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Les liens en bleu sont cliquables et permettent d’accéder directement :
- aux différents spectacles (extraits & articles intégraux)
- aux médias (émissions radio, vidéo)  
- revenir au sommaire

Portraits, entretiens
France Culture, Affaires Culturelles, Arnaud Laporte    01/2022 - radio (entretien)
Transfuge, Thomas Hahn       01/2022 - web(itw)
Ma Culture, Wilson Le Personnic      08/2018 - web(itw) 
Il Manifesto, Cristina Piccino (it)      07/2018 -print (itw) 
Les Inrocks, Hervé Pons       09/2017 - print (itw)
Libération, Clémentine Gallot       10/2015 - print (itw + critique) 
Les Inrocks, Patrick Sourd       09/2015 - print (portrait)

Video-like
Cult News, Amélie Blaustein-Niddam      09/2023 - web

Transversari
La Terrasse, Delphine Baffour       01/2022 - print
Danser canal historique, Sophie Lesort      11/2021 - web
Sceneweb, Vincent Bouquet       01/2022 - web
Transfuge, Thomas Hahn       01/2022 - print
Danses avec la plume, Jean-Frédéric Saumont     01/2022 - web
Toute la culture, Amélie Blaustein-Niddam     01/2022 - web
Transfuge, Marjorie Bertin       01/2022 - print

Carrousel
RTS, Thierry Saporetti        03/2020 - itw (radio)
Ronan au Théâtre        11/2019 - itw vidéo (youtuber)
Telerama, Emmanuelle Bouchez      11/2019 - print
RTS, Thierry Saporetti        03/2020 - web
Sceneweb, Vincent Bouquet       11/2019 - web

Toute la Culture, Amélie Blaustein-Niddam     06/2019 - web
Danse avec la plume, Claudine       06/2019 - web

Ensemble ensemble
Ronan au Théâtre        11/2019 - vidéo (youtuber)
France Inter, Ca peut pas faire de mal, Guillaume Gallienne    10/2019 - radio (lecture texte)
Télérama, Fabienne Pascaud       10/2017 - print
Théâtre(s), Marie Plantin       12/2017 - print
Il Nordeste Quotidiano, Giovanni Greto (it)     09/2018 - print
Corriere Della Sera (sp)        07/2018 - print
Délibéré + Zibeline, M.J. Dho       10/2017 - web 
Toute la culture, Amélie Blaustein-Niddam     10/2017 - web
Ma culture, Nicolas Garnier       10/2017 - web
Théâtre du blog, Véronique Hotte      10/2017 - web
Controscena, Enrico Fiore (it)       07/2018 - web
Lospettacoliere (it)        07/2018 - web
Enrico Pastore (it)        07/2018 - web

Dramaturgia Furpress, Carmel Alberti (it)     08/2018 - web

Lettres de non-motivation
Arte Tv - Journal, Frédérique Cantù      10/2015 - TV

https://www.radiofrance.fr/franceculture/podcasts/affaires-culturelles/vincent-thomasset-est-l-invite-d-affaires-culturelles-6755786
https://www.rts.ch/play/radio/vertigo/audio/danse-carrousel-aux-printemps-de-sevelin?id=11118885
http://www.vincent-thomasset.com/spectacles/carrousel/videos/
https://www.youtube.com/watch?v=7tyJkiwFrd8
http://www.vincent-thomasset.com/presse/ca-peut-pas-faire-de-mal/
https://vimeo.com/141225024
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France Culture, Ping pong, Mathilde Serrel et Martin Quenehen   03/2016 - radio
France Culture, Backstage, Aurélie Charon      01/2016 - radio
Radio Libertaire - Les Oreilles Libres, Christophe Frémiot   10/2015 - radio
L’écho, Bernard Roisin         02/2017 - print 
La Libre Belgique, Marie Baudet       02/2017 - print 
Les inrocks, Jean-Marc Lalanne      12/2015 - print
Télérama, Emmanuelle Bouchez      11/2015 - print
L’Humanité, Sophie Joubert       11/2015 - print
Le Canard Enchaîné, Jean-Luc Porquet      10/2015 - print
L’œil, Céline Piettre        03/2016 - print 
Le Huffington Post, Savannah Macé      11/2015 - web
Le Souffleur, Amandine Pilaudeau      11/2015 - web
Sceneweb, Hadrien Volle       11/2015 - web
Toute la Culture, Amélie Blaustein Niddam     10/2015 - web
Théâtre du Blog, Stéphanie Ruffier      10/2015 - web
Ether Real, François Bousquet       10/2015 - web      
Theatrorama, David Simon       10/2015 - web
Ventilo, Olivier Puech        10/2015 - web
L’insatiable, Nicolas Roméas       03/2017 - web   
Teatro.it, Angelo Callipo        07/2018 - web

La Suite : Sus à la Bibliothèque ! - Les Protragronistes - Médail Décor 
France Inter - Studio Théâtre, Laure Adler      02/2015 - radio
Radio Grenouille - Temps Libre, Emmanuel Moreira     10/2014  - radio
France Culture - La Vignette, Aude Lavigne      05/2012  - radio 
Radio, Fondation Louis Vuitton, Poésie en plateau    12/2015 - radio
IF, Pedro Morais        04/2015 - print
M Le magazine du Monde, Rosita Boisseau      02/2015 - print
Libération, Ève Beauvallet        02/2015 - print
Les Inrocks, Patrick Sourd        01/2015 - print
L’Humanité, Muriel Steinmetz       11/2014 - print
M Le magazine du Monde, Clémentine Gallot      09/2014 - print
Le Temps, Marie-Pierre Génécand      08/2013 - print
Les Inrocks, Julien Prévieux       04/2013 - print
Ma Culture, Wilson Le Personnic      03/2015 - web
Inferno Magazine, Smaranda Olcèse      11/2014 - web
Toute la Culture, Amélie Blaustein Niddam     06/2013 - web

Bodies in the Cellar
France Inter - Studio Théâtre, Laure Adler     04/2013 - radio
France Culture - La Dispute, Patrick Sourd     04/2013 - radio  
France Culture - L’Atelier Intérieur, Aurélie Charon    04/2013 - radio
France Culture - Pas la peine de crier , Marie Richeux    03/2013 - radio
Les Inrocks, Patrick Sourd       04/2013 - print  
Mouvement, Eve Beauvallet       03/2013 - web
Inferno Magazine, Smaranda Olcèse Trifan     03/2013 - web
Un Fauteuil pour l’Orchestre, Suzanne Teibi     03/2013 - web
Toute la Culture, Amélie Blaustein Niddam     03/2013 - web

Topographie des Forces en Présence
Ecrans de Danse, Edwige Phitoussi      06/2009 - web

https://www.franceculture.fr/emissions/ping-pong/francois-damiens-vincent-thomasset-comedie-existentialiste-et-lettres-de-non
https://soundcloud.com/laars-co/france-culture-backstage-n-20-aurelie-charon-extrait-11012016
https://soundcloud.com/laars-co/radio-libertaire-christophe-fremiot-23-octobre-2015
https://soundcloud.com/laars-co/medail-decor-vincent-thomasset-laure-adler-studio-theatre-france-inter-21-fevrier-2015
https://soundcloud.com/laars-co/medail-decor-radio-grenouille-marseille-temps-libre-8-octobre-2014
https://soundcloud.com/laars-co/parcours-france-culture-la-vignette-aude-lavigne-17-mai-2012
https://soundcloud.com/laars-co/fondation-louis-vuitton-poesie-en-plateau-integral-15-12-2015
https://soundcloud.com/laars-co/bodies-in-the-cellar-france-inter-studio-theatre-laure-adler-15-mars-2013
https://soundcloud.com/laars-co/bodies-in-the-cellar-la-dispute-patrick-sourd-15-avril-2013
https://soundcloud.com/laars-co/sus-a-la-bibliotheque-france-culture-latelier-interieur-aurelie-charon-4-mars-2013
https://soundcloud.com/laars-co/130314-franculture-mariericheux-bic
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Auteur, metteur en scène et chorégraphe, Vincent Thomasset élabore, à la suite d’une passage par le master 
Exerce à Montpellier un travail interrogeant les statuts du langage, qu’il soit chorégraphique, littéraire, ou 
musical. Depuis 2011, il créé ses propres spectacles, entretenant un rapport complexe entre fiction, et intime, 
questionnant les conditions de la narration. Sa prochaine création Carrousel verra le jour au printemps pro-
chain à La Passerelle – Scène nationale de Saint-Brieuc.

Quels sont vos premiers souvenirs de danse ?

Je n’y avais jamais réfléchi… Je pense avoir été quelque peu traumatisé par la danse des canards et la chenille 
(qui redémarre). Je me souviens notamment de cette soirée aux Estables (petit village du Massif Central), 
dans un centre de vacances où des gens passablement éméchés faisaient le tour de la salle. J’ai toujours fui la 
chenille et passé beaucoup de temps à regarder les gens danser, avec plaisir, même si il y avait beaucoup de 
frustration. Jusqu’à très récemment, je n’avais quasiment jamais dansé en public, hors plateau de théâtre ou 
toilettes de boîtes de nuit, histoire de me donner du cœur à l’ouvrage avant d’essayer de me lancer sur la piste, 
tentatives vaines la plupart du temps ! Il m’a fallu être père pour découvrir les joies de la danse festive, et me 
mettre enfin, un peu plus souvent, à danser. Sur scène, le premier souvenir qui me revient, ce serait Jean-
Claude Gallotta, à la fin des années 90, à Grenoble.

Qu’est-ce qui a déclenché votre envie de devenir chorégraphe ?

Mon expérience de spectateur, très certainement, qui n’a fait que refléter des mouvements intérieurs. J’ai passé 
plusieurs années à me nourrir de spectacles. J’ai découvert la scène en voulant dans un premier temps devenir 
interprète de théâtre. J’ai d’abord travaillé en tant que comédien pour Pascal Rambert et suis devenu metteur 
en scène et chorégraphe quelques années plus tard. Au fur et à mesure, j’allais voir beaucoup plus de danse et 
d’arts plastiques que de théâtre. Je suis revenu, en quelque sorte, à des motivations premières qui m’ont poussé 
à monter sur scène : la nécessité de joindre les mouvements du corps à ceux de la pensée afin d’arriver à trou-
ver un point d’épanouissement à peu près satisfaisant. Les premières fois où je suis monté sur un plateau, je 
me suis trouvé « du bon côté des mots », ils prenaient forme. J’étais, au sortir de l’adolescence, perdu dans les 
méandres de la pensée, de l’écriture, et le passage par le corps que nécessite l’art vivant a été, pour moi, salva-
teur.

En tant que chorégraphe, quelle(s) danse(s) voulez-vous défendre ?

S’il y avait un endroit à défendre, ce serait celui de la rencontre entre l’art dramatique et l’art chorégraphique, 
le travail autour d’écritures protéiformes. Une pratique qui s’appuie sur la nécessité de s’inscrire dans des 
espaces multiples, travailler à des déplacements à la fois physiques – mettant en jeu l’espace du plateau – mais 
aussi des mouvements plus tenus, incertains, intimes, qui naîtraient de la rencontre entre un spectateur, un 
plateau, des interprètes, et un(e) artiste. Plus que la danse, ou le théâtre, qui sont avant tout des vecteurs, c’est 
un principe d’incertitude que j’aurais envie de défendre, peut-être même de revendiquer, en me laissant la 
possibilité d’explorer des territoires d’où pourraient émerger plus de questions que de réponses.

En tant que spectateur, qu’attendez-vous de la danse ?

Je n’attends rien. En tout cas j’essaie dans la mesure du possible de regarder chaque proposition avec un désir 
à chaque fois renouvelé, ce qui n’est pas toujours facile. J’espère toujours être enlevé par une recherche, un 
vocabulaire que je n’aurais jamais envisagé, rencontré auparavant, ou au contraire découvrir des écritures qui 
ont marqué l’histoire de la danse. Je peux vivre de grands moments avec des propositions très diverses, que ce 
soit avec les chorégraphies de Lucinda Childs sur la musique de Philip Glass dans Einstein on the Beach de 
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Robert Wilson, le flux ininterrompu de paroles et gestes chez les interprètes de Toshiki Okada dans Five Days 
in March, ou encore avec l’équipe en fusion de Marco Berrettini au Théâtre de la Ville dans No Paraderan, en 
2004. Je peux également suivre le parcours d’un interprète chez différents chorégraphes, à l’image de Julien 
Gallée-Ferré avec qui je travaille aujourd’hui, ou d’un danseur-chorégraphe tel que que François Chaignaud, 
qui parvient à un statut quasi iconique !

À vos yeux, quels sont les enjeux de la danse aujourd’hui ?

Je réagis ici en tant que chorégraphe et metteur en scène, je ne suis ni l’un ni l’autre, ou très certainement les 
deux. Je n’ai certainement pas le recul nécessaire pour arriver à comprendre la somme des enjeux qui tra-
versent la danse contemporaine. Il est peut-être plus juste d’observer quels seraient les enjeux qui traversent le 
spectacle vivant, en se demandant, par exemple, si le « théâtre public » est un théâtre public, si les enjeux de 
production ou de communication n’ont pas tendance à formater, ou en tout cas, impacter les enjeux artis-
tiques, réfléchir à la place que l’institution et les acteurs du théâtre public veulent donner aux artistes.

À vos yeux, quel rôle doit tenir/avoir un artiste dans la société aujourd’hui ?

J’ai pu observer, à de multiples reprises, à quel point l’écart entre le discours et les pratiques pouvait être 
flagrant chez nombre d’artistes. J’essaie de me prémunir de ce genre de comportement. J’avais été marqué 
par une intervention de Miguel Benasayag, lors de rencontres entres différentes générations d’étudiants de la 
formation Ex.e.r.ce, au CCN de Montpellier. Il disait à quel point parler politique sur un plateau était plutôt 
vain, qu’il est beaucoup plus efficace d’aller s’engager dans une association, dans la vie de tous les jours. Un 
des enjeux importants est d’arriver à observer ce qui, dans nos pratiques, peut relever de comportements 
négatifs au regard des principes que l’on veut défendre, d’autant plus dans un métier où l’ultra-libéralisme est 
monnaie courante, où la notion de désir peut très facilement être mise en balance et remplacer, par exemple, 
des discussions à caractère revendicatif.

Comment voyez-vous la place de la danse dans l’avenir ?

Si vous parlez de danse au sens large, tout va bien, elle est partout, dans les rues, sur internet, à la télévision, 
sur des plateaux, quelque chose se passe – il faut rester positif – c’est un lieu de résistance, d’affirmation, 
d’identification. D’un point de vue institutionnel, la danse reste le parent pauvre des arts vivants, de loin. Il 
y a des structures de productions, mais elles croulent sous les demandes. Il est à noter que nombre d’artistes 
mêlant danse et théâtre se retrouvent aidés par le secteur de la danse, pour des raisons artistiques, parfois, des 
raisons pragmatiques, toujours. Le nombre de dates nécessaires pour obtenir une aide est effectivement bien 
plus faible qu’en théâtre. Cela fait des années que le sujet est sur la table, il serait temps que les institutions 
s’engagent en créant des budgets spécifiques en ce sens. Les propositions chorégraphiques ont plus de mal à 
se diffuser que le théâtre, les séries n’existent quasiment pas et les temps de visibilité sont souvent trop courts 
pour amener un public plus large… Pour finir, je souhaite à la danse de rester à la croisée des chemins.
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Vincent Thomasset « Une danse à la croisée des chemins »

Propos recueillis par Wilson Le Personnic. Publié le 14/08/2018

Pause estivale pour certains, tournée des festivals pour d’autres, l’été est souvent l’occasion de prendre du recul,

de faire le bilan de la saison passée, mais également d’organiser celle à venir. Ce temps de latence, nous avons

décidé de le mettre à profit en donnant la parole à des artistes. Après avoir publié l’été dernier une première série

d’entretiens-portraits, nous renouvelons ce rendez-vous estival avec de nouveaux artistes qui se sont prêtés au

jeu des questions réponses. Ici, Vincent Thomasset.

Auteur, metteur en scène et chorégraphe, Vincent Thomasset élabore, à la suite d’une passage par le master

Exerce à Montpellier un travail interrogeant les statuts du langage, qu’il soit chorégraphique, littéraire, ou musical.

Depuis 2011, il créé ses propres spectacles, entretenant un rapport complexe entre fiction, et intime, questionnant

les conditions de la narration. Sa prochaine création Carrousel verra le jour au printemps prochain à La Passerelle

– Scène nationale de Saint-Brieuc.

Quels sont vos premiers souvenirs de danse ?

Je n’y avais jamais réfléchi… Je pense avoir été quelque peu traumatisé par la danse des canards et la chenille

(qui redémarre). Je me souviens notamment de cette soirée aux Estables (petit village du Massif Central), dans un

centre de vacances où des gens passablement éméchés faisaient le tour de la salle. J’ai toujours fui la chenille et

passé beaucoup de temps à regarder les gens danser, avec plaisir, même si il y avait beaucoup de frustration.

Jusqu’à très récemment, je n’avais quasiment jamais dansé en public, hors plateau de théâtre ou toilettes de

boîtes de nuit, histoire de me donner du cœur à l’ouvrage avant d’essayer de me lancer sur la piste, tentatives

vaines la plupart du temps ! Il m’a fallu être père pour découvrir les joies de la danse festive, et me mettre enfin,

un peu plus souvent, à danser. Sur scène, le premier souvenir qui me revient, ce serait Jean-Claude Gallotta, à la

fin des années 90, à Grenoble.

Qu’est-ce qui a déclenché votre envie de devenir chorégraphe ?

Mon expérience de spectateur, très certainement, qui n’a fait que refléter des mouvements intérieurs. J’ai passé

plusieurs années à me nourrir de spectacles. J’ai découvert la scène en voulant dans un premier temps devenir

interprète de théâtre. J’ai d’abord travaillé en tant que comédien pour Pascal Rambert et suis devenu metteur en

scène et chorégraphe quelques années plus tard. Au fur et à mesure, j’allais voir beaucoup plus de danse et d’arts

plastiques que de théâtre. Je suis revenu, en quelque sorte, à des motivations premières qui m’ont poussé à

monter sur scène : la nécessité de joindre les mouvements du corps à ceux de la pensée afin d’arriver à trouver

un point d’épanouissement à peu près satisfaisant. Les premières fois où je suis monté sur un plateau, je me suis

trouvé « du bon côté des mots », ils prenaient forme. J’étais, au sortir de l’adolescence, perdu dans les méandres

de la pensée, de l’écriture, et le passage par le corps que nécessite l’art vivant a été, pour moi, salvateur.

En tant que chorégraphe, quelle(s) danse(s) voulez-vous défendre ?

S’il y avait un endroit à défendre, ce serait celui de la rencontre entre l’art dramatique et l’art chorégraphique, le

travail autour d’écritures protéiformes. Une pratique qui s’appuie sur la nécessité de s’inscrire dans des espaces

multiples, travailler à des déplacements à la fois physiques – mettant en jeu l’espace du plateau – mais aussi des

mouvements plus tenus, incertains, intimes, qui naîtraient de la rencontre entre un spectateur, un plateau, des

interprètes, et un(e) artiste. Plus que la danse, ou le théâtre, qui sont avant tout des vecteurs, c’est un principe

d’incertitude que j’aurais envie de défendre, peut-être même de revendiquer, en me laissant la possibilité

d’explorer des territoires d’où pourraient émerger plus de questions que de réponses.

En tant que spectateur, qu’attendez-vous de la danse ?

Je n’attends rien. En tout cas j’essaie dans la mesure du possible de regarder chaque proposition avec un désir à

chaque fois renouvelé, ce qui n’est pas toujours facile. J’espère toujours être enlevé par une recherche, un

vocabulaire que je n’aurais jamais envisagé, rencontré auparavant, ou au contraire découvrir des écritures qui ont

marqué l’histoire de la danse. Je peux vivre de grands moments avec des propositions très diverses, que ce soit

avec les chorégraphies de Lucinda Childs sur la musique de Philip Glass dans Einstein on the Beach de Robert

Wilson, le flux ininterrompu de paroles et gestes chez les interprètes de Toshiki Okada dans Five Days in March,

ou encore avec l’équipe en fusion de Marco Berrettini au Théâtre de la Ville dans No Paraderan, en 2004. Je peux

également suivre le parcours d’un interprète chez différents chorégraphes, à l’image de Julien Gallée-Ferré avec

qui je travaille aujourd’hui, ou d’un danseur-chorégraphe tel que que François Chaignaud, qui parvient à un statut

quasi iconique !

À vos yeux, quels sont les enjeux de la danse aujourd’hui ?

Je réagis ici en tant que chorégraphe et metteur en scène, je ne suis ni l’un ni l’autre, ou très certainement les

deux. Je n’ai certainement pas le recul nécessaire pour arriver à comprendre la somme des enjeux qui traversent

la danse contemporaine. Il est peut-être plus juste d’observer quels seraient les enjeux qui traversent le

spectacle vivant, en se demandant, par exemple, si le « théâtre public » est un théâtre public, si les enjeux de

production ou de communication n’ont pas tendance à formater, ou en tout cas, impacter les enjeux artistiques,

réfléchir à la place que l’institution et les acteurs du théâtre public veulent donner aux artistes.

À vos yeux, quel rôle doit tenir/avoir un artiste dans la société aujourd’hui ?

J’ai pu observer, à de multiples reprises, à quel point l’écart entre le discours et les pratiques pouvait être flagrant

chez nombre d’artistes. J’essaie de me prémunir de ce genre de comportement. J’avais été marqué par une

intervention de Miguel Benasayag, lors de rencontres entres différentes générations d’étudiants de la formation

Ex.e.r.ce, au CCN de Montpellier. Il disait à quel point parler politique sur un plateau était plutôt vain, qu’il est

beaucoup plus efficace d’aller s’engager dans une association, dans la vie de tous les jours. Un des enjeux

importants est d’arriver à observer ce qui, dans nos pratiques, peut relever de comportements négatifs au regard

des principes que l’on veut défendre, d’autant plus dans un métier où l’ultra-libéralisme est monnaie courante, où

la notion de désir peut très facilement être mise en balance et remplacer, par exemple, des discussions à

caractère revendicatif.

Comment voyez-vous la place de la danse dans l’avenir ?

Si vous parlez de danse au sens large, tout va bien, elle est partout, dans les rues, sur internet, à la télévision, sur

des plateaux, quelque chose se passe – il faut rester positif – c’est un lieu de résistance, d’affirmation,

d’identification. D’un point de vue institutionnel, la danse reste le parent pauvre des arts vivants, de loin. Il y a des

structures de productions, mais elles croulent sous les demandes. Il est à noter que nombre d’artistes mêlant

danse et théâtre se retrouvent aidés par le secteur de la danse, pour des raisons artistiques, parfois, des raisons

pragmatiques, toujours. Le nombre de dates nécessaires pour obtenir une aide est effectivement bien plus faible

qu’en théâtre. Cela fait des années que le sujet est sur la table, il serait temps que les institutions s’engagent en
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S’il y avait un endroit à défendre, ce serait celui de la rencontre entre l’art dramatique et l’art chorégraphique, le

travail autour d’écritures protéiformes. Une pratique qui s’appuie sur la nécessité de s’inscrire dans des espaces

multiples, travailler à des déplacements à la fois physiques – mettant en jeu l’espace du plateau – mais aussi des

mouvements plus tenus, incertains, intimes, qui naîtraient de la rencontre entre un spectateur, un plateau, des

interprètes, et un(e) artiste. Plus que la danse, ou le théâtre, qui sont avant tout des vecteurs, c’est un principe

d’incertitude que j’aurais envie de défendre, peut-être même de revendiquer, en me laissant la possibilité

d’explorer des territoires d’où pourraient émerger plus de questions que de réponses.

En tant que spectateur, qu’attendez-vous de la danse ?

Je n’attends rien. En tout cas j’essaie dans la mesure du possible de regarder chaque proposition avec un désir à

chaque fois renouvelé, ce qui n’est pas toujours facile. J’espère toujours être enlevé par une recherche, un

vocabulaire que je n’aurais jamais envisagé, rencontré auparavant, ou au contraire découvrir des écritures qui ont

marqué l’histoire de la danse. Je peux vivre de grands moments avec des propositions très diverses, que ce soit

avec les chorégraphies de Lucinda Childs sur la musique de Philip Glass dans Einstein on the Beach de Robert

Wilson, le flux ininterrompu de paroles et gestes chez les interprètes de Toshiki Okada dans Five Days in March,

ou encore avec l’équipe en fusion de Marco Berrettini au Théâtre de la Ville dans No Paraderan, en 2004. Je peux

également suivre le parcours d’un interprète chez différents chorégraphes, à l’image de Julien Gallée-Ferré avec

qui je travaille aujourd’hui, ou d’un danseur-chorégraphe tel que que François Chaignaud, qui parvient à un statut

quasi iconique !

À vos yeux, quels sont les enjeux de la danse aujourd’hui ?

Je réagis ici en tant que chorégraphe et metteur en scène, je ne suis ni l’un ni l’autre, ou très certainement les

deux. Je n’ai certainement pas le recul nécessaire pour arriver à comprendre la somme des enjeux qui traversent

la danse contemporaine. Il est peut-être plus juste d’observer quels seraient les enjeux qui traversent le

spectacle vivant, en se demandant, par exemple, si le « théâtre public » est un théâtre public, si les enjeux de

production ou de communication n’ont pas tendance à formater, ou en tout cas, impacter les enjeux artistiques,

réfléchir à la place que l’institution et les acteurs du théâtre public veulent donner aux artistes.

À vos yeux, quel rôle doit tenir/avoir un artiste dans la société aujourd’hui ?

J’ai pu observer, à de multiples reprises, à quel point l’écart entre le discours et les pratiques pouvait être flagrant

chez nombre d’artistes. J’essaie de me prémunir de ce genre de comportement. J’avais été marqué par une

intervention de Miguel Benasayag, lors de rencontres entres différentes générations d’étudiants de la formation

Ex.e.r.ce, au CCN de Montpellier. Il disait à quel point parler politique sur un plateau était plutôt vain, qu’il est

beaucoup plus efficace d’aller s’engager dans une association, dans la vie de tous les jours. Un des enjeux

importants est d’arriver à observer ce qui, dans nos pratiques, peut relever de comportements négatifs au regard

des principes que l’on veut défendre, d’autant plus dans un métier où l’ultra-libéralisme est monnaie courante, où

la notion de désir peut très facilement être mise en balance et remplacer, par exemple, des discussions à

caractère revendicatif.

Comment voyez-vous la place de la danse dans l’avenir ?

Si vous parlez de danse au sens large, tout va bien, elle est partout, dans les rues, sur internet, à la télévision, sur

des plateaux, quelque chose se passe – il faut rester positif – c’est un lieu de résistance, d’affirmation,

d’identification. D’un point de vue institutionnel, la danse reste le parent pauvre des arts vivants, de loin. Il y a des

structures de productions, mais elles croulent sous les demandes. Il est à noter que nombre d’artistes mêlant

danse et théâtre se retrouvent aidés par le secteur de la danse, pour des raisons artistiques, parfois, des raisons

pragmatiques, toujours. Le nombre de dates nécessaires pour obtenir une aide est effectivement bien plus faible

qu’en théâtre. Cela fait des années que le sujet est sur la table, il serait temps que les institutions s’engagent en

créant des budgets spécifiques en ce sens. Les propositions chorégraphiques ont plus de mal à se diffuser que le

théâtre, les séries n’existent quasiment pas et les temps de visibilité sont souvent trop courts pour amener un

public plus large… Pour finir, je souhaite à la danse de rester à la croisée des chemins.

Photo © Ilanit Illouz

http://www.maculture.fr/entretiens/vincent-thomasset/

Phia Ménard « Danser la résistance »

Daniel Jeanneteau « Le théâtre est l’un des lieux où la société se pense et
s’éprouve »
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TRANSVERSARI

« Une création magistrale ! (...) Exceptionnel, délicat, raffiné, captivant, tellement gracieux, Lorenzo De Angelis narre sa 
vie jusqu’au bout de l’intrigue avec une virtuosité presque indécente tant chaque comportement est parlant et magni-
fique. Entre danse et théâtre visuel de geste, il est impossible de donner une étiquette à cette œuvre splendide magistra-
lement bien pensée et dont le sens et la dramaturgie sont le reflet du monde du XXIème siècle. »

Sophie Lesort, Danser Canal Historique

« Cette expérience de l’ultra-moderne solitude augmentée, Vincent Thomasset la livre sous la forme d’une performance, 
aussi fascinante qu’exigeante. A la lisière, comme souvent, du théâtre et de la danse, à mi-chemin entre ces deux arts 
dont il sait tirer, et conjuguer le meilleur, le metteur en scène et chorégraphe s’attache à mettre au premier plan ce qui, 
habituellement, est relégué au dernier, oublié, négligé, voire méprisé, ces mouvements qui agitent et traversent le corps, 
y compris dans les aspects les plus triviaux de l’existence. Brillamment interprété par Lorenzo De Angelis, cette expéri-
mentation a cela de sublime qu’elle se passe presque totalement de mots pour dire bien des maux. »

Vincent Bouquet, Sceneweb

« Une pièce sombre et envoutante, magnifiquement portée par Lorenzo De Angelis. »

Jean-Frédéric Saumont, Danses avec la plume

« Intrigant à plus d’un titre, ce solo interroge la perte de nos âmes et de nos envies dans le mode de vie que nous avons 
créé ou accepté, déléguant nos émotions à l’industrie visuelle qui répand sa poudre de perlimpinpin. Ni danse, ni 
théâtre, ni mime par ailleurs, Transversari se laisse traverser par les genres, nous éclairant en brouillant nos certitudes. 
Et se termine par une révolte qui redonne espoir. »

Thomas Hahn, Transfuge

« Pendant plus d’une heure, Lorenzo De Angelis, époustouflant, semble traversé par mille identités, passant de l’une à 
l’autre en un éclair (…) il nous emporte dans son univers clos jusqu’à sa libération finale. »  

Delphine Baffour, La Terrasse

« La pièce vaut par des images superbes, ses focus sur les extrémités du danseur qui semblent infinies et une bande son 
parfaite, comme toujours chez Thomasset. On y entend en plus du travail de Pierre Boscheron, Minitel Rose, Iggy Pop 
et Timecop 1983. Absolument dans son temps, Transversari est un spectacle tout public, visible dès 8/9 ans. Il per-
mettra d’ouvrir les réflexions sur ce que le confinement provoque à chacun. La pièce n’a étonnamment pas été pensée 
pendant la première vague. »

Amélie Blaustein-Niddam, Toute la culture
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CARROUSEL

    

Vincent Thomasset accomplit à sa manière une histoire de la danse ludique. Explorateur de talent, il détaille 
avec humour la rigueur des gestuelles académiques. 

Emmanuelle Bouchez, Télérama

Au T2G, le metteur en scène et chorégraphe offre une magnifique leçon de dressage des arts, comme mé-
lange d’autorité et de liberté laissée au sujet.

Vincent Bouquet, Sceneweb

Carrousel, le brillant galop chorégraphique Vincent Thomasset à June events. (...) Il mêle le théâtre et la 
danse, en accumulant et en entrechoquant des pas et des textes piochés dans un corpus pluriel. La prose de 
Maitre Jourdain et les règles du poney club sont posées, comme chez Joris Lacoste, dans un mécanisme qui 
est proche de la psychanalyse. Un sujet en amène un autre et passe à autre chose, guidée uniquement par son 
l’inconscient. 

Toute la culture, Amélie Blaustein Niddam

Dans cette pièce, la parole circule autant que le geste. Vincent Thomasset confronte le théâtre et la danse avec 
une étonnante porosité qui rend ce carrousel virevoltant. Dans d’autres pièces qui mêlent autant le verbe 
et les pas, on déplore souvent de trop longs bavardages au détriment de la danse. Là tout s’entremêle pour 
signer une pièce fort imaginative et réjouissante. 

Danse avec la plume, Claudine Colozzi

Vincent Thomasset revient aux sources des arts du spectacle. Il rappelle les liens entre le verbe et le mouve-
ment, le corps humain et le corps animal. (…) Ce spectacle à quel autre pareil traite du langage, de l’appren-
tissage et des rapports de pouvoir. Avec le sourire et le mors aux dents. 

RTS Culture, Thierry Sartoretti,
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Un ballet virevoltant des quatre fers.

CARROUSEL

DANSE-THÉÂTRE

VINCENT THOMASSET

EZ3

Emmanuelle Lafon ouvre la séance en

maîtresse de cérémonie, chargée de

présenter au jeune prince les règles de

l’équitation. Un art du geste précis,
orienté vers la meilleure maîtrise possi

ble de l’animal. S’ensuit une démons

tration avec quatre autres interprètes

vêtus comme des cavaliers d’aujour

d’hui en T-shirts et jodhpurs. Mi-hom-

mes, mi-chevaux, avec un air hybride

assez comique, ils alignent voltes et

contre-voltes pour composer un car

rousel. Séquence suivante : une lettre

patente de 1662 signée par Louis XTV

lance la création d’une Académie royale

de danse, où treize maîtres de ballet

seront chargés « d’éviter le ridicule» aux

nobles, lors des spectacles donnés par

le roi. Les pas de danse de cour rap

pellent ceux des tours équestres. Corps

dressés et alignés des chevaux et des

hommes : même combat !

Vincent Thomasset accomplit à sa

manière une histoire de la danse ludi

que. Explorateur de talent, il détaille

avec humour la rigueur des gestuelles

académiques : le plus fort moment du

spectacle est un duo découplé où une

fine cavalière glose sur les relations de

pouvoir entre danse et musique, tandis

qu’un instructeur, plutôt clown, joue

avec son fouet. Présenté au festival Ac-

toral de Marseille, le spectacle a pro

duit son effet... Même si l’aspect un peu

coq-à-l’âne de ce catalogue des allures

et des postures délaye tout de même le

propos. - Emmanuelle Bouchez
I ihio I Du 16 au 25 novembre

au T2G-Théâtre de Genevilliers (92),

le 22 janvier au IPOC! à Alfortville (94),

Festival d'Automne, tél. : 0153 451717.

TELERAMA - EMMANUELLE BOUCHEZ  



SCENEWEB - VINCENT BOUQUET 

Carrousel : le manège enchanté de Vincent Thomasset 

Au T2G, le metteur en scène et chorégraphe offre une magnifique leçon de dressage  
des arts, comme mélange d’autorité et de liberté laissée au sujet.

Assister à un spectacle de Vincent Thomasset revient, toujours, à embarquer pour une destination 
inconnue. Façon pour le metteur en scène de mettre à la portée du public le cœur même de son 
processus créatif, celui de la sérendipité. Comme la plupart de ses précédentes créations, Carrousel 
n’ échappe pas à cette règle et il faudra au spectateur, prévenons-le, une bonne dose de lâcher-prise 
pour entrer dans le manège enchanté que lui propose l’artiste.

Son passé équestre en bandoulière – qui lui avait déjà servi de base pour Médail Décor et Galooop 
–, le metteur en scène installe un carrousel fictif sur le plateau du T2G. En son centre, naissent tous 
les arts qui vont, les uns après les autres, être expérimentés par les comédiens-danseurs dont il s’est 
entouré. Y co-existent le théâtre, bien sûr, qui est à la base de tout, mais aussi la danse, le langage, 
la musique, l’art équestre, et même un certain art plastique dans sa façon de sculpter les images. 
De discipline en discipline, la même logique saute aux yeux : l’art, quel qu’il soit, est un mélange de 
liberté, laissée au créateur et à l’interprète, mais aussi d’autorité, affermie par des siècles d’Histoire 
et la poigne d’un maître qui, du roi Louis XIV à la professeure d’équitation, en passant par le maître 
de philosophie de Monsieur Jourdain, cherche à guider, à enseigner, et à asservir, car il en va de 
l’avènement de la beauté, soumise à certains canons.

Du canon théâtral, Vincent Thomasset prend malgré tout un malin plaisir à s’affranchir. Scindée en  
plusieurs séquences, sa proposition se situe elle-même à la confluence des arts. Ni théâtre pur, ni 
danse à l’état brut, elle se plaît à créer un cocktail entre des fragments textuels – L’instruction du 
Roy en l’exercice de monter à cheval d’Antoine de Pluvinel, Lettres patentes du Roy, pour l’établis-
sement de l’Académie royale de Danse en la ville de Paris, Le Bourgeois gentilhomme de Molière 
–, de la musique d’époque et des partitions chorégraphiées, à dos de faux cheval ou les deux pieds 
ancrés dans le sol pour un ballet de l’ère classique. A chaque fois, les arts semblent avoir leur liberté 
propre, comme cette langue que l’on peut triturer à loisir, et, en même temps, être soumis les uns 
aux autres, comme lorsque la danse colle à la musique, qui impose son tempo au corps. Et à chaque 
fois, un même objectif affleure, celui de l’esthétisme, au sens le plus noble du terme, qui en passe par 
une union subtile entre audace et application de la règle grammaticale.

Un temps déstabilisante, la performance touche, finalement, à l’esprit et au coeur, grâce à son 
mélange de grâce et d’intelligence, forgée hors des sentiers battus. Unis par une belle complicité, les 
comédiens-danseurs, sous les superbes lumières de Florian Leduc, incarnent, avec espièglerie, toute 
l’inventivité, teintée d’humour, de Vincent Thomasset, aussi à l’aise pour déclamer du vieux français 
que pour se transformer en faux cavaliers d’un soir. Forts de leur présence scénique, ils parviennent 
à instaurer une ambiance tout à fait à part, à brandir la liberté créatrice en étendard, et à ériger 
Carrousel en îlot singulier où l’âme le dispute au charme.

17/11/2019 
lien web
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TOUTE LA CULTURE - AMÉLIE BLAUSTEIN NIDDAM

« Carrousel », le brillant galop chorégraphique de Vincent  
Thomasset à June Events

Jusqu’à présent, dans ses précédentes pièces — Bodies in the Cellar, Les Protagronistes, les Lettres de 
non-motivation et Ensemble Ensemble — Vincent Thomasset cultivait les faux-semblants. En ouverture 
de June Events et avant le Festival d’Automne, il prend le parti d’interroger la notion de double sens avec 
Carrousel.

En 2017, en interview, le metteur en scène nous confiait : « Cela s’appellerait pour le moment Carrousel. 
Là, je reviendrai vraiment à l’outil cheval que j’ai déjà travaillé. Je voudrais aller beaucoup plus  
vers le chorégraphique. » Effectivement, en 2016, déjà en compagnie d’Anne Steffens, il performait  
Galoooooop!, une pièce sonore sur la course sans but du cheval. Et nous voici en 2019, sur le grand 
plateau du théâtre de l’Aquarium. Le tapis de danse est blanc, ponctué de lettres parsemées, et les projec-
teurs apparents. Florian Leduc fait déjà varier la lumière pour la rendre concentrique.  

Seule en scène, Emmanuelle Lafon, codirectrice avec Joris Lacoste de l’Encyclopédie de la Parole, cet 
outil merveilleux qui recense toutes les productions vocales, fait ce qu’elle sait faire de mieux  : parler. 
Elle parle avec un naturel entrecoupé d’un ton de surprise, qui donne un rythme infiniment drôle à 
son discours. Elle nous récite, en ancien français, L’instruction du Roy en l’exercice de monter à che-
val d’Antoine de Pluvinel (1666). Puis les Lettres patentes du Roy pour l’établissement de l’Académie 
royale de danse en la ville de Paris sont déclamées par Jacky Elder et Anne Steffens. Nous sommes le 
10 mars 1662, et le contenu est très étonnant. Il s’agit d’un manifeste que les directions du Kunsten, de la 
Ménagerie de Verre, des Rencontres  Chorégraphiques Internationales de Seine-Saint-Denis et de June 
Events auraient pu écrire :  « (…) A quoi étant nécessaire de pourvoir, et désirant rétablir ledit Art dans 
sa Première perfection et l’augmenter autant que faire se pourra, Nous avons jugé à propos d’établir dans 
notre bonne Ville de Paris une Académie Royale de Danse (…). »

Cet acte qui se clôt par « Car tel est notre plaisir » dit l’urgence de danser avec intelligence. Dans cette 
pièce, la symbolique du cheval permet à Thomasset de travailler la marche carrée dans le cercle. Il mêle 
le théâtre et la danse, en accumulant et en entrechoquant des pas et des textes piochés dans un corpus 
pluriel. La prose de Maître Jourdain et les règles du poney club sont posées, comme chez Joris Lacoste, 
dans un mécanisme qui est proche de la psychanalyse. Un sujet en amène un autre et sans prévenir, la 
pensée se suspend et passe à autre chose, guidée uniquement par l’inconscient.

Deux mondes s’opposent alors, le libre et le contraint. Julien Gallée-Ferré si souvent vu chez Maud le 
Pladec, comme Mathilde Monnier, savent parfaitement naviguer de la comédie au geste. Anne Steffens, 
à la voix très rauque, compagne de route de Thomasset depuis au moins 2016, maîtrise la distance avec 
le texte. Nicolas Perrochet, ex officier militaire, se plie à merveille aux exercices de dressage, et Jacquelyn 
Elder, formidable danseuse, formée chez Martha Graham et interprète de Liz Santoro et Pierre Godard, 
tire parti des danses directionnelles imposées par le metteur en scène. Quant à Emmanuelle Lafon, elle 
vient, au centre du Carrousel, rassembler les interprètes. 

L’ensemble est fin, drôle et très bien mené. La direction des danseurs vers la comédie fonctionne par-
faitement. Thomasset vient s’inscrire dans la réflexion actuelle sur la manière de séparer la danse et la 
musique sans les opposer, ou comment faire entrer le carré dans le cercle. L’idée d’utiliser les pas des 
chevaux, joués par les artistes, les fait entendre autrement. Le trot, le galop, l’arrêt sont autant de gestes 
portés vers la beauté. Mais la beauté n’est rien. Le carrousel est une construction militaire et la danse ne 
vaut rien si elle cherche juste le beau. La danse de Thomasset questionne les lignes et le fait de mettre 
des individus ensemble dans un même espace. Elle ne cherche pas la technique, elle cherche, et trouve la 
contrainte. 

5/06/2019
Lien web



DANSE AVEC LA PLUME - CLAUDINE COLOZZI - 14/06/2019

Etonnant clin d'œil de découvrir, le Carrousel de Vincent Thomasset à quelques mètres  
du centre équestre de la cartoucherie de Vincennes. Dans cette nouvelle création, le milieu 
équestre (un peu de manière métaphorique parfois, mais quand même !) a une nouvelle fois 
largement inspiré le metteur en scène et chorégraphe. Le carrousel, espace de dressage et de 
parade, vue comme un univers où sont en jeu des notions comme le libre-arbitre, l'organisation 
collective ou le rapport à l'autorité. Autant de parallèles peuvent ainsi être faits, et sont d'ailleurs 
suggérés, entre l'apprentissage de la pratique équestre et celui de la danse classique. Comment 
trouver sa voie entre les rôles qu'on projette sur nous et ce que nous sommes vraiment ?

Dans cette pièce, la parole circule autant que le geste. Vincent Thomasset confronte le théâtre  
et la danse avec une étonnante porosité qui rend ce carrousel virevoltant. Les interprètes 
s'emparent des deux en donnant un relief singulier à ce manège très codifié. Cela donne  
des situations souvent cocasses quand chacun joue la carte du mimétisme équin. Désopilant 
Julien Gallée-Ferré qui pousse l'incarnation à son paroxysme sans jamais être ridicule.  
Dans d'autres pièces qui mêlent autant le verbe et les pas, on déplore souvent de trop long 
bavardages au détriment de la danse. Là tout s'entremêle pour signer une pièce fort imaginative 
et réjouissante.

14/06/2019
Lien web



ENSEMBLE ENSEMBLE

    

De quelle étoffe, de quels chemins physiques secrets sont faits nos savoirs, nos cultures - notre «être en-
semble», comme on dit aujourd’hui, s’interroge le créateur ? Parfois avec insolence, parfois avec ironie, aussi. 
On sort de son impromptu — comme il existe aussi de romantiques impromptus musicaux — la tête et l‘esprit 
en quête. Quels insondables échos ont donc dans nos vies les mots, les sons ? Qu’en faisons-nous ? C’est bel et 
bon de s’interroger encore au théâtre...

Fabienne Pascaud, Télérama

Avec cette nouvelle création, Vincent Thomasset opère une très équilibrée et délicate symbiose entre parole, 
danse et musique. Chaque élément s’installe et se déploie en toute simplicité, propose modestement sa poésie 
absurde et charme par sa légère élégance. Thomasset présente un théâtre de la parole sans artifice mais plein 
de ressources qui ne peut manquer de toucher.

Nicolas Garnier, Ma Culture

Vincent Thomasset, brillamment, a conçu un spectacle total et euphorisant où tout est nécessaire comme dans 
cette question persistante, longtemps après que l’on a quitté la salle : « combien de lettres pour dire “tout ce que 
je veux dire” ? ». La forme fait le sens et mutuellement.

 Délibéré, Marie Jo Dho

Vincent Thomasset nous entraine dans un conte fantastique et insensé où les arbres tombent amoureux et où 
les adultes jouent comme des enfants. Vincent Thomasset s’impose de plus en plus comme un créateur protéï-
forme, ultra élégant. Il évolue dans son monde, où les frontières sont poreuses. Le cinéma, la radio, la danse et 
le théâtre sont des outils et ce metteur en scène sait les faire jouer dans une dissonance parfaite.

Amélie Blaustein-Niddam, Toute la culture

Cet ensemble est compris comme la qualité d’un tout aux parties harmonieusement unies, comme une œuvre 
d’art, avec son unité, tenant à l’équilibre et à l’heureuse proportion des éléments : «Condense ta pensée, tu sais 
que les beaux fragments ne font rien ; l’unité, l’unité, tout est là…» et, plus tard encore : «Tout est là : faire ren-
trer le détail dans l’ensemble. » écrivait Gustave Flaubert, dans sa Correspondance. Avec Ensemble Ensemble, 
nous percevons l’élégance d’une pensée et de volatiles intuitions dans une choégraphie  aux magnifiques por-
traits en pied, animés et sensibles. Un témoignage vivant, pudique et réservé mais aussi très emblématique de 
l’autre, avec les détails de toute existence entre mouvements, paroles et silences.

 
 Véronique Hotte, Théâtre du Blog
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 Le menuet des sens

 La 17e édition du festival Actoral (arts et écritures contemporaines) fondé par Hubert Colas s’est 
ouverte le mardi 26 septembre au Théâtre du Gymnase à Marseille avec une création lumineuse, rigoureuse 
et emblématique de ce pourquoi le festival existe : faire parler les corps avec et sans les mots. Qui sont ces 
quatre-là (trois danseurs, une comédienne) ou plutôt ces deux paires posées sur la scène à dialoguer ou à se 
taire, à se déplacer un peu de biais, jamais vraiment en face ou en place même si l’autre interpelle ou assigne 
son partenaire d’un impérieux « je te parle » ? De leur costume noir on remarque assez vite qu’il n’est pas leur 
uniforme, l’un a des manches longues, l’autre laisse passer les bras ou dessine un corsage plus féminin, frêle 
individuation et fragments d’identité ; la lumière saura se saisir de l’éclat des peaux, fera vibrer les mains et les 
visages et l’ombre brouillera les pistes. Qui parle ? La voix sonorisée circule avec un léger décalage et parfois 
l’un prend la parole de l’autre et lui laisse le mouvement des lèvres ou la bouche close ; ça s’appelle échanger, 
il est question de carnets trouvés dans un vide-grenier, d’histoires familiales ou de tirades qui sonnent grand-
siècle, de schizophrénie peut-être… avec rigueur et précision l’énigme est en marche comme une pensée qui 
se faufile vers un point sensible très loin ; Ensemble Ensemble peut ainsi se dire à l’infini sans altération. La 
musique est là aussi, empruntée et rendue ; du clavecin amplifié, en somptueuse nappe sonore (le Vertigo du 
Noise Consort ?) qui tapisse les mouvements ; comme dans la gestique baroque, le geste précède légèrement 
l’énonciation de l’affect et le souligne avant son apparition ; Vincent Thomasset, brillamment, a conçu un 
spectacle total et euphorisant où tout est nécessaire comme dans cette question persistante, longtemps après 
que l’on a quitté la salle : « combien de lettres pour dire “tout ce que je veux dire” ? ». La forme fait le sens et 
mutuellement.

 Marie Jo Dho
 3 octobre 2017
 



Du classique à l'ultracontemporain, du psycho-
logique à l'expérimental, du très parlé au quasi-
dansé... Il y a loin, apparemment, des bavards 
extravertis hystériques jumeaux vénitiens de 
Goldoni (1745) aux créatures a priori désin-
carnées et pourtant singulièrement vivantes 
et mouvantes, toutes de noir vêtues dans un 
espace-boîte, noir lui aussi, d'Ensemble En-
semble du chorégraphe, metteur en scène, poète 
et plasticien Vincent Thomasset (43 ans). Et 
pourtant... L'interrogation sur le langage et ses 
illusions, sur la singularité et le double, l’identité 
de soi à travers l‘espace, la ville, les autres enfin, 
est présente dans chaque spectacle, du XVIII 
siècle à aujourd'hui. (...) La course folle des 
corps et des mots, c’est aussi ce qu'explore sans 
fin Vincent Thomasset. Dans quel mouvement, 
dans quel trajet, réflexions et sensations s'inter-
pénètrent-ils et font sens ? Comment le sonore 
— les mots, les voix — peut architecturer et 
commander le geste, la présence au monde. 
Comment la pensée, l‘idée transforment nos 
chorégraphies ordinaires, quotidiennes et 
intimes. L'exercice, un poil conceptuel, est 
ambitieux. Sur scène, Thomasset joue d'illusions 
(les acteurs sont doublés en direct...) qui créent 
des effets bizarres, déstabilisants. A l'image 
même de sa démarche laboratoire, proche de 
celle d'une Nathalie Sarraute au fort des années 
1960. Mais c'est aussi ce qui fait le prix de sa 
recherche, de son travail et de celui qu'il impose 
finement au public, non sans une obscure et 
mystérieuse mélancolie. De quelle étoffe, de 
quels chemins physiques secrets sont faits nos 
savoirs, nos cultures - notre «être ensemble», 
comme on dit aujourd'hui, s’interroge le créa-
teur ? Parfois avec insolence, parfois avec ironie, 
aussi. On sort de son impromptu — comme il 
existe aussi de romantiques impromptus musi-
caux — la tête et l‘esprit en quête. Quels inson-
dables échos ont donc dans nos vies les mots, 
les sons ? Qu'en faisons-nous ? C'est bel et bon 
de s'interroger encore au théâtre...

Fabienne Pascaud
25/10/2017
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ENSEMBLE ENSEMBLE, LES DOUBLAGES DE VINCENT THOMASSET AU FESTIVAL D’AUTOMNE 

Dans la veine de Bodies in the Cellar et des Protagronistes et avec l’humour des Lettres de non-motivation, Vincent 
Thomasset continue son exploration délicieuse des faux-semblants. Ensemble Ensemble est à voir au Théâtre de la 
Bastille, dans le cadre du Festival d’Automne.

MOI — Partager avec toi. C’est ça. J’aimerais partager des choses.
Avec simplicité.
MOI — Tu sais, quand je dis une chose… Quand je parle… Quand je dis des choses…
Prends ton temps.
TOI — Oui…
MOI —Je me lance? 
TOI — Ok.
Prends ton temps.

Ils sont quatre dans une black box. Aina Alegre, Lorenzo De Angelis, Julien Gallée-Ferré et Anne Steffens fonc-
tionnent en binômes. Anne est la voix d’Aina et Aina est le corps d’Anne. Julien est la voix de Lorenzo et Lorenzo est 
le corps de Julien. Et ça commence comme ça : avec ce non-dialogue sur le rien. Et cela se poursuit comme cela : dans 
une manipulation des êtres comme si ils étaient les petits personnages ronds qui tournent sur les nouvelles boites à 
musique. La musique est baroque… comme souvent dans les boites à musique.
Mais Thomasset est aussi chorégraphe, il a suivi la formation Ex.e.r.ce, et Ensemble Ensemble est une pièce performa-
tive dansée.
Il y a un fil conducteur ici qui est celui de la composition d’un récit. Faire un phrase, censée, qui ne soit pas de la poé-
sie, ce n’est pas un exercice facile finalement.
La forme est très aride. Les trois danseurs et la comédienne ont des costumes noirs et stricts réalisés par Angéle 
Micaux. Ils sont ultra sobres mais témoignent d’une douce folie. Anne Steffens est par exemple dotée d’un short et de 
soquettes blanches. Comme une enfant du milieu du siècle dernier. Ensemble Ensemble est « in-datable ».
Thomasset mélange et disperse. Les voix deviennent les corps et tout se retourne. Personne n’est personne et chacun 
est l’autre. Anne a trouvé un carnet intime dans un grenier et tente une enquête pour savoir qui en est l’auteur. Cela, 
vous voyez, c’est le cadre narratif de Ensemble Ensemble. Quelle importance ? Ce qui compte ici, c’est le mouvement, 
celui des mots comme des corps, dirigés dans un contre-jour cinématographique sur fond bleu sombre.
Il nous entraine dans un conte fantastique et insensé où les arbres tombent amoureux et où les adultes jouent comme 
des enfants. Vincent Thomasset s’impose de plus en plus comme un créateur protéiforme, ultra élégant. Il évolue dans 
son monde, où les frontières sont poreuses. Le cinéma, la radio, la danse et le théâtre sont des outils et ce metteur en 
scène sait les faire jouer dans une dissonance parfaite.

Amélie Blaustein-Niddam
19 octobre 2017

 TOUTE LA CULTURE - AMÉLIE BLAUSTEIN-NIDDAM



THÉÂTRE(S) - MARIE PLANTIN



 MA CULTURE - NICOLAS GARNIER

Ensemble ensemble. Répétition, bégaiement, protophrase balbutiante, écho qui annonce la suite. Comme son 
titre simple et tautologique, la nouvelle création de Vincent Thomasset entraîne, sans prétention, les specta-
teurs dans un ballet de corps et de mots à la frontière du banal et du poétique, à l’interstice de l’absurde et du 
sensible. Pendant une courte heure, quatre corps, miroirs les uns des autres, dialoguent par mots et par gestes, 
évoquant les plus petits riens du quotidien, étalant en longueur les affres infimes qui parsèment nos relations, 
avec une acuité et une légèreté tout simplement réjouissantes.

Sur scène, rien de superflu. Le sol vide, un écran vide au fond et des corps. Deux danseurs, un homme et une 
femme, sont contorsionnés en avant-scène, sous la lumière des projecteurs, tandis que derrière se détachent 
deux silhouettes dans la pénombre. Deux fois un homme et une femme. Deux fois un couple. Quand les dan-
seurs prennent la parole, elle est empruntée, factice, elle ne colle pas avec leur corps. Ils se font ventriloquer 
par les deux silhouettes en fond de scène. Les danseurs dansent et les acteurs jouent. Les danseurs animent 
leur corps et leurs lèvres et de celles-ci sort la voix d’un autre couple. Le dialogue s’établit sur un autre terrain, 
celui du logos.

Miroir faussement symétrique, les deux couples, ou plutôt, le couple démultiplié, s’engage dans un étrange 
quatuor. Le jeu spéculaire des regards circule entre les corps, rendant impossible la fixation d’un original 
et de son image. Qui parle de la voix ou du corps ? Impossible à dire. Les rôles se diluent les uns dans les 
autres. Cet étonnant couple de couple reste ensemble, ensemble mais distant. Aux uns la parole, aux autres la 
danse, et entre les deux, tout autour d’eux, la musique, entraînante, hypnotisante. Les percussions de clavecins 
secouent les cadres, interrompent les discussions et noient les corps ensemble. Dans ces instants musicaux, 
toutes les frontières s’étiolent. Reste une parade partagée, juste et touchante, guillerette aussi.

Le texte de Thomasset, fait d’infinies variations autour de rien ou presque, surprend par sa sobriété et son 
souffle léger qui emporte souvent l’enthousiasme du public. Derrière l’anecdotique et l’anodin, perce toute une 
poésie du banal. À l’image de cette charmante séquence où les protagonistes s’adonnent à un jeu de leur cru : 
celui des « phrases qui mettent tout le monde d’accord ». Sorte d’exercice d’anti-poésie où les phrases doivent 
se faire le plus tautologique et inexpressive possible, simples énoncés factuels, mais où sourd, comme en 
négatif, une paradoxale poésie non dite.

Avec cette nouvelle création, Vincent Thomasset opère une très équilibrée et délicate symbiose entre parole, 
danse et musique. Chaque élément s’installe et se déploie en toute simplicité, propose modestement sa poésie 
absurde et charme par sa légère élégance. Thomasset présente un théâtre de la parole sans artifice mais plein 
de ressources qui ne peut manquer de toucher.

Nicolas Garnier
26 octobre 2017



 Cette pièce sonore, littéraire et chorégraphique, met en jeu la notion de parcours et de traversée. Com-
ment appréhender ce qui nous entoure ? Comment embrasser le monde?  Ensemble, l’un avec l’autre, simulta-
nément, les uns avec les autres, réunis. Seul ? Jamais, mais en lien avec l’autre, quand un couple se dessine, puis 
un autre: trois danseurs et une comédienne, Aina Allegre, Lorenzo De Angelis, Julien Gallée-Ferré et Anne 
Steffens traversent le plateau.
 Figés, ou initiant le mouvement de la marche, agitant les bras nus  et les mains avec grâce et délicatesse, 
avec des gestes dansants que les éclairages soignés de Pascal Laajili saisissent à merveille. Il y a entre autres, 
un remarquable duo de personnages en pantalon noir,  en écho  à l’autre duo, lui, aux jambes nues… Parfois 
un ou deux interprètes disparaît au lointain pour laisser la lumière verser sur les autres. Successivement, tous 
énoncent, écoutent, font répéter ou bien dansent. Ainsi paroles et musique baroque au clavecin de Royer, 
Kapsberger, Lotti, Vivaldi, Marais, Couperin circulent entre les interprètes, créant encore du mouvement et une 
écoute attentive aux sons, aux mots et à la qualité du silence. Le doublage sonore et ludique se fait en direct : 
un interprète parle sans émettre de son, un autre lui prête sa voix, sans que les corps ne bougent, ou quand ils 
créent au contraire et en même temps des mouvements physiques et mentaux où ils semblent chercher quoi 
dire, hésiter, passer d’une idée ou d’un lieu à l’autre …
 Les paroles ? Des phrases de carnets intimes d’une femme née en 1910, des témoignages d’individus 
«entendeurs de voix», et de parcours des interprètes : ces matériaux existentiels retiennent l’attention du public. 
Réel et fiction ensemble à travers la multiplicité des corps, des actions, des pensées. Cet ensemble est compris 
comme la qualité d’un tout aux parties harmonieusement unies, comme une œuvre d’art, avec son unité, tenant 
à l’équilibre et à l’heureuse proportion des éléments : «Condense ta pensée, tu sais que les beaux fragments ne 
font rien ; l’unité, l’unité, tout est là…» et, plus tard encore : «Tout est là : faire rentrer le détail dans l’ensemble. » 
écrivait Gustave Flaubert, dans sa Correspondance.
 Avec Ensemble Ensemble, nous percevons l’élégance d’une pensée et de volatiles intuitions dans une 
chorégraphie  aux magnifiques portraits en pied, animés et sensibles. Un témoignage vivant, pudique et réservé 
mais aussi très emblématique de l’autre, avec les détails de toute existence entre mouvements, paroles et si-
lences.
 
 Véronique Hotte
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← «Preferirei di no»: la risposta dei Bartleby alle offerte di
lavoro

Il mondo in una stanza, dai cicchetti alla donna cannone
→

Il canto del corpo alla saggezza delle cose, contro le parole
Pubblicato il 24 luglio 2018 da Enrico Fiore

Lorenzo De Angelis e Aina Alegre in un momento di «Ensemble Ensemble»
(le foto che illustrano l’articolo sono di Andrea Avezzù)

VENEZIA – «Ensemble Ensemble» – il secondo spettacolo della «personale» che dedica a
Vincent Thomasset il quarantaseiesimo Festival Internazionale del Teatro promosso dalla
Biennale – trasforma in realtà concreta quello che il primo degli spettacoli in questione,
«Lettres de non-motivation», prospettava solo come ipotesi: l’identità o, almeno, la
coabitazione delle due figure, l’attore e il performer, che sono quest’anno protagoniste della
rassegna.
Non a caso, infatti, Thomasset è stavolta, oltre che regista, anche autore del testo. E ancora
non a caso, il testo – che mette in scena i personaggi di Moi e Toi, una donna e un uomo –
viene affidato a quattro interpreti tre dei quali hanno una formazione da danzatori.
Il tema è quello del doppio, nelle tre accezioni, indicate dallo stesso Thomasset, che dal
concetto di doppio derivano: doppione, doppiaggio e sdoppiamento. Sicché quel che si
dicono Moi e Toi procede nel solco della ripetizione, del dare voce all’altro da sé e
dell’assumere, a tratti, il pensiero dell’interlocutore. E in breve, ciò che costituisce la
sostanza drammaturgica e formale di «Ensemble Ensemble» sta nello scarto inesausto fra
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la realtà e il tentativo, perennemente vano, di spiegare la realtà con le parole.
Ecco, Toi rappresenta l’accettazione della realtà e Moi il tentativo di spiegarla (e magari
sublimarla) con le parole. Tanto che Toi rinfaccia a Moi di raccontare «delle storie»,
aggiungendo: «[…] d’improvviso ti vedo, ti guardo… ti vedo… raccontare delle storie, ma…
all’improvviso… vedo te… ma… vedo più di questo. Tu. Che racconti delle storie».
In altri termini, Toi considera Moi non in quanto entità reale e autonoma, insomma come
una persona, ma solo in quanto proiezione di parole. E perciò non smette di richiamarla.
Per esempio quando le obietta: «Tu dici “buon compleanno!”. La natura non ce l’ha il
compleanno, non puoi dire “gnegnegne natura, un sacco di baci natura, buon compleanno
natura!”. La natura non ha baci… non ha compleanno!».
Per questo – a Moi che s’attarda a parlare di certi diari che ha comprato, provenienti da
una soffitta (quindi di qualcosa che appartiene al passato, del lascito, appunto, di «qualcuno
che si racconta») – Toi ribatte: «Sai, non so se te ne sei accorta, ma spesso, quando mi
parli, mi guardi ma è come se non mi vedessi». E precisa: «Mi guardi, ma non mi guardi». E
conclude: «In pratica, sei qui, ma non sei qui».
Lui, invece, Toi, ha ben chiara la sua posizione nel mondo: «Vado avanti perché vado
avanti, cammino perché cammino, mi siedo perché mi siedo». Perciò dice a Moi: «Se avessi
trovato io i tuoi quaderni, li avrei bruciati». E quando Moi gli chiede: «Perché?», risponde:
«Così. Vedi, quello che resta, in qualche modo: i mattoni nel muro, la ghiaia nel cortile, le
tegole sul tetto, io penso, alla fine, in qualche modo, gli elementi circostanti, beh, in realtà,
sei tu, tu e tu e non puoi farci molto, ed è così e allora ecco, capisci?». E quando Moi
risponde a sua volta: «Ehm, no, non capisco», le spiega: «Quello che voglio dire è che
preferisco quello che rimane a quello che se ne va».

Da sinistra, De Angelis e la Alegre con Anne Steffens e Julien Gallée-Ferré in un’altra scena

Questo Toi, in definitiva, è un discendente del Musil che, ne «I turbamenti del giovane
Törless», osservava: «Le cose, accadono; ecco tutta la saggezza». Gli si attaglierebbe,
peraltro, ciò che il 18 giugno 1895 Hofmannsthal scrisse al guardiamarina E. K.: «Le parole
non sono di questo mondo, sono un mondo a sé del tutto indipendente, come il mondo dei
suoni». E tali citazioni mi servono anche per dire della coerenza preziosa che connota il
lavoro di Antonio Latella in quanto direttore del Settore Teatro della Biennale. Poiché
«Ensemble Ensemble» rimanda evidentemente e direttamente a «Le bruit des arbres qui
tombent (Il rumore degli alberi che cadono)», lo spettacolo di Nathalie Béasse che
vedemmo l’anno scorso: non sappiamo quali sono gli alberi che cadono, così come non
sappiamo perché cadono.
Se non conquistiamo questa saggezza, sembra essere il messaggio dello spettacolo di
Thomasset, finiremo per ridurci – è uno dei passi più emblematici del testo – a contare
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← «Preferirei di no»: la risposta dei Bartleby alle offerte di
lavoro

Il mondo in una stanza, dai cicchetti alla donna cannone
→

«quante lettere ci sono in quello che voglio dire». Sicché, ben a ragione, possiamo definire
«Ensemble Ensemble» per l’appunto come il canto del corpo alla saggezza delle cose, contro
la protervia delle parole. E assai precisa ed esplicativa è la strategia che al riguardo dispiega
la regia di Thomasset.
Lunghe pause d’immobilità o di silenzio punteggiano, infatti, la prova delle due Moi e dei
due Toi messi in campo. Perché, giusto, si tratta della strenua lotta fra le parole e il corpo: e
se le parole debbono lottare per trovare spazio rispetto al prevalere dei corpi, a loro volta i
corpi debbono lottare per contrastare l’invadenza delle parole. E non a caso, per tornare al
mondo dei suoni chiamato in causa da Hofmannsthal, gli autori delle musiche originali di
«Ensemble Ensemble», Benjamin Morando e Gabriel Urgell Reyes, ricalcano stilemi
barocchi, in particolare quelli del Canone: qui, voglio dire, il testo e la regia di Thomasset
offrono ai quattro interpreti lo stesso proliferare di variazioni che nel Canone di Pachelbel il
basso ostinato offre ai violini.
In linea con un simile quadro concettale e formale risultano, infine, le performances di Aina
Alegre, Lorenzo De Angelis, Julien Gallée-Ferré e Anne Steffens. I loro assoli, tanto per
intenderci, approdano a una perfetta dimostrazione di stile. E lo stile è tutto. Per
concludere con le citazioni di autori di lingua tedesca, ricordo in proposito un’osservazione
di Hölderlin: «La parola è una grande superfluità. Il meglio ne rimane sempre escluso:
riposa come perla sul fondo del mare». E solo grazie allo stile possiamo recuperare quella
perla.

                                                                                                            Enrico Fiore

Questa voce è stata pubblicata in Recensioni. Contrassegna il permalink.
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Cultura e Spettacoli Cultura Veneto

Biennale Teatro 2018. Atto
secondo: attore/performer
Una sequenza di spettacoli sperimentali mostrano le difficoltà e le molte sfaccettature del
vivere quotidiano

    

Di Giovanni Greto

Per il secondo anno alla guida della Biennale Teatro, Antonio Latella ha scelto di

riflettere sulle figure dell’attore e del performer. Il primo termine probabilmente fa

riferimento all’artista che interpreta un testo ben definito con l’obbligo di rispettarlo e

dunque senza poterlo modificare.  Un performer, invece, sembra sviluppare la traccia

minima dell’autore, facendo emergere la propria particolare individualità e dando

un’interpretazione diversa, magari, replica dopo replica.

La figura del performer è emersa con forza negli spettacoli selezionati (31), con il

risultato di dar vita ad un teatro di ricerca molto vicino alla danza. Confesso di aver

provato molta perplessità all’uscita da ogni rappresentazione.

Inizio da “Anelante” (2015) di Antonio Rezza (autore, performer e scrittore) e Flavia

Mastrella (artista, scenografa, coautrice), il lavoro andato in scena dopo “7-14-21-

28” e “Fratto X”. La coppia, artisticamente unita da 30 anni, ha ricevuto il Leone d’oro

alla carriera. Così si legge nella motivazione: “Antonio Rezza è l’artista che fonde
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Ho visto poi due spettacoli di Vincent Thomasset, quarantatreenne di Grenoble, autore, re-
gista e coreografo che lavora sul linguaggio e le sue sfaccettature. Il primo, “Ensemble, En-
semble” (2017) nasce dal ritrovamento nel 1999 in un loft abbandonato dei diari intimi di una 
donna. Ella si racconta nelle diverse fasi della vita, dall’infanzia all’adolescenza all’età matura 
fino al crepuscolo dell’esistenza. Monologhi e dialoghi si intrecciano, parole e movimenti del 
corpo si sovrappongono generando dinamiche autonome in un lavoro che va oltre il teatro e 
la danza. Emergono molti interrogativi, legati tra loro dalla domanda che si pone Thomasset: 
“Cosa spinge un individuo  a raccontarsi sia in privato che in pubblico, a voce o per iscritto?”

“Médail Décor”(2014) vede sulla scena il regista stesso assieme ad un fedele collaboratore, 
il ballerino Lorenzo De Angelis, il quale in qualche maniera interpreta all’istante la lettura 
del regista: ascolta ciò che viene detto, doppia fisicamente il testo, dà corpo a personaggi e 
li fonde con il paesaggio. Si muove come un centauro, cavalcando una scenografia infantile 
fatta di cassette colorate come il Lego.
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cerca  in tutto  vai

L’incerta fisionomia
dell’”attore/performer”.
Sguardi sulla Biennale Teatro 2018

di Carmelo Alberti

 

Data di pubblicazione su web 23/08/2018  

Il secondo “atto” di Antonio Latella quale direttore artistico della
Biennale Teatro 2018 è dedicato alla questione “attore/performer”,
declinata in funzione della Biennale College: si tratta di un progetto
che dà a giovani aspiranti registi e drammaturghi l’occasione di
misurarsi, anche se per breve tempo, con le idee dei protagonisti
ospiti di quello che continua a chiamarsi ancora “Festival
Internazionale del Teatro” (quest’anno è il 46°); sono gli stessi
partecipanti a garantire un’ampia presenza di pubblico negli spazi
teatrali dell’Arsenale di Venezia. 

Sul tema dell’anno si è svolto un “simposio” teorico, a cui hanno
partecipato Chris Dercon (Volksbühne di Berlino), Paweł
Sztarbowski (Teatr Powszechny di Varsavia), Bianca Van der
Schoot (RO Theater di Rotterdam), Armando Punzo (Compagnia
della Fortezza). Se negli ultimi decenni la riflessione sul ruolo del
performer è stata posta in pratica da tanti maestri, stavolta si è
considerato l’apporto attivo e autonomo dell’interprete; la
discussione non è approdata a una qualche soluzione, forse perché
si tratta di un falso problema, visto che l’attore consapevole non è
mai stato un passivo esecutore della rappresentazione e da sempre
si trova proiettato nella zona delle contaminazioni culturali. 

Anche quest’anno il cartellone ha assemblato proposte un po’
datate, creazioni già archiviate e, talvolta, superate sul piano della
qualità espressiva. Persino le tre produzioni della coppia Antonio
Rezza-Flavia Mastrella, insignita del Leone d’oro, sono opere nate
tra il 2009 e il 2015. Il denominatore comune della rassegna, che ha
offerto in genere la visione di due-tre lavori per ciascun artefice, è
risultato spesso una forma di contaminazione ipotetica tra i linguaggi
della scena e le forme visive dell’arte contemporanea. Vari sono gli
esempi di esecuzioni definite, in più casi, a partire da pratiche
performative autoreferenziali, per le quali il compito di stabilire una
relazione con lo spettatore è demandato ai foglietti informativi. 

Biennale Teatro 2018
Orestea.
Agamennone, Schiavi,
Conversio

 cast & credits
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 cast & credits
 
Lettres de non-
motivation

 cast & credits
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Cicatrici / new show

 cast & credits
 
How did I die

 cast & credits
 
The Unpleasant
Surprise

 cast & credits
 
Jakob Von Gunten

 cast & credits
 
Allège
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Things that surround
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 Il secondo “atto” di Antonio Latella quale direttore artistico della Biennale Teatro 2018 è dedicato alla 
questione “attore/performer”, declinata in funzione della Biennale College: si tratta di un progetto che dà a giovani 
aspiranti registi e drammaturghi l’occasione di misurarsi, anche se per breve tempo, con le idee dei protagonisti 
ospiti di quello che continua a chiamarsi ancora “Festival Internazionale del Teatro” (quest’anno è il 46°); sono gli 
stessi partecipanti a garantire un’ampia presenza di pubblico negli spazi teatrali dell’Arsenale di Venezia. 
 Sul tema dell’anno si è svolto un “simposio” teorico, a cui hanno partecipato Chris Dercon (Volksbühne di 
Berlino), Paweł Sztarbowski (Teatr Powszechny di Varsavia), Bianca Van der Schoot (RO Theater di Rotterdam), 
Armando Punzo (Compagnia della Fortezza). Se negli ultimi decenni la riflessione sul ruolo del performer è stata 
posta in pratica da tanti maestri, stavolta si è considerato l’apporto attivo e autonomo dell’interprete; la dis-
cussione non è approdata a una qualche soluzione, forse perché si tratta di un falso problema, visto che l’attore 
consapevole non è mai stato un passivo esecutore della rappresentazione e da sempre si trova proiettato nella 
zona delle contaminazioni culturali. 
 (...) Un caso interessante è offerto dal francese Vincent Thomasset, che ha ripreso tre sue esecuzioni 
frutto di una ricerca costante sulle radici della comunicazione linguistica, che tende a raggelare le parole e 
l’espressività ricorrendo al paradosso del senso e alla ripetitività del gesto. Thomasset affascina per il perfetto 
controllo della scena, che in Lettres de non-motivation (2015) si traduce in una sapiente carrellata tra le esilaranti 
lettere scritte in risposta a specifiche offerte di lavoro, sul filo del nonsense, adoperando contestualmente una 
varietà di stili interpretativi, dal canto alla declamazione. In Ensemble Ensemble (2017) una donna tenta di descri-
vere ciò che la circonda senza riuscirvi, per l’impossibilità di ogni soggetto a raccontarsi: la dimostrazione s’avvale 
del meccanismo del doppio e della voce fuori campo. Anche Médail Décor (2014) sfrutta l’ambiguità dello sdop-
piamento, facendo agire un danzatore, Lorenzo De Angelis, e un performer-narratore nell’eterno gioco dell’incerto 
recupero di una memoria personale.
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LETTRES DE NON-MOTIVATION
JULIEN PRÉVIEUX

    

Les meilleurs spectacles 2015 selon la rédaction :
5. D’une œuvre entre performance et littérature (le plasticien Julien Prévieux a répondu pendant des années 
à des offres d’emploi pour les refuser), Vincent Thomasset fait du théâtre vif et insolent.

Jean-Marc Lalanne, Les Inrocks

Le duo livre sa vision décalée du monde du travail, avec une bonne dose d’humour, jusqu’à l’absurde.

Emmanuelle Bouchez, Télérama

Des personnalités authentiques se dévoileront et un panel de personnages, tous plus désaxés les uns que les 
autres, apparaitra pour notre plus grand plaisir de spectateur, toujours dans l’attente de la prochaine pépite. 
Une énergie communicative inonde la salle du Théâtre de la Bastille, qui rit aux larmes, face à ces témoins 
audacieux, qui nous racontent leurs histoires, en usant d’accents, de tocs et de diverses pathologies convain-
cantes. 

Savannah Macé, Le Huffington Post

Tout ici est passé au crible : genre de l’annonce, visuel, écriture… La force de ce spectacle est de parler du 
manque de travail par la dérision. Thomasset est passionné par le son et offre toujours des spectacles à la 
tessiture très radiophonique. C’était le cas également pour Les Protagonistes en 2013 où l’auteur et metteur 
en scène poursuivait sa quête du récit. Ici, il malaxe et s’amuse avec un propos totalement ubuesque. C’est 
intelligent, pertinent et hilarant.

Amélie Blaustein-Niddam, Toute la Culture

C’est vif, ludique, facétieux et pas si léger que ça : face aux consternants discours calibrés des offres d’emplois, 
voilà que se lèvent des voix vivantes, que bougent des humains singuliers, avec leur corps, leurs émotions, 
leurs lubies, leur timbre. Le grain de sable dans la Mégamachine, c’est heureusement, encore et toujours, 
l’homme.

Jean-luc Porquet, Le Canard Enchaîné

C’est avec de beaux tableaux où les non-candidats se frottent à la danse contemporaine, à la gymnastique et à 
la comédie musicale; la mise en scène fait gagner en puissance le pouvoir de l’écrit. Le contre-emploi trouve 
son incarnation, impacte durement le corps, requiert contorsions et adaptations. Choc des registres avec 
introspection intimiste, harangue hystérique, grandiloquent vœu d’allégeance : on rit beaucoup, mais jaune. 
On savoure le plaisir enfantin d’assiter à des transformations et on a la jouissance de ce « non » », vécu par 
procuration.

Stéphanie Ruffier, Théâtre du Blog

SOMMAIRE



LES INROCKS - JEAN-MARC LALANNE 

LES INROCKS -  Les meilleurs spectacles 2015 selon la rédaction
Jean-Marc Lalanne

1. Orestie d’après Eschyle, mise en scène Romeo Castellucci
Castellucci réduit le cycle d’Eschyle à quelques images mentales prégnantes. Les enchaînements 
dramatiques, les péripéties se dissolvent pour que n’apparaisse plus que l’essence même du tra-
gique. Sublime.

2. Richard III de William Shakespeare, mise en scène Thomas Ostermeier
Sur une piste de cirque archaïque, Ostermeier exhibe le fauve le plus dangereux du monde, Ri-
chard III. Soliloquant à son micro, tout en torsions démantibulées, Lars Eidinger sidère encore 

3. Père d’August Strindberg, mise en scène Arnaud Desplechin
Pour sa première mise en scène de théâtre, le cinéaste s’empare d’une pièce dans laquelle résonne 
toute son œuvre de cinéma. Avec un vocabulaire théâtral classique mais une économie expressive 
inouïe, il réussit un coup de maître.

4. Empty Moves (Parts I, II & III) chorégraphie Angelin Preljocaj
Sur la voix de John Cage, enregistrée en 1977, des corps sismographient une parole. œuvre-feuil-
leton enfin jouée d’un seul élan, Empty Moves incarne la part la plus audacieuse de son auteur.

5. Lettres de non-motivation de Julien Prévieux, mise en scène Vincent Thomasset
D’une œuvre entre performance et littérature (le plasticien Julien Prévieux a répondu pendant des 
années à des offres d’emploi pour les refuser), Vincent Thomasset fait du théâtre vif et insolent.
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LE HUFFINGTON POST, SAVANNAH MACÉ - 20/11/2015

Lettres de non-motivation, de Julien Prévieux 
par Vincent Thomasset au Théâtre de la Bastille

«Lettres de non-motivation» affichait complet dès les premiers jours. Rançon d’un succès bien méri-
té.

C’est avec beaucoup d’amusement et de curiosité que l’on découvre ce spectacle original et d’actualité. 
Vincent Thomasset a sélectionné des extraits d’un travail entrepris par Julien Prévieux, un artiste 
plasticien. Pendant sept ans, il s’est amusé à répondre négativement à des annonces d’emplois. Suite 
à ces refus, il a créé un recueil de ces «lettres de non-motivation» accompagnées des réponses des 
directions et des relations humaines des entreprises concernées. Un projet atypique et décalé, qui 
dédramatise la démarche de la recherche d’emploi et apporte de la gaieté et du loufoque à cette crise 
du chômage, omniprésente et décourageante.

«J’ai déjà vu des métiers sont la désuétude frôlait l’indécence mais là, vous dépassez les bornes : vous 
cherchez un...coupeur de verre ! On a changé d’époque, monsieur, vous devez absolument vous mo-
derniser et proposer des métiers qui correspondent à votre temps.»

Chef de secteur, chef de projet, responsable du service bâtiment, technicien, pharmacien, disco-
thécaire, toutes les propositions y passent. Les réponses sont absurdes, très cocasses mais toujours 
sérieuses, polies et parfaitement formulées. La présence de nombreux retours suite à ces courriers 
insensés, met en lumière le manque d’attention et de personnalisation. Le phénomène d’envoi en 
masse et le manque de considération d’autrui: le mal de notre société. À travers cette démarche extra-
vagante et osée, Julien Prévieux tourne en dérision ceux qui détiennent le pouvoir de l’emploi et se 
moque de leur slogan et de la pertinence de leurs offres.

Mettre en espace un contenu épistolaire s’annonçait ambitieux de par la nécessité de créer un dyna-
misme et aller au-delà de la simple lecture et du constat. Cinq comédiens se positionnent alors 
comme les passeurs et acteurs de ces textes. Des personnalités authentiques se dévoileront et un 
panel de personnages, tous plus désaxés les uns que les autres, apparaitra pour notre plus grand plai-
sir de spectateur, toujours dans l’attente de la prochaine pépite. Une énergie communicative inonde 
la salle du Théâtre de la Bastille, qui rit aux larmes, face à ces témoins audacieux, qui nous racontent 
leurs histoires, en usant d’accents, de tocs et de diverses pathologies convaincantes. Surtout Michèle 
Gurtner, hilarante, qui communique sa réponse à un poste présent depuis le futur, dans une langue 
inconnue et farfelue. Ou encore Johann Cuny et ses déplacements chorégraphiés et grotesques, dans 
ses habits clichés de semi athlète. David Arribe est lui aussi habité jusque dans le langage html. Des 
comédiens aussi singuliers que cette création inhabituelle, qui pousse plus loin que la simple lecture 
et tend à nous interroger sur le sens et la portée du langage.



TOUTE LA CULTURE, AMÉLIE BLAUSTEIN NIDDAM - 1/10/2015

 LE MONDE DU TRAVAIL TACLÉ DANS UN ÉCLAT DE RIRE PAR THOMASSET 
 ET PREVIEUX AU FESTIVAL D’AUTOMNE

 Note de la rédaction : * * * * *

 En 2013, Vincent Thomasset avait proposé à la Ménagerie de Verre Body in the Cellar, une 
relecture théâtrale du film de Franck Capra, Arsenic And Old Lace, (Arsenic et vieilles dentelles). 
Un spectacle comme un hommage à ce monument de l’Entertainment des forty’s. Et ses Lettres de 
non-motivation s’inscrivent totalement dans ce plaisir du jeu.

 Les lettres de non motivation est un projet de Julien Prévieux, lauréat du prix Marcel Duchamp 
2014. L’idée est, un peu, d’assassiner le monde du travail avec humour. Qu’est-on prêt à faire pour 
travailler chez « Le numéro 2 des sauces froides en France ? » ou comme conducteur de semi-re-
morque ? A quel point peut-on écrire sérieusement qu’un poste de commercial sous payé dans une 
inconnue ville de province vous excite au plus haut point ?

 Julien Prévieux a depuis 2000 adressé des « lettres de non motivation » à des employeurs. Ces 
lettres sont devenues des oeuvres d’art prisées des collectionneurs mais elles ont heureusement 
été compilées dans un ouvrage. La douce folie de Thomasset et de mettre au service de ce principe 
une direction d’acteurs des plus délirantes. Au sol, un damier. Un banc posé à jardin, un micro très 
fiftiés est lui à cour.  Au centre, un écran diffusera les petites annonces découpées dans le Journal 
de l’emploi.

 Pour chaque lettre, une façon de dire non est inventée : star treck saison 1, jeu saccédé à la 
Nordey, comédie musicale…Les excellents acteurs ont été recrutés par … lettre de motivation, ou 
presque. David Arribe, Johann Cuny, Michèle Gurtner, François Lewyllie et
 Anne Steffens endossent à nous en faire pleurer de rire, les costumes ridicules que tout cher-
cheur d’emploi dois endosser.i
 Tout ici est passé au crible : genre de l’annonce, visuel, écriture… La force de ce spectacle est de 
parler du manque de travail par la dérision. Thomasset est passionné par le son et offre toujours des 
spectacles à la tessiture très radiophonique. C’était le cas également pour Les Protagonistes en 2013 
où l’auteur et metteur en scène poursuivait sa quête du récit. Ici, il malaxe et s’amuse avec un propos 
totalement ubuesque. C’est intelligent, pertinent et hilarant.

 A noter que Thomasset fait l’objet d’un focus au prestigieux Festival d’Automne puisqu’il sera au 

Centre Pompidou du 4 au 8 novembre pour La Suite. Ses lettres de non motivation arriveront elles 
au Théâtre de la Bastille du 10 au 21 novembre.
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 Home   Recensioni   Rifiutare un lavoro? Basta una lettera di non motivazioni!

Lettres de non-motivation

Recensione:     

Rifiutare un lavoro? Basta una lettera di
non motivazioni!
  Scritto da Angelo Callipo    Jul 24, 2018    396

Lettres de non-motivation è il primo dei tre spettacoli presentati da Vincent
Thomasset alla Biennale Teatro 2018; gli altri due sono Ensemble Ensemble e Médail
Décor, e questo è probabilmente quello che più si distacca dalla ricerca sul linguaggio,
condotta con parole e gesti, alla quale il regista e autore francese si è dedicato in tutta il
suo percorso artistico.
Non è un caso, tra l’altro, che proprio questa messa in scena nasca da testi che non gli
appartengono, ma che prende in prestito da Julien Prévieux, artista visionario ed
eclettico, autore di una serie di missive destinate a ri utare proposte di lavoro.

Nell’attesa di un riscontro da parte vostra

Finiscono inesorabilmente così tutte le lettere che Prévieux ha spedito, a partire dal 2000,
ad aziende private, pubbliche amministrazioni, negozi, laboratori artigiani altro ancora.
Una conclusione, se si vuole, dettata semplicemente dall’etichetta e dalla buona
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>> continua

educazione. Ma se la formula è scontata, non lo è il contenuto delle lettere. Lettere di
non motivazione, appunto. Scritte per ri utare e non per proporsi: nessun curriculum
allegato, nessun’ambizione strisciante, nessuna aspirazione che aspetta di essere
soddisfatta. Al contrario, veniamo a conoscenza di lunghe e dettagliate analisi sui
motivi del ri uto, di casuali sventure che costringono a rinunciare, di semplici
constatazioni sulla propria inettitudine lavorativa e persino di strampalati cambi d’idea
successivi a una pennichella postprandiale. In uno spazio scenico in gran parte vuoto,
appena un microfono, una lampada sospesa e uno schermo sul quale vengono proiettati
gli stralci delle inserzioni, si muovono i cinque attori che interpretano le lettere,
mescolando registri linguistici e atteggiamenti che vanno dal disperato al patetico, dal
perentorio all’esaltato.

Ogni lettera è un mondo

Chi scrive una lettera per cercare un lavoro  nisce per descrivere il proprio
mondo, ma lo stesso fa chi espone i motivi del suo ri uto. Questo sembra essere il
nocciolo della messa in scena di Thomasset: la stanchezza e l’apatia, che appaiono le
motivazioni più facilmente intuibili in chi ri uta un lavoro, si trasformano nei gesti e nelle
intenzioni degli attori in mondi iperbolici, pur tuttavia comprensibili nei loro contorni
paradossali. E’ il caso, per fare un esempio tra i tanti, della lettera in cui chi scrive spiega
di aver redatto un curriculum dettagliatissimo, di averci impiegato ben diciotto giorni, ma
di averlo poi smarrito e di non sentire la necessità di impiegare altrettanto tempo per
riscriverlo. E per questo motivo, dunque, ri uterà la proposta dell’inserzione. E’ una vita
banale, insomma, quella che si celerebbe dietro queste lettere di non-
motivazione. Banale, certo, ma pur sempre vita. E tuttavia, la banalità del ri uto non è
in fondo altrettanto forte che la determinazione di chi un lavoro invece lo vuole a tutti i
costi?

Spettacolo: Lettres de non-motivation
Visto al Teatro alle Tese di Venezia.
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ANGELO CALLIPO
   AUTORE DI VENEZIA

Laureato in Lettere Classiche, si è formato all' Accademia del Teatro Politeama
di Napoli e all' Istituto Nazionale del Dramma Antico di Siracusa. Do...
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SUS À LA BIBLIOTHÈQUE ! - LES PROTRAGRONISTES - MÉDAIL DÉCOR
(LA SUITE)

    

Vu son oreille musicale, sa faculté à reproduire les moindres inflexions d’un logiciel de reconnaissance vocale, 
il aurait pu faire carrière dans le milieu du doublage ou concurrencer les grands imitateurs qui sévissent sur les 
ondes matinales. Mais heureusement pour l’histoire de l’art et celle de l’expérimentation triple, l’artiste Vincent 
Thomasset a développé une passions plus incongrue que celle du stand-up ou de la chronique médiatique. 
(…) Vincent Thomasset se passionne ainsi pour les différents usages de l’oralité, des plus triviaux aux plus 
sublimes, sans hiérarchie. Il en fait la matière même de pièces chorégraphiques et sonore qui, entre autres, ont 
l’immense mérite d’être drôle. Non pas drôles parce que s’y accumulent des gags ou des traits d’esprit. Drôles 
parce qu’elles soulignent simplement le caractère profondément mécanique et artificiel de nos façons de par-
ler. (…) Avec ce biopic très pudique, Vincent Thomasset exauce pleinement vœu souvent formulé : réussir, a 
contrario d’un théâtre didactique qu’il a pris pour repoussoir, à « parler des choses sans en parler ». 

Eve Beauvallet, Libération

Sur scène et dans la vie, il parle avec un débit à couper le souffle, mais choisit impeccablement ses mots. 
Dévoreur de livres depuis l’enfance, Vincent Thomasset, 40 ans, écrit depuis aussi depuis toujours. Faute 
d’avoir trouvé des débouchés dans le théâtre, il a rencontré la chance de sa vie : la danse. Et c’est tant mieux. 

Rosita Boisseau, M Le magazine du Monde

Vincent Thomasset, les yeux chaussés de grosses lunettes, exécute une performance à partir d’un texte qu’il a 
lui-même composé. Bio fiction en prose dense dite d’une traite au micro. (…) C’est à la fois sensible et roma-
nesque. Il y a là de l’anxiété et du désabusement. Lorsqu’il dit « nous », il parle au nom de sa génération. Son 
corps scande la parole et parfois la devance des bras et des mains. Nous sommes en pleine transversalité. 
(…) Ce spectacle montre un homme déchiré dans le temps qui court après son image avant qu’elle ne se fige.

Muriel Steinmetz, L’Humanité

Vincent Thomasset construit ses changements de registre de langage mais il serait peut-être plus juste d’y voir 
une attention presque amoureuse de langage de la rue, du rap permanent des villes. Impossible de s’arrêter 
pour souffler. Sans jouer aux sociologues, il nous met en présence de la violence qui constitue toute prise de 
parole en public et surtout il affirme l’intensité sauvage d’un réel qui grouille dans tous les sens, débordant 
forcément l’autorité du texte. Si cela peut faire surgir une forme de mélancolie, elle serait paradoxalement 
enflammée. Et indomptable.

Pedro Morais, Revue If

Travail sur le décalage, la trace et l’éternelle ébauche, les Protagonistes ne se content pas d’amuser par son côté 
absurde. Cette pièce raconte aussi la mélancolie inhérente à la vie. (…) Un spectacle en suspens, stimulant, qui 
questionne le rôle de la parole et la variété des univers, réels et imaginaires. 

Marie-Pierre Génécand, Le Temps (Suisse)

Vu au festival Artdanthé, un spectacle à l’humour épileptique. Fulgurances de mise en scène et texte entre 
narration et poésie sonore. J’attends la suite.

Claire Moulène, Les Inrocks
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 Dernier opus de la série Serendipity, Médail Décor se laisse découvrir comme un bon  
morceau de musique expérimentale : les atmosphères s’installent progressivement, les  
matières s’accumulent pour donner lieu à une ritournelle qui trotte encore bien longtemps  
dans la tête une fois la pièce terminée.
 Le plateau de l’Atelier de Paris prend des allures d’installation d’art contemporain. Des  
structures colorées, modulables, y dessinent des géométries minimalistes qui attendent  
d’être activées. Les mini-cagettes qui les composent s’empilent parfois de manière  
vertigineuse, comme autant de tiroirs d’une construction mentale qui va dévoiler petit à  
petit quelques uns de ses secrets. Médail Décor puise ses matières dans les zones troubles  
de l’enfance, au moment où les frontières entre la réalité et la fiction commencent à se  
préciser, tout en gardant une certaine porosité. Dans le puzzle qui prend forme sous nos  
yeux, les pièces manquantes sont tout aussi importantes que celles que l’on nous montre.  
Vincent Thomasset cultive l’art ténu du hors-champ : par le biais du texte, du geste,  
des intonations, d’autres espaces, d’autres temporalités s’invitent sur le plateau. L’écart,  
l’équilibre fragile, toujours sur le point de péricliter, la danse en tension avec le théâtre,  
sont autant de tropes de la figure du double autour de laquelle la pièce semble s’articuler.
 Un premier geste scénique nous ancre dans une relation directe, frontale, à la manière  
d’une stand-up comedy. Vincent Thomasset focalise les regards, tient littéralement la salle.  
La question est on ne peut plus pertinente : comment est-on arrivé là ? Le flux d’une parole  
de plus en plus surexcitée rassemble le corps, l’écriture, l’école du regard, Treblinka,  
Montpellier, la Topographie des Forces en Présence, parmi d’autres repères biographiques.  
Mais voilà, cette volonté de synthèse commencer à connaître des moments de suspension,  
des blancs finement orchestrés, à même de laisser apparaître une silhouette incongrue,  
camouflée dans un anorak à capuche, tout droit sortie des Protragronistes, pièce de 2012  
de l’artiste. Quelques instants plus tard, Lorenzo de Angelis investira définitivement le  
plateau, d’abord dans une danse rampante, serpentine, qui se glisse dans les interstices  
du texte pour l’assumer ensuite sur le mode du doublage cinématographique, tout en  
renforçant sa présence compacte, dense, concentrée, obsédante enfin, quand elle semble  
se volatiliser dans l’obscurité du fond de scène.
 Vincent Thomasset prend soin de brouiller complètement les pistes et d’épuiser les  
oppositions binaires : l’auteur est en prise directe avec l’interprétation d’une partition  
littéraire exigeante dont les intensifications frôlent la poésie sonore. Le danseur est à la fois  
jockey et monture. L’équitation, discipline éminemment martiale, traverse subrepticement  
la série Serendipity. Elle déploie pleinement son antagonisme fondateur dans Médail Dé-
cor : l’autorité, le dressage, la maitrise et la perte de contrôle, l’excès libérateur. Au terme d’une  
furieuse chevauchée, le plateau devient ce terrain de jeu, joyeusement bordélique, à l’image 
d’une chambre d’adolescent, où vont retentir les accords d’une musique indé à l’énergie  
jubilatoire. Libre à chacun de suivre la ligne de basse, haletante, obstinée, stakhanoviste ou  
les envolées virtuoses. La danse irrigue l’espace scénique et sa vague contagieuse bouscule  
les éléments dramaturgiques convoqués un à un tout au long de la pièce : la maison sans 
images, les chemins de terre, les plages hypnotiques, les aptitudes insolites de ces chanteurs  
- dormeurs évanescents – tout s’anime, s’interpénètre dans de nouveaux réseaux de sens  
qui encouragent le débordement de l’imaginaire.

 Smaranda Olcèse
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BODIES IN THE CELLAR

Vincent Thomasset transforme la comédie criminelle en une sorte de Hellzapoppin théâtral ayant pour but de 
repousser les limites de l’humour aux confins de l’univers du connu. Tandis que les dialogues sont transformés 
en une partition musicale doublée en live par Jonathan Capdevielle, le génial Lorenzo De Angelis, fort de sa 
formation théâtrale de danseur, s’avère impeccable en clone halluciné de Cary Grant et brûle carrément les 
planches aux côtés des excellents Michèle Gurtner et Cary Grant. Surveillant son lait comme de l’eau sur le feu, 
le metteur en scène, présent sur le plateau derrière un pupitre, se transforme en chef pour orchestrer le cours 
jubilatoire de ce désordre gigantesque qui ne souffre d’aucune fausse note. Du très bel ouvrage. 

Patrick Sourd, Les inrocks

Gondry n’a pas inventé le principe d’appropriation. Mais sa verve comique, pas prétentieuse et inventive, 
semble avoir inspiré une génération et rencontré une époque : celle de la démocratisation des outils web, du 
fan-art et du hacking généralisé. Vincent Thomasset, qui livre avec son excellent Bodies in the Cellar une 
version live de la comédie hollywoodienne Arsenic and Old Lace de Frank Capra (1944), ne revendique pas 
spécialement cet héritage - on l’entend davantage citer les techniques du ready-made, l’art canular de Julien 
Prévieux ou les babillages de son fils de 2 ans comme influences phares. N’empêche… La première impression 
devant sa curieuse pièce, c’est de voir enfin une œuvre scénique résonner avec des pratiques ludiques très 
vivaces dans la culture web. Prendre une référence commune, la mâchouiller. Et la recracher.
 

Eve Beauvallet, Mouvement

Une pièce qui manie avec maitrise les codes de la construction filmique pour mieux éclairer un territoire de 
la représentation théâtrale où tous les glissements semblent possibles, du stand up comedy au spectacle de 
marionnettes. La sarabande des facéties  est brillamment  menée  par les performances vocales  de Jonathan 
Capdevielle. Le véritable tour de force de cette création consiste à questionner nos habitudes de spectateur, 
tout en évitant une démonstration lourde, absconse, attachée à un formalisme barbant. (…) Dans la salle basse 
de la Ménagerie de verre, Bodies in the Cellar fait germer autant d’embryons d’histoires, de voix, de corps, 
d’écriture, dans un jeu débridé et vivifiant.

Smaranda Olcèse-Trifan, Inferno magazine

En choisissant le décalage de la vue du son, Vincent Thomasset parvient à ajouter du surréalisme à la farce. 
Il s’amuse aussi, c’est tout le fil de la pièce pour lui, à faire vivre les mots. Une séance de sound painting, ce 
langage des gestes créé par Walter Thompson en 1974 à Woodstock, fait passer le spectacle du jeu théâtral au 
concert en un instant. Cinq interprètes incarnent les quinze personnages de cette histoire dans un geste qui 
puise dans les jeux d’enfants comme dans le cinéma muet. (…) En parlant des choses sans en parler, on com-
prend tout. C’est alambiqué à souhait, l’esprit de Capra est bien là !

Amélie Blaustein-Niddam, Toute la Culture
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La dernière édition du festival Etrange Cargo a été l’occa-
sion de découvrir une pépite avec le très ludique Bodies in 
the Cellar. Un happening jubilatoire reprenant le titre de la 
pièce de Broadway à l’originie du film Arsenic et vieilles den-
telles (1944). Vincent Thomasset transforme la comédie cri-
minelle en une sorte de Hellzapoppin théâtral ayant pour but 
de repousser les limites de l’humour aux confins de l’univers 
du connu. Tandis que les dialogues sont transformés en une 
partition musicale doublée en live par Jonathan Capdevielle, 
le génial Lorenzo De Angelis, fort de sa formation théâtrale 
de danseur, s’avère impeccable en clone halluciné de Cary 
Grant et brûle carrément les planches aux côtés des excellents 
Michèle Gurtner et Cary Grant. Surveillant son lait comme 
de l’eau sur le feu, le metteur en scène, présent sur le plateau 
derrière un pupitre, se transforme en chef pour orchestrer le 
cours jubilatoire de ce désordre gigantesque qui ne souffre 
d’aucune fausse note. Du très bel ouvrage. 

Patrick Sourd, Les inrocks



MOUVEMENT - EVE BEAUVALLET - 2/04/2013

      CAPRA LIFTÉ 

     Avec Bodies in the Cellar, le performeur, metteur en scène et auteur Vincent 
Thomasset livre une version remixée d’Arsenic et vieilles dentelles. Avec dou-
blages en live et détournements d’objets directs. Inédit.

     2008. Une décennie après la sortie de La classe américaine - le grand détour-
nement de Michel Hazanavicius et Dominique Mézerette (composé d’extraits 
de films de la Warner réalisés entre 1952 et 1980), Be Kind, Rewind débarque 
en salles. Le scénario est simple : un homme compose de pitoyables remakes 
de films accidentellement effacés (comme S.O.S. Fantômes). Son réalisateur 
Michel Gondry, pape de l’image post-pop et héritier des « magiciens» bricolos 
du cinéma était sûrement loin d’imaginer l’ampleur du phénomène qui naissait 
alors. Depuis, chacun sur Internet y va de son film suédé (un petit remake fait 
par des amateurs), compose ses remixs artisanaux et ses gifs animés à gros coups 
de ciseaux dans le patrimoine du cinéma. Rien de très nouveau, pourrait-on dire 
: Gondry n’a pas inventé le principe d’appropriation. Mais sa verve comique, 
pas prétentieuse et inventive, semble avoir inspiré une génération et rencontré 
une époque : celle de la démocratisation des outils web, du fan-art et du hac-
king généralisé. Vincent Thomasset, qui livre avec son excellent Bodies in the 
Cellar une version live de la comédie hollywoodienne Arsenic and Old Lace de 
Frank Capra (1944), ne revendique pas spécialement cet héritage - on l’entend 
davantage citer les techniques du ready-made, l’art canular de Julien Prévieux 
ou les babillages de son fils de 2 ans comme influences phares. N’empêche… 
La première impression devant sa curieuse pièce, c’est de voir enfin une œuvre 
scénique résonner avec des pratiques ludiques très vivaces dans la culture web. 
Prendre une référence commune, la mâchouiller. Et la recracher.
 
     Tissage scénique sur pellicule
     La première étape de travail de Vincent Thomasset a été le piratage des dia-
logues d’Arsenic et vieilles dentelles. Fidèle à sa façon d’approcher la langue par 
le biais de ses usages intimes, il a conservé dans le texte l’expérience de l’écoute 
du film et de sa traduction. Avec les bugs de compréhension, l’anglais yaourt, les 
associations d’idées ou de sonorités et autres perturbations de sens. Inutile de 



MOUVEMENT - EVE BEAUVALLET - 2/04/2013

préciser aux fans invétérés qu’ils ne reconnaitront pas forcément leur film ché-
ri… Et c’est évidemment mieux comme ça. De toute façon, explique Thomasset, 
le support de jeu n’a pas grande importance. Il n’a pas de goût particulier pour le 
film, d’ailleurs, si ce n’est parce qu’il a lui-même été adapté d’une pièce de Broad-
way (Bodies in Our Cellar) et qu’il a donné lieu à cette « partition »burlesque 
improbable interprétée par Cary Grant dans le rôle de Mortimer Brewster. C’est 
ce jeu hyper-théâtral qui, avant tout, a été l’objet d’un délire généralisé. On re-
trouve donc l’acteur hollywoodien sur scène, mais divisé en un corps (imité par 
l’excellent danseur Lorenzo De Angelis) et une voix distincte (le doubleur-mani-
pulateur Jonathan Capdevielle aux manettes) qui tentent de se synchroniser en 
live. L’effet visé étant, nous explique Thomasset, de donner à voir des comédiens 
qui jouent Cary Grant personnifiant Mortimer Brewster, et non des comédiens 
donnant simplement corps à Mortimer Brewster. Une sorte de théâtre au car-
ré  et une stylisation que l’on retrouve dans le traitement de la voix du narrateur 
(prise en charge par Vincent Thomasset lui-même), les déplacements marion-
netiques des autres personnages (hilarante Michèle Gurtner) et cet espace artifi-
ciellement vide.

Eve Beauvallet
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 Vincent Thomasset fait son cinéma à la Ménagerie de verre. Le metteur en scène 

poursuit son exploration des codes de la fiction et signe une partition physique et 

vocale, minutieuse et exigeante. Sa pièce abat les cartes, met les spectateurs en 

présence de la fabrique artisanale d’une représentation, et, se plaçant sous le 

signe d’un classique des années 40, ménage des espaces de liberté pour que cha-

cun puisse se construire son propre film.

 Le printemps arrive plus tôt que prévu à la Ménagerie de verre, et ce grâce 

aux propositions réjouissantes d’Etrange Cargo, parmi lesquelles deux nouvelles 

créations pour cette édition 2013. Bodies in the Cellar ouvre le bal. Son ton frais et 

ludique, soutenu par un énorme travail d’écriture et porté par des performeurs hors 

pair, s’accorde parfaitement à l’esprit du festival. Vincent Thomasset se lance dans 

un pari audacieux. Il choisit de déconstruire un monument de l’époque glorieuse 

de l’entertainment américain, Arsenic and Old Lace de Frank Capra, adaptation 

hollywoodienne d’une pièce du même titre ayant connu un grand succès sur les 

planches à Broadway. C’est la version filmique qui suscite l’intérêt du metteur en 

scène, et notamment, selon ses propres aveux, la partition physique halluciné de 

Cary Grant. Il y voit également l’occasion de travailler les décalages et les déplace-

ments formels et sémantiques qui lui sont chers. Sa nouvelle création séduit tout 

d’abord par la formidable adresse d’une écriture scénique qui fait éclore dans les 

interstices de la fiction des moments jubilatoires.

 Les spectateurs, saisis par l’étrangeté de la proposition, se laissent vite prendre 

au jeu. Des souvenirs et une certaine nostalgie du cinéma muet, le plaisir de se 

glisser dans un studio de bruitage, la dialectique cocasse entre la VO et la VF, entre 

le spectacle vivant et le cinéma, tout ceci alimente une pièce qui manie avec mai-

trise les codes de la construction filmique pour mieux éclairer un territoire de la 

représentation théâtrale où tous les glissements semblent possibles, du stand 

up comedy au spectacle de marionnettes. La sarabande des facéties est brillam-

ment menée par les performances vocales de Jonathan Capdevielle.

 Le véritable tour de force de cette création consiste à questionner nos habi-

tudes de spectateur, tout en évitant une démonstration lourde, absconse, atta-

chée à un formalisme barbant. Le metteur en scène est sur le plateau, il dirige les 

interprètes de son pupitre, appuie des intonations, les fait parfois reprendre, par 

moments, il accélère à coup de didascalies l’avancée de la narration. Le plaisir lu-

dique est communicatif. Une véritable stimulation de la propension  

fictionnelle en découle, et il importe peu qu’on ait déjà vu le film ou pas. Outre la 

virtuosité de l’écriture, il faut saluer la performance des interprètes. La plasticité du 

visage de Lorenzo de Angelis trouve son parfait pendant dans les modulations sur-

prenantes de la voix de Jonathan Capdevielle et c’est un régal d’observer le jeu de ce 

dernier qui donne une double épaisseur aux différents personnages.

 Dans la salle basse de la Ménagerie de verre, Bodies in the Cellar fait germer au-

tant d’embryons d’histoires, de voix, de corps, d’écriture, dans un jeu débridé et 

vivifiant.

 Smaranda Olcèse Trifan
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Bodies in the Cellar, Vincent Thomasset réinvente Arsenic
et vieilles dentelles

Le festival Etranger Cargo vient de commencer sur les chapeaux de roues ! La Ménagerie de
verre accueille ces jours-ci la nouvelle création de Vincent Thomasset, Body in the Cellar, une
relecture théâtrale du film de Franck Capra, Arsenic And Old Lace, (Arsenic et vieilles
dentelles). Un spectacle comme un hommage à ce monument de l'Entertainment des forty's.

Du cinéma sans image, du théâtre sans voix, des vrais bruitages à l'ancienne. Vincent
Thomasset joue avec les définitions et les faux semblants. Le titre Bodies in the Cellar fait
référence immédiatement au cœur de l'intrigue dʼArsenic And Old Lace. Il s'amuse avec les
noms des personnages qui empruntent aux vrais prénoms des comédiens. Ainsi, dans le film
sorti en 1944 Mortimer Brewster, incarné par Gary Grant vient annoncer à ses deux tantes Abby
et Martha son prochain mariage avec la fille du révérend. La stupeur est totale quand il réalise
que ces vieilles tantes ont comme passe-temps de tuer les petits vieux et de les enterrer dans
la cave. C'est sans compter sur l'arrivée de l'autre neveu, Jonathan (Grégory Guilbert) qui lui
aussi à un mort à cacher. Bref, l'occasion de scènes ubuesques déclencheuses d'éclats de rire.

L'enjeu était donc ici de préserver l'esprit du film sans céder au remake, et à cela, Vincent
Thomasset parvient parfaitement. Il y arrive en ajoutant de la distance entre le film et sa pièce.
Par exemple dans la version créee à LʼÉtrange Cargo, la fiancée devient Michèle Michèle
(Michèle Gurtner) et le neveu, Lorenzo Menzo (Lorenzo de Angelis). Ensuite, il s'amuse de tous
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les codes de la comédie. Le doublage est effectué en live par notre adoré Jonathan Capdevielle
qui ici survole la pièce dans un numéro de transformiste vocal époustouflant. Derrière son micro
il est le marionnettiste qui manipule ses pantins, particulièrement le neveu sans cesse ébahi,
Lorenzo, à la gestuelle volontairement excessive, Gary Grantesque
.

En choisissant le décalage de la vue et du son, Vincent Thomasset parvient à ajouter du
surréalisme à la farce. Il s'amuse aussi, c'est tout le fil de la pièce pour lui, à faire vivre les mots.
Une séance de sound painting, ce langage des gestes crée Walter Thompson en 1974 à
Woodstock, fait passer le spectacle du jeu théâtral au concert en un instant.

Cinq interprètes incarnent les quinze personnages de cette histoire dans un geste qui puise
dans les jeux dʼenfants comme dans le cinéma muet. On rit franchement face à ces comédiens
hors pairs dont aucun son (ou presque) ne sort de leurs bouches. Les codes se mêlent dans
une seule direction : conserver lʼhumour, le provoquer par différent biais. Tout fonctionne
jusque dans les costumes décalés : mais que fait Michèle Michele en tenue dʼéquitation quand
Jonathan Capdevielle est chicissime, barbe longue et costume tendance chic ?

On redécouvre ici ce monument du cinéma américain, on fait sien son propre récit, aidé par la
multitude des langages utilisés. Quʼils soient visuels, sous forme de babillements, en post-
synchro ou en direct, les significations des choses nous parviennent dans une absolue fluidité
guidée par la maîtrise de la présence du texte lu par le metteur en scène et joué par Jonathan
Capdevielle. En parlant des choses sans en parler, on comprend tout. Cʼest alambiqué à
souhait, lʼesprit de Capra est bien là !

Visuel : Vincent Thomasset, Bodies In The Cellar, 2013. Danse, création, pièce pour 5
interprètes © Vincent Thomasset

Le spectacle sera également présenté dans le cadre du Festival Ardanthé au Théâtre de
Vanves le 17 avril prochain à 21h.
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ÉCRANS DE DANSE, E.FITOUSSI  - JUIN 2009

 Esquisser des horizons : Vincent Thomasset, Topographie des Forces en Présence

  Vincent Thomasset propose au 104 une performance jouant des horizons d’attente du spectateur : quand 
le travail du geste s’empare de questions borgésiennes, il montre avec délectation les bas-reliefs incorporés 
d’une écriture de la modernité : écriture littéraire, écriture du corps, écriture de l’espace, qui chacune et toutes 
trois ensemble s’appuient sur un motif dynamique jouant de la prescription autant que de la contrainte. On 
écoute une voix off, voix de supermarché entre le easylistening et celle inoubliable des messages sncf, voix 
impersonnelle et que l’on pourrait faire sienne paradoxalement. On suit ce travail toujours in progress, jamais 
sédimenté, et pourtant sous le coup d’une injonction structurelle : dérouter le spectateur en lui interdisant tout 
construction d’un (seul) sens, et par là même toute vérification de celui-ci. On regarde, on suit, on vit «entre», 
comme on entrevoit, au lieu de voir et d’affirmer. Le champ des possibles nous est enfin généreusement offert.
 Coïncident d’intérêts, de questionnements, le Centre Pompidou et l’IRCAM s’associent à l’occasion  
du festival Agora : au programme, un symposium sur «les sentiers qui bifurquent...» avec notamment  
l’excptionnel écrivain de La Maison des Feuilles, Marc Danielewski. De Marc Danielewski à cette  
Topographie des Forces en Présence de Vincent Thomasset, il y a bien plus qu’une simple parenté. 
 À suivre, de toute évidence.

 Edwige Phitoussi, Ecrans de Danse, juin 2009


