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I. Documentation générale 

 
A. Philippe Quesne 

C’est en 2003 que Philippe Quesne fonde le Vivarium Studio. Il va rassembler plusieurs 
amis autour de lui et c’est ensemble qu’ils vont créer leur premier spectacle La 
De ́mangeaison des Ailes. Le groupe de travail est composé d’acteurs, de plasticiens, d’un 
d’un danseur-musicien, d’un régisseur de cinéma et d’un chien. Quesne, li, a suivi une 
formation d’arts plastiques à l’Ecole Estienne puis aux Arts décoratifs de Paris. Il est donc 
plasticien d’origine et consacre après ses études beaucoup de temps à la scénographie.  
Entre 1993 et 2004 il signe les scénographies de divers metteurs en scènes tels que Florence 
Gioretti, Valérie Jallais, Robert Cantarella ou encore Philippe Minyana. En 2010, il est 
nominé pour le Molière du décorateur-scénographe dans le cadre de son spectacle La 
Mélancolie des Dragons. En effet, s’il devient metteur en scène dès 2003, il demeure le 
scénographe de tous ses spectacles. Les comédiens-amis de Quesne proviennent de 
professions différentes, mais ce dernier les fait tous monter sur scène et confère la même 
importance à chacun. Il n’y a pas de premier rôle dans les spectacles de Quesne. Il n’y a 
d’ailleurs pas de rôles à proprement parler, il y a des fonctions, des actions à accomplir. 
Sur le plateau, ils sont donc tous comédiens et certains pour la première fois.  
 
Spectacles de Philippe Quesne 
 
• La Mélancolie des dragons, 2008,  
• L’Effet de Serge, 2007 
• Groupuscule, 2007 
• D’après nature, 2006 
• Échantillons, 2006 
• Des Expériences/extérieur, 2004 
• Des Expériences, 2004 
• La Démangeaison des ailes, 2003 
 
Interventions 
 
• Actions en milieu naturel, 2005 
• Point de Vue, 2007 
 

B. La Mélancolie des dragons 
Quatre synopsis trouvés sur internet : 
 
Synopsis  1 :  
Invitant une amie, Isabelle, à partager un spectacle de leur cru, un groupe de chevelus au 
look hard rock, retenus par une panne de voiture dans un décor enneigé, guide cette 
curieuse spectatrice au sein du « parc d'attractions » portatif contenu dans le coffre de 
leur AX. Commence alors un passage en revue des attractions du parc qui est aussi un 
inventaire des artifices et autres effets spéciaux dont dispose l'art théâtral : machine à 
bulles, machine à fumée, ventilateurs, etc.     
Synopsis 2 : 
Un groupe de hard rockers mange des chips dans une Citroën AX à l’arrêt, radeau échoué 
au milieu d’un paysage de neige. Tout est calme, le temps s’est arrêté à cause d’une tête de 
delco défectueuse. Installés dans un état cotonneux, les dragons et un chien vont rencontrer 



   

5 

 

leur Blanche-Neige et déployer pour elle un parc d’attraction minimal et multifonctions. Un 
projecteur, une machine à fumée, quelques perruques, Still loving you de Scorpions joué à 
la flûte à bec : le merveilleux peut naître de presque rien, à condition de se laisser 
embarquer dans un rêve commun. La mélancolie n’est pas seulement un spleen, elle peut 
aussi engendrer des images fécondes. Philippe Quesne travaille selon le principe du jeu de 
dominos : la dernière scène d’un spectacle donne la première scène du suivant, ouvrant un 
vaste champ de réflexion. Le début de La Mélancolie des dragons est né de la fin de L’Effet 
de Serge, pièce dans laquelle le personnage inventait de minuscules effets spéciaux dans son 
appartement. Le spectacle se nourrit de nombreuses références littéraires, musicales et 
picturales dont la gravure de Dürer, Melancolia : un corps songe et les projections de son 
esprit sont dispersées autour de lui. Comment s’organise la vie qui grouille autour de ce 
corps mélancolique. 
 
Synopsis 3 : 
Cela commence la nuit, par une guimbarde qui mériterait bien un repos définitif, harnachée 
d'une remorque et garée au milieu d'une clairière enneigée, de laquelle s'échappent d'une 
radio à fond la caisse navigant sur plusieurs longueurs d'ondes, au gré d'une batterie prête à 
rendre l'âme, les vociférations d'un bon vieux rock AC/DC alternant avec de sirupeuses 
mélodies de variétoche. 
Les occupants, des mecs chevelus hébétés, eux aussi au bout du rouleau de la nuit, tètent 
des canettes en croquant des chips pendant que leur chien dort. Une image-cliché d'une fin 
de virée blafarde, après la fermeture d'une discothèque de campagne, quand les joyeux 
lurons finissent de cuver dans la caisse, trop givrés pour repartir. 
Et puis arrive une sorte de zébulon à lunettes et à vélo, un Petit Prince au féminin 
prénommé Isabelle, qui va les tirer de leur torpeur, diagnostiquer une panne sévère de 
moteur et constituer un spectateur inattendu, et inespéré, pour les six acolytes qui 
ressemblent à des bikers soixantehuitards qui ont largué les amarres et qui, au lieu d'élever 
des chèvres dans le Larzac, sont devenus des forains beckettiens, des baladins de l'extrême 
qui colportent au gré des vents un self-made, et ready-made, parc d'attraction ambulant. 
Commence alors, avec l'ouverture de la remorque, baraque foraine entre boîte 
d'entomologiste, algeco revisité par la Malgorzata Szczesniak du pauvre et boite à trésors, 
une dérive et une immersion progressive dans un monde parallèle caractérisé par la 
dilatation du temps et un univers de conte contemporain, dans lequel des marginaux 
illuminés racontent des histoires enchantées et enchanteresses et dont le graal est constitué 
par les fameuses attractions, les sept merveilles essentielles que sont l'eau, l'air, le feu… 
 
Synopsis 3 : Du Moyen-Âge à Woodstock, les hommes qui ont voulu sauver le monde se 
sont toujours laissé pousser les cheveux. Les dragons surgissent quand on ne les attend pas. 
Mais pour le savoir, il faut au moins avoir combattu une fois dans sa vie un dragon. Et en 
être revenu vivant. Rien ne dit que ce ne soit pas le cas des héros que met en scène Philippe 
Quesne – connaisseur incollable en matière d’animaux fantastiques. Cheveux sur les 
épaules et T-shirts noirs, en panne dans la neige au milieu de nulle part, ils écoutent du 
hard rock à plein volume dans leur voiture. Comment sont-ils arrivés là, on l’ignore. En tout 
cas ils n’ont pas l’air méchants. Ils vivent dans un monde très simple où le mystère survient 
sur la pointe des pieds. Ce sont des artistes à leur manière. Des anti-héros naïfs, drôles, 
charmants. Il ne leur faut presque rien pour transfigurer la réalité. Une machine à bulles, 
quelques accessoires. Mais sitôt disparus ils ont emporté avec eux leur énigme. Et ce 
soupçon : les vrais dragons ne seraient-ils pas invisibles ? 
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C. Liens internet 

 
- Le site de Philippe Quesne / Vivarium studio 
- des photos sur le site du théâtre des Amandiers :  
http://www.nanterre-amandiers.com/2014-2015/la-melancolie-des-dragons/photos-videos/ 
- Conférence de presse du 17 juillet 2008 - Festival d'Avignon : Philippe Quesne, Isabelle 
Angotti et Gaëtan Vourc’h parlent de "La Mélancolie des dragons" 
http://www.theatre-contemporain.net/spectacles/LA-Melancolie-des-Dragons/entretiens/ 
 

D. Sélection bibliographique autour du travail de Philippe Quesne / 
Vivarium Studio (Sélection fournie par Philippe Quesne) 

 
• Samuel Beckett, Le Dépeupleur et Soubresauts  
• Maurice Maeterlinck, La Vie des Termites  
• Allan Kaprow, L’art et la vie confondus 
• Umberto Eco, L’œuvre ouverte   
• Paul Hornschemeier, Les trois paradoxes  
• Roland Barthes, Fragments d’un discours amoureux 
• Maurice Sendak, Max et les maximonstres 
• Georges Perec, Espèces d’espaces et Un homme qui dort 
• Gaston Bachelard, Poétique de l’espace 
• Scott McCloud, Faire de la bande dessinée  
• Antonin Artaud, Le Théâtre et son double 
• Michel Paysant, La théorie des ensembles  
• Paul Nougé, Quelques bribes  
• Baudoin de Baudinat, La vie sur terre  
• David Bessis, Ars grammatica  
• Jean-Luc Godard, Histoire(s) du cinéma  
• Bice Curiger, Peter Fischli & David Weiss, Fleurs et questions   
• Gerhard Mack, Roman Signer   
• Collectif, Les Immatériaux   
• Jean-François Bory, Louis XV par exemple 
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II. Entretiens avec Philippe Quesne, metteur en scène, par Aude Lavigne, 
productrice à France Culture et à France Musique (dossier réalisé par le 
Centre Pompidou) :  

 
 

A. « VOIR LE MONDE PAR LE DÉTAIL, Une histoire personnelle de 
l’observation » 

 
Philippe Quesne, racontez-nous comment s’est élaborée votre attention au monde ? 
Comment s’est construit votre imaginaire et de quelles expériences s’est-il nourri ? 
 
 
Philippe Quesne. Depuis que j’ai dix ans, et grâce à l’école, j’ai développé un intérêt pour 
l’observation du monde animal. Pour être précis, j’ai élevé dans ma chambre et pendant 
plusieurs années différentes espèces de phasmes. Les phasmes sont des insectes qui ont la 
particularité de ressembler à des brindilles ou des feuilles selon les espèces.  Ils se 
confondent ainsi à leur environnement. C’est une espèce qui se multiplie très vite, trois 
feuilles de lierre et un verre d’eau suffisent à établir une colonie. Ma chambre s’est ainsi 
rapidement transformée en vivarium géant. Cette longue expérience d’observation a 
certainement orienté ma façon de voir le monde et de l’observer avec attention. Ma 
compagnie s’appelle d’ailleurs Vivarium studio. J’étais fasciné par l’agitation de tout ce petit 
monde animal et je n’intervenais jamais.  Par ailleurs mon père était décorateur de 
spectacles et, dans le silence et le noir des salles de théâtre, j’ai assisté à de nombreuses 
répétitions. J’aimais beaucoup ces moments d’observations, et des liens d’évidence 
s’opéraient entre les répétitions et la vie des insectes. 
Par la suite à 16 ans, j’étais à l’Ecole Estienne, école d’art appliqué. Je me souviens des trois 
ans d’études de dessins techniques, de dessins documentaires où nous devions recopier avec 
la plus grande précision des catalogues de typographie. Mais c’est aussi à cet âge et avec des 
amis de l’école que nous avons lancé un fanzine qui s’appelait « Le Nombril du 
kangourou ». Nous avons reçu le prix du meilleur journal lycéen qui nous a valu le 
privilège de passer à la télé dans l’émission « Droit de réponse » de Michel Polac. Ensuite 
j’ai poursuivi mes études aux Arts décoratifs de Paris, des études artistiques plus ouvertes 
aux recherches personnelles. Dans cette école, j’ai d’ailleurs monté mon premier spectacle à 
partir des livres La Vie des Termites de Maurice Maeterlinck et Le Dépeupleur de Samuel 
Beckett. 
 
 
 

B. LE PROCESSUS DE CRÉATION DU VIVARIUM STUDIO : « J’aime 
cette idée de commencer une pièce ‘en panne’ » 

 
Comment avez-vous élaboré cette dernière pièce, La Mélancolie des dragons ? 
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 « Comment ça marche le théâtre ? » Retour à la première scène : une voiture en 
panne… De gauche à droite, Gaëtan Vourc’h, Isabelle Angotti, Tristan Varlot, 
Sébastien Jacobs © Martin Argyroglo Callias Bey 
 
En réalité, je commence toutes mes pièces avec le titre que je leur donne et l’envie de 
travailler avec un groupe bien précis de personnes. À partir des mots du titre, dans ce cas 
« Mélancolie » et « dragons », j’établis des listes avec des mots ou des références 
proches. Par exemple, le mot « Mélancolie » m’a mené sur la voie du champ pictural avec 
Dürer, entre autres peintres. Le mot « dragon » a ouvert une réflexion sur différentes 
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questions telles que : où sont les monstres aujourd’hui ? Quels sont les monstres à 
combattre aujourd’hui ? Ensuite nous travaillons tous ensemble et les scènes arrivent 
progressivement. 
J’aurais du mal à refaire l’histoire précise, mais la première scène du spectacle La Mélancolie 
des dragons représente une voiture en panne dans la neige. J’aime cette idée de commencer 
une pièce « en panne », ce qui place le public face à une question simple : « comment ça 
marche le théâtre ?», « comment démarrer ? ». Le public, comme nous en réalité, n’a à 
ce moment que le titre de la pièce comme appui, La Mélancolie des dragons, et peut donc 
laisser aller son imaginaire. Ensuite, sur scène, une femme arrive, comme venant de 
l’extérieur, et elle diagnostique la panne du véhicule. Elle est d’une certaine manière une 
projection mentale du public pour que cette pièce commence. 
 
Une autre partie importante dans notre travail de recherche, dans le processus même de 
création, est le travail des interprètes avec des objets. Pour cette pièce, j’ai souhaité que tous 
les acteurs élaborent des objets qui ne servent à rien. Ainsi nous avons travaillé sur l’idée 
d’enfermer de l’air. À force d’essais, d’immenses structures gonflables noires sont apparues. 
Dans le spectacle, elles apparaissent dans la scène finale et laisse le regard du spectateur en 
suspend. Dans cette image se rejoignent à la fois l’idée de la mélancolie, légère mais 
présente, et celle d’une création artistique qui nous échappe. 
 
 

C. LE VIVARIUM STUDIO, UNE TROUPE PAS COMME LES 
AUTRES : La culture des individus 

 
Qui sont donc ces comédiens qui hantent et qui traversent de bout en bout toutes vos 
pièces ? 
 
 
 
Les interprètes sont tous d’abord mes amis, depuis plusieurs années. Pour mon premier 
spectacle, La Démangeaison des ailes, j’ai souhaité les réunir sur scène comme pour 
produire un « Faux effet de bande », car en réalité ils ne se connaissaient pas les uns les 
autres. Un « boys band théâtral » en somme. Au fil des représentations, nous sommes 
réellement devenus une troupe et, de pièce en pièce, chacun est devenu une figure 
nécessaire à mon théâtre. 
Chacun a un parcours très différent. Gaëtan Vourc’h et Tristan Varlot ont une formation de 
comédien. Tristan Varlot a longtemps travaillé avec le metteur en scène Stanislas Nordey, et 
Gaëtan Vourc’h s’intéresse aux écritures théâtrales contemporaines des dramaturges Noëlle 
Renaude et Philippe Minyana. Sébastien Jacobs est un danseur belge tandis que Rodolphe 
Auté est plasticien. La seule femme du groupe, Isabelle Angotti, n’avait, elle, jamais joué sur 
scène mais elle était l’assistante du metteur en scène Robert Cantarella.  Enfin Zinn Atmane 
était avec moi aux Arts décoratifs, il a également un groupe de musique The Subtle 
Turnhips, et sachez encore qu’au moment de la création de notre première pièce il élaguait 
des arbres dans l’Aveyron. Enfin, le chien Hermès est présent dans toutes les pièces. Ce 
groupe de personnes m’inspire et me donne envie d’écrire pour et avec eux. 
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D. D’UN SPECTACLE À L’AUTRE : Construire une histoire commune 
 
Vous parlez parfois, pour évoquer votre théâtre, d’un « théâtre en kit ». Qu’entendez-
vous par cette expression ? 
 

 
Des éléments récurrents… comme, ici, ces perruques  qui apparaissaient à la fin de la 
pièce précédente, L’Effet de Serge © Pierre Grosbois 
 
J’ai utilisé cette expression parce que je me suis rendu compte qu’il y avait beaucoup 
d’éléments récurrents dans les pièces que nous avons créées. Avec ces éléments permanents, 
on construit des pièces pourtant différentes. Ainsi, dans le « Kit », on trouve le même 
groupe d’interprètes, des éléments de végétations prélevés dans la nature, un espace vitré, 
des effets spéciaux, des livres présents sur scène, un lieu unique à observer comme un 
vivarium, et une partition sonore continue plus ou moins audible mais qui sert d’appui à 
l’ensemble de la pièce. Une des récurrences supplémentaires est aussi le fait de citer la 
dernière séquence du spectacle précédent dans chaque nouvelle pièce. Ainsi, dans La 
Mélancolie des dragons, il y a une scène avec des perruques suspendues à un fil transparent. 
Ce sont les perruques de sept hommes invisibles. Ces perruques et ces hommes invisibles 
apparaissaient déjà à la fin de ma pièce précédente L’Effet de Serge, créée en 2007. Bien sûr, 
les scènes n’ont pas la même fonction dramaturgique dans chacune des pièces bien qu’elles 
soient pourtant quasiment identiques. 
Cet effet de reprise s’est installé un peu par jeu après ma première création, La 
Démangeaison des ailes. La scène finale représentait un homme portant un costume en 
plume quittant la scène. Dans le spectacle qui suit, Des Expériences, le même homme 
traversait la scène avec le même costume, mais un an plus tard. Il me semble qu’en ajoutant 
cette liaison entre les spectacles, on avait la sensation de construire une fresque mais 
également une histoire commune avec des ingrédients qui nous sont propres. 
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E. ENTRE SONGE ET MATIÈRE, SOLITUDE ET GROUPE : Éléments 
du travail scénique 

 

 
 
 La Mélancolie des dragons. Des acteurs que l’on voit en train de se parler mais que l’on 
n’entend pas,  la reconstitution d’une forêt miniature sur scène qui nous donne froid,  la 
présence d’une voiture ressentie comme une violation de l’espace… © Martin Argyroglo 
Callias Bey 
 
Pourquoi est-ce si inquiétant de voir un acteur traverser le plateau comme s’il marchait 
réellement dans son appartement ? Pourquoi est-ce si fascinant d’observer un chien sur 
scène ? Pourquoi sommes-nous troublés face à des acteurs que l’on voit en train de se 
parler mais que l’on n’entend pas comme si le son avait été baissé ? Pourquoi la 
reconstitution d’une forêt miniature sur scène nous donne-t-elle froid ? Pourquoi la 
présence d’une voiture sur scène est-elle ressentie comme une violation de l’espace ?   
En vrac, ces quelques éléments dramatiques, agencés par Philippe Quesne dans les 
spectacles du Vivarium studio, donnent la mesure d’un travail scénique qui, par le biais 
d’une recherche mécanique, sorte de théâtre « laborantin » qui s’ingénue à modifier les 
conventions du genre, parvient à créer un univers aux contours incertains entremêlant le 
songe et la matière, le son et les mots, la fumée et la lumière, la solitude et le groupe. 
 
Le monde de l’enfance n’est pas loin. 
Parfaitement réglé, habilement maîtrisé, le théâtre du Vivarium studio suit avec un esprit de 
logique les remous d’un esprit inquiet. Ce décalage entre une forme de pensée structurée − 
articulant de manière concrète et perceptive à la fois le rapport de cause à effet −, et un 
informe de pensée possible, donne toute la puissance de ce théâtre qui, on l’aura compris, 
réanime le spectateur dans un autre monde, comme s’il se réveillait d’une plus ou moins 
longue anesthésie et qu’il pouvait suivre les actions sans toutefois bien les comprendre. 
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Mais, que l’on s’entende bien, les spectacles du Vivarium studio, de La Démangeaison des 
ailes, qui prend pour thème l’envol, à L’Effet de Serge, one man show insolite, en passant 
par D’après nature, sorte d’équivalent forestier des combats aquatiques du bateau des 
écologistes de Greenpeace, n’entendent pas offrir de réponses. Ce qui paraît « jouable » 
en revanche, et c’est l’aspect le plus optimiste de ce travail, c’est la capacité à activer un 
autre monde en développant pourtant des actions simples avec des objets courants mais 
employés à d’autres fins communément admises. Le monde de l’enfance n’est pas très loin 
quand « Serge » crée ses « effets ». Dans l’espace confiné de son appartement, l’aventure 
s’imagine avec des phares de voiture, des boîtes en carton, trois bougies qui scintillent et un 
peu de musique, et pourtant ce sont des signaux de détresse qui nous apparaissent dans les 
hurlements des vagues. 
  
 

F. DU CÔTÉ DU VIVANT : Mettre en valeur ce qui ne saurait être 
maîtrisé 

 

 
 
 D’après nature, 2006. Que ce soit en mimant les aveugles de Bruegel ou en reconstituant 
une sorte de vivarium de notre espèce humaine,  Philippe Quesne pose une même 
question : « Où irons-nous si nous suivons à tâtons un guide incapable ? » © Photo 
Pierre Grosbois 
 
Le théâtre de Philippe Quesne a ceci de fascinant qu’il « tient debout ». Précisément à 
l’inverse de quelqu’un dont on dit « qu’il ne tient plus debout », ses spectacles sont 
étrangement du côté du vivant. C’est toute son originalité, sa force et sa tension. Tout 
concourt ici à mettre en valeur ce qui ne saurait être maîtrisé produisant ainsi, passé le rire 
et l’amusement, une sensation de malaise, ou d’effroi. 
Peut-être que le théâtre nous a habitués à rester toujours du côté des morts. Si nous 
prenons seulement l’exemple des personnages dans le théâtre le plus répandu, on observe 
qu’ils sont généralement réincarnés d’un comédien à l’autre, personnage qui s’enfile donc 
comme un habit du soir. On dit cela, d’ailleurs : « se glisser dans la peau du 
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personnage ». Il n’y a rien à craindre dans ces représentations, tout est comme sous 
contrôle avec une date limite de péremption marquée par la fin de la représentation. 
 
Le réalisme des présences scéniques 
Alors, quand le Vivarium Studio parvient à brouiller notre regard, en travaillant le réalisme 
des présences scéniques, par le jeu des comédiens, la présence animale, ou celle des 
éléments de la nature, notre perception se trouble car le vivant semble alors grouiller et 
nous inquiète. Ces acteurs-là ne semblent pas maîtrisables, ils débordent en quelque sorte 
de l’espace de la scène morte, ils s’en accommodent à la fois détachés et concentrés, extra-
terrestres ou fantômes. 
La première ébauche théâtrale de Philippe Quesne s’inspirait de La Vie des Termites de 
Maeterlinck. Les termites ne sont pas des insectes innocents, ils peuvent détruire tout un 
édifice. Par ailleurs, la perfection, l’efficacité de leur organisation oblige à réfléchir. Ils 
vivent dans un monde des ténèbres car ils ne sont pas dotés de la vue et pourtant cela ne 
semble pas limiter les effets néfastes de leurs actions. 
Dans le spectacle D’après nature, les acteurs miment à plusieurs reprises un tableau du 
peintre flamand Bruegel intitulé La Parabole des aveugles (1568) qui fait référence à la 
parabole du Christ adressée aux Pharisiens : « Si un aveugle guide un aveugle, tous les 
deux tomberont dans un trou ». Sur le tableau, six personnages aveugles se tiennent par 
l’épaule et sont tous entraînés dans la chute par celle de leur guide. Ils ont les yeux levés au 
ciel, en signe d’appel au secours à Dieu. Que ce soit en mimant les aveugles de Bruegel ou 
en reconstituant une sorte de vivarium de notre espèce humaine, Philippe Quesne pose la 
même question « Où irons-nous si nous suivons à tâtons un guide incapable ? ». 
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III. PISTES DE TRAVAIL 
 
AVANT LE SPECTACLE 
 

A. Une entrée par le titre : « La Mélancolie des dragons » 
 
Quels mots associe-t-on à ces deux termes ? Quels horizons d’attente sont suscités ? 
Comment interpréter l’association des deux termes ? 
Qu'éveille ce titre chez les éle ̀ves ? Les amener à expliciter, à l'oral, a ̀ l'e ́crit, ou par 
l'image (en leur proposant de concevoir une affiche du spectacle par exemple) 
l'horizon d'attente qu'ils déclenchent.  
On pourra alors compléter l’information des élèves sur la mélancolie, revenir à 
l’étymologie, au romantisme, à Baudelaire. On évoquera aussi  l’lslande et ses paysages 
enneigés. 
Cf Antoine de Baecque dans un article écrit lors du Festival d’Avignon : « Cette 
Mélancolie des dragons regarde aussi vers ce qu’on peut imaginer de l’humour islandais, 
saga nordique dépouillée en courtes histoires à mourir de rire, et pays où le Vivarium studio 
est parti en tournée en guise de sources (chaudes) d’inspiration. » 
Ce questionnement, mené avant le spectacle, pourra être repris après la 
représentation : Par rapport à ce que vous aviez imaginé en amont de la représentation, 
votre interprétation a-t-elle évolué ? Pourquoi ?  
Proposez un autre titre au spectacle et justifiez votre choix.  
Ce travail pourra être complété : 

- par l’affiche du spectacle présenté au Théâtre du Rond-Point : 
 

 
 

- par les propos de Philippe Quesne :  
« Pour chaque projet, l’écriture commence en considérant le titre du spectacle comme un 
champ de recherches et d’expérimentations. Aujourd’hui, La Mélancolie des dragons : deux 
mots associés qui m’ouvrent un champ de possibles. Deux thèmes qui ont très largement hanté 
l’histoire de l’art, la littérature et la musique. Le créateur mélancolique est devenu le cliché 
occidental et romantique par excellence, comme en état de spleen face au monde qui avance, 
face à la difficulté de le comprendre et de s’en saisir. J’ai commencé le travail en pensant à cette 
phrase de Starobinski : “L’attitude mélancolique ne peut-elle pas aussi s’entendre comme une 
mise à distance de la conscience face au désenchantement du monde ?” Concrètement, le projet 
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s’est nourri ensuite de différentes circonstances : une tournée de L’Effet de Serge en Islande 
dans des paysages enneigés, nos répétitions sur le terrain des anciens studios de Georges Méliès 
à Montreuil, des repérages dans un dépôt de mobile home en banlieue, et le fait de créer le 
spectacle à Vienne en Autriche... » 
Et les “dragons” ? 
Je voulais interroger la figure du monstre, mais plutôt sous forme de questions : Où sont les 
monstres aujourd’hui ? Quelles sont leurs apparences ? Font-ils peur ? Avons-nous besoin 
d’eux ? Le dragon est une créature aux représentations multiples. Il est présent dans la plupart 
des mythes de création du monde, il accompagne l’homme dans toutes ses aventures et ses 
quêtes, il traverse les époques de Saint-Georges à Godzilla. 
Et le lien entre les deux ? 
On pourrait dire que la pensée mélancolique peut parfois engendrer des monstres. C’est 
explicite par exemple dans le tableau de Goya “Le sommeil de la raison produit des monstres”. 
On y voit un homme assoupi, des monstres semblent surgir de ses pensées. C’est sous-jacent 
dans la gravure de Dürer, Melancolia. Un corps songe, rêve, absorbé dans ses pensées. Les 
projections de son esprit sont disposées autour de lui, comme des éléments qu’il ne parvient pas 
à contenir dans son esprit : l’animal, la religion, les objets de la connaissance et de la création. 
Tout est là, placé autour du corps mélancolique. C’est de cette manière que je conçois le 
dispositif scénique dans lequel les acteurs évoluent et tentent de résoudre des questions qu’ils 
se posent. Je pense souvent à Beckett, celui du Dépeupleur, avec la fascination entomologique 
pour la vie qui grouille et s’organise à partir de rien, ou encore La Vie des termites de 
Maeterlinck, un texte que j’aime beaucoup. » 
 

- par l’analyse des deux tableaux évoqués par Quesne : “Le sommeil de la raison 
produit des monstres », de Goya et « Mélancolia », la gravure de Dürer. 
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B. Une entrée par les photographies du spectacle 
On peut proposer aux élèves d'entrer dans l'univers de la compagnie en partant de 
photographies des spectacles. Il est possible de réaliser un diaporama à partir des photos du 
spectacle (celles du dossier et celles figurant sur le site des Amandiers de Nanterre : 
http://www.nanterre-amandiers.com/2014-2015/la-melancolie-des-dragons/photos-
videos/). Voici quelques pistes d'exploitation possibles :  
- Décrivez ces images :  Que voyez-vous ? Que vous inspirent ces photographies ?  Que 
vous font- elles imaginer du spectacle ?  
- Essayez de mettre en relation ces images avec les documents écrits distribués au préalable 
(note d'intention, extraits de la pièce, etc.).  
- Imaginez (par écrit) le texte théâtral (répliques et/ou didascalies) correspondant à une 
photographie de votre choix.  
- Partant d'une photographie de votre choix, improvisez, seul ou à plusieurs, ce que vous 
imaginez de la situation.  
NB. On peut aussi utiliser ces photographies en aval de la représentation, pour raviver la 
mémoire du spectacle, ou comme support d'analyse ou point de départ d'un travail 
pratique.  
 
APRES LE SPECTACLE 
 
 A.  Revenir sur la représentation  
Faire parler les éle ̀ves du spectacle, les amener à raconter ce qu'ils ont vu, à 
interpréter et à débattre est une manière de prolonger le plaisir du spectacle. On peut 
proposer un retour par la pratique (rejouez une scène qui a marqué, plu ou déplu ; 
imaginez une autre fin au spectacle, etc.), à l'oral ou à l'e ́crit, en s'appuyant sur la 
mémoire individuelle ou collective, sur des articles de presse, etc.  
Voici une grille d'analyse de la représentation, support possible pour travailler l'école 
du spectateur avec les éle ̀ves.  
Les élèves peuvent la parcourir pour préparer l’analyse chorale qui aura lieu en classe. 
On peut aussi, après le travail de restitution collective, constituer des groupes d’élèves 
qui travailleront sur un des aspects de la représentation avant une mise en commun 
orale. 
 
a) L'espace scénique (en faire un schéma) 
- Scénographie : quel est le rapport entre scène et la salle ? Frontal, bifrontal, quadrifontal, 
circulaire, autre ? Quel est l'effet produit par cette organisation de l'espace ? Y a-t-il une 
séparation entre les acteurs et le public (rideau, fosse...) ? La distance est-elle effacée ? 
- Les caractéristiques de l'espace (sol, murs, plafond, hauteur, matières, formes, couleurs, 
etc.) ? Celui-ci change-t-il au cours de la représentation ? 
- Fait-il référence à une esthétique (par exemple, à un tableau) ? 
- Est-il dépouillé ou au contraire rempli d'éléments ? Tend-il au plein ou au vide ?  
 

b) Le décor 
- Quels éléments composent le décor ? Celui-ci est-il daté ou non, figuratif ou non ? Que 
représente-t-il ? 
- Est-il homogène ou hétérogène ? Est-il divisé, unique ou varié ? 
- Les comédiens jouent-ils avec le décor ou celui-ci apparaît-il seulement comme un 
arrière- plan ?  
 
c) Les objets 
- Quels objets sont utilisés ? Décrivez-les brièvement (nature, couleur, matière, etc.) ? 



   

17 

 

- Sont-ils utiles ? Décoratifs ? Sont-ils nécessaires ? 
- En fait-on un usage fonctionnel ou détourné ? 
– Ont-ils un rôle métonymique (renvoient-ils à un personnage, une idée ?), métaphorique 
(évoquent-ils quelqu'un ou quelque chose par une image ?), une valeur symbolique ?  
 
d) Les costumes 
- Décrivez-les brièvement (tissus, couleur, etc.). 
- S'agit-il de costumes d'époque ou ceux-ci entrent-ils en décalage avec la date de 
publication de la pièce ? Ces costumes sont-ils contemporains ? 
- Les trouvez-vous beaux ? Sont-ils appropriés ou inappropriés par rapport aux 
personnages ? Pourquoi ?  
 
e) La lumière 
- Qu'est-ce que la lumière apporte de particulier dans ce spectacle ? Sélectionnez quelques 
moments où elle joue un rôle important tel que : indiquer un temps, créer une 
atmosphère, matérialiser un espace, centrer l'attention du spectateur, etc. 
- Y a-t-il des variations de lumière ? Une présence d'ombre ?  
 
f) Le son 
- Repérer quel usage est fait du son dans le spectacle (musique, bruitage, etc.). Quels en 
sont les effets ? 
- La musique est-elle directe ou enregistrée, contemporaine ou classique ? 
- Y a-t-il des moments de silence significatifs ?  
 
g) Les comédiens 
- Sont-ils statiques ou dynamiques ? Comment s'effectuent les entrées ou sorties? 
Caractérisez l'occupation de l'espace : équilibre ou déséquilibre du plateau, rapports de 
confrontation entre les personnages (sont-ils de face, de dos, etc. ?). 
- Quelles sont les trajectoires, les démarches significatives ? Quels contacts existent-ils entre 
eux ? Sont-ils physiques ou visuels ? 
- Comment les personnages sont-ils caractérisés (maquillage, costumes, nudité, masque, 
gestes, postures, etc.) ? Y a-t-il opposition ou ressemblance entre tel ou tel personnage ? 
- Le texte est-il proféré de manière particulière (déclamation, diction, ton) ? Y a-t-il des 
adresses au public ? Que font les personnages qui ne parlent pas ? 
- Y a-t-il des accidents de jeu ? Lesquels ? Comment sont-ils récupérés ?  
 
h) La mise en scène globale 
- Comparer la première et la dernière image du spectacle. 
- Quelle est la durée du spectacle ? Son rythme ? Y a-t-il des longueurs, accélérés, ralentis ? 
- Le parti pris est-il naturaliste, stylisé, symboliste, épique, etc. ? 
- Le spectacle donne-t-il une impression de déjà-vu ? Est-il original ? Provoquant ? 
- Le spectacle cherche-t-il à émouvoir ? 
- Le spectacle comporte-t-il des énigmes ? Qu’avez-vous compris ? Y a-t-il certaines choses 
que vous n'avez pas comprises à l'issue de la représentation ? Lesquelles ? 
- Quelle vision du texte, du monde, le spectacle donne-t-il ?  
 
i) La réception du spectacle par le public 
- La salle était-elle pleine ? Vide ? 
- Comment a-t-elle réagi ? S'est-elle sentie impliquée dans le spectacle ? A-t-elle ri ? Frémi ? 
- Avez-vous perçu des allusions à la réalité ?  
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j) Votre réception personnelle 
- Qu'avez-vous personnellement pensé de ce spectacle ? Celui-ci vous a-t-il intéressé ? 
Ennuyé ? Ému ? Pourquoi ? 
- Quels sont les moments qui vous ont laissés le moins indifférent (en bien ou en mal) ? 
Pourquoi ?  
Extrait de Coups de théâtre en classe entière, au collège et au lycée, Chantal 
Dulibine et Bernard Grosjean, Scéren-CRDP, Acade ́mie de Créteil, collection Argos 
De ́marches, 2004  
 
B.Approcher la démarche de création en partant du nom de la compagnie : l’image 
du « vivarium » 
 
« Vivarium: établissement aménagé en vue de la conservation dans leur milieu naturel 
de petits animaux vivants. » 
 
Que suggère ce terme ? En quoi nous éclaire-t-elle quant au processus de création de 
la Compagnie ? Quels échos ce terme trouve-t-il dans le spectacle ? 
Phiippe Quesne : Entre mon travail d’auteur dramatique et la science, je me rends compte 
qu’il y a de nombreuses similitudes. Nous sommes dans une démarche expe ́rimentale : je pars 
d’un titre, d’une image ou d’une ide ́e, et j’écris la pie ̀ce au cours des re ́pétitions. Nous nous 
plaçons en recherche d’e ́criture. En faisant des expe ́riences sur scène, un peu comme un 
chercheur, nous essayons de trouver des solutions. On a souvent qualifie ́ le Vivarium Studio de 
« théâtre de laborantin », d’Objet Théâtral Non Identifie ́. (...) Il y a peu de temps, les 
chercheurs manifestaient contre la baisse des crédits. En the ́âtre et dans l’art en ge ́ne ́ral, c’est 
la même chose. S’il n’y a plus d’espaces pour expérimenter, il n’y a plus de futur.  
Les artistes tentent de préserver l’idée du groupe et du travail collectif à l’instar d’un « 
vivarium » qui « conserve dans leur milieu naturel de petits animaux vivants ». ? Depuis son 
premier spectacle, La Démangeaison des ailes, Philippe Quesne plonge ses acteurs dans un 
milieu et les regarde évoluer à la manière d’un entomologiste 
Le thème d’un collectif qui cherche à résoudre un problème devient un motif récurrent de 
plusieurs travaux du Vivarium Studio. En 2003, le groupe crée son premier projet intitulé « 
La Démangeaison des ailes» en exposant déjà la spécificité de son travail scénique 
interdisciplinaire. Les travaux suivants s’inscrivent également dans cette optique: «Des 
Expériences » (projet évolutif mis à l’épreuve de différents lieux entre 2004 et 2006 : galerie 
d’art, forêt, étang, terrain vague, etc.), « D’après Nature » (2006), « L’Effet de Serge » 
(2007) et « La Mélancolie des dragons » (2008).  
L’acte de création se présente ici comme un processus continuel réservant une place 
importante à la recherche. Philippe Quesne comprend cette dernière comme une 
expérimentation et considère la scène comme un lieu privilégié qui permet et autorise cette 
approche, à mi-chemin entre l’art et la science.  
 
 
 

C. Le point de vue 
 
Qui est le personnage principal ? A quel(s) personnage(s) les élèves se sont-ils 
attachés ? 
 
Le début de la pièce commence de façon étonnante et risquée pour le metteur en scène. 
Quatre gars et un chien attendant dans une voiture en panne. Ils parlent sans que jamais on 
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ne parvienne à les entendre, boivent de la bière, mangent des chips et écoutent du rock à 
s’en crever les tympans ! À partir de cet instant, le metteur en scène nous offre deux points 
de vue différents sur la situation et dans le déroulement de la pièce.  
 

 
 
Les spectateurs qui, malgré le comique de cette scène, sont touchées par l’ennui et l’inertie 
de ces jeunes, les suivront comme personnages centraux. Mais ils peuvent aussi choisir de 
suivre le fil Isabelle, personnage et enthousiaste qui trouve tout « super », 
« incroyable ». 
Ces deux points de vue sont creusés, approfondis, et se complètent. 
 
Quel regard porte-t-on alors sur ces personnages ? 
 

D. Les faux semblants 
 
Rappeler que Philippe Quesne a commencé sa carrière en tant que scénographe pour le 
théâtre et l’opéra après des études aux Arts Décoratifs de Paris. 
Le metteur en scène pose la question du décor au théâtre : la scène est recouverte de neige. 
Dans le fond, des arbres également enneigés, une vraie voiture, une remorque, quantité 
d’ustensiles…Le décor est réaliste, crédible. Mais, au fil de la pièce, les personnages mettent 
en lumière, devant nous, tout ce qui est faux et tout est faux ! Usant d'un langage dont il 
révèle dans le même temps la structure et le fonctionnement, Philippe Quesne s’ingénie à 
démontrer et démonter l'illusion sans lui faire perdre de sa puissance… 
 
Un comédien ira même jusqu’à soulever la fausse neige de coton pour brancher une prise 
électrique sous la scène, alors que toute la pièce se déroule en extérieur ! 
La scénographie est en même temps spectaculaire - pour montrer les rêves sans limites de 
ces garçons - et désuète, parfois ringarde - pour signifier cette fois qu’ils imaginent ces rêves 
à partir de rien, en ayant rien, et que cela relève juste du pouvoir de l’imagination. 
  
DOSSIER DE PRESSE 
 
Le dossier de presse peut- être  utilisé de plusieurs manières avec les élèves. 
- comme point de départ à l’analyse dramaturgique. Souvent informatifs et descriptifs, ils 
offrent une première approche qui met l’accent sur les procédés dominants du spectacle ; 
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- en tant qu’articles critiques, ils témoignent d’un parti pris idéologique ou esthétique 
intéressant à repérer dans sa forme et ses arguments ; 
- en tant qu’expression d’un jugement de valeur, ils peuvent fournir un modèle à la 
manifestation d’une opinion fondée qui dépasse la réaction immédiate « j’aime/j’aime 
pas »  
On pourra donc repérer les arguments, les jugements de valeur, enrichir sa propre lecture 
de la représentation en la confrontant à d’autres lectures, débattre de la validité de te ou tel 
élément. 
 
On pourra aussi demander aux élèves d’écrire, sur ce spectacle, un texte qui mette en avant 
leur ressenti. Il s’agira de présenter les éléments contextuels pour quelqu’un qui n’aurait pas 
vu le spectacle, de décrire le dispositif artistique choisi par le metteur en scène et de 
proposer une critique personnelle. On donnera un titre à l’article et on pourra bien sûr 
insérer des citations relevées dans le spectacle. 
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