crime et de l’exil s’évanouit 
au profit d’une voix doublement intime. d’emblée, 
c’est toute notre écoute qui s’en trouve déplacée : 
à la confrontation des opinions sur le ressenti de la 
trahison, l’interprétation de Fanny rudelle substitue 
la force d’un acte de théâtre, remarquablement dé-
pouillé des conventions et artifices de la scène. C’est 
là le sens d’une "restitution" fidèle, selon julien Guill, 
à la démarche d’Euripide, a qui l’on reprochait, en 
son temps, de négliger la solennité religieuse en fa-
veur du drame humain.

 aDaPTaTiON ET miSE EN 
SCèNE : JULiEN GUiLL - La 
COmPaGNiE PrOViSOirE
 iNTErPréTaTiON : FaNNy 
rUDELLE
 SON : aLExaNDrE FLOry
 LUmièrES : marC bayLET-
DELPEriEr
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– rENCONTrE D’aPrèS – 
JEU. 28 marS

aVEC L'éQUiPE arTiSTiQUE

SaLLE DE réPéTiTiON DU ThéâTrE - bâT h 
• EntRéE LibRE •

mer.
27 marS

20h30

jeu.
28 marS

19h15

théâtre la v ignette
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EN 
SaVOir 
PLUS

méDée [reStitution],  
extrait Du proloGue 

Femme s’adresse au public

médée ne devrait pas habiter aujourd’hui ce pays étranger,
avec son mari et ses enfants, où l’exilée s’est fait aimer de ceux qui l’ont chez eux reçue.
Elle était en ce temps en plein accord avec son mari,
Et le salut est assuré
Lorsque femme et mari vivent en harmonie.
ah malheureuse, je souffre trop!!
mais voici que tout se tourne contre elle, atteint en son bien le plus cher.
Trahissant et ses enfants et sa maîtresse,
hélas!! que ne puis-je mourir!!
Pour coucher dans un autre lit,
il a épousé la fille de ce pays.
Elle, l’infortunée et l’outragée,
invoque à grands cris les serments, la sainteté des mains unies,
Prend à témoin la foi jurée
et montre comment son mari la récompense.
J’ai reçu, malheureuse, j’ai reçu le coup,
Elle reste étendue, refusant de manger,
Et j’ai de quoi gémir.
toute livrée à la douleur,
Et consumée par d’éternelles larmes,
Depuis le jour où elle apprit qu’elle était rejetée.
La vue de ses enfants l’irrite, bien loin de l’apaiser.
Son coeur est violent et ne supporte rien.
Enfants maudits
D’une mère qui n’est plus rien que haine,
Puissiez-vous périr avec votre père
Et toute la maison s’écrouler!!
O douleur!!
Que la foudre du ciel me traverse la tête!!
à quoi bon vivre encore!?
Las, las, que la mort me délivre
D’une vie qui m’est odieuse.
Justice auguste,
Voyez ce que je souffre après les grands serments
Qui m’avaient attaché celui que je maudis!!
Je voudrais de mes yeux le voir avec sa jeune femme
Ecrasés sous leur demeure détruite.
Quelle injure ils osent me faire, et tout imméritée!!
O mon père, ô patrie dont je me suis dépossédée
honteusement, après avoir tué mon propre frère

Julien Guill, médée [restitution]

Ni hegel, ni Freud, ni Lacan ni 
quelqu’autre créateur de système n’a 
osé s’emparer de médée pour en faire 
l’illustration de l’une de ses thèses. 
Euripide, Sénèque, Pierre Corneille, puis 
son frère Thomas, auteur du livret de 
l’opéra de Charpentier, d’autres encore 
approchent d’elle, mais c’est elle qui 
s’empare d’eux, leur impose son énigme, 
l’effrayant défi d’une femme qui tue ses 
enfants et n’en meurt pas. Euripide lui-
même a subi l’énigme de médée. L’histoire 
en est connue, il ne peut la modifier. 
hérodote, son contemporain, raconte même 
que médée, fuyant athènes, se réfugia en 
asie mineure, dans la contrée dont les 
habitants portent désormais le nom de 
mèdes. La femme qui commit le meurtre 
le plus horrible a donc non seulement 
survécu, mais elle est devenue "mère" d’un 
peuple glorieux, rival, puis allié, soumis 
puis honoré de l’Empire perse. Et c’est bien 
une héroïne que crée Euripide, une femme 
capable d’hésiter, puis de se reprocher son 
crime comme son propre recul, "honte à 
ma lâcheté", capable de vibrer de douleur 

jusqu’à la moindre de ses fibres mais de 
dire "Tu pleureras ensuite !". La médée de 
Sénèque est bien plus proche de l’image 
quelconque d’une femme folle furieuse, 
mais elle a ce mot étrange, qui fait hésiter 
le sens, "medea nunc sum". 

Souviens-toi que je suis médée, répond à 
travers les siècles, la médée de Charpentier 
au maintenant, je suis médée de Sénèque. 
Comme si chaque auteur, quoi qu’il veuille 
faire de médée, ne pouvait que répéter 
ce qui contraint médée elle-même. "Être 
médée" est bien autre chose qu’un destin, 
ou c’est peut-être tout le contraire d’un 
destin, que l’on subit, que l’on cherche 
parfois à assumer de manière exemplaire. 
avoir à "Être médée" est de l’ordre de 
l’événement. 

isabelle stengers, Souviens toi que je suis médée. 
medea nunc sum, Le Plessis-robinson, Synthélabo, 

1993, p. 7-9. 
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SouvienS toi  
que je SuiS méDée
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◊ la prograMMation 
MusiCale ◊

mUsiQUe de cHamBre 
Quatuor molière

Julie arnulfo, Ludovic Nicot, violon  
Eric rouget, alto  

Laurence allalah, violoncelle

GUiLLaUme LeKeU 
molto adagio pour quatuor à cordes, "mon 

âme est triste jusqu’à la mort"

ernest cHaUsson
Quatuor à cordes en ut mineur, opus 35, 

"inachevé"

cesar francK
Quatuor à cordes en ré majeur

Les concerts  
de L’oPéra orcHestre nationaL  

de montPeLLier LanGUedoc-roUssiLLon
—

tarif UniQUe 2 €

mUsiQUe de cHamBre 
aude perin-dureau, violon 

florentza nicola, alto  
pia segersatm, violoncelle  

sophie grattard, piano

PHiLiPPe Hersant 
trio pour violon, violoncelle et piano
Variations sur la sonnerie de "Sainte 

Geneviève du mont" de marin marais (1998)

Kaija saariaHo
trio pour violon, alto et violoncelle 

Cloud Trio

arVo PÄrt
Fratres, version pour alto et piano (1977)

Leif seGerstam 
quatuor pour violon, alto, violoncelle et 

piano (1976) 
Visions of inner time, création française

mUsiQUe de cHamBre 
Michel raynié, flûte 

Cyrille tricoire, violoncelle 
sophie grattard, piano

ZoLtan KodaLY
Trois Préludes Chorals (1924), arrangements 

de pièces d’orgue de Jean-Sébastien bach 
pour violoncelle et piano 

ach was ist doch unser Leben (bwV 743)
Vater unser im himmelreich (bwV 762) 
Christus der uns selig macht (bwV 747)

jean-seBastien BacH
Transcription du clavier bien tempéré, livre 1, 

N° 8 (bwV 853) pour violoncelle et piano,
Prélude et Fugue en ré mineur

astor PiaZZoLLa 
L’Histoire du tango, pour flûte et piano 

bordel 1900
Café 1930

Night-club 1960
Concert d'aujourd'hui

lun.  
12 NOV.
19h15

lun.  
4 marS
19h15

(sous réserve)

lun.  
21 JaN.
19h15

aUtoUr des concerts de L'onm  
et L'oPV
L'association La Gamme organise des 
salons de musique autour des concerts 
programmés au théâtre. Les rencontres 
avec le public se déroulent avant chaque 
concert au bar du théâtre.
Cette jeune association a été créée par 
un groupe d'étudiants en musicologie à 
l'Université Paul-Valéry et a pour but 
de soutenir et promouvoir les initiatives 
étudiantes du département de musicologie 
de l'université.

Les concerts de L'orcHestre de 
L'UniVersité PaUL-VaLérY et dU 
conserVatoire À raYonnement 

réGionaL
—

tarif UniQUe 2 €

mar.  
11 DéC.
19h15

mar.  
16 aVriL

19h15

3736



L'ensemBLe VocaL et instrUmentaL 
mora Vocis a L’UniVersité PaUL-VaLérY

—

tarif UniQUe 2 €

Voix PLUrieLLe

mora Vocis, ensemble vocal ‘au 
féminin’, continue sa résidence de 
4 ans (2011-2014) à l'Université 
Paul-Valéry – montpellier iii au sein 
du laboratoire de recherche CEmm 
(Centre d’Etudes médiévales de 
montpellier). 
Chercheurs et artistes travaillent 
ensemble autour du "manuscrit de 
Chypre", ouvrage musical rédigé au 
tournant des xive et xve siècles à la 
cour française des Lusignan installée 
en Chypre.
Pour la saison 2012/2013, le travail 
de création s’oriente vers un spectacle 
dédoublé : les motets et offices à 
Saint-hylarion et Sainte-anne d’abord 
et les balades, rondeaux et virelais 
ensuite. 
Notre partage artistique avec les 
étudiants (et puis le public) se fera au 
premier semestre autour de Saint-
hylarion.

"flashmobs à la fac"  
avec les étudiants

en  
DéC.

Salle Pétrarque  
(à confirmer)  
"Li maus d’amer, 
poison ou potion", 
premier volet des 
"Carnets de voyages"

jeu.
11 OCT.

Le festival Turbulences Sonores, organisé par Sophie Lacaze 
et Guilherme Carvalho professeurs du département de 

musicologie de l’Université Paul-Valéry, réunit interprètes et 
compositeurs autour de la création musicale et des classiques 

du xxe siècle. Cette année, le centenaire du compositeur  
John Cage et le mouvement FLUxUS sont à l'honneur.

jeu.
29 NOV.
19h30

Théâtre la Vignette

ven.
30 NOV.
19h30

Théâtre la Vignette

DU
28 ET 30

NOV.

Concert donné par des 
étudiants et professeurs de 
l'Université Paul-Valéry

- Œuvres de John cage, 
aaron Copland, betsy Jolas, 
Edgar Varese, John adams

- nouvelle œuvre en quintette  
de derek Johnson

- nouvelles œuvres 
d'étudiants en master ii 
composition de l'Université 
Paul-Valéry.

- Concert piano solo par 
stephen Whittington

- "Triadic memories" de 
Morton feldman

3938
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en complémentarité avec la manifestation  
"in vitro" proposée par le crous durant la même 
période, nous privilégions les travaux artistiques 
s’inscrivant dans une démarche d’apprentissage, 
de formation et de recherche - même si les 
contextes qui prévalent aux réalisations des 
étudiants sont différents. Vous pourrez ainsi 
découvrir les spectacles issus des ateliers 
"travaux pratiques" proposés par le théâtre la 
vignette à tous les étudiants (lire en dessous). 
Vous pourrez également voir les réalisations 
issues du département d’études théâtrales : les 
masters pratiques ainsi que le spectacle encadré 
par les enseignants du département avec tous les 
étudiants de licence 3.

Les ateLiers 
“traVaUx PratiQUes”
dU tHéÂtre La ViGnette

Depuis huit années maintenant, le théâtre la Vignette propose un 
cadre pour tous les étudiants désirant faire du théâtre. Pensé en 
complémentarité des autres possibilités de pratique théâtrale sur 
la ville et le campus. Ce cadre intitulé "travaux Pratiques", permet 
aux étudiants, quels que soient leur cursus et leur université de 
rattachement, de s’engager dans une aventure théâtrale qui soit une 
véritable expérience formatrice. Destiné aux étudiants motivés et 
disponibles, ce programme leur donne l’occasion de se rencontrer 
en même temps que de se mesurer à leur désir de théâtre.

les ateliers sont dirigés par la metteur en scène marie-josé malis 
et la philosophe judith Balso.

PoUr toUs Les étUdiants

LaBoratoire  
de PratiQUes contemPoraines
le laboratoire de pratiques contemporaines 
est un atelier de recherche sur les pratiques 
actuelles en danse, scénographie ou espace 
de représentation et autres écritures. 
labopc est dirigé par Patrice Barthès, 
chorégraphe, artiste en résidence à l’école 
nationale supérieure d’architecture de 
Montpellier. le théâtre la vignette accueille 
l’atelier au maximum de ses possibilités, 

cependant labopc pourra avoir lieu sur un 
autre site selon les choix de l’intervenant. 
Cet atelier de 2h est hebdomadaire, le jeudi 
soir à 19h30. il s’adresse aux étudiants de 
l’ensam et aux étudiants de Montpellier iii. 
labopc a une capacité d’accueil de vingt 
personnes environ. la pratique pourra être 
encadrée par des artistes invités selon les 
choix et les opportunités du chorégraphe.
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◊ lehrstüCk!
pièCes d’apprentissage ◊

◊ ateliers de pratiQue ◊

"LeHrstücK ! Pièces d’aPPrentissaGe" 
est Un temPs fort consacré aUx Projets 

tHéÂtraUx étUdiants QUi mûrissent 
Pendant L’année UniVersitaire.

Mai

Mi-
Juin

(ProGramme détaiLLé déBUt aVriL)

—
tarif UniQUe 2 € Par sPectacLe

les journées d’information et d’inscription  
pour les ateliers "travaux pratiques" et "labo pc" :  

du 24 au 28 septembre à 19h15  
en salle de répétition du théâtre , bâtiment h / Université Paul-Valéry iii
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Le tHéÂtre La ViGnette est Un LieU de sYnerGie 
dans LeQUeL UniVersitaires, Praticiens de La 

scène et PenseUrs d’aUjoUrd’HUi déLiVrent et 
confrontent LeUrs réfLexions en commUn. 

� octoBre

Rencontre le mercreci 31 octobre autour 
de : un jeune se tue de christophe 
honoré, mise en scène robert Cantarella

� octoBre - décemBre

"les scènes du souveniR" 

Ces quatre rencontres (Céline Massol, 
le Regard du spectateur - Robert 
Cantarella, faire le gilles - Jérôme 
bell, cédric andrieux - Sanja Mitrović, 
a Short history of crying), proposées et 
animées par les enseignants-chercheurs 
didier plassard et Barbara Métais-
Chastanier, seront l'occasion d’explorer 
les formes que prend le souvenir lorsqu’il 
met en jeu des corps. Mémoire propre, 

mémoire empruntée, mémoire en miroir 
de ce qui se joue devant soi, mémoire de 
l’interprète et du spectateur ou mémoire 
hors de soi, restituée sous forme de trace, 
de témoignage ou de document, tels sont 
les matières, les récits et les processus de 
création que ces rencontres permettront 
tour à tour d’explorer.

� féVrier

Rencontre le 12 février autour de :  
el tiempo todo entero de Romina paula

� mars

Rencontre le jeudi 28 mars autour de :  
Médée (restitution) de Julien guill

- Les rendeZ-VoUs 
dU déPartement  
d’étUdes tHéÂtraLes - 

le département arts du spectacle - parcours 
théâtre / spectacle vivant et le centre de 
recherches rirra 21 équipe d'accueil 4209 de 
l'Université Paul-Valéry, en collaboration avec 
le théâtre la vignette proposent des journées 
d'études.

� noVemBre

jeu. 22 et ven. 23 nov. :

Journées d'études sur le thème " clown/
théâtre/cirque/cinéma".

� féVrier

retOUr De la fable et nOUVelleS 
naRRativité du théâtRe 
conteMpoRain (aCte 3) autour de 
claude Buchvald.

entrée LiBre

- rencontres d'aPrès -
entrée LiBre

les lendemains de spectacle nous organisons 
des rencontres animées par des intervenants en 

présence des équipes artistiques. 

4342

◊ renContres - reCherChe ◊
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� tHéÂtre d’arLes

alexis, une tragédie greCQue
 miSE EN SCèNE ENriCO CaSaGraNDE ET DaNiELa NiCOLò 
COmPaGNiE mOTUS

Le 6 décembre 2008, alexandros Grigopoulos, alexis, est tué par balle 
à athènes par la police. il avait quinze ans. Dans un contexte social et 
politique déjà tendu, c’est l’étincelle qui déclenche une série d’émeutes 
sans précédent en Grèce. alexis devient dès lors l’icône d’une jeunesse 
indignée, la figure de la révolte face à la corruption et l’impuissance 
des politiques. Sur les traces d’antigone, une autre figure grecque de 
l’indignation, Enrico Casagrande et Daniela Nicolò reviennent sur la 
tragédie d’alexis pour créer un spectacle d’une rare incandescence poli-
tique et poétique. 

� tHéÂtre sortieoUest

la Fausse suivante ou le Fourbe puni 
DE mariVaUx
 miSE EN SCèNE NaDia VONDErhEyDEN 

La scène est en province. Séduction, argent, pouvoir, travestissement 
sont au cœur des débats. ici, les personnages se perdent dans leurs 
propres mensonges et leurs viles intentions. 
Dès lors, la comédie écrite par marivaux en 1724, renvoie à une 
réalité très actuelle où le matérialisme supplante l’être.
Nadia Vonderheyden nous livre ici un spectacle affûté comme un 
rasoir où se lit la fin d’un monde qui ressemble à un lendemain de bal.
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réserVation et renseiGnements

j’Y Vais en BUs !  
LE ThéâTrE La ViGNETTE PrOPOSE POUr CES SPECTaCLES UN bUS  

aU DéParT DE L’UNiVErSiTé PaUL-VaLéry iii. 
rENSEiGNEmENTS : TéL. : 04 67 14 54 34 

(aTTENTiON : réSErVaTiON ObLiGaTOirE)

mar.  
16 OCT.
20h30

TariF PréFérENTiEL 
POUr LES abONNéS 

LPV

ven.  
30 NOV.

20h

à La CiGaLièrE 
SériGNaN 

 
TariF PréFérENTiEL 
POUr LES abONNéS 

LPV

� tHéÂtre sortieoUest

Cendrillon
 TExTE ET miSE EN SCèNE DE JOëL POmmEraT

Joël Pommerat aime actualiser les contes dont il s'empare. aujourd'hui, 
il s'approprie, transforme, sublime, Cendrillon.  Une Cendrillon dans un 
monde de verre, de cendres, une Cendrillon en deuil de sa mère morte 
perdue dans l’univers coloré et débridé de sa belle-famille. après ce 
spectacle, on ne regardera plus les fées, les princesses, les sorcières de 
la même manière ; leurs traînées de clichés auront volé en mille éclats 
de joie, de lumières, de rires et de vie.

mer.  
13 marS

20h

aU DOmaiNE DE 
baySSaN, béziErS 

 
TariF PréFérENTiEL 
POUr LES abONNéS 

LPV

1- alexis, une tragédie grecque
2- la fausse suivante ou le fourbe puni
3- Cendrillon

1

2

3

◊ le + pour nos abonnés  
"laissez-passer-vignette" ◊

NOUS PrOPOSONS aUx DéTENTEUrS DE La CarTE LPV  
TrOiS SOrTiES ChEz NOS ParTENairES à L'OCCaSiON  
DES SPECTaCLES SUiVaNTS :
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� tarifs 

12 € Tarif normal 

8 € Tarif réduit  
 (étudiants, moins de 25 ans, 
 demandeurs d’emploi, 
 professionnels du spectacle)

2€  Tarif unique (concerts de 
 l'ONm festival OPEN et 
 Lehrstück!pièces d'apprentissage)

� BiLLetterie

Tél. : 04 67 14 55 98 
du lundi au vendredi de 14h à 18h

Vous pouvez acheter vos places : 

• Par internet :  
www.theatrelavignette.fr

• sur place aux heures d’ouverture  
de la billetterie  
 - Permanences de vente du lundi au  
 vendredi de 14h à 18h 
 - Le soir des représentations à la   
 billetterie 1h avant le début du   
 spectacle 
 mode de règlement : carte bleue,   
 carte monéo, espèces et chèques

Heure d'arrivée conseillée

Le placement étant libre, il vous est conseillé de venir, 
dans la mesure du possible, environ 30 mn avant 
le début du spectacle. Les réservations non réglées 
sont maintenues jusqu'à 15 mn avant le début des 
représentations, au-delà elles ne sont plus garanties.  

Les spectacles commencent à l'heure.

� tarifs ParticULiers

Le PaSS’CULTUrE est réservé 
aux étudiants âgés de 30 ans maximum, 
valable dans différentes structures 
adhérentes. il coûte 9 € et permet 
d’acheter à l’avance des places de 
spectacles à des prix préférentiels.

renseignements  
www.crous-montpellier.fr 
Tél. : 04 67 41 50 96

La Vignette adhère au CLUb 
iNTEr-ENTrEPriSE. Les 
salariés des entreprises adhérentes à ce 
comité d’entreprise bénéficient du tarif 
réduit de 8 €

renseignements  
auprès du Cie-montpellier 
www.cie-montpellier.com

� Bar de La ViGnette

Un bar vous accueille 1h avant et 1h 
après chaque représentation et propose 
boissons et restauration légère.

� rencontres  
aUtoUr des sPectacLes 

a l’issue des spectacles nous proposons 
au public présent de rencontrer les 
artistes autour d’un verre dans l’espace 
du bar du théâtre.

� Les rencontres d'aPrès

Les lendemains de spectacle nous 
organisons des rencontres animées 
par des intervenants en présence des 
équipes artistiques. 

renseignement  
theatre@univ-montp3.fr  
ou par téléphone : 04 67 14 54 34

� La Lettre d’information  
de La ViGnette

Pour la recevoir dans votre boîte email, 
veuillez nous communiquer votre 
adresse électronique en nous écrivant à 
theatre@univ-montp3.fr ou en vous 
inscrivant via notre formulaire de 
contact sur notre site internet  
www.theatrelavignette.fr
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Le Bon PLan

carte LaisseZ-Passer

carte 

la issez-passer

v ig
nette

sais
on

12—
13

décoUVreZ toUs Les sPectacLes  
dU tHéÂtre La ViGnette PoUr :

les étudiants, les moins de 25 ans, les 
demandeurs d’emploi et les intermittents 

15 €

les enseignants et le personnel  
de l’Université Paul-Valéry

25 €

tarif normal

35 €

 —
Modalités de la carte lpv :

la carte lpv est strictement nominative et 
donne accès à tous les spectacles de la saison 

dans la limite des places disponibles. la 
réservation est fortement conseillée.

théâtre la v ignette

◊ inForMations pratiQues ◊

◊ en relation  
aveC le publiC ◊

noUVeaU



la mise en place du projet du théâtre est assurée par une équipe spécialement 
recrutée par l’Université.

l’éqUiPE dU tHéâtrE lA vigNEttE, 
frédéric sacard, directeur 
Nicolas dubourg, administrateur 
Hervé duvel, régisseur général 
denise Oliver fierro, actions de médiation et communication/presse
rédaction des textes du programme : Noëmie Charrié

remerciements à Marie rabineau et Patrick valenza pour l’entretien et les 
personnes dans les différents services de l'université qui concourent à la réussite de 
ce projet.
design graphique : florence girard
imprimerie : Pure impression

© Crédits photos : couverture et livret photo deniseoliverfierro 
OPEN - l'art (n')est (pas) la science©liza Mihaklchuck 
OPEN - Un jeune se tue©jean-louis fernandez 
faire le gilles©dr / Cédric Andrieux©Herman sorgeloos et Marco Caselli Nirmal 
A short history of crying©standuptallproductions / soapéra©Marc Coudrais 
Le bénéfice du doute©Marc Domage 
El tiempo todo entero©giovanni Cittadini Cesi / Médée - restitution©Marc ginot

le théâtre la vignette est un service de l'Université Paul-valéry Montpellier iii.
il est subventionné par une aide de la direction régionale des Affaires Culturelles 
languedoc-roussillon, du Conseil régional languedoc-roussillon, du Conseil 
général de l'Hérault et de la ville de Montpellier. 
Il bénéficie du concours de l'Office Nationale de Diffusion Artistique et de Réseau 
en scène languedoc-roussillon.

Ce programme est susceptible de modifications © juillet 2012
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◊ équipe - financement ◊





� entrée directe  
par l’avenue val de Montferrand

� entrée par le campus 
le théâtre se situe dans le bâtiment H  
(dit rouge)

� en tramway
ligne 1 : à dix minutes depuis la 
comédie - arrêt saint éloi - prendre 
l’avenue du docteur Pezet- devant le 
portail de l’Université prendre à droite 
l’avenue val de Montferrand et remonter 
jusqu’à l’entrée du théâtre. (350mètres)

� en vélo
station vélomagg’ à l’entrée  
de l’Université

� en voiture
quartier Hôpitaux-facultés / Université 
Paul-valéry iii
Parking gratuit devant le théâtre

� de l’autoroute
sortie Montpellier Ouest – Centre. suivre 
centre-ville. A l’entrée de la ville au feu 
près du lycée Mermoz et de la statue-
fontaine prendre à droite. Continuer 
tout droit. juste après le Corum, au feu 
tourner à droite direction beaux-arts 
et filer toujours tout droit. Suivre les 
panneaux Université Montpellier iii.

théâtre la vignette 
route de Mende  
34199 Montpellier cedex 5
t +33(0) 467 145 434, administration 
t +33(0) 467 145 598, billetterie
f +33(0) 467 145 597
theatre@univ-montp3.fr 
www.theatrelavignette.fr
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◊ se rendre au théâtre ◊



tHéâtrE lA vigNEttE 
rOUtE dE MENdE 
34199 MONtPElliEr CEdEx 5
t +33(0) 467 145 434, AdMiNistrAtiON 
t +33(0) 467 145 598, billEttEriE
f +33(0) 467 145 597
tHEAtrE@UNiv-MONtP3.fr 
www.tHEAtrElAvigNEttE.fr


