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Avec Crowd, vous poursuivez la réflexion sur l’investigation de nos univers fantasmatiques et le rapport de l’art 

au sacré, qui caractérise vos spectacles depuis vos débuts. Mais n’est-ce pas la première fois que vous abordez 

ce sujet dans sa dimension collective, avec un aussi grand nombre d’interprètes ? 

 

Jusqu’à The Pyre (2013), mes pièces, quel que soit le nombre d’interprètes, traitaient beaucoup de l’espace intime et 

d’intimités superposées, à travers des personnes souvent assez isolées. Après The Ventriloquists Convention (2015), 

c’est la deuxième fois que je mets en scène un groupe dont les interactions et la sociabilité sont un enjeu central. Ce 

groupe est certes très différent de celui de la convention de ventriloquie, puisque c’est un groupe de jeunes gens réunis 

dans un désir d’exaltation des sentiments, autour d’un intérêt partagé pour un genre musical, la techno. Le contexte choisi 

étant celui d’une fête. La mise en scène du groupe intègre bien sûr la question de l’intimité et de ses rapports au groupe, 

et le rapport des émotions individuelles et collectives. 

 

Depuis mes débuts, je m’intéresse aux questions posées par les sociologues, les anthropologues, les philosophes sur le 

rapport de l’art au religieux et sur tout ce qui serait de l’ordre des pensées et sentiments inconvenants, de leurs espaces 

d’expressions archaïques et contemporains existants et possibles. Que ce soit l’érotisme, la mort, la violence, par 

exemple, il s’agit de sujets qui préoccupent chacun d’entre nous et qui peuvent perturber, voire mettre en péril la 

collectivité selon la manière dont ils s’expriment. 

 

Avec Crowd, ce sont souvent les aspects jubilatoires et exutoires de l’expression de sentiments exacerbés qui se 

développent, à travers le désir et l’envie complexe d’amour. Les personnes, faisant communauté, qui vont à cette fête, 

sont disposées à traverser des expériences émotionnelles particulièrement fortes, de tout type, et arrivent dans un état 

où leurs sens sont déjà très excités. Ce groupe s’exalte à travers une pièce dont la structure et certains comportements 

évoquent de nombreux rituels. Face à ce grand huit émotionnel, les spectateurs peuvent également être dans un rapport 

très physique et très sensible à la pièce. 

 

Quelle est la place de la musique dans ce spectacle ? 

 

Peter Rehberg, qui a une excellente connaissance de la musique électronique, m’a proposé un certain nombre de 

musiques, à partir desquelles j’ai réalisé une sélection pour la pièce, il a ensuite travaillé finement leur agencement. 

 

Il me semblait intéressant, en effet, que cette sélection ait une vraie pertinence historique, qu’elle soit composée de 

morceaux signifiants pour l’histoire de la musique électronique : des œuvres de musiciens marquants de la scène de 

Detroit entre autres, avec Jeff Mills et d’autres artistes d’Underground Resistance à Manuel Göttsching, par exemple. Il 

s’agissait de balayer également une sélection significative des sonorités qui excitent nos sens depuis les quarante 

dernières années. Outre cette sélection de morceaux, présente durant la majeure partie de la pièce, il y a également un 

morceau original créé par KTL (Stephen O’Malley et Peter Rehberg) et un autre, de Peter Rehberg. 

 

 

  



Quant au texte de Dennis Cooper, quel est son statut ? 

Vous parlez vous-même de « sous-texte » ... 

 

Les pièces, pour ne pas dire le monde, sont constituées de différentes couches de textes. La langue n’est pas qu’à 

l’endroit de l’audible. Dans Jerk (2008), où le comédien parle du début à la fin, on pose des questions très voisines d’I 

Apologize (2004), où ce même comédien ne dit pas un mot du début à la fin. Ce qui nous passionne, Dennis Cooper et 

moi, depuis le début de notre très longue collaboration, c’est d’essayer de réinventer, avec chaque projet, de nouveaux 

rapports au texte, à la langue, à la parole, à la narration et de nouvelles manières d’écrire pour la scène.  

Le « sous-texte » de Crowd est un texte qui n’est pas audible mais en partie intelligible. Dans Crowd, les quinze danseurs, 

sur scène, sont aussi des personnes dont la psychologie, l’imagination, les sentiments et l’histoire sont des composantes 

essentielles de la pièce. Nous travaillons la dimension narrative et psychologique de chacune de ces personnes très 

différentes. Lorsque l’on observe une fête, il y a énormément d’« histoires » qui se déroulent sous nos yeux : ce sont ces 

histoires et ces portraits de personnes que Dennis développe à partir du travail réalisé avec les interprètes, qui affinent 

et influencent l’écriture de la pièce. L’écriture de cette pièce rappelle le travail de mixage en musique, il s’agit là un mixage 

de narrations, comme si vous aviez quinze pistes musicales dont vous moduliez les volumes respectifs, composition qui 

laisse également au spectateur une part déterminante dans la manière dont il va voir et traverser la pièce. 

 

Cette dissociation des plans – rêve/réalité, réel/fantasme –, qui produit un sentiment de distorsion du temps, est 

une autre caractéristique de votre travail... 

 

Crowd a un potentiel formel très riche, une des composantes centrales de ce type d’écriture se fait à travers la stylisation 

multiple des mouvements et leur montage. Cette stylisation n’est pas une imitation de ces mouvements retouchés, mais 

une interprétation très intime motivée par les émotions et les intentions qui peuvent animer les interprètes, leur écoute et 

leur grande réception de ce qui se déploie autour d’eux. J’opère également des subdivisions, à certains moments les 

danseurs vont être dans un même type de stylisation, une langue commune, à d’autres, ils seront dans un type de 

gestuelle différent. Cela crée des vibrations rythmiques et musicales très riches, qui génèrent une légère altération de la 

perception, qui n’est pas sans rappeler un sentiment hallucinatoire ou hypnotisant tout en produisant du sens. En effet, 

cette écriture musicale et chorégraphique permet, en soi, de développer une écriture narrative. Ces jeux rythmiques 

provoquent une sensation très forte de distorsion temporelle. Ces distorsions sont très dynamiques et, en même temps, 

étirent le temps, permettant de regarder les personnes et situations à la loupe et de disséquer les détails de leurs actions. 

Différentes temporalités se superposent, à travers les mouvements même, mais aussi dans leur rapport à la musique et 

à la lumière, dont le rapport au temps diffère presque constamment. 

 

Propos recueillis par David Sanson pour le Festival d’Automne à Paris 2017 
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Toulouse (FR), Théâtre de la Cité, 31 Janvier & 1er Février 2020  

Sao Paulo (BR) MITsp, 5, 6 & 7 mars 2020   

Douai (FR) Tandem Scène nationale, 14 octobre 2020   



Genève (CH) Comédie de Genève, 11, 12 & 13 novembre 2021  

Annecy (FR) Bonlieu Scène nationale, 2 & 3 décembre 2021  

Bobigny (FR) MC93, 15, 16, 17 & 18 décembre 2021  

Bordeaux (FR) La Manufacture & TnBA, 19 & 20 janvier 2022  

Dijon (FR) Le Dancing CDCN, 2 avril 2022   

Charleroi (FR) Charleroi Danse, 29 & 30 avril 2022  

Metz (FR) Passages Transfestival, 11 mai 2022 

Dublin (IE) Dublin Theater Festival, 7 & 8 octobre 2022 

New-York (US) BAM 13, 14 et 15 octobre 2022 

Montréal (CA) Actoral & Usine C 19 & 20 octobre 2022 

Los Angeles (US) Van Cleef & Arpels & LADP 26 & 17 octobre 2022 

Nice (FR) Théâtre National de Nice 10 & 11 mars 2023 

Ollioules (FR) Châteauvallon Liberté, 14 mars 2023 

Barcelone (ES) Teatre Mercat de les Flores 17, 18 et 19 mars 2023 

St Etienne (FR) Comédie de Saint-Etienne 22 &23 mars 2023 

Hong Kong (HK) French May Arts Festival & Van Cleef & Arpels, 4 & 5 Mai 2023 

 

  



PARCOURS:  

 

 

CONCEPTION 

 

Gisèle Vienne est une artiste, chorégraphe et metteure en scène franco-autrichienne. Après des études de philosophie 

et de musique, elle se forme à l’Ecole Supérieure Nationale des Arts de la Marionnette. Elle travaille depuis régulièrement 

avec, entre autres collaborateurs, l’écrivain Dennis Cooper. 

 

Depuis 20 ans, ses mises en scènes et chorégraphies tournent en Europe et sont présentées régulièrement en Asie et 

en Amérique, parmi lesquelles I Apologize (2004), Kindertotenlieder (2007), Jerk (2008) This is how you will disappear 

(2010), LAST SPRING : A Prequel (2011), The Ventriloquists Convention (2015) et Crowd (2017). En 2020 elle crée avec 

Etienne Bideau-Rey une quatrième version de Showroomdummies au Rohm Theater Kyoto, pièce initialement créée en 

2001. En 2021 elle réalise le film Jerk.  

 

Gisèle Vienne expose régulièrement ses photographies et installations dans des musées dont le Whitney Museum de 

New York, le Centre Pompidou, au Museo Nacional de Bellas Artes de Buenos Aires. Elle a publié deux livres Jerk / 

Through Their Tears en collaboration avec Dennis Cooper, Peter Rehberg et Jonathan Capdevielle en 2011 et un livre 

40 Portraits 2003-2008, en collaboration avec Dennis Cooper et Pierre Dourthe en février 2012. Son travail a fait l’objet 

de plusieurs publications et les musiques originales de ses pièces de plusieurs albums. 

 

Son dernier spectacle L’Etang, d’après le texte de Robert Walser Der Teich, a été créé en résidence au TNB à Rennes en novembre 

2020. 

 

 

 

 

 

 

 

 

 

 

 

 

 

 

 

 

 



OFFICIAL ART – Octobre/Novembre 2013  



 

Gisèle Vienne 

Trouble dans la représentation 

Par Bernard Vouilloux 

Depuis une douzaine d’années, depuis Spendid’s(2000) d’après Jean Genet, Gisèle Vienne construit pièce à pièce une œuvre 

captivante, qui à la fois fascine et dérange – qui nous captive dans la mesure même où elle nous force à interroger le rapport trouble 

que nous entretenons aussi bien avec nos fantasmes qu’avec la part maudite, faite de manipulation, de domination, de violence, qui 

compose les relations interhumaines. Pour avancer sur ce chemin périlleux, Gisèle Vienne, qui se définit à la fois comme 

chorégraphe, marionnettiste, metteur en scène et plasticienne, en passe par les moyens de la représentation. Si elle a pu s’approprier 

récemment les protocoles plus ou moins définis de l’installation (Last Spring : A Prequel, à la biennale du Whitney, à New-York, en 

2012), de l’exposition (Teenage Hallucination, dans le cadre du Nouveau Festival au Centre Pompidou, en 2012) et même du livre 

(40 Portraits, 2003-2008, publié en 2012 chez POL), le lieu et le format qu’elle investit régulièrement depuis ses débuts sont ceux 

des arts de la scène, bien que la question du statut de ces « pièces », spectacle ou théâtre, reste entière. 

Quoique très peu verbalisées, des œuvres comme Kindertotenlieder(2007) ou This Is How You Will Disappear(2010) sont construites 

sur les livrets labyrinthiques élaborés par l’écrivain américain Dennis Cooper, avec lequel Gisèle Vienne travaille depuis I Apologize 

(2004). La « mise en action » de ces histoires latentes, loin d’en livrer une version univoque, en libèrent toutes les potentialités. Ce 

qui nous est montré semble obéir à des règles ou à des lois dont le sens nous échappe. L’argument sur lequel se construit chaque 

spectacle de Gisèle Vienne est en cela assez semblable à ce que l’anthropologie désigne comme « mythe », ce récit introuvable 

dont les variantes indéchiffrables, voire contradictoires, viennent alimenter les rituels. 

À quelques exceptions près, dont notamment Une belle enfant blonde (2005) et Jerk (2008), le « théâtre » de Gisèle Vienne est un 

théâtre de peu de mots : la parole n’y existe, quand elle intervient, qu’à l’état minimal du monologue, souvent murmuré, adressé à 

soi-même ou à qui ne peut entendre, un absent, un mort. Jerk donne à entendre ce que serait la parole dans les autres spectacles 

si elle venait à être proférée ; et du même coup, parce qu’elle y est récit, assumée par un narrateur psychopathe, et dialogues – le 

tout porté par l’impressionnant Jonathan Capdevielle –, la parole de Jerk livre accès à la trame sous-jacente des spectacles conçus 

par Gisèle Vienne à partir des textes écrits par Dennis Cooper. D’un continent et d’une culture l’autre, il faudrait donc imaginer tout 

ce dans quoi Dennis Cooper va chercher ses histoires de beaux adolescents ambigus atrocement torturés, de jeunes femmes 

manipulées, d’amants disparus, comme retraité par Sade et Sacher-Masoch (sollicité pour Showroomdummies, 2001-2009), relu 

par Genet et Bataille, réécrit par Robbe-Grillet (Alain, mais aussi Catherine), avec, à l’horizon, la « psychologie freudienne dans la 

lumière du postmodernisme », comme précise le narrateur de Jerk. 

L’écriture, qui s’alimente, comme on sait, à des images de toutes sortes, à celles qui montent en nous comme à celles qui nous 

viennent du dehors, est un puissant déclencheur d’images : images, donc, qui se déploient dans le cadre scénique et images encore 

que celles que compose et recompose chaque spectateur à partir de ce qu’il voit et entend, et même de ce qu’il lit (les fanzines 

distribués aux spectateurs au début de Jerk, ou à la fin The Pyre, 2013). L’image scénique, dans le travail de Gisèle Vienne, a 

cependant ceci de particulier qu’elle est mobile, qu’elle est très travaillée plastiquement (jeux de lumières, brumes, décors) et qu’elle 

est doublée par un flux musical presque ininterrompu (le duo KTL, formé de Peter Rehberg et Stephen O’Malley). Ni opéra, ni théâtre 

filmé : des images de rêve, des images du cinéma muet, mais accompagnées d’une musique et de paroles comme venues en off, 

d’une « autre scène »...  

Le « théâtre » de Gisèle Vienne a affaire principalement à tout ce qui, ne se voyant ni ne s’entendant, ces images silencieuses qui 

nous hantent, reflue là-devant sur la scène. 

 

 

Gisèle Vienne, et la critique à sa suite, a souvent évoqué le genre du tableau vivant : des figurants (vous, moi) prennent les poses, 

les attitudes, parfois les costumes, des figures peintes d’un tableau connu. Sauf qu’ici il n’y a nul tableau princeps auquel remonter 

et dont la reconnaissance serait propre à nous rassurer.Les acteurs eux-mêmes se prêtent au jeu, leurs déplacements ayant pour 

effet de saturer (de raturer ?) l’espace scénique, d’en mobiliser toutes les dimensions, bord à bord, en un all-over rigoureusement 

construit. Toutes les vitesses des corps sont exploitées : danse très rapide et saccadée (dans The Pyre) ou quasi-gymnique (dans 

This Is How You Will Disappear), déplacements rapides, lents ou même très décomposés, comme en un ralenti. 

Mais « acteur », « comédien » sont des mots qui, en l’occurrence, ne conviennent guère, et pas seulement parce que la plupart sont 

muets et activent les ressources de la chorégraphie. Dans Jerk, le dispositif de la représentation est réduit à son état le plus minimal 



: il suffit que le corps du narrateur-marionnettiste se dédouble, que la voix mute, que ce que l’on nomme « sujet » se scinde et se 

réfléchisse. Les marionnettes sont les projections de ce processus de scissiparité. Gisèle Vienne a elle-même raconté comment, 

entre enfance et adolescence, alors qu’elle était en classe de sixième, elle a commencé à fabriquer des marionnettes et à jouer avec 

elles, à se raconter ainsi des histoires. Les poupées, les mannequins renvoient à un stade plus avancé de ce processus : sur le 

plateau de Kindertotenlieder, les dix silhouettes immobiles, capuche rabattue sur les cheveux, cheveux balayant la face, tête inclinée 

– une attitude récurrente, que l’on retrouve dans la série des 40 Portraits –, semblent être celles de jeunes spectateurs assistant à 

un concert de black métal. Le dernier stade serait donc celui des personnages vivants, qui peuvent de surcroît porter des masques. 

Mais leurs gestes, leurs mouvements ne tendent-ils pas parfois à se mécaniser, quand, inversement, l’animation des marionnettes, 

voire celle des mannequins les tirerait du côté du vivant ? Le même trouble nous saisit devant les figurants d’un tableau vivant, 

devant des figures de cire : le plus familier devient le plus étrange. Oui, c’est bien cela : sur les tréteaux de Gisèle Vienne, il n’y a ni 

acteurs, ni comédiens, ni même personnages – mais des figures, tout à la fois des apparences, des formes géométrisées et des 

opérations rhétoriques réglées sur l’inconscient. L’incertitude généralisée joue sur la mise en scène des simulacres.  

Le matériau fantasmatique actionné par Gisèle Vienne comme par Dennis Cooper porte cette incertitude à un état de « complexité 

» supplémentaire : l’incertitude est celle des âges, entre enfance, préadolescence, adolescence et post-adolescence ; elle est celle 

aussi des sexes – jeunes garçons androgynes de Jerk –, en contraste avec les corps puissamment sexués des danseuses ou de 

l’entraîneur de This Is How You Will Disappear. Mais plus troublante encore que toute autre est l’incertitude même du sujet – même 

et surtout quand il parle comme dans Jerk ou dans Last Spring : A Prequel. Sur ce sujet, nous ne pouvons, réduits que nous sommes 

aux conjectures, qu’opérer des projections. 



 

 

				
	

	

	

	

	

	
	
	
	
	
	
	
	

LES INROCKUPTIBLES 
 

Mercredi 6 Septembre 2017 



 


