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Biographie
Scénographe, metteur en scène, comédienne, née en 1984. Vit et travaille entre Paris et Monaco.

En 2008, elle obtient son DNSEP avec Mention au Pavillon Bosio_ Art & Scénographie_Ecole Supérieure d’Arts Plastiques de la Ville de 
Monaco.

Durant son cursus, Leslie Bourgeois conçoit des scénographies avec de jeunes chorégraphes (Piotr Czubowicz et Mimoza Koïke) en 
collaboration avec les Ballets de Monte-Carlo. En 2010, elle rejoint le Logoscope où elle développe sa pratique à media multiples et 
participe aux projets collectifs.

Depuis 2007, elle intervient également en tant que teinturière et patineuse au sein de l’atelier de costumes dirigé par Jean-Michel Lainé 
aux Ballets de Monte-Carlo.

Depuis 2012, elle participe à des projets de création théâtrale avec des jeunes troupes de théâtre (Atelier théâtre de l’Estrade, Compagnie 
Charles est stone...). Elle co-fonde avec Clément Peyon Le Lieu Exact (structure de recherche et de création théâtrales) en résidence à la 
MJC Club de Créteil. Elle signe la scénographie de La Duchesse, mis en scène par Clément Peyon. 

En 2014, elle créé à l’occasion de son travail de fin d’études au Cours Florent (Paris) Ballhaüs, événement protéiforme théâtral et produit 
par Le Lieu Exact.

En 2015, elle monte Scénophobia avec Clément Peyon et participe à Révolution Agraire de Mimoza Koïke, Bruno Roque et Agnès Roux, 
produit par le Logoscope. 

 



Décoration de Costumes



Peintures, patines, teintures.
 Durant mon cursus au Pavillon Bosio, j’ai acquis les bases du dessin, de la peinture et de l’analyse des couleurs. Durant la fin de mes études j’ai appris les techniques de la 
peinture sur textile et de la teinture au sein des Ballets de Monte-Carlo. 

 J’interviens sur des projets allant de l’opéra à la danse contemporaine en passant par la reconstitution de pièces chorégraphiques, je me suis adaptée à des demandes et des 
esthétiques variées. Je pratique la patine sur des textiles allant du velours au lycra et sur des matières comme le cuir, le métal ou le plastique. 

 Chaque spectacle a des exigences différentes pour lesquelles il faut toujours faire preuve d’inventivité. Je m’applique à respecter la volonté du décorateur que ce soit pour la 
vivacité des nuances, la véracité du trompe l’oeil ou la correspondance des couleurs avec les maquettes de costumes. Les Ballets de Monte-Carlo produisent plusieurs fois certains 
spectacles. Ainsi je maîtrise la «re -teinte» de costumes déjà montés ainsi que la reproduction de couleurs.

 Aujourd’hui je propose mes années d’expérience dans le métier de décoratrice de costumes au service du spectacle vivant.



Inauguration du Monaco Dance Forum 
décembre 2009
Soirée de gala, début des célébrations du centenaire des Ballets Russes dans le cadre du Monaco Dance Forum.
Grimaldi Forum

Peinture des motifs de la robe offerte par le Monaco Dance Forum à S.A.S la 
Princesse Caroline de Hanovre. Copie d’une Robe de Nymphe de l’Après Midi d’un 
Faune, costumes de Léon Bakst.

Peinture au filet, sur soie.



Le Songe, octobre 2008
Inspiré du Songe d’une nuit d’été de W. Shakespeare
Captation pour l’édition d’un DVD
Création de 2005
Chorégraphie Jean-Christophe Maillot
Décors Ernest Pignon Ernest
Costumes Philippe Guillotel

Ci-contre :

Exemples de Peintures effectuées pour 
chanque personnage du tableau 

- Peintures et dégradés autour des lettres 
et des lignes  blanches

- Réhaut des volumes à la peinture gonflante
- Décoration de Faux marbre.



Ci-contre :

Personnage de L’Âne
Patine sur Skaï, 
Lycra-Coton et 
boucles de ceinture. 

Ci-contre :

Personnages de Puck, 
Titania et Obéron.
Peinture et peinture 
gonflante sur Lycra 
et lycra résille. 
mise en valeur des 
volumes et des 
dessins du textile. 



La Norma, mars 2009
Musique Vincenzo Bellini 
Direction musicale Giuliano Carella
Mise en scène Jean-Christophe Maillot
Décors Rolf Sachs
Costumes Karl Lagerfeld

Ci-contre :

- Patine sur cuir pour les ceintures de 
Norma, Algadisia et Clotilde.



Décoration de la cape de Norma à 
partir d’images fournies par le 
décorateur.

Décoration de la cape de Pollione 
à partir d’images fournies par 
le décorateur.



Teinture des pétales de roses en rouge et bordeaux pour le costume 
du Spectre et le décor.

Le Spectre de la rose, juillet 2009
Chorégraphie Marco Goeke
Musique Carl Maria von Weber
Conseiller dramatique Nadja Kadel
Costumes Michaela Springer



Le Sacre du Printemps, décembre 2009
Reconstitution
Chorégraphie Vaslav Nijinsky
Musique Igor Stravinsky
Décors Nicolas Roerich

Décoration des 
chaussons de 
danse de chaque 
p e r s o n n a g e 
d’après les 
d o c u m e n t s 
fournis par 
Kenneth Archer 
et Millicent 
Hodson  de 
«Ballets old 
and new».



Rigoletto, mars 2011
Direction musicale Giulano Carella
Mise en scène Jean-Louis Grinda
Décors et costumes Rudy Sabounghi
Lumières Laurent Castaingt
Chef de coeur Stefano Visconti

Patine du costume de bouffon de Rigoletto, censé avoir été trouvé dans 
une malle. Travail sur le chapeau, la doublure et sur l’extérieur du 
manteau.

Teinture et patine de la ceinture en skaï et de la pochette en cuir.



Patine à la 
peinture aérosole 
des clochettes 
en métal chromé 
cousues sur 
le chapeau et 
le manteau de 
Rigoletto. 

Patine du veston 
de Rigoletto.



Teinture de tulle lycra et tulle 
pailleté selon la couleur et la teinte 
de la peau de CHAQUE Danseur.

Le Corps du Ballet, avril 2011
Chorégraphie Emio Greco et Pieter C. Scholten
Scénographie  Emio Greco et Pieter C. Scholten
Costumes Clifford Portier
Design Sonore Sebastien Gaxie et Pieter C. Scholten

Teinture des pagnes en Raphia.



René l’Enervé, septembre 2011
Opéra bouffe et tumultueux
Mise en scène Jean Michel Ribes
Compositeur Reinhart Wagner
Costumes Juliette Chanaud

Peinture, devant et dos, sur 14 capes 
en lin d’après les maquettes de la 
costumière.



Arithmophobia, juillet 2013
Chorégraphie, scénographie et costumes Jeroen Verbruggen

Patine des académiques selon les textures des maquettes.
Peinture des masques, mélange de peinture et de Latex.



Pratique Artistique
 Mon travail s’articule autour de la scénographie, du costume, et des arts performatifs.  Le plus souvent, il place le corps dans un espace mis en scène. Mes recherches se dirigent 
vers la théâtralité et l’espace construit. Que ce soit à travers le costume, la scénographie ou la mise en scène,  je suggère un lieu, un contexte, de manière à donner à voir une narration 
qui fasse le lien entre mon imaginaire, le réel, et celui du spectateur.  Ainsi, j’espère créer une résonnance entre le public et le propos de mes images ou du spectacle auquel je participe.
 
 Les différents domaines dans lequels j’opère se nourrissent les uns des autres. Par exemple, j’utilise mon travail de décoratrice de costumes comme un espace de réfléxion et 
d’inspiration pour mes projets artistiques. Il me permet d’être en relation avec des chorégraphes, des costumiers et des scénographes d’horizons variées, mais aussi d’avoir un regard 
critique sur leur travail, ce qui nourrit ma production artistique.  
 
 Lors d’une création de spectacle, le travail de collaboration avec le chorégraphe ou le metteur en scène m’est nécessaire pour investir la scène.  Que ce soit un travail de 
scénographe ou de costumier, je me nourris du dialogue avec les différents acteurs de la création. La collaboration est pour moi l’occasion de greffer mon univers à celui d’un chorégraphe 
ou d’un metteur en scène. Il est important que le spectacle soit une unité résultant du travail de collaboration de l’équipe de création. Travail de collaboration signifie pour moi un 
dialogue et un regard critique entre les discplines. 
 
 L’espace théâtral est donc pour moi le lieu où mon imaginaire s’exprime le plus aisément. En apprentissage perpetuel de l’histoire du théâtre et de la danse, nourrie par le 
travail de personnalités telles que Anna Teresa de Keermaker, Pina Bausch, Maria La Ribot, Macha Makeieff, Chris Haring, Philippe Favier, Jérome Kaplan, je cherche à donner «en-vie» 
au spectateur.



Expositions



 Les consignes étaient de faire évoluer un personnage, dans une boîte symbolisant un espace théâtral. Cet 
espace devait se diviser en deux, haut et bas, principe également appliqué au personnage et à ses actions. 
Suite à la lecture de Construction de la danse de Doris Humphrey, j’ai interprété un personnage dans un espace 
bi-colore. Les mouvements de mon personnage sont contraints par une forme rectangulaire qui fonctionne à 
la fois comme costume et élément scénographique. La ligne géométrique et le corps humain se confrontent et 
se confondent. Ce travail est une interrogation sur la chorégraphie, où chaque geste doit être précis, où 
chaque mouvement a été réfléchi. Le danseur doit s’en tenir au geste écrit, au geste inscrit dans son propre 
corps.

 A l’occasion du festival de danse Monaco Dance 
Forum en 2004, le Pavillon Bosio fit participer 
ses étudiants de deuxième et troisième année au 
workshop «Bandit Manchot» dont le résultat fut 
exposé au Grimaldi Forum sous la forme d’une 
installation vidéo.

 A l’issue de ce 
workshop les vidéos 
des étudiants furent 
regroupées au sein 
d’une installation au 
titre éponyme, chaque 
séquence se succédant 
à la manière des 
rouleaux des machines 
à sous.

Bandit Manchot, 2004 
Gimaldi Forum, Monaco, décembre.



 Ces deux photographies 
reproduisent des images de 
mode tirées de magazines 
de tendances. Dans un 
contexte proche de la crise 
économique,  à Monaco, 
j’ai imaginé une solution  
pour des personnes voulant 
porter du luxe, mais qui 
ne peuvent pas ou plus 
se le permettre, comme 
la rubrique caustique de 
«Soyez Palace chez vous». 
A la manière du film de 
Michel Gondry, Be kind 
rewind, j’ai «suédé» 
des publicités pour des 
vêtements de luxe en mettant 
en scène des femmes dans 
un bricolage de matériaux 
bruts où toute performance 
infographique disparaît.
 Elles ont été exposées 
à la galerie Incognito à 
Paris en 2006.

Dress Up Sally, 2006
Galerie Incognito, Paris



 Après avoir obtenu notre diplôme, 
la Fondation Vasarely nous invita, jeunes 
artistes issus du Pavillon Bosio, à investir 
leur espace d’exposition temporaire.
 
 J’ai choisi de présenter une 
installation in-situ intitulée La salle des 
pendus dans la salle dite du «carrousel». 
 
 Cette installation faisait écho aux 
salles des pendus des mineurs dans lesquelles 
les hommes accrochaient leurs vêtements 
après avoir enfilé leurs bleus de travail. 
J’avais vu cette salle comme une lieu où 
ces hommes laissaient une partie de leur 
vie, celle vécue à l’air libre pour passer 
l’autre sous terre, une sorte de coulisse 
de l’enfer.
 
 Les vêtements étaient présentés au 
visiteur comme des personnages possibles, 
comme si les corps qui les avaient habités, 
fatigués du rôle qu’ils jouaient, les avaient 
accrochés dans un souci de conservation 
peut-être pour les réinvestir plus tard.

Les Beaux Jours, 2008
Fondation Vasarely, Aix en Provence, juillet-septembre 2008



Le salon de Lily, 2013
Galerie d’art du Conseil Général des Bouches-du-Rhone,       
Aix en Provence, juin-septembre 2013.

 Commande de la part de Michel Enrici, commissaire 
d’exposition,pour la réalisation de trois costumes d’après les 
maquettes de Christian Bérard pour «le Songe d’une Nuit d’été». La 
représentation eut lieu dans les jardins du château de la comtesse 
Pastré, en 1942. 

 les costumes 
originaux, réalisés avec 
des chutes de tissus 
et des rideaux trouvés 
dans le château, furent 
brûlés à l’issue de la 
représentation.

 Les costumes de 
Hippolyta, Titania et de 
l’Âne furent crées avec 
de la toile à patron, 
peinte à l’acrylique,dans 
la continuité de 
l’utilisation de 
matériaux pauvres et des 
techniques de décoration 
propres au début du XX° 
siècle. 
 

 Costumes réalisés 
Avec l’aide du Logoscope_ 
Centre de recherche à 
Media Multipes pour les 
tissus et des Ballets de 
Monte-Carlo pour l’espace 
de travail ainsi que la 
réalisation. 



Costumes



photographie ci-dessus et affiche ci-contre : Agnès Roux
Photographies suivantes : Tony Barthélemy.

On the Road 2
vidéoclip pour Guillaume Perret & the Electric Epic, sortie début 2011.

Adresse de la vidéo : http://www.youtube.com/watch?v=_lABhhuNOAI
 
 Durant sa résidence au Logoscope, Guillaume 
Perret a confié à Agnès Roux la réalisation d’un 
clip vidéo avec le Morceau musical Massacra, 
tourné dans les montagnes de l’arrière pays 
niçois. Les deux personnages sont interprétés par 
Guillaume Perret et Sir Alice, l’un saxophoniste 
et compositeur, l’autre chanteuse et performeuse, 
prêtant sa voix.



 Le personnage masculin 
est le héros d’une épopée 
urbaine évoluant entre espace 
urbain maîtrisé et monde 
sauvage dont la déambulation 
mènera à un concert. La femme, 
entre chamane et Valkyrie, 
issue de l’univers naturel et 
sauvage, l’accompagne dans son 
périple. 



J’ai vêtu le couple de 
costumes issus d’un 
univers entre peplum, 
chamanisme et univers 
eléctrique, inspirée par 
des films tels que Les 
douze travaux d’Hercule 
de Pietro Francisci, Mad 
Max de George Miller, 
ou Médée de Pier Paolo 
Pasolini.



Perdre du temps sur les 
moments inutiles, 
Atelier des Ballets de Monte-Carlo, Avril 2010.
Mise en scène Peggy Semeria et Angélique Charmey
Scénographie et vidéo Agnès Roux
Acteurs Laure Saupique, Peggy Semeria, Pier Lamandé, Sébastien Siroux, 
Magalie Dieux, Olivier Lécot, Nedjma Benchaïd, François Berdeaux

 A l’occasion du Monaco Dance Forum 2010 
célébrant le centenaire des Ballets Russes, le 
Logoscope réunit ses trois plateformes (arts 
plastiques- arts de la scène- création sonore) 
pour créer le spectacle Perdre du temps sur les 
moments inutiles dont la première fut donnée en 
avril 2010 au Studio des Ballets de Monte-Carlo. 



 Cette création théâtrale traîtait de la question du rapport amoureux.  Se mélaient des scènes de la 
Mouette d’Anton Tchekov, de la parole écrite et des textes d’auteurs différents, dans une atmosphère proche 
des spectacles de Pina Bausch.

 Mon travail de costumière constistait principalement à selectionner des tenues différentes pour chaque 
acteur dans des registres allant de la tenue de soirée à l’assortiment de fripes. Ces vêtements furent 
utilisés durant les répétitions de manière à ce que les acteurs expérimentent différents personnages. Ainsi 
la création du spectacle fut accompagnée d’un dialogue avec les acteurs qui sélectionnaient leurs costumes 
durant leurs moments de recherche. Les costumes qui n’étaient pas portés pour le spectacle étaient déstinés 
à faire partie de la scénographie.



Photographies précédentes et ci-contre : 
Tony Barthélemy 





Costumes du « Speed Dating ».



Scénographies et Mises en scène



Et le Bus?
Atelier des Ballets de Monte-Carlo, du 21 au 26 avril 2008. 
Chorégraphie et Costumes  : Piotr Czubowicz

 Les Ballets de Monte-Carlo, sous la 
direction de Jean-Christophe Maillot, ont proposé 
à l’Ecole Supérieure d’Arts Plastiques de la 
ville de Monaco une collaboration artistique 
dans le cadre des Imprévus 2008. Il s’agissait 
de faire coopérer des étudiants scénographes 
de l’ESAP avec des danseurs de la troupe des 
Ballets de Monte-Carlo afin de créer des pièces 
chorégraphiques d’environ vingt minutes.  Dix 
pièces virent le jour et furent présentées à 
l’occasion des soiréesImprévus en avril 2008.

Photographie de maquette.



 Après avoir rencontré Piotr Czubowicz, 
danseur aux Ballets de Monte-Carlo, nous avons 
choisi de créer la pièce Et le bus? Elle mettait 
en scène des personnages évoluant dans des espaces 
d’attente urbains. La chorégraphie, entre danse 
contemporaine et comédie musicale, traduisait une 
atmosphère à la fois burslesque et absurde. L’espace 
scénique représentait une rue dans laquelle j’ai 
placé trois ilôts suggérant un arrêt de bus,  une 
cabine téléphonique et un passage piéton. J’ai 
choisi de concevoir ces ilôts comme des sculptures 
racontant leur propre destin mettant en avant la 
dimension abbsurde de l’espace urbain.

 L’arrêt de bus, par exemple, était composé d’une 
estrade, d’un canapé, et d’une signalétique qui 
montait jusqu’aux cintres. L’estrade représentait 
l’espace de l’arrêt de bus, sorte d’écho à la réalité 
où, si le piéton s’éloigne trop l’interprétation 
de son immobilité devient absurde. Le canapé était 
quant à lui recouvert de ventouses, soulignant 
l’immobilité et surtout l’impression d’être coincé, 
englué à un endroit. Notre notion du temps est alors 
distendue et notre dépendance à l’organisation 
urbaine devient frustrante. La signalétique, le 
poteau gris descendant des cintres et pénétrant 
l’estrade signalait pour moi l’absurdité de la 
situation géographique des certains arrêts, comme 
s’ils avaient été épinglés là de manière totalement 
subjective par une main géante.



photographies du spectacle : Marie-Laure Briane et Agnès Roux.



Rossignols
Terrasse du Casino de Monte-Carlo, Monaco, 29 et 30 juin 2010
Teater der Universitat das Kunst, Berlin, 28 et 29 octobre 2010

Chorégraphie : Mimoza Koike
Danseurs : Mimoza Koike, Nathalie Nordquist, Lisa Jones, Léart Duraku
Scénographie : Thomas Negrevergne, Leslie Bourgeois
Lumières : Leslie Bourgeois
Costumes : Stefano Collini
Musique : Fabian Paganini, Guillaume Perret

Adresse de la vidéo : http://vimeo.com/36082733

Two Pieces + Two
 Dans le cadre du centenaire des 
Ballets Russes, le Monaco Dance Forum, 
en collaboration avec la compagnie des 
Ballets de Monte-Carlo, et le Pavillon 
Bosio, Ecole Supérieure d’Arts Plastiques 
de la ville de Monaco, a proposé aux 
étudiants en scénographie de collaborer 
une nouvelle fois avec les danseurs de 
la compagnie monégasque. Il s’agissait 
cette fois-ci de prendre comme reférence 
une des pièces du répertoire de la 
compagnie.
 
 La commande fut aussi faite à 
l’Universitaat das Kunst, Berlin en 
collaboration avec l’Université des Arts 
Performatifs de Berlin. Deux pièces de 
chaque ville furent séléctionnées et 
présentées lors du spectacle 2 pieces + 
2 à Monaco en juin 2010 et à Berlin en 
octobre 2010. Extrait du site internet www.monacodanceforum.com



Scénographie
 Nous avons choisi, pour principe scénographique, de placer une sculpture sur scène et d’en faire 
l’élément référent du ballet. Articulée et mobile, elle évoluait selon son propre rythme. Elle n’intervenait 
pas directement dans la chorégraphie mais dialoguait avec elle. La mise en mouvement de cette structure 
permettait l’évocation d’une cage et de la Tekhné et donnait aussi l’impression de la Vie.

 J’avais souhaité travailler la lumière dans différentes tonalités de blanc, de l’incandescence à la 
lumière du jour, sans toutefois refuser des moments colorés. Les ombres avaient une importance dans Rossignols, 
surtout celles de la structure qui permettaient de créer des liens visuels avec la chorégraphie.

Ci-dessus: dessins preparatoires, ci-dessous: photomontages.



 Rossignols se présente comme une 
variation sur le thème du tiraillement, 
chez l’être humain, entre deux univers: la 
Nature d’un côté et la Tekhné de l’autre. 
D’une durée de 20 minutes environ, elle est 
composée de six tableaux rassemblant les 
quatre personnages du Chant du Rossignol. 
L’Empereur, qui est ici une femme incarne 
l’être humain au sens le plus large du terme. 
Le rossignol véritable s’affirme comme 
allégorie de la Nature; Il est interprété  
par deux femmes. L’oiseau mécanique, quant 
à lui, est dansé par un homme qui symbolise 
la Tekhné. La Mort est évoquée par la chute 
de l’élément scénographique.
 Le spectateur est plongé dans le songe 
de l’Empereur partagé entre ces deux forces. 
Attiré par la Nature et la Tekhné en même 
temps, il rêve d’une union entre ces deux 
éléments, mais celle-ci n’est que de courte 
durée. Dans un tableau final, la Mort vient 
interrompre cette image.

 Le Chant du Rossignol

 Rossignols est inspiré du ballet Le Chant 
du Rossignol. La chorégraphie avait été créée par 
Léonide Massine et reprise par George Balanchine, 
la musique composée par Igor Stravinsky et les 
décors et les costumes dessinés par Henri Matisse. 
Après avoir vu et étudié la reconstitution du Chant 
du Rossignol proposée par les Ballets de Monte-
Carlo à La Haye à la fin des années 1990, nous 
avions choisi de prendre une direction différente 
du ballet d’origine, tout en conservant certains 
de ses aspects.



Photographies, Philippe Fitte.



photographies : Philippe Fitte.



Une barricade n’a que deux côtés
Salle des Variétés Monaco, le 7 octobre 2011
Forme courte 

Mise en scène : Agnès Roux
Performeurs : Doo Wha Gianton, Mimoza Koike, Arnaud Rolland, Thomas Negreverge, Christian Selvatico
Scénographie : Thomas Negrevergne, Arnaud Rolland
Lumières et Costumes : Leslie Bourgeois
Textes : Emmanuelle de Baecke
Musique : Micha Vanony
Vidéo : Philippe Astorgue 

«Quelque chose qui grince, se répète encore et encore… Quel bonheur d’être là, face à vous, se le dire et puis chuter, se 
relever, s’écrouler, se soulever, se confronter, vivre ou survivre… être acteur, regardeur… Et qu’en est-il de nos mémoires, nos 
ailleurs, nos déplacements ? Matin et soir « le nez dans la télé », c’est encore plus vrai. Et j’ai vu, j’ai crié, oui j’ai prié 
pour ceux qui se sont sacrifiés… Pourtant que la montagne est belle !
Comment peut-on s’imaginer, en voyant un vol d’hirondelles,
que l’automne vient d’arriver ?» Agnès Roux



 Les costumes répondaient à l’aspect brut des sacs postaux 
desquels émergeaient les performeuses. Elles sortaient d’un 
monde clandestin, un monde de réfugiés fuyant la guerre.

 Les couleurs dans les tons de beige 
ainsi que la fibre de lin conféraient aux 
robes une dimension brute, comme des sacs 
à patates recoupés.

 Le costume de la 
danseuse était orné de 
cheveux noirs, comme 
des éxtensions de sa 
capilarité.

 Il s’agissait 
d’un camouflage avec 
lequel la danseuse se 
transformait en chimère 
cauchemardesque.



 La lumière soulignait la délimitation des espaces sur scène tout en caressant les barricades.

 Durant la représentation, je dirigeais une poursuite vers le plateau. Elle renvoyait aux projecteurs de 
surveillance aérienne et mettait aussi en avant certains protagonistes selon les tableaux. 



photographies : Tony Barthélemy.

 l’éclairage latéral jouait avec les pleins et vides des 
palettes posées en avant scène pendant le dernier tableau.



L’écume des Jours
Les 26 et 27 avril 2013, Centre d’animation Mathis. 
Tous les lundis du 6 mai au 24 juin 2013, théâtre Clavel.
Du 6 au 31 juillet 2013, Le Grand Pavois en Avignon. 
(Festival OFF D’Avignon 2013) 

de Boris Vian
Mise en scène : Jules Poucet
Adaptation : Vincent Leprette
Scénographie : Leslie Bourgeois
Lumières : Franz Banlier
Acteurs : Jean-Damien Détouillon, Nawel Dombrowsky,
Juliette Hebbinkuys, Vincent Leprette,  Adrien Neves,
Pierre-Emmanuel Parlato, Laurent Vigreux.

«L’écume des jours, c’est avant 
tout le pas sage de l’enfance à l’âge 
adulte, ou comment une société 
immo rale et pécuniaire peut réduire 
à néant des individus plongés dans 
un bonheur insouciant. C’est là 
le fil rouge de notre adaptation. 
L’objectif est d’emmener le 
spectateur dans un univers joyeux 
et idyllique grâce au ludique et 
à l’humour pour mieux le plonger 
dans cette fin dramatique.»
Jules Poucet



La scénographie situe l’histoire dans l’espace a vivre de Colin. On y trouve un mobilier coloré et décalé, echappant dans un 
premier temps à ses fonctions. Le pianocktail produit bien de la musique,mais les bouteilles sont remplies de lumière  et le 
cocktail qui en sort produit du son. Les éléments de cuisine sont également des sources lumineuses.



 la table à manger chez Colin apparaît, dans un premier temps, comme 
une sculpture contemporaine. Manipulée et deplacée pendant le déroulement 
du spectacle, elle signifiera d’autres espaces, tels qu’un souterrain, une 
cachette pendant la conférence de Partre et le lit de Chloé.



 Les espaces extérieurs sont quant à eux, signifiés par un petit théâtre, élément dont le recto est 
une peinture de Duke Ellington et le verso, une estrade encadrée par des rideaux blancs.  
 
 Chaque élément est manipulé par les acteurs, et la disposition de ceux - ci, vient signifier 
des espaces différents, faisant appel à l’imaginaire du spectateur. Au fur et à mesure, le plateau se 
désorganise et renforce la déchéance des protagonistes.



La Duchesse
MJC Club de Créteil, mai 2014 et juin 2015
Théâtre Clavel, mai et juin 2014
XXème théâtre, septembre 2015 

d’après La Duchesse des Folies Bergère de Georges Feydeau

Mise en scène et adaptation: Clément Peyon 
Assistante mise en scène  : Leslie Bourgeois
Scénographie : Leslie Bourgeois assistée de Laura Mottet
Costumes : Leslie Bourgeois assistée de Adrien Durupt
Création musicale : Adrien Deygas
Lumières : Alice Fulcrand
Acteurs : Kelly Gowry, Ksénia Lukyanova,  Sarah Ulysse, 
Pierre Langlois, Vinicius Timmerman, Boris Zordan.

La môme Crevette, la mondaine la plus prisée de Paris, s’est mariée. Le Duc, son époux, ignore tout de son 
ancienne vie. Ainsi, en Orcanie, son nouveau pays, elle n’est plus connue que comme la Duchesse. Mais lorsque 
le roi d’Orcanie décide de quitter le pouvoir en faveur de son fils, le prince Serge, un fringant étudiant 
parisien de dix-sept ans, toute la délégation est envoyée à la capitale française pour le couronnement du 
dit-prince. 
Alors, lorsque la Duchesse revient dans la ville de la môme Crevette, la fille légère fait rougir le fard de 
la grande dame. 
Prise dans la fièvre d’une soirée parisienne, la Duchesse va renouer avec ses folies d’autrefois. Et au cours 
de cette fête où chacun peut jouer à être qui il veut, dans ces saturnales où les rôles sont distribués par le 
tonitruant Chauvel, La Duchesse va s’embarquer dans une aventure qu’elle n’avait pas connue depuis longtemps 
et où elle devra déployer tous ses talents d’actrice...



Il s’agit, pour cette proposition, d’interpréter des éléments présents dans le texte originel de Feydeau : le tournoiement, le 
carrousel, le manège de bois. Cet axe de recherche nous a notamment intéressés dans le parallèle que nous pouvions faire avec les 
intentions de mise en scène. L’idée que les chevaux montent et descendent comme montent et descendent les rangs sociaux au cours 
d’une vie.



C’est ainsi que nous avons choisi de travailler avec un motif d’éléments scéniques : des praticables avec des 
barres chromées verticales. Tous ces éléments scéniques, disposés différemment au plateau, viennent signifier 
des espaces variés et apportent de la verticalité au plateau. Les barres simulent également des parois 
transparentes, venant accentuer le côté voyeur du spectateur, jeu érotique que l’on retrouve dans certains 
bars parisiens.



Scénophobia
Théatre performance
MJC Club de Créteil, avril 2015

Création  : Leslie Bourgeois
Collaborateur : Clément Peyon
Jeu : Leslie Bourgeois, Clément Peyon

«Je peux prendre n’importe quel espace vide et l’appeler 
une scène. Quelqu’un traverse cet espace vide pendant 
que quelqu’un d’autre l’observe, et c’est suffisant pour 
que l’acte théâtral soit amorcé.» Peter Brook



Scénophobia est une performance in-situ qui s’articule autour de la 
question de la SCÈNE, de l’espace scénique. Comme le dit Peter Brook, 
suffit-il réellement d’un espace vide, d’une personne qui le traverse, 
et d’un spectateur pour que le théâtre prenne forme ?

A partir du matériau de base qu’est le papier kraft pour signifier 
l’espace scénique, deux corps, deux acteurs, vont évoluer et modifier 
cet espace afin de le questionner, le confronter, le déchirer, le rendre 
vivant. De simple surface, à costume ou encore sculpture, l’espace va 
muter et entrer en dialogue avec les acteurs pour devenir, peut-être, 
un personnage à part entière.



Ballhaüs
Evénement protéiforme théâtral
MJC Club de Créteil, mai 2015
Le Logoscope, Monaco, juin 2015

Création  et mise en scène  : Leslie Bourgeois
Scénographie : Leslie Bourgeois
Aide à la création lumière : Livia Colombani
Jeu : Clara Lefort, Julia Mevel, Eléonore Pasquet, 
Marina Reynaud, Tarek Bouhouch, Thomas 
Lesous, Bastien Steenkiste.

Tissant des textes d’origines 
diverses, des chansons et des 
danses, le spectateur assiste à 
l’évolution d’êtres dont l’existence 
cyclique se déroule dans un bal à 
l’atmosphère décalée. 



Le spectateur fait l’expérience de multiples 
émotions, porté par les tensions comiques et 
dramatiques des situations qui s’enchevêtrent.

Photographies de droite : performance au Logoscope.
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