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LE PROJET

DOUZE est le premier texte de sa plume que Diane Chavelet porte au plateau. Auparavant, elle a
mis en scéne deux piéces d’Hakim Bah, et une piece coécrite avec lui, chaque fois avec une forte
composante de musique de scéne. La premiere lecture performée d’une de ses piéces, VID, a la
Cité Internationale des Arts, dans le cadre du festival Croisements en 2022, avait donné lieu a
une collaboration avec lartiste plasticienne Charlie Malgat, qui avait réalisé la scénographie a
partir de ses créations en latex. Cette fois, elle invite la vidéaste Doris Lanzmann et les plasticiens
Jimme Cloo et Charlotte de Rafélis a concevoir une écriture scénique en dialogue avec les arts
visuels et chorégraphiques, a partir d'un sujet urgent : la réponse juridique et sociale aux
féminicides, singuliéerement chez les adolescents. Douze est lauréat de la bourse Jean-Guerrin
Berthelot (2024), de l'aide nationale a la création d’ARTCENA (2025), sélectionné par le collectif
A mots découverts et Pépiniére du Nouveau Monde (2026). Le projet de création a été présenté &
la MAC de Créteil dans le cadre du festival Impatience organisé par le 104, en décembre 2025.

Les faits : Alexia, lycéenne de 15 ans, est assassinée par Pierre, un de ses camarades de classe,
pour avoir «refusé ses avances» le ler février 2016 a Saint-Trojan les Bains. Elle est portée
disparue 40 jours, avant que la police ne retrouve son corps dans un trou recouvert de
branchages. Le meurtrier est identifié apres une perquisition. L'autopsie révele des traces de
strangulation et 27 coups de couteau, dont douze portés aprés la mort de la jeune fille. Le proces
de Pierre a eu lieu a huis clos en 2019. L'excuse de minorité a été retenue, malgré une pétition
lancée par Christelle de Hert, la mére d’Alexia, en faveur de son ouverture, qui avait recueilli
plusieurs milliers de signatures. Pierre est sorti de prison le 12 septembre 2024.

Le projet d’écriture : La langue de Douze est la partition d’une parole coupée, en douze scénes,
aussi appelées « chants ». Elle se construit par répétitions, comme une litanie, par ellipses, comme
un souffle court, par images obsédantes — la pierre, le trou, leau, le sang —qui reviennent en
leitmotivs visuels et musicaux. Ce texte n'est pas seulement Uhistoire d’Alexia. C’est une piece sur
la silenciation des femmes victimes de violences, sur lamour obstiné des meres. C'est enfin une
piece sur l'échec de la justice, sur ce huis clos qui étouffe les victimes une seconde fois, et sur la
nécessité de recourir au théatre pour faire de ces faux «faits divers», vrais miroirs de notre
société, le lieu d’un proces poétique. Public, cette fois.



La fable : Le théatre, « lieu ou lon regarde », se fait lespace d’un proces public par défaut. Dans
un rituel ol seul le spectateur est juge, le verdict n’a pas lieu. Seule importe la transformation
posthume de la victime : faire entendre la parole disparue dans le proces fictif d’'un meurtrier
mutique, c’est ouvrir une fenétre dans une impasse totale. La piece, chorale et musicale, ne fait
mention ni des noms ni des lieux : pas de naturalisme dans la reconstitution poétique, mais une
partition ou la magie permet la réparation. La dramaturgie s’articule sur Uinsurrection d’A., qui la
charge de puissance. Considérant que sa mort a été «volée » par Pierre, elle cherche a échapper
a son emprise et au trou dans lequel il 'a enfermée, d’abord pour rejoindre les entrailles de sa
mere, puis la mer dans laquelle elle voulait finir ses jours. Le trou de terre, le ventre de la mere,
Uocéan pour linceul : trois cavités organiques, autant de métaphores de la vie et de la mort a
partir desquelles s’articule un geste de réappropriation symbolique. Tantot cri de rage contre son
meurtrier, tantdt chant d’amour pour la vie, DOUZE, par la voix d’A., rend les coups en autant de
chants, et interroge les réponses juridigues et sociales au féminicide.

Au plateau : Le poéme agit comme le premier maillon d’'une chaine de performances déployée
en plusieurs médiums : la musique, la danse, la vidéo et linstallation scénographique. Trois
interpretes se distribuent les réles : Mélodie Adda incarne A., la jeune fille assassinée ; Anne Le
Guernec successivement sa mere, la mére de Pierre, et 'avocate de la défense. Valérian Geay le
pere d’A., lIndomptable, son petit-ami, Pierre, son assassin, le commissaire et le médecin légiste.
Les deux acteurs forment aussi ensemble un coeur d’écoliers. Un étage de praticables en fond de
scéne permet d’installer une stratification qui réverbére larchitecture d’un tribunal en méme
temps que créé une fosse en milieu de scéne, recouverte de copeaux de liege recyclés (le trou de
terre), depuis laquelle A. se transforme. A partir de la bache, laquelle est accrochée aux deux
extrémités du praticable, et des copeaux de liége, elle se métamorphose avec la matiére : s’en
recouvre, s'en détache, joue avec ses creux et ses gonflés. Successivement trou rocheux,
placenta originel et océan, la bache translucide se transforme grace a une soufflerie et des
projecteurs installés sous le praticable, créant un effet « magique ». Avec cette matiére organique
puissante, l'actrice écrit la métamorphose d’A. comme une trajectoire posthume singulierement
écopoétique, au carrefour des quatre éléments.

La lumiere et la vidéo, concues en étroite collaboration avec la musique et linstallation
scénographique, sculptent Uespace et les corps. Les projecteurs latéraux, placés de chaque coté
du plateau et sous le praticable, transforment la matiere de la bache en toile évolutive aux
couleurs changeantes. Au-dessus du praticable, un écran de projection fait d’une toile de tulle
permet d’enregistrer des flashs visuels, fragmentés comme la mémoire traumatique de la
protagoniste. Anne Le Guernec et Valérian Geay, qui incarnent respectivement, la mere d’A. et
UIndomptable, son amoureux, circulent sur le praticable. Lirruption de la vidéo sur la toile de
tulle les fait par moments disparaitre : ils sont vivants, mais irréels, comme des fantdmes
surgissant depuis la mémoire de la morte, plus tangible et présente qu’eux. Mélodie Adda danse
avec la matiere de la bache, et s’y développe comme dans une chrysalide, qu’elle déchire pour
intervenir au procés de son assassin. Les éclairages latéraux et suspendus créent des jeux
d’ombres et de reflets sur les murs et dans l'étage, renforcant limmersion visuelle.

La chorégraphie est intégrée au jeu des comédien-nes et repose sur des mouvements collectifs
et des gestes symboliques, travaillés en particulier a partir de la danse contact. Anne le Guernec
et Valérian Geay surgissent depuis le public, isolés grace a des projecteurs ciblés, puis exploitent
U'étage au plateau, toujours en surplomb de Mélodie Adda. Furtivement, a certains moments clés
de la piece, via la rampe installée en contrebas du praticable, ils peuvent la rejoindre dans la
fosse, partager avec elle des souvenirs heureux. Durant la scéne du proces, Anne Le Guernec et
Valerian Geay incarnent a eux seuls sept personnages différents. Ils travaillent un comique de
Uabsurde et de la répétition qui contraste sciemment avec le tragique du sujet, et permet de
mettre au jour la froideur et Uarbitraire du processus judiciaire.



A., prénom-voyelle, fait tantdt lobjet d’un cri, tant6t Uobjet d’un chant quand il est évoqué. Victor
Pitoiset, le musicien du spectacle, accompagne lactrice sur scéne. Son visage reste dans
lobscurité, mais sa voix et sa musique installent une seconde strate dramatique. Une
composition originale, d’inspiration électro-rock, est créée pour le spectacle, rythmant ainsi les
différents chants de la piéce. Elle se compose d’une guitare électrique préparée, de boucles
électroniques en temps réel, d’un clavier MIDI générant des nappes synthétiques, de percussions
et de clavier. Les silences et les respirations sont des éléments actifs de la partition, rythmés,
capturés et diffusés en léger écho. Le clavier, la guitare et les percussions sont suspendus par
des cintres au-dessus du plateau, et descendent, successivement, entre les différentes scénes,
pour que le musicien s'en empare, en complicité avec A., dans le but de « reprendre une parole »,
amplifiée par crescendo.

Les costumes, dotés d’accessoires minimalistes, permettent des transitions rapides entre les
personnages. Pour A., une combinaison fluide. Anne Le Guernec porte un jean et un T-shirt,
auxqguels s’ajoutent des éléments simples pour marquer les transitions d’une voix a lautre. La
meére d’A. est reconnaissable a son blouson, tandis que la mére de Pierre, plus sophistiquée,
porte des boucles d'oreille et 'avocate de Pierre des lunettes. Pour Valérian Geay, un pantalon
noir et un T-shirt blanc permettent également la greffe d’accessoires simples — une écharpe
rouge pour Pierre, un chapeau pour le commissaire, une blouse pour le médecin— qui
distinguent les silhouettes.

En tournée : Sur le plan technique, le spectacle nécessite un matériel scénique et sonore
facilement transportable : travailler principalement avec une scénographie composée de matiere
souple et légére (tulle, bache, copeaux de lieges), permet d’optimiser le transport : scénographie
et instruments tiennent dans le coffre d’une Kangoo. Les lieux d’accueil doivent étre munis de
praticables, d’'une hauteur minimum de 1 m 20 pour faire exister le centre de la scéne, ainsi que
d’une rampe ou escalier d’accés. Le spectacle peut également étre adapté en extérieur nuit : la
Cie dispose de quatre projecteurs LED avec pieds et de deux enceintes actives. Le lieu d’accueil
doit fournir trois micros-cravates et un micro statique, et étre équipé de projecteurs latéraux
supplémentaires pour une représentation hors les murs.

Médiation culturelle et dialogue avec les publics : la Cie, en dialogue avec les lieux d’accueil,
privilégie Uorganisation de débats et de conférences avec les associations de lutte contre les
violences sexistes et sexuelles et des juristes spécialisés en aval de chaque représentation. C'est
le cas en particulier a La Rochelle (Festival Invisibles/Invincibles) et a lile d’Oléron. Dans ce
dernier cas, des ateliers de création (arts du spectacle et visuels) autour des stéréotypes de
genre seront menés avec les lycéens de Rochefort-Océan. L'enjeu de la représentation est
d’accompagner un processus de réparation face a un traumatisme enregistré par tous les
habitants de lile, en particulier les jeunes. En amont et a lissue du spectacle, des temps de
débats et de témoignages, encadrés par le Planning familial 17, seront proposés.

Des initiatives similaires, coordonnées avec les acteurs locaux, sont envisagées en tournée.
Christelle de Hert est disponible pour échanger avec les publics a Uissue des représentations, de
facon a prolonger le moment du spectacle d’'un éclairage concret sur les dispositifs judiciaires
auxquels elle a été confrontée. L'enjeu, par cette création hybride et collective, est d’amorcer une
réflexion sociale profonde, sur les mécanismes des VSS chez les mineurs d’une part, et sur les
réponses judiciaires et institutionnelles a ces violences et féminicides d’autre part.



NOTE D’ INTENTION MUSICALE- victor pitoiset

Dans DOUZE, la musique est battement, respiration, cri et refuge. Elle incarne la voix d’A,,
adolescente assassinée, revenue d’'un au-dela suspendu pour dire, chanter et transformer ce qui
lui a été arraché. Parce qu’Alexia, la jeune fille a Uorigine de cette fiction, vivait entourée de
musique, et parce que le texte lui-méme appellent le rythme, les silences, la scansion et la voix,
la création musicale est pensée comme une colonne vertébrale du spectacle. Le coeur sonore
s’articule autour d’'un quatuor : la comédienne, qui incarne A.; le musicien, dont la voix et la
musique — tantbt écho, tant6t tension — composent une dramaturgie sonore a part entiere,
dans une relation qui oscille entre complicité et confrontation, a U'image du combat intérieur d’'A.,
entre colére et amour, lumiere et nuit. Deux personnages surgis du publics qui se
métamorphosent au fil des évocations d’A.

Compositeur, multi-instrumentiste (guitare, clavier, chant, percussions) et musicien live pour la
scéne (www.victorpitoiset.com), je congois une architecture musicale originale, nourrie de
textures hybrides, de boucles, d’'improvisations et d’interactions avec le plateau. Jai déja
collaboré avec Diane Chavelet sur le spectacle A bout de sueurs écrit par Hakim Bah, ou jai
composé une musique mélant guitare et MAO en direct, au service du récit et du jeu. Cette
expérience de création en étroite complicité avec la narration fonde aussi mon approche pour
DOUZE.

Une recherche spécifique est engagée autour de la couleur musicale du spectacle. Le récit se
déroulant en bord de mer, Ueau y est omniprésente — comme élément matriciel, mais aussi
comme symbole du passage, de la vie, de la dissolution. Le lien entre l'eau et la naissance (le
ventre maternel) est mis en tension avec la terre ou A. a été ensevelie contre sa volonté. Ce
contraste entre le liquide et le minéral, la vie et la mort, nourrit les textures sonores du projet.
Jexplore des sonorités étouffées, graves, presque subaquatiques, inspirées par des morceaux
comme Teardrop ou Angel de Massive Attack, ol les basses fréquences semblent reconstituer la
sensation d’un son percu sous l'eau, feutré, profond, enveloppant. Ces ambiances serviront de fil
rouge émotionnel et sensoriel dans la composition

La partition s’inspire de plusieurs univers musicaux :

-Teardrop — Massive Attack, pour U'évocation de la mere et de la mer, dans une forme de
berceuse douce et enveloppante,

-Flying Whales — Gojira, pour sa tension entre calme océanique et puissance tellurique,

-Le Moulin - Yann Tiersen, pour son atmosphére balnéaire, poétique et fragile,

-Angel — Massive Attack, pour son ostinato obsédant et sa matiére sonore trouble,

-Believer — Imagine Dragons, remixé et déconstruit en leitmotiv spectral, comme une mémoire
trouée traversant le récit, chargée d’'une énergie contenue.

Les deux comédien-ne-s dont les voix sont réverbérées, s’integre au dispositif sonore comme une
foule invisible : elles murmurent, protestent, soutiennent, commentent. Elles forment le
contrepoint poétique et politique a la voix principale.

La musique, tout comme le théatre, devient ici un outil de réparation symbolique. Elle recrée un
espace sensoriel pour faire entendre ce qui fut brutalement interrompu : une parole, une vie, une
mémoire. Pensée pour s’adapter a deux formes (complete et légére), cette création sonore
permet d’aller a la rencontre de publics divers, et de faire du théatre un lieu de mémoire, de
débat et de transmission.


http://www.victorpitoiset.com/

NOTE D’INTENTION SCENOGRAPHIQUE

La scénographie de DOUZE s’articule autour du corps de A. (Mélodie Adda), accompagné par le
musicien (Victor Pitoiset), tous deux partageant un méme espace de jeu ancré au sol. C’est dans
cette proximité physique avec la matiere que se creuse le trou, affirmant une présence charnelle,
presque viscérale. Cette incarnation contraste avec celle des autres figures, faisant de A. Uétre le
plus vivant du plateau, malgré sa condition méme.

Au centre de la scéne, une forme unique, organique et mouvante, agit comme un partenaire a
part entiere. Elle n'est pas un simple décor, mais une entité active, tantét complice, tantbt
perturbatrice, qui résiste, surprend et dialogue avec le corps de l'actrice. A. peut s’y enfouir, lutter
contre elle, s’en relever, la déchirer ou y déposer sa parole. Concue en bache brillante et remplie
de copeaux de liege, cette forme est travaillée par la matiere : gonflée par un ventilateur, elle se
métamorphose sans cesse, passant du dur au mou, du plein au creux, du brillant au mat. Tant6t
ventre maternel, tantot surface d’eau, de terre ou de roche, elle se creuse pour révéler la forme
d’un trou. Sa dégradation progressive, jusqu’a sa déchirure finale, rend visible la métamorphose
intérieure de A., son combat pour reprendre possession de sa propre mort. A la fin du spectacle,
libérant les copeaux de liege, elle devient une terre mise a nu, un paysage intime et brut qui se
laisse couvrir d’eau, via une machine a brouillard.

En arriere-plan, des praticables élevent les autres acteurs, figures des vivants, créant un
renversement des perceptions. Placés en hauteur, ces derniers apparaissent comme des
présences instables, presque fantomatiques, tandis que A., ancrée dans la matiére, incarne la
réalité la plus tangible. Une rampe permet a ces figures de descendre, brouillant peu a peu les
frontiéres entre les espaces, entre le visible et Uenfoui, entre le procés et lintime.



A lavant des praticables, un tulle tendu sur toute la hauteur du plateau sert de support aux
projections ponctuelles d’images et de lumiéere. Ces images évitent tout réalisme illustratif pour
privilégier une atmosphere symbolique. On y retrouve principalement des vidéos de paysages
nocturnes, retravaillés, texturés - plage, eau, forét, ciel - paisibles, vierges, immuables, malgré le
passage des éléments, loin de toutes les turpitudes humaines. Parfois pourtant limage se perce, le
trou vient violer le voile translucide. C’est une plaie, un ceilleton, un hoquet béant qui se dilate et se
rétracte. Sur le voile - hymen a la lisiere des morts et des vivants - se superpose les plans. Les
acteurs en hauteur disparaissent puis réapparaissent derriere comme des spectres. Par moments,
corps et images se fondent, mélant Uespace réel au paysage intérieur de A.

La musique, jouée en direct, accompagne lensemble du spectacle. Le musicien, partageant le
méme niveau que A., n‘appartient pas au monde des vivants, mais a lespace intérieur de
Uhéroine. Il offre une autre voix a sa parole. Les instruments, descendant progressivement des
cintres, semblent émerger d’'un espace suspendu, hors du temps. Le musicien les recueille au fil
du récit et les dépose dans les copeaux de liege, inscrivant ainsi la musique dans la matiére
méme du sol, comme une mémoire enfouie.

Les acteurs, autres que A., peuvent surgir depuis les étages ou depuis le public, renforcant lidée
d’un tribunal bifrontal, d’un regard collectif permanent pesant sur le corps d’Alexia. Au fil du
récit, la forme centrale se dégrade, se déforme, piétinée ou détruite, dans un geste de
réappropriation. A. ne cherche pas a effacer sa mort, mais a en faire un acte de vérité et de
résistance.

Concue pour étre modulable, la scénographie de DOUZE s’adapte a différents types de lieux
sans perdre sa force ni son sens. Destinée aux plateaux équipés, elle déploie toute sa verticalité :
les praticables créent un étage, la toile de tulle permet des projections immersives, et les
instruments descendant des cintres participent pleinement a la dramaturgie. Le public est alors
plongé dans un espace stratifié, ou mémoire, jugement et réalité se croisent. Adaptée pour
Uextérieur nuit, la scénographie dialogue avec lenvironnement choisi sans rien sacrifier de la
puissance du geste artistique : un corps, une matiére, une parole.



INSPIRATIONS SCENOGRAPHIQUES
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DESSINS DE PLATEAU
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VUES DE PLATEAU




LA STRUCTURE ARTISTIQUE

Fondée en 2015 a Paris par Hakim Bah et Diane Chavelet, la Compagnie Paupiéres
Mobiles développe un travail de création théatrale centré sur les écritures
contemporaines. Elle se définit avant tout comme une compagnie d’auteur-rices, ou le
texte constitue le point de départ de chaque projet artistique. Au coeur de son travail se
trouve une attention particuliere portée aux mots, a leur puissance poétique et a leur
capacité a transformer le réel. Les projets de la compagnie naissent d’un ancrage dans
des faits, des situations ou des récits contemporains (violences sociales, féminicides,
récits invisibilisés) que Uécriture vient déplacer, recomposer et faire basculer dans un
espace de fiction. Il ne s’agit pas de documenter le réel, mais de le traduire en acte
poétique. Dans ce travail, le texte est une matiere premiere centrale, écrite en amont du
plateau. La compagnie ne travaille pas a partir d'improvisations ou d’écritures collectives
en répétition : le texte existe d’abord, dans sa forme propre, puis il est mis a U'épreuve du
plateau. C’est au contact du jeu, du corps, de la musique, des arts visuels, du cirque ou
de la danse que cette matiére s’ouvre, se transforme et s’élargit. Le travail de création
consiste ainsi a élargir le texte, a lui donner corps, rythme et espace, en le confrontant a
d’autres langages scéniques. Ces disciplines ne viennent pas illustrer le texte mais
dialoguer avec lui, le déplacer, le prolonger... De cette rencontre nait une écriture au
plateau qui reste profondément ancrée dans la langue et dans la dramaturgie. Depuis sa
création, la compagnie a produit plusieurs spectacles diffusés en France et a
Uinternational:

e La nuit porte calecon (2016) — texte Hakim Bah, mise en sceéne Diane Chavelet et
Hakim Bah

e QOutrages ordinaires (2019) — texte Julie Gilbert, mise en sceéne Hakim Bah

e Pourvu que la mastication ne soit pas longue (2021) — texte et mise en scene
Hakim Bah

« A bout de sueurs (2021)— texte Hakim Bah, mise en scéne Diane Chavelet et Hakim
Bah

e V| D (2022) - texte et mise en espace Diane Chavelet, festival Croisement, Cité
Internationale des Arts

e Tombé du camion (2024) — texte et mise en scene Diane Chavelet et Hakim Bah

Ces spectacles ont été présentés au Studio Théatre de Vitry, au Lucernaire a Paris, au
festival d’Avignon IN, aux ateliers Médicis (festival HYPO), au Palais de la porte Dorée,
en itinérance a La Manufacture (CDN de Nancy Lorraine), au festival CIRCA a Auch, au
festival de la cité a Lausanne (Suisse), au FIAF a New York, au Festival Afrovibes en
Hollande, aux Journées théatrales de Carthage (Tunisie), en Afrique de 'Ouest (Guinée,

Cote d’lvoire, Burkina Faso, Mali et Bénin), a Rabat (Maroc)...
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LA STRUCTURE ARTISTIQUE

La compagnie développe aujourd’hui une recherche autour d’un théatre « tout terrainy,
capable d’exister a la fois dans des formes légeres, itinérantes, au plus prés des publics, et
dans des formes de plateau plus amples. Cette double approche permet de maintenir un lien
direct entre création artistique et action culturelle, tout en affirmant une exigence
dramaturgique forte. Parallelement a son activité de création, la compagnie développe un
travail important de transmission (ateliers d’écriture, de jeu, pratiques hybrides) et de
circulation des écritures a travers des projets comme le festival Convergence Plateau en fle-
de-France ou la biennale Univers des Mots en Guinée, affirmant un engagement fort en
faveur des dramaturgies contemporaines francophones.

La compagnie a recu pour ses projets des soutiens de la DRAC {le-de-France, de la mairie de
Paris, de la Fondation de France, du ministére des Affaires étrangeres a travers le programme
Jeunesse Solidarité internationale, de la Fondation Michalski en Suisse, de la Commission
internationale du théatre francophone, de TADAMI, de la SPEDIDAM et de Ulnstitut francais.

La Compagnie Paupieres Mobiles souhaite inscrire son développement dans une réflexion
progressive sur les enjeux de transition écologique.

Elle porte une attention particuliere a la sobriété des dispositifs scénographiques, en
privilégiant des formes modulaires, légeres et adaptables, limitant les besoins en transport et
en matériel.

La compagnie s’inscrit également dans une logique de mutualisation des ressources, en
travaillant avec les équipements techniques des lieux partenaires et en limitant la production
de nouveaux matériaux. Ses bureaux sont installés a la Bibliothéque d’objet de la ville de
Montreuil (BOM) : elle dialogue constamment avec artisans et artistes du lieu autour du
recyclage de matériaux dans la conception des décors et costumes, et avec la ressourcerie du
spectacle vivant installée dans l'écoquartier de la Vennelle a Montreuil.

Dans lorganisation des tournées, elle veille a optimiser les déplacements (regroupement des
dates, choix de transports lorsque cela est possible), et s’engage a développer ces pratiques
dans les années a venir.

Enfin, cette réflexion s’inscrit aussi dans les contenus artistiques et les modes de travail :
attention aux contextes, inscription dans les territoires, travail au long cours avec les publics.

Nos partenaires
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L’EQUIPE ARTISTIQUE

L’activité de DIANE CHAVELET s’articule en trois axes, complémentaires et
noués en méme temps qu’autonomes : la recherche, la création et la
transmission. Sa these, conduite a Paris Cité et soutenue en 2022,
s'intéressait a Uimpact politique d’actes poétiques dont les textes, non
seulement dramatiques, étaient la premiere performance, en Afrique
subsaharienne francophone (1990-2020). Désormais maitresse de
conférences a l'Université Sorbonne Nouvelle en littératures comparées
africaines, ses travaux explorent les manifestations afroqueers au Congo-
Brazzaville, au Rwanda et au Sénégal, pour montrer comment U'acte poétique
(danse contemporaine, arts dramatiques et de la performance, cultures

médiatiques, littératures et arts visuels) transforme lenvironnement socio-

P \ R politique dans son lieu d'inscription.

Elle se consacre simultanément a la mise en scéne et U'écriture dramatique avec la Cie Paupiéres
Mobiles qu’elle codirige depuis 2015. Elle signe La nuit porte calecon (Studio Théatre de Vitry,
2016), A bout de sueurs d’Hakim Bah (Théatre du Lucernaire, 2021, Prix Laurent Terzieff-
Pascale de Boysson, 2019), avant d’écrire et de mettre en scene Tombé du camion avec lui
(Théatre de La Poudrerie - scéne d'intérét national, La Manufacture - CDN de Nancy-Lorraine,
2024), spectacle dans lequel elle est également interpréte. La Cie prolonge en méme temps que
compléte les préoccupations de la chercheuse, attachée a défendre les écritures contemporaines

dans leur expression performative et leur impact politique.

Ses mises en scene obtiennent plusieurs distinctions : A bout de sueurs est sélectionné parmi les
douze meilleurs spectacles européens en 2021 par le New York Times et recoit le Prix du
meilleur spectacle au festival des Francophonies de Ouidah en 2022. Elle participe également a
des lectures performances de ses textes, a Paris a la Cité internationale des arts (festival
Croisements, 2022) et en Guinée dans le cadre du cycle Les intrépides de la SACD (2017), elle
explore des dialogues possibles entre littérature, arts visuels, musique et arts de la performance.
Hormis ses missions d’enseignement a luniversité, elle concoit des programmes d’éducation
culturelle et créative dans les lycées, en lle de France ou en région Grand Est, et anime de
nombreux ateliers d'écriture créative et de jeu d’acteur en France et a linternational, dans le
cadre du festival des francophonies de Ouidah au Bénin (CCRI John Smith), du projet “Les
Coulisses Kilalo” a Lubumbashi (RDC, IF de Lubumbashi, 2023) et de la Rencontre internationale
d’art contemporain (RIAC) a Brazzaville (RC, Ateliers Sahm, 2023; 2025).

Deux fois pensionnaire de La Chartreuse — Cnes pour VID (2021) puis Douze (2023), Diane
Chavelet est lauréate de la bourse Jean Guerrin-Berthelot en 2024 et de laide a la création
d’ARTCENA au printemps 2025. Egalement traductrice pour les éditions Robert Laffont et du
Seuil, elle a publié des fictions et des articles scientifiques dans des revues francaises et
étrangeéres. Elle prépare pour les éditions Karthala deux ouvrages issus de sa theése, a paraitre en
2026 et 2027.
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L’EQUIPE ARTISTIQUE

ANNE LE GUERNEC. Au théatre, elle joue des auteurs comme Moliére,
Tchekhov, Shakespeare, Racine, Ibsen, Synge, Sartre, Camus, Martin Crimp,
Hanokh Levin, Schiller, Zinnie Harris, Sue Glover ou Thomas Bernhard, avec
des metteurs en scene d’horizons tres différents, comme Jeanne Moreau,
Brigitte Jaques, Elisabeth Chailloux, Anne-Laure Liégeois, Guy-Pierre Couleau,
Yves Beaunesne, Edmunds Freibergs, Benjamin Guillard et Catherine
Vrignaud-Cohen.

Elle est membre de l'ensemble artistique de la Comédie de UEst, CDN de
Colmar, de 2010 a 2018.

En 2025, elle interprete « d’'ol me vient la tendresse? » une fantasmagorie
autour de la figure de Richard Il mise en scene par Sandrine Nicolas et « Lost in
Stockholm », la derniere création de Fabrice Melquiot mise en scene

par Paul Desveaux. Cest également au cinéma qu’elle fait d’exceptionnelles rencontres, en
commencant avec Serge Gainsbourg dans « Charlotte for ever », avant de rencontrer Jean
Becker pour deux de ses célebres films « Les enfants du marais » et « La téte en friche ». Pour
Sony Studio a Hollywood, elle est choisie pour le role principal de « Doorways », téléfilm joué
en anglais et écrit et produit par George R. R. Martin (Game Of Thrones).

Férue de musique et du jeu d’acteur, elle est demandée comme metteure en scéne par 'Opéra
du Rhin et dirige les chanteurs de 'Opéra Studio dans de nombreux opéras, comme « La
Favorite » de Donizetti, « L’heure espagnole » de Ravel ou « Si la fliite m’était chantée » d’apres
Mozart notamment.

Passionnée par la pédagogie depuis de nombreuses années, elle est en charge d'un atelier
artistigue a Sciences po Paris et d’'une classe a orientation professionnelle au CRR de Rennes
pour lequel elle a notamment mis en scéne (Edipe et Médée de Sénéque.

Elle donne régulierement des master-class a UESCA, école supérieure de comédiens par
l'alternance.

Récemment, elle collabore a la mise en sceéne de « Je ne serais pas arrivée la si » avec Judith
Henry et Julie Gayet pour JMD Productions et signe la mise en scene de « la femme a qui rien
n‘arrive » de Léonore Chaix a la Scala Avignon , Scala Paris et en tournée nationale et
internationale.

En Novembre 2025, elle met en scéne pour la Reine Blanche a Paris «Coupables d’amour » de
Nathalie Kanoui.
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En septembre 2022 il a intégré la promotion 2025 du Conservatoire National Supérieur d’Art
Dramatique de Paris. Il y a joué « Les femmes Savantes » et « Peines d’Amour Perdues » sous la
direction de Nada Strancar en juin 2024. « Porcherie » et « Calderon » de Pier Paolo Pasolini sous
la direction de Sylvain Creuzevault en octobre 2024. Des yeux sur moi, d’aprés Howard Barker,
mis en scéne par Lucile Rose en mai 2025. Ainsi que « Les fragments de la forét aujourd’hui
disparue », écrit et mis en scéne par Simon Falguieres, en juin 2025.

VICTOR PITOISET Né en 1988, il a été formé a la Jazz Academy International,
au Conservatoire Régional de Paris et a U'Université du Québec a Montréal. Il
est lauréat du Concours International de Composition de Musique de Film de
Montréal et a été en sélection officielle du Festival International du Film
d’Aubagne pour sa Bande Originale composé sur le film "5 ans aprés-guerre".
Son approche pluridisciplinaire et live lui a valu de nombreuses collaborations
musicales aussi bien en théatre, en ciné concert, en danse et en audiovisuel. Il
se démarque par sa capacité a composer et improviser en liant la musique
assistée par ordinateur, le sound design, la performance instrumentale et

Uinteraction avec limage.

MELODIE ADDA est actrice et réalisatrice. Elle s’est formée dans la classe libre
du Cours Florent, a UAtelier de Nanterre des Amandiers ainsi qu’au CNSAD. Elle
joue en 2020 dans Ainsi Commenca le déclin d’Antoine, de Paul Rigoux,
sélectionné au Festival du Film de Cabourg, aux Champs-Elysées Film Festival
et au Festival International du Film de Holf. La comédienne apparait ensuite
dans le Phasme et lortie, de Louis Faury et Malaisant, la série pour Arte réalisée
par Louise Condemi. En 2023, Mélodie Adda écrit et réalise avec Adrien Rozé le
court-métrage “Premier Mercredi du Mois "olu elle incarne le personnage
d’Ariane, puis « A demain ». En novembre 2024, elle joue Murmures de Patrig
Vion au Théatre Ouvert et en novembre 2025, elle est aux Ateliers Berthiers
pour Julien Gosselin dans Musée Duras.

VALERIAN GEAY a été formé a L'art du déplacement par les Yamakasi, avant
d’obtenir son BAFA et devenir animateur sportif au sein de LADD Academy a
Evry, en Essonne. Il a travaillé dans le milieu du spectacle en tant que
cascadeur. Il a suivi une formation au Cours Florent.

Acteur et assistant metteuren scéne de divers projets de fin d’études dont «
Avant c’était le franc », Siege social », « Qui a peur de Virginia Woolf ».

Il a mis en scéne « La parade du Lion » un seul-en-scéne écrit par Boris Hirt, et
présenté au théitre de la voierie a Pully en mai 2022, ainsi qu’au Lavoir
Moderne Parisien en octobre 2022. Il a joué le réle de Colin dans une adaptation
de L'écume des jours de Boris Vian par Claudie Russo-Pelosi, au théatre du
lucernaire a l'été 2023.
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SIMON ANQUETIL. Passionné par la lumiére et la vidéo, je suis régisseur et
créateur de spectacle. Mon parcours m'a mené des plateaux de théatre aux
salles d'opéra, en passant par le plein-air, l'événementiel, et le vidéo-
mapping, des expériences variées qui ont forgé mon approche créative. Ainsi,
gu'il s'agisse d'un tournage, d'un montage d'images, ou d'une création d'un
éclairage de théatre, j'aborde chaque projet avec la méme énergie et la méme
passion. Formé a l'Ecole du Théatre National de Strasbourg, j'ai eu la chance
de collaborer avec des artistes comme Sylvain Creuzevault, pour qui je crée la
vidéo de ses spectacles depuis 2023 ou en travaillant la lumiére et la vidéo
pour des jeunes metteur.e.s en scéne tel.le.s que Alice Gozlan, Simon Roth,
ou encore Diane Chavelet et Hakim Bah sur des projets plus intimistes. J'ai
également travaillé aux cotés de Philippe Berthomé et Bertrand Couderc,
principalement pour l'opéra, ce qui a enrichit mon rapport a la créativité et a
la technicité.

Au-dela de mes compétences techniques, j'ai a coeur de valoriser le travail
d’équipe et le partage des savoirs. Ma curiosité et mon envie constante
d’explorer de nouveaux horizons artistiques m’aménent a m’investir
pleinement dans chaque aventure créative.

GEORGIA IVES est chorégraphe, formée au Conservatoire National Supérieur
de Musique et de Danse de Paris. Elle débute sa carriere comme danseuse
interprete au sein de la compagnie emblématique de Jean-Claude Gallotta, ou
elle danse pendant plus de 15 ans a travers le monde. Elle travaille
aujourd’hui comme chorégraphe pour le cinéma, les clips musicaux, la
publicité et la scéne, en développant un langage du mouvement précis,
expressif et toujours au service de la mise en scene. Spécialisée dans le
coaching corporel pour les comédien-nes et les artistes musicaux, elle les
accompagne dans la construction de leur présence physique, que ce soit pour
affirmer une posture, incarner un personnage ou donner vie a une gestuelle
marquante a limage.
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BIGTIME STUDIO est un studio parisien spécialisé en scénographie de spectacle,
scénographie d’exposition, design d’espace, accompagnement d’artistes et recherche
expérimentale. Fondé en 2014, le studio développe une pratique transversale a la croisée
des arts vivants, des arts visuels et du design. Son travail s’appuie sur une approche sensible
et rigoureuse de lespace, envisagé comme un outil dramaturgique, narratif et perceptif. Le
studio défend une pratique a échelle humaine, fondée sur Uexpérimentation, le prototypage
et le dialogue constant avec les artistes et les institutions partenaires.

La scénographie de spectacle constitue un axe central du studio. Bigtime concoit des
dispositifs scéniques qui articulent espace, lumiere et mouvement, en dialogue étroit avec
les artistes et les équipes de création. Le studio a notamment collaboré avec Vimala Pons, la
Compagnie Atlatl, Taos Bertrand, Gabriel Dufay, Lena Paugam. Dans ces projets, la
scénographie est pensée comme une composante active de Uécriture scénique : elle structure
la perception, accompagne la dramaturgie et produit des situations spatiales qui engagent
physiquement les interprétes comme les spectateurs.

CHARLOTTE DE RAFELIS est scénographe et co-fondatrice de Bigtime Studio.
Diplémée de UEcole de design Nantes Atlantique, elle développe une pratique
centrée sur la relation entre espace, narration et expérience sensible. Elle
concoit des dispositifs ou matérialité, construction et dramaturgie dialoguent
étroitement. Au sein du studio, elle pilote les projets de scénographie de
spectacle et d’exposition.

JIMME CLOO est scénographe et designer, co-fondateur de Bigtime Studio.
Dipldmé de UEcole nationale supérieure des Arts Décoratifs (ENSAD — Paris), il
développe une approche transversale entre arts visuels, arts vivants et design
spatial. Son travail explore les porosités entre espace scénique et espace
d’exposition, en concevant la scénographie comme un médium autonome. Il
assure la direction artistique et le développement expérimental du studio.

DORIS LANZMANN est réalisatrice et productrice depuis 2017 au sein de la
Méduse, un studio de scénographie audiovisuelle, spécialisé dans la création de
dispositifs interactifs et immersifs pour des institutions et acteurs culturels
telles que la Fondation Yves Saint Laurent, le Mémorial de la Shoah, le Musée
des Arts Décoratifs, la World Expo d’Osaka, (pavillon France et Bahrein) la
Biennale de Venise...

Dipldmée de UEcole nationale supérieure des Arts Décoratifs (ENSAD) et de
LUDK, en section Cinéma Expérimental, son approche méle écriture
scénaristique, direction artistique, réalisation et production technique, dans une
recherche d’expérience sensible pensée pour le spectateur. Pour ce projet
théatral, elle déploie une écriture visuelle organique ou la vidéo agit comme un
seuil, rendant palpable la porosité entre le monde des morts et des vivants. Son
film Royan la Rage a recu le Prix de la Qualité du CNC et le prix Pépiniére
européenne au FIPA pour Furry/Furie, diffusé sur Arte. Résidente aux Ateliers
Médicis, aux Laboratoires d’Aubervilliers et lauréate de la bourse SCAM
Brouillon d’un réve.
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coUT PLATEAU

DOUZE

Colt plateau

lrep 2rep

CHARGES
Salaires Artistiques et 2191 € 4117 €
Honoraires 1328€ 2656 €
Salaires Interprétes
Brut intepretes 800€ 1600 €
Cotisations patronales 528€ 1056 €
Création artistique 863€ 1461¢€
Metteuse en scéne 200¢€ 400€
Cotisations patronales 132€ 264 €
Regie générale brut 320€ 480 €
Cotisations patronales 211€ sre
Administration / Production /
Diffusion z2¢€ 465 €
Fonctionnement (fiche de paie,
assurances...) 169 € 169 €

Totaux

Pour 1rep
Pour 2 rep 2750 5500
A partirde 3rep 2500 7500
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CALENDRIER DE CREATION 2025/
2026

e 12 et 19 novembre 2025 : auditions au Jeune théatre national.

e 10 décembre 2025 : présentation de projet aux professionnels a la MAC de Créteil dans
le cadre du festival Impatience.

e 5-9 janvier 2026: premiere résidence de création au théatre Berthelot, création
musicale. Présentation d’une mise en espace musicale publique le 9 janvier 2026.

e 4-15 mai 2026: deuxiéme résidence de création. Finalisation de la scénographie et de la
création musicale. Théatre Berthelot (Montreuil), Le 104 (Paris).

e 4 juin 2026 : Présentation du projet au festival “Attention, écritures fraiches”, Nouveau
Théatre de U'Atalante, Paris.

o Juillet 2026 : Lecture musicale au Conservatoire de danse Grand Avignon, SACD.

e 24 aolt - 15 septembre 2026 : Résidence technique, création lumiére et vidéo : Théatre
Jacques Carat, (Cachan); La Chartreuse-Cnes (Villeneuve les-Avignon) ; Festival Warm
Up (Montpellier). A confirmer

e 25 au 26 novembre 2026 : Création au théatre Berthelot : 25 novembre a 20h, 26
novembre a 14h (scolaires) et 20h.

e 27 novembre 2026 : Festival Invisibles / Invincibles, La Rochelle, Salle Gireaudeau, 20h,
suivi d’une conférence Féminicides organisée par le CIDFF 17.

e 28-30 novembre : représentation tout public a la salle de UArsenal, Le Chateau
d’Oléron (20h), suivi d’'un débat avec les habitants de lile et la famille de la victime
coordonnée par Isabelle Jacg, Planning Familial 17. Représentation scolaires, salle de
UArsenal, 30 novembre a 11h, suivie d’'une discussion avec les lycéens.



PLAN DE TOURNEE 2026/2027

DIFFUSION : en cours

e Décembre 2026 : deux représentations, Festival Impatience, Le CentQuatre, Paris (dossier
déposé).

e Avril 2027 : 3 représentations au Théétre les 3T - Théatre du troiseme type, Saint-Denis (en
discussion).

e Mai 2027 : 3 représentations au Théatre du Préau, CDN de Vire, dans le cadre du festival “A
Vif” (en cours).

¢ Juillet 2027 : Programmation au Festival d’Avignon OFF - Théatre du Train Bleu (en cours).

CONTACTS

COMPAGNIE PAUPIERES MOBILES
Siege social : 23 rue du Docteur Potain, 75019 PARIS

https://www.paupieresmobiles.fr/

Diane Chavelet

P A U P I E R E s dianechavelet@yahoo.fr / 06 20 09 50 19
M )BILES

Elisabeth Hofer
admin@paupieresmobiles.fr / 06 42 44 01 79
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DERNIERES CREATIONS DES ARTISTES

A bout de sueurs (2021) - texte Hakim Bah, mise en scene Diane Chavelet et Hakim
Bah - musique de scéne Victor Pitoiset
(teaser)

Tombé du camion (piece pour litinérance, 2024) - texte et mise en scéne Hakim Bah
et Diane Chavelet - création lumiere Simon Anquetil
(captation)

Murmures - texte et mise en scene Patrig Vion, avec Mélodie Adda (2025)
(teaser)

Musée Duras - d’apres Marguerite Duras, mise en scéne Julien Gosselin, avec Mélodie
Adda (2025)
(teaser)

Fragments de la forét aujourd’hui disparue, mise en scene Simon Falguiére, avec
Valérian Geay (2025)
(captation)

Lost in Stokholm, texte Fabrice Melgiot, mise en scéne Paul Desveaux, avec Anne Le
Guernec (2025)
(captation),

Royan la rage - film de Doris Lanzmann, produit par artisans du film et Kloudbox
(2018)
(teaser)

Pétrole - texte Pier Paolo Pasolini, mise en scéne Sylvain Creuzevault, lumiére et
vidéo Simon Anquetil (2025)
(teaser)

Drink the Wine - Krivers, direction artistique et décors Jimme Cloo, Bigtime Studio,
(2020)
(clip officiel)

Le périmeétre de Denvers - Vilama Pons, scénographie Marion Flament et Jimme Cloo,
Bigtime Studio (2023)
(teaser)

Brady - Cie ATLATL, scénographie Bigtime Studio (2025)
(teaser)
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https://www.youtube.com/watch?v=qzbvxLgwuRs
https://paupieresmobiles.sharepoint.com/:v:/s/CompagniePaupiresMobiles-Prod/IQD7u1vLJ6IMTZVdlZGJt07kARZVyZ-5TyfX0pfIO2TxQBw?e=rWaJOs&nav=eyJyZWZlcnJhbEluZm8iOnsicmVmZXJyYWxBcHAiOiJTdHJlYW1XZWJBcHAiLCJyZWZlcnJhbFZpZXciOiJTaGFyZURpYWxvZy1MaW5rIiwicmVmZXJyYWxBcHBQbGF0Zm9ybSI6IldlYiIsInJlZmVycmFsTW9kZSI6InZpZXcifX0%3D
https://www.youtube.com/watch?v=pDn_JugCMgU&list=PLCAwaskx47mh6fBjuS0t4_gw6bFhzxQr9&index=2
https://www.youtube.com/watch?v=PDqYPX5z7ZQ
https://cnsad.psl.eu/captations#gallery-01-3
https://vimeo.com/1117064277
https://kloudbox.com/court_metrage/royan-la-rage/
https://www.youtube.com/watch?v=1FXOXr8An1Q
https://www.youtube.com/watch?v=phFWw9F0L-s
https://www.youtube.com/watch?v=tWYxgGjvRzk
https://a-t-l-a-t-l.com/
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	LE PROJET
	La fable : Le théâtre, « lieu où l’on regarde », se fait l’espace d’un procès public par défaut. Dans un rituel où seul le spectateur est juge, le verdict n’a pas lieu. Seule importe la transformation posthume de la victime : faire entendre la parole disparue dans le procès fictif d’un meurtrier mutique, c’est ouvrir une fenêtre dans une impasse totale. La pièce, chorale et musicale, ne fait mention ni des noms ni des lieux : pas de naturalisme dans la reconstitution poétique, mais une partition où la magie permet la réparation. La dramaturgie s’articule sur l’insurrection d’A., qui la charge de puissance. Considérant que sa mort a été « volée » par Pierre, elle cherche à échapper à son emprise et au trou dans lequel il l’a enfermée, d’abord pour rejoindre les entrailles de sa mère, puis la mer dans laquelle elle voulait finir ses jours. Le trou de terre, le ventre de la mère, l’océan pour linceul : trois cavités organiques, autant de métaphores de la vie et de la mort à partir desquelles s’articule un geste de réappropriation symbolique. Tantôt cri de rage contre son meurtrier, tantôt chant d’amour pour la vie, DOUZE, par la voix d’A., rend les coups en autant de chants, et interroge les réponses juridiques et sociales au féminicide.
	Au plateau : Le poème agit comme le premier maillon d’une chaîne de performances déployée en plusieurs médiums : la musique, la danse, la vidéo et l’installation scénographique. Trois interprètes se distribuent les rôles : Mélodie Adda incarne A., la jeune fille assassinée ; Anne Le Guernec successivement sa mère, la mère de Pierre, et l’avocate de la défense. Valérian Geay le père d’A., l’Indomptable, son petit-ami, Pierre, son assassin, le commissaire et le médecin légiste. Les deux acteurs forment aussi ensemble un cœur d’écoliers. Un étage de praticables en fond de scène permet d’installer une stratification qui réverbère l’architecture d’un tribunal en même temps que créé une fosse en milieu de scène, recouverte de copeaux de liège recyclés (le trou de terre), depuis laquelle A. se transforme. A partir de la bâche, laquelle est accrochée aux deux extrémités du praticable, et des copeaux de liège, elle se métamorphose avec la matière : s’en recouvre, s’en détache, joue avec ses creux et ses gonflés. Successivement trou rocheux, placenta originel et océan, la bâche translucide se transforme grâce à une soufflerie et des projecteurs installés sous le praticable, créant un effet « magique ». Avec cette matière organique puissante, l’actrice écrit la métamorphose d’A. comme une trajectoire posthume singulièrement écopoétique, au carrefour des quatre éléments.
	La lumière et la vidéo, conçues en étroite collaboration avec la musique et l’installation scénographique, sculptent l’espace et les corps. Les projecteurs latéraux, placés de chaque côté du plateau et sous le praticable, transforment la matière de la bâche en toile évolutive aux couleurs changeantes. Au-dessus du praticable, un écran de projection fait d’une toile de tulle permet d’enregistrer des flashs visuels, fragmentés comme la mémoire traumatique de la protagoniste. Anne Le Guernec et Valérian Geay, qui incarnent respectivement, la mère d’A. et l’Indomptable, son amoureux, circulent sur le praticable. L’irruption de la vidéo sur la toile de tulle les fait par moments disparaître : ils sont vivants, mais irréels, comme des fantômes surgissant depuis la mémoire de la morte, plus tangible et présente qu’eux. Mélodie Adda danse avec la matière de la bâche, et s’y développe comme dans une chrysalide, qu’elle déchire pour intervenir au procès de son assassin. Les éclairages latéraux et suspendus créent des jeux d’ombres et de reflets sur les murs et dans l’étage, renforçant l’immersion visuelle.
	La chorégraphie est intégrée au jeu des comédien·ne·s et repose sur des mouvements collectifs et des gestes symboliques, travaillés en particulier à partir de la danse contact. Anne le Guernec et Valérian Geay surgissent depuis le public, isolés grâce à des projecteurs ciblés, puis exploitent l’étage au plateau, toujours en surplomb de Mélodie Adda. Furtivement, à certains moments clés de la pièce, via la rampe installée en contrebas du praticable, ils peuvent la rejoindre dans la fosse, partager avec elle des souvenirs heureux. Durant la scène du procès, Anne Le Guernec et Valerian Geay incarnent à eux seuls sept personnages différents. Ils travaillent un comique de l’absurde et de la répétition qui contraste sciemment avec le tragique du sujet, et permet de mettre au jour la froideur et l’arbitraire du processus judiciaire.
	A., prénom-voyelle, fait tantôt l’objet d’un cri, tantôt l’objet d’un chant quand il est évoqué. Victor Pitoiset, le musicien du spectacle, accompagne l’actrice sur scène. Son visage reste dans l’obscurité, mais sa voix et sa musique installent une seconde strate dramatique. Une composition originale, d’inspiration électro-rock, est créée pour le spectacle, rythmant ainsi les différents chants de la pièce. Elle se compose d’une guitare électrique préparée, de boucles électroniques en temps réel, d’un clavier MIDI générant des nappes synthétiques, de percussions et de clavier. Les silences et les respirations sont des éléments actifs de la partition, rythmés, capturés et diffusés en léger écho. Le clavier, la guitare et les percussions sont suspendus par des cintres au-dessus du plateau, et descendent, successivement, entre les différentes scènes, pour que le musicien s’en empare, en complicité avec A., dans le but de « reprendre une parole », amplifiée par crescendo.
	Les costumes, dotés d’accessoires minimalistes, permettent des transitions rapides entre les personnages. Pour A., une combinaison fluide. Anne Le Guernec porte un jean et un T-shirt, auxquels s’ajoutent des éléments simples pour marquer les transitions d’une voix à l’autre. La mère d’A. est reconnaissable à son blouson,  tandis que la mère de Pierre, plus sophistiquée, porte des boucles d’oreille et l’avocate de Pierre des lunettes. Pour Valérian Geay, un pantalon noir et un T-shirt blanc permettent également la greffe d’accessoires simples — une écharpe rouge pour Pierre, un chapeau pour le commissaire, une blouse pour le médecin— qui distinguent les silhouettes.
	En tournée : Sur le plan technique, le spectacle nécessite un matériel scénique et sonore facilement transportable : travailler principalement avec une scénographie composée de matière souple et légère (tulle, bâche, copeaux de lièges), permet d’optimiser le transport : scénographie et instruments tiennent dans le coffre d’une Kangoo. Les lieux d’accueil doivent être munis de praticables, d’une hauteur minimum de 1 m 20 pour faire exister le centre de la scène, ainsi que d’une rampe ou escalier d’accès. Le spectacle peut également être adapté en extérieur nuit : la Cie dispose de quatre projecteurs LED avec pieds et de deux enceintes actives. Le lieu d’accueil doit fournir trois micros-cravates et un micro statique, et être équipé de projecteurs latéraux supplémentaires pour une représentation hors les murs.
	Médiation culturelle et dialogue avec les publics : la Cie, en dialogue avec les lieux d’accueil, privilégie l’organisation de débats et de conférences avec les associations de lutte contre les violences sexistes et sexuelles et des juristes spécialisés en aval de chaque représentation. C’est le cas en particulier à La Rochelle (Festival Invisibles/Invincibles) et à l’ile d’Oléron. Dans ce dernier cas, des ateliers de création (arts du spectacle et visuels) autour des stéréotypes de genre seront menés avec les lycéens de Rochefort-Océan. L’enjeu de la représentation est d’accompagner un processus de réparation face à un traumatisme enregistré par tous les habitants de l’île, en particulier les jeunes. En amont et à l’issue du spectacle, des temps de débats et de témoignages, encadrés par le Planning familial 17, seront proposés.
	Des initiatives similaires, coordonnées avec les acteurs locaux, sont envisagées en tournée. Christelle de Hert est disponible pour échanger avec les publics à l’issue des représentations, de façon à prolonger le moment du spectacle d’un éclairage concret sur les dispositifs judiciaires auxquels elle a été confrontée. L’enjeu, par cette création hybride et collective, est d’amorcer une réflexion sociale profonde, sur les mécanismes des VSS chez les mineurs d’une part, et sur les réponses judiciaires et institutionnelles à ces violences et féminicides d’autre part.
	NOTE D’INTENTION MUSICALE
	- Victor Pitoiset

	NOTE D’INTENTION SCÉNOGRAPHIQUE
	À l’avant des praticables, un tulle tendu sur toute la hauteur du plateau sert de support aux projections ponctuelles d’images et de lumière. Ces images évitent tout réalisme illustratif pour privilégier une atmosphère symbolique. On y retrouve principalement des vidéos de paysages nocturnes, retravaillés, texturés - plage, eau, forêt, ciel - paisibles, vierges, immuables, malgré le passage des éléments, loin de toutes les turpitudes humaines. Parfois pourtant l’image se perce, le trou vient violer le voile translucide. C’est une plaie, un œilleton, un hoquet béant qui se dilate et se rétracte. Sur le voile - hymen à la lisière des morts et des vivants - se superpose les plans. Les acteurs en hauteur disparaissent puis réapparaissent derrière comme des spectres. Par moments, corps et images se fondent, mêlant l’espace réel au paysage intérieur de A.
	La musique, jouée en direct, accompagne l’ensemble du spectacle. Le musicien, partageant le même niveau que A., n’appartient pas au monde des vivants, mais à l’espace intérieur de l’héroïne. Il offre une autre voix à sa parole. Les instruments, descendant progressivement des cintres, semblent émerger d’un espace suspendu, hors du temps. Le musicien les recueille au fil du récit et les dépose dans les copeaux de liège, inscrivant ainsi la musique dans la matière même du sol, comme une mémoire enfouie.
	Les acteurs, autres que A., peuvent surgir depuis les étages ou depuis le public, renforçant l’idée d’un tribunal bifrontal, d’un regard collectif permanent pesant sur le corps d’Alexia. Au fil du récit, la forme centrale se dégrade, se déforme, piétinée ou détruite, dans un geste de réappropriation. A. ne cherche pas à effacer sa mort, mais à en faire un acte de vérité et de résistance. Conçue pour être modulable, la scénographie de DOUZE s’adapte à différents types de lieux sans perdre sa force ni son sens. Destinée aux plateaux équipés, elle déploie toute sa verticalité : les praticables créent un étage, la toile de tulle permet des projections immersives, et les instruments descendant des cintres participent pleinement à la dramaturgie. Le public est alors plongé dans un espace stratifié, où mémoire, jugement et réalité se croisent. Adaptée pour l’extérieur nuit, la scénographie dialogue avec l’environnement choisi sans rien sacrifier de la puissance du geste artistique : un corps, une matière, une parole.
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