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Créé à l’occasion des cinquante ans du CCN – Ballet de 
Lorraine, ce programme permet de relire l’influence 
de Merce Cunningham sur la danse contemporaine. En 
résonance avec l’univers pop de RainForest, l’artiste 
new-yorkais Miguel Gutierrez a conçu une chorégra-
phie à l’énergie débordante, comme une réflexion 
sur la diversité et le partage des différences.
Fidèle à son projet de défrichage de la danse sous 
toutes ses formes, le CCN – Ballet de Lorraine a choisi 
d’aborder l’hommage à Merce Cunningham comme 
un jeu de correspondances, révélant la manière dont 
la génération actuelle réinterprète l’héritage du fon-
dateur de la danse moderne. Placé sous le signe de 
l’esthétique pop, ce programme met en écho deux 
spectacles, RainForest (1968) de Merce Cunningham 
et Cela nous concerne tous (2017) de Miguel Gutierrez. 
RainForest traduit l’effervescence artistique du New 
York de la fin des années 1960, et réalise une synthèse 
de ses différentes tendances. Pour structurer l’univers 
suspendu de cette pièce, Cunningham a proposé à 
Andy Warhol d’utiliser ses Silver Clouds, des ballons 
à l’hélium argentés en formes d’oreillers. Ces formes 
aériennes dialoguent avec les corps et les sons de 
David Tudor, créant une intrigante nature artificielle. 
Comme un écho lointain à Cunningham et à Warhol, 
Miguel Gutierrez a mobilisé l’ensemble du CCN – Bal-
let de Lorraine pour une relecture critique et décalée 
de l’utopie collective des années 1960. Emportés par 
une même fièvre, les vingt-quatre danseurs déploient 
un chaos de couleurs, de sons, d’habits et de corps 
en constante transformation.

RainForest : chorégraphie, Merce Cunningham
Musique, David Tudor, Rainforest
Costumes, d’après Jasper Johns 
Décor, Andy Warhol, Silver Clouds 
Remontée par Ashley Chen, Cheryl Therrien
Avec trois danseurs et trois danseuses du CCN – Ballet de Lorraine 
Lumières, Aaron Copp 
Pièce créée le 9 mai 1968 au Buffalo State College, State University 
of New York
Production originale, Merce Cunningham Dance Company RainForest 
(1968) © Merce Cunningham Trust. All rights reserved.
Cela nous concerne tous (This concerns all of us) : chorégraphie, 
Miguel Gutierrez en collaboration avec les artistes du CCN – Ballet 
de Lorraine
Dramaturgie, Stephanie Acosta 
Musique co-créée par Miguel Gutierrez, Olli Lautiola 
Lumières, Yi Zhao 
Costumes, Miguel Gutierrez, Martine Augsbourger 
Avec 24 danseurs et danseuses du CCN – Ballet de Lorraine 
Pièce créée le 15 novembre 2017 à l’Opéra national de Lorraine (Nancy)
Coréalisation MC93 – Maison de la Culture de Seine-Saint-Denis 
(Bobigny) ; CND Centre national de la danse (Pantin) ; Festival 
d’Automne à Paris pour les représentations à la MC93 – Maison 
de la Culture de Seine-Saint-Denis (Bobigny) 
Avec le soutien de la Fondation d’entreprise Hermès dans le cadre 
de son programme New Settings 
Avec le soutien de l’Adami

RAINFOREST /
CELA NOUS 
CONCERNE TOUS

(THIS CONCERNS 		
ALL OF US)

Merce Cunningham
Miguel Gutierrez
CCN – Ballet de Lorraine

Le premier Event de Merce Cunningham a eu lieu en 
1964, comme une manière de présenter des extraits 
de danse en interaction avec d’autres activités réali-
sées en direct. Afin de ranimer ce principe, le Conser-
vatoire national supérieur de musique et de danse 
de Paris (CNMSDP) propose un Event géant impli-
quant tous les danseurs du Conservatoire.
Les cent élèves du CNSMDP investissent la scène de la 
Grande Halle de la Villette pour un happening choré-
graphique traversant différentes pièces de répertoire 
– des années 1950 jusqu’aux années 1990. L’occasion 
pour son directeur des études chorégraphiques, Cédric 
Andrieux* – ancien danseur de la compagnie Cun-
ningham passé par le Conservatoire –, de rappeler 
les liens privilégiés du CNSMDP avec le maître amé-
ricain, et l’importance de la technique Cunningham 
dans son cursus de danse contemporaine.

Chorégraphie, Merce Cunningham 
Musique, John Cage
Remonté et arrangé par Cheryl Therrien
Avec cent élèves danseurs et les élèves de la classe de percussion 
du Conservatoire national supérieur de musique et de danse de Paris 
Production Conservatoire national supérieur de musique et de danse 
de Paris 
Coréalisation La Villette – Grande Halle (Paris) ; Festival d’Automne 
à Paris 
Spectacle créé le 30 novembre 2019 à La Villette – Grande Halle (Paris) 
avec le Festival d’Automne à Paris

CUNNINGHAM X 100
Merce Cunningham
Conservatoire national 
supérieur de musique et de 
danse de Paris

MC93 avec le CND 
Centre national de la danse
Jeu. 28 au sam. 30 novembre
Jeu. et ven. 20h, sam. 16h

Théâtre du Beauvaisis*
Mar. 3 décembre 19h30 
Mer. 4 décembre 20h30

Théâtre Paul Éluard / Bezons*
Jeu. 12 décembre 20h30

Maison de la Musique de 
Nanterre*
Dim. 15 décembre 16h30

La Villette – Grande Halle avec le Conservatoire national 
supérieur de musique et de danse de Paris
Sam. 30 novembre 17h

*Le Théâtre du Beauvaisis, le Théâtre Paul Éluard et la Maison de la 
Musique de Nanterre accueillent chacun un programme légèrement 
différent. Informations : theatredubeauvaisis.com / tpebezons.fr / 
maisondelamusique.eu *À lire : entretien avec Cédric Andrieux, p. 32 et 33
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Entré au répertoire du Ballet de l’Opéra de Lyon en 
2016, Winterbranch révèle une part plus sombre de 
l’œuvre de Merce Cunningham. Dans une ambiance 
dissonante, les corps tombent et se relèvent, en lutte 
avec la gravité. En écho à cette attraction du sol, 
le chorégraphe Alessandro Sciarroni a conçu pour 
les danseurs du ballet une giration vertigineuse et 
entêtante.
Pour ce programme, le Ballet de l’Opéra de Lyon met 
en avant la danse comme instrument de compréhen-
sion du corps à partir de ses opérations élémentaires : 
les poussées, les chutes, la gravité, la répétition, le rap-
port entre verticalité et horizontalité. A priori, rien ne 
rapproche Merce Cunningham du chorégraphe italien 
Alessandro Sciarroni, si ce n’est la même volonté d’en-
visager le corps humain comme potentiel infini, fonc-
tionnant au sein d’un vaste système de signes. Dans 
Winterbranch, Cunningham cherche à mettre en forme 
le fait de tomber et de se redresser, comme l’abs-
cisse et l’ordonnée du mouvement. La scénographie 
en clair-obscur de Rauschenberg et les éclats sonores 
de 2 Sounds – composition minimaliste de La Monte 
Young – donnent à l’ensemble une tonalité crépuscu-
laire. Comme dans Folk(s), qui poussait la danse folk-
lorique à son point d’implosion, Alessandro Sciarroni 
s’intéresse à la répétition en tant que limite. Issu du 
projet « turning », TURNING_motion sickness version, 
créée pour les danseurs du Ballet de l’Opéra de Lyon, 
cherche à s’approcher du mouvement perpétuel – au 
risque du vertige physique. Intrigant croisement entre 
les derviches tourneurs et le ballet classique, cette 
pièce soumet les interprètes à un effort de maîtrise 
et d’endurance, indissociable d’une forme de lâcher-
prise et d’assentiment à l’incontrôlable.

Winterbranch : chorégraphie, Merce Cunningham 
Musique, La Monte Young, 2 Sounds 
Lumières, Beverly Emmons, d’après les lumières originales de Robert 
Rauschenberg 
Décors et costumes, Robert Rauschenberg 
Remontée par Jennifer Goggans, Cheryl Therrien 
Avec trois danseurs et trois danseuses du Ballet de l’Opéra de Lyon
Pièce créée le 21 mars 1964 au Wadsworth Atheneum (Hartford)
Production originale Merce Cunningham Dance Company, 
Winterbranch (1964) © Merce Cunningham Trust. All rights reserved.
TURNING_motion sickness version : chorégraphie, Alessandro 
Sciarroni 
Musique, Yes Sœur ! (Alexandre Bouvier et Grégoire Simon) 
Lumières, Sébastien Lefèvre 
Costumes, Ettore Lombardi 
Avec les danseurs et danseuses du Ballet de l’Opéra de Lyon
Pièce créée le 14 septembre 2016 à l’Opéra national de Lyon 
dans le cadre de la Biennale de la Danse
Production Opéra national de Lyon 
Coréalisation Le CENTQUATRE-PARIS ; Théâtre de la Ville-Paris ; 
Festival d’Automne à Paris 
Avec le soutien de la Fondation d’entreprise Hermès dans le cadre 
de son programme New Settings 

WINTERBRANCH /
TURNING_MOTION 
SICKNESS VERSION
Merce Cunningham
Alessandro Sciarroni
Ballet de l’Opéra de Lyon

Le premier Event de Merce Cunningham a eu lieu en 
1964, comme une manière de présenter des extraits 
de danse en interaction avec d’autres activités réali-
sées en direct. Afin de ranimer ce principe, la com-
pagnie britannique Ballet Rambert présente une 
recréation accompagnée par la musique de Philip 
Selway du groupe Radiohead.
Créé pour célébrer l’association de longue date entre 
Merce Cunningham et le Ballet Rambert, le Rambert 
Event est à la fois un hommage et une création ori-
ginale. Les costumes, inspirés de la série Cage du 
peintre allemand Gerhard Richter, tirent un trait d’union 
avec le design de Robert Rauschenberg et de Jasper 
Johns. La création sonore de Philip Selway – membre 
de Radiohead et ici accompagné par Quinta et Idem 
Ilhan – ancre cet événement au présent et diffracte 
cette danse éruptive et ciselée.

Chorégraphie, Merce Cunningham 
Musique, Philip Selway, Adem Ilhan, Quinta 
Décor, d’après Gerhard Richter, Cage Series (1) – (6)
Remontée et arrangée par Jeannie Steele 
Avec dix-huit danseurs et danseuses du Ballet Rambert 
Coréalisation La Villette – Grande Halle (Paris) ; Théâtre de la Ville-
Paris ; Festival d’Automne à Paris 
Spectacle créé le 28 juin 2014 au Rambert [Southbank] (Londres)
Rambert Event est présenté grâce à l’aide et à la coopération du Merce 
Cunningham Trust. La production originale a bénéficié du soutien 
de Cockayne – Grants for the Arts, fonds de The London Community 
Foundation, et du Rambert’s New Work Commissioning Fund, 
avec l’aimable donation de Chiara Chabanne.

RAMBERT EVENT
Merce Cunningham
Ballet Rambert

Le CENTQUATRE-PARIS
avec le Théâtre de la Ville hors-les-murs
Mer. 18 au sam. 21 décembre 20h30

La Villette – Grande Halle
avec le Théâtre de la Ville hors-les-murs
Mer. 4 au sam. 7 décembre 20h
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« Quelque chose de 
monumental qu’une école 
comme la nôtre peut apporter. »
Entretien avec Cédric Andrieux, par Agnès Izrine, juillet 2019

Cédric Andrieux est directeur des Études Choré-
graphiques du Conservatoire national supérieur de 
musique et de danse de Paris. Il a été danseur de la 
compagnie de Merce Cunningham de 1998 à 2007.

Cunningham x 100 sera un Event géant impliquant 
tous les élèves danseurs du Conservatoire.
Cédric Andrieux : Il devrait y en avoir 120 ! C’est 
Boris Charmatz qui m’a soufflé cette idée de titre 
pour l’événement, et je trouvais qu’elle était bonne. 

Où va-t-il avoir lieu ?
C.A. : Au centre de la Grande Halle de La Villette. Dans 
un espace de jeu de 720 m2, à côté des musiciens 
et avec beaucoup de percussions. Il fallait au moins 
cela pour le nombre de danseurs que nous voulions 
déployer sur le plateau. C’était tout l’enjeu : quelque 
chose de monumental qu’une école comme la nôtre 
peut apporter, un Event inédit avec 120 danseurs. C’est 
le parti pris que nous avons choisi en imaginant cette 
soirée avec Marie Collin, directrice artistique du Festival 
d’Automne à Paris.

Comment s’est préparé l’organisation et la trans-
mission de cet Event ?
C.A. : Travailler sur des sections assemblées 
procure une certaine facilité car cela permet de 
les répéter séparément. De même, chorégraphier 
indépendamment de la musique donne une grande 
liberté. Cependant la complexité d’un Event est de 
rassembler des extraits divers pour ne faire qu’un. Il 
faut peaufiner l’organisation dans les moindres détails 
car les danseurs doivent prendre des repères visuels 
sur les autres pour savoir à quel moment ils doivent 
entrer, par exemple. Une forte interdépendance se met 
en place, qu’il faut construire et solidifier. Ils partagent 
une même écriture. Même si les extraits reflètent 
différentes époques de Merce Cunningham, des années 
1950 aux années 1990, ce sont les mêmes processus 
qui sont à l’œuvre : complexité, rapport au temps, à 
l’espace… Il ne faut pas oublier que certains élèves 

sont à l’école depuis deux ou trois mois seulement, 
alors que d’autres sont en fin d’études dans l’Ensemble 
Chorégraphique. Cet événement a été mis en place 
avec Cheryl Therrien, professeure au Conservatoire et 
danseuse de la Merce Cunningham Dance Company de 
1993 à 2003. Nous y avons d’ailleurs dansé ensemble. 
Elle est chargée de toute la coordination du projet et 
est répétitrice sur toute la manifestation. Nous avons 
échangé sur la structure, sur ce que nous pouvions 
imaginer, pour quel type de danse. Forcément, nous 
allons devoir démultiplier certains extraits et jouer 
avec des questions d’échelle. Avoir 120 danseurs au 
plateau sera, par exemple, l’occasion de revoir l’adage 
décuplé d’Un jour ou deux, qui a été créé en 1973 pour 
le Ballet de l’Opéra national de Paris. 

Quand on regarde du Merce Cunningham de nos jours, 
on perçoit peut-être davantage sa filiation avec le 
classique qu’il y a vingt ou trente ans… Qu’en pensez-
vous ?
C.A. : Avec Merce Cunningham, la filiation avec le 
classique est d’autant plus perceptible qu’il en utilise le 
vocabulaire, il le manie, il le tord, il le complexifie. Il le 
décontextualise d’une danse créée pour l’aristocratie 
française et encore palpable aujourd’hui. D’ailleurs, il 
ne disait jamais « arabesque » ou « attitude ». Il disait : 
« lève ta jambe droite derrière et tendss-la ». Ce qui 
est une façon de se déconnecter de cet héritage : 
conserver le code physique, sans les codes culturels. 

Vous êtes le directeur des Études chorégraphiques 
du Conservatoire de Paris, mais vous êtes aussi un 
ancien danseur de la compagnie Cunningham. Cela 
a-t-il influé sur l’organisation de cet événement ?
 C.A. : Bien sûr, on m’attend assez facilement sur 
un événement Cunningham. Or je ne tenais pas à 
me positionner personnellement par rapport à ma 
carrière. Mais 2019 est le centenaire de la naissance 
de Merce Cunningham et le Conservatoire a sa propre 
histoire avec le chorégraphe. Jacques Garnier, et par 
la suite Quentin Rouiller, ont instauré la technique 

Cunningham, et ont ainsi invité la danse contemporaine 
au Conservatoire de Paris. Depuis les années 1990, cette 
histoire n’a jamais cessé. Susan Alexander puis Cheryl 
Therrien ont continué à l’enseigner aux classiques 
comme aux contemporains, depuis 30 ans. 

À titre personnel, qu’est-ce que Merce Cunningham 
vous a apporté ?
C.A. : Il ne demandait pas d’interprétation, ni des 
choses prédéterminées. Il nous laissait une très 
grande autonomie. Cela m’a donc apporté une grande 
liberté. Il m’a forcé à m’interroger dans les meilleurs 
moments, à me positionner sur ce qu’il nous avait 
donné, qui était plutôt un squelette de mouvement 
qu’une gestuelle. Et cela, je ne l’ai jamais rencontré 
par la suite, avec aucun chorégraphe. Avec Merce 
Cunningham, c’était à nous de nous emparer de la 
chorégraphie en fonction de notre maturité, de ce 
que nous voulions tenter. Ce qui donnait des choses 
fantastiques, par exemple avec Frédéric Gaffner – qui 
s’appelle désormais Foofwa d’Imobilité –, qui avait 
un potentiel physique inouï, lui permettant d’essayer 
toutes sortes de choses que Merce Cunningham n’aurait 
pas imaginées. Il avait cette humilité étonnante de ne 
pas vouloir envisager les mouvements à notre place. 
De nous offrir un contexte, une structure qu’il avait 
développés par ordinateur. Mais il nous laissait libres 
de nous en saisir, cela nous appartenait. C’est très 
beau et très difficile à transmettre au-delà de lui. Il 
avait cette autorité pour le faire. 

Comment transmettre l’héritage de Merce 
Cunningham aux élèves du Conservatoire de Paris 
aujourd’hui ?
C.A. : Nous transmettons les fondamentaux de la 
technique de manière très pragmatique. Je disais 
beaucoup, quand je l’enseignais, qu’une des forces 
de cette technique, c’est sa structure immuable que 
l’on suive un cours à Bombay, à Saint-Nazaire ou à 
New York. Les fameux exercices de dos sont une sorte 
de charpente, la technique s’ancre beaucoup sur eux. 
Merce Cunningham les a mis au point et développés. 
Ils participent d’une certaine forme de virtuosité 
dans l’isolation des parties du corps, et créent une 
indépendance, par exemple des bras et des jambes, 
contrairement à la danse classique. Ensuite, il n’est plus 
possible d’enseigner cette technique comme il y a vingt 
ans, quand il était vivant et qu’une compagnie dansait 
ses œuvres. Les élèves pouvaient alors s’en emparer 
comme d’une opportunité d’insertion professionnelle. 
Aujourd’hui, la technique est transmise à des 
danseurs, qui ne seront jamais des danseurs de Merce 
Cunningham. Cela leur servira dans la pluralité de leur 
future carrière. Selon moi, cette technique est encore 

très pertinente aujourd’hui, en termes de placement, 
de disponibilité. Elle donne une grande liberté, parce 
qu’elle est peu marquée par un style. Même si ses 
chorégraphies ou sa technique sont reconnaissables 
entre toutes, il n’y a pas des ports de tête spécifiques 
ou des positions de bras, de mains particulières. Il y 
a des exercices caractéristiques, mais qui pourraient 
être en lien avec le travail de Rudolf Laban ou de 
William Forsythe. Elle permet de s’appuyer sur un 
cadre et de développer des compétences. Comme 
pour les danseurs classiques, elle a un vocabulaire mais 
traité de manière tellement différente qu’elle ouvre 
un champ de possibilités énorme. Cette complexité, 
cette difficulté physique et mentale, est intrinsèque à 
la technique, mais elle est aussi sa richesse, sa force 
à l’infini.

Allez-vous travailler avec les musiciens ?
C.A. : Non, nous les rencontrons le jour de la générale. 
Je suis très heureux d’initier cette collaboration entre la 
danse et la musique, dans l’esprit de ce qu’ont inventé 
John Cage et Merce Cunningham, pour ouvrir un champ 
des possibles qui ne peut être qu’émancipateur pour 
tous. Soixante-dix ans plus tard, ce que ces deux 
grandes figures ont imaginé n’est toujours pas ancré 
dans les consciences, mais c’est ce qui continue à 
rendre la chose très contemporaine. 

Qu’est-ce qui reste le plus actuel chez Merce 
Cunningham ?
C.A. : La danse de Merce Cunningham peut créer, si on 
réussit à y entrer, un état profondément contemplatif 
et apaisant. C’est ce qui pour moi aujourd’hui rend le 
travail de Merce Cunningham si précieux, alors que 
nous vivons dans une époque où l’on veut aller vite. 
C’est ce moment précis que j’aime dans ses œuvres, 
celui où, au bout de trois minutes, on commence à 
lâcher, à regarder, et découvrir des choses avec des 
yeux qui relèvent presque de l’enfance, des choses 
que l’on n’a jamais vues, même sur des pièces que 
l’on connaît.
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La dame au chignon 
Bénédicte Pesle (1927-2018)

Elle était toujours très étonnée d’être reconnue au 
théâtre ou au musée. Un jour, quelqu’un lui a dit : 
« C’est le chignon. » Ça l’a fait rire.

Collectionneuse, éminence grise, visionnaire… On ne 
connaissait pas toujours le nom de Bénédicte Pesle, 
faute de titre ou de fonction à lui associer. Elle a fait 
découvrir des artistes qui ont métamorphosé la danse, 
le théâtre et la musique en France et au-delà. Pour les 
États-Unis, elle est le maillon manquant dans l’histoire 
de ces inventeurs, qui s’est écrite grâce à l’Europe.

Collectionneuse, elle finançait souvent par la vente 
d’œuvres « qu’on accroche au mur » l’art vivant qui la 
passionnait. Éminence grise, elle a influé sur l’avenir 
d’une génération artistique et sur une politique cultu-
relle. Visionnaire, son enthousiasme fondateur pour le 
génie d’un homme lui a fait inventer un métier, et non 
une carrière, un métier toujours au service de… Elle a 
rêvé la trajectoire de Merce Cunningham et œuvré à sa 
réalisation. Elle a ensuite fait profiter de sa méthode 
au courant venu des États-Unis dans les années 1960 
et 1970 : Robert Wilson, Trisha Brown, Yvonne Rainer, 
Twyla Tharp, Steve Reich, Philip Glass, Richard Fore-
man, Meredith Monk, Lucinda Childs, Stuart Sherman, 
Robert Ashley, Douglas Dunn… Autant d’autres his-
toires dans la malle aux trésors de Bénédicte Pesle.
 
Neuvième dans une fratrie de onze enfants, elle choi-
sit d’être bibliothécaire après ses études. En 1952, elle 
a 25 ans. Grâce à un oncle et une tante américains, 
mécènes passionnés d’art, elle séjourne un an à Bos-
ton où elle travaille dans une librairie. Ayant croisé 
chez des amis Merce Cunningham et John Cage, elle 
va voir les débuts à New York de leur toute jeune 
compagnie. C’est une révélation qui structure défi-
nitivement sa vie.
De retour à Paris, à La Hune notamment, rayon des 

livres d’art, elle convainc un premier cercle infor-
mel – contacts de Cage et Cunningham, famille, 
proches – qui agit entre relations publiques et recherche 
de mécènes.

En 1964, la Merce Cunningham Dance Company monte 
une première tournée mondiale, facilitée par la pré-
sence de John Cage et Robert Rauschenberg. Elle est 
invitée à Paris par le Théâtre de l’Est parisien sur l’in-
tervention de Françoise et Dominique Dupuy et Béné-
dicte Pesle « remplit la salle avec des artistes » de la 
galerie Iolas qu’elle dirige alors. « Il y avait Marcel 
Duchamp et sa femme Teeny, Max Ernst, Miro, Nikki 
de Saint-Phalle, Tinguely… C’était un petit milieu. Il 
n’y avait pas grand monde qui pouvait apprécier. »
Merce Cunningham se rappelle les tomates, les cris 
d’animaux et une Bénédicte réjouie qui décrète : « Main-
tenant Merce, nous allons préparer la prochaine fois. » 
Flairant dans les Maisons de la culture récemment 
créées des territoires à conquérir, elle lui demande 
s’il souhaite aller en province aussi, pas seulement à 
Paris. Il répond sans hésiter : « En province aussi. » 
On connaît la suite.

La rencontre de Bénédicte Pesle avec Michel Guy illustre 
à la fois son style et celui d’une époque : comme on 
lui a signalé ce « jeune homme intéressant », elle le 
cherche dans le bottin et prend rendez-vous « pour lui 
parler de Merce Cunningham ». C’est le début d’une 
complicité qui dure jusqu’à la mort de Michel Guy. 

Elle participe aux réunions qui conduiront à la créa-
tion du Festival d’Automne à Paris ou du Centre Pom-
pidou, mais elle préfère garder son indépendance. 
De la galerie Iolas (qui ferme en 1978), elle agit toutes 
ces années en femme orchestre pour la compagnie 
Cunningham – des premiers contacts jusqu’aux spec-
tacles à Paris et en tournée, des montages financiers ou 
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techniques à la traduction des interviews, des répéti-
tions qu’elle suit systématiquement au repérage de res-
taurants macrobiotiques ouverts tard le soir… En 1971, 
elle fonde Art service, devenu Art service International.

Elle se définit une fois pour toutes comme « secré-
taire d’artistes », à leur service.
Elle occupe bientôt une fonction double pour la com-
pagnie Cunningham : elle la représente en Europe 
et siège à son conseil d’administration à New York. 
Elle découvre d’autres manières de procéder qu’elle 
adapte au contexte français.
Européenne avant l’heure, elle trouve des complices 
de sa trempe d’Amsterdam à Londres et à Berlin.
En France, avec ses compères Igor Eisner – M. Danse 
avant la lettre au ministère de la culture –, Philippe 
Tiry – fondateur de l’ONDA – et Michel Guy, elle est 
impliquée, souvent à la source, dans des politiques 
culturelles qui sont devenues pratique courante : dif-
fusion, décentralisation, mutualisation, résidences de 
création, co-productions… Elle joue un rôle considé-
rable sur l’évolution de la danse française, facilitant ou 
suggérant les voyages et les rencontres à New York. 
Dans les années 1980, elle s’engage pour Bagouet, 
Verret, Diverrès, Système Castafiore, Susan Buirge, 
ainsi que Chopinot, Découflé…

On n’a pas idée de la quantité de travail nécessaire 
pour aboutir à une représentation, les mois de négo-
ciations téléphoniques, la préparation méticuleuse, 
l’accompagnement de la tournée.
On n’a pas idée du nombre d’artistes qui ont recher-

ché l’attention de Bénédicte Pesle. Même si elle ne 
pouvait s’engager, elle les recevait ou répondait à 
leur courrier.
Infatigable et perfectionniste, elle a toujours su s’en-
tourer d’une équipe de néophytes polyvalents qui se 
formaient à son école. 

Elle traversait si souvent l’Atlantique – pour une réu-
nion, une création, une répétition même – qu’on la 
prenait pour une Américaine. Elle allait chaque soir 
au spectacle – que ce soit à l’Opéra ou à Genevilliers.
Elle voyait toutes les expositions intéressantes, ici ou 
ailleurs. Elle en organisait aussi. Elle avait un don pour 
organiser des fêtes, des dîners ou des villégiatures. 
Est-ce pour son expertise en arts visuels, son élé-
gance sobre, son rayonnement, son intelligence de 
l’époque ou sa double culture qu’on l’a parfois com-
parée à Gertrude Stein ?

Sachant que trois de ses dix frères et sœurs avaient 
choisi les ordres, on pourrait aussi enquêter du côté 
de la spiritualité du présent, qu’elle partageait impli-
citement avec John Cage et Merce Cunningham.
Elle était autoritaire, humble, rêveuse, bienveillante, 
drôle, directe, diplomate, clairvoyante. Toutes ses 
facettes et les diverses avenues de son action donnent 
le tournis.

C’était quelqu’un. C’était Bénédicte Pesle. 

Denise Luccioni, juin 2019

Les chorégraphes 

Petter Jacobsson
Né à Stockholm, Petter Jacobsson poursuit ses études 
à l’École du Ballet Royal de Suède. Il est diplômé de 
l’Académie Vaganova à Saint Petersbourg en 1982. 
Danseur Étoile au Sadler’s Wells Royal Ballet à Londres 
de 1984 à 1993, il voyage à travers le monde aussi 
bien en dansant les grands rôles classiques, qu’en se 
produisant en tant qu’artiste invité avec des compa-
gnies internationales. En 1993, il s’installe à New York 
où il commence une carrière de danseur indépendant 
en travaillant avec Twyla Tharp, Merce Cunningham 
au sein de son Repertory Group, Irene Hultman et 
Deborah Hay. 

Thomas Caley
Le chorégraphe/danseur Thomas Caley est né aux 
Etats-Unis. En 1992, il reçoit une licence en Beaux-Arts 
au Purchase College de New York. Entre 1994 et 2000, 
il travaille en tant que premier danseur avec la Merce 
Cunningham Dance Company. En 2000, il s’installe à 
Stockholm afin de poursuivre sa collaboration avec 
Petter Jacobsson et débute une carrière de danseur 
freelance en Europe. Il a ainsi travaillé en France avec 
Boris Charmatz pour le projet flip book. Depuis 2011, 
Thomas Caley est coordinateur de recherche au CCN – 
Ballet de Lorraine. 

Au milieu des années 1990, Petter Jacobsson et 
Thomas Caley commencent à travailler comme équipe 
créative, en chorégraphiant des pièces pour Martha@
Mother, le Joyce Soho à New York et l’Opéra Royal 
de Suède à Stockholm. En 2011, Petter Jacobsson 
prend la direction du CCN – Ballet de Lorraine avec 
Thomas Caley. 

Miguel Guttierez
Performeur de la scène new-yorkaise, Miguel Gutierrez 
est aussi chorégraphe, interprète, musicien et auteur. 
La voix est pour lui un mouvement et le corps un vec-
teur d’émotions et d’idées. Installé à Brooklyn, depuis 
2001, il alterne projets solos, performances et œuvres 
collectives. Leur style, toujours explosif, mélange les 
genres et déjoue les conventions. En parallèle, il col-
labore avec Jenny Holzer pour une performance au 
Boston ICA, intervient au Metropolitan Museum of 
Art lors de l’exposition Regarding Warhol ; réalise la 
chorégraphie et danse dans les clips de Diane Cluck, 
Holcombe Waller et Le Tigre ; il chante avec Anto-
ny and the Johnsons, Nick Hallett, My Robot Friend, 
Justin Vivian Bond et Holcombe Waller ; il compose 
la musique originale de ses spectacles et autoproduit 
un album. 

Alessandro Sciarroni
Formé aux arts plastiques et riche d’une longue ex-
périence de performeur, Alessandro Sciarroni éla-
bore depuis 2007 des pièces situées au confluent 
du spectacle vivant et de l’art contemporain. S’ap-
puyant sur une base conceptuelle pour prendre une 
forme extrêmement organique, souvent aux limites 
de la résistance physique des interprètes, son travail 
se caractérise par sa rigueur, sa cohérence et son 
intensité. Impliqué dans divers projets et réseaux ar-
tistiques internationaux, Alessandro Sciarroni est invité 
régulièrement à présenter ses créations à travers le 
monde, notamment au CENTQUATRE-PARIS, dont il 
est artiste associé.
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The Royal Ballet
Le Royal Ballet est un lieu de référence dans la vie 
culturelle londonnienne, ainsi qu’une force motrice 
pour le développement de l’art chorégraphique. Sous 
la direction de Kevin O’Hare, la tradition et l’héritage 
s’allient à l’innovation, la créativité, l’exigence et 
l’excellence dans tous les corps de métiers. Engagée 
sur le terrain du digital et de l’éducation, la compagnie 
développe un important programme de tournées 
internationales. Le répertoire du Royal Ballet propose 
une traversée des grands classiques du XIXe siècle, en 
passant par l’héritage singulier des œuvres de Frederick 
Ashton (chorégraphe à l’origine de la création du 
ballet) et Kenneth MacMillan (chorégraphe principal 
du ballet dès 1965), jusqu’aux travaux récents de Wayne 
McGregor (chorégraphe en résidence), Christopher 
Wheeldon (artiste associé) et Liam Scarlett (artiste 
en résidence). 
Parallèlement aux commandes et projets chorégra-
phiques du Royal Ballet Studio, la compagnie entre-
tient également une relation étroite avec l’École du 
Royal Ballet, afin de continuer à se renouveler et à 
surprendre. 

Opera Ballet Vlaanderen 
Fondé en 1969 par la chorégraphe et danseuse Jeanne 
Brabants, l’Opera Ballet Vlaanderen (Ballet de Fland 
mpensé aux Laurence Olivier Awards, par le prix du 
« meilleur spectacle de danse ». En 2013, la compagnie 
reçoit le prix de la « meilleure compagnie étrangère » 
aux Critic’s Circle National Dance Awards 2012, pour 
Artifact de William Forsythe. Le spectacle figure en 
tête de la liste des meilleurs spectacles de danse de 
l’année 2012, selon Time Out magazine. 
La compagnie est composée de 45 danseurs. Ses 
productions se jouent aux Opéras d’Anvers de Gent, 
ainsi qu’en tournée. 

Les interprètes 

CCN – Ballet de Lorraine
Dirigé depuis juillet 2011 par Petter Jacobsson, le Centre 
Chorégraphique National – Ballet de Lorraine est 
dédié aux écritures chorégraphiques contemporaines 
depuis l’obtention du label de CCN en 1999.
Depuis 2011, Petter Jacobsson et Thomas Caley ont 
chorégraphié ensemble pour la compagnie : Untitled 
Partner #3, Performing Performing, Relâche, Armide, 
Discofoot, L’Envers, Record of ancient things, Happening 
Birthday. Leur projet pour le CCN convie une grande 
variété de talents artistiques venus du monde entier. 
Chaque créateur invité participe au questionnement 
actif d’un thème spécifique : La saison de La (2012/13), 
Tête à tête à têtes (2013/14), Live (2014/15), Folk + 
Danse = (R)évolution (2015/16), Des plaisirs inconnus 
(2016/17) et 50 ans ! (2017/18). Pour assurer une forme 
d’art vivant et non fixe, ils continuent leurs recherches 
à travers des installations comme pour le Musée d’Art 
Moderne à Paris, le Centre Pompidou-Metz, ou l’initiative 
originale que sont les LAB-BLA-BAL, consistant en 
une série d’expérimentations open house art, d’ateliers 
et de discussions donnés au centre chorégraphique.
Le CCN est pensé comme le lieu de tous les possibles 
en matière de recherche, d’expérimentation et de 
création artistiques. Il se veut une plate-forme ouverte 
aux différentes disciplines, un espace de rencontres 
des multiples visions de la danse d’aujourd’hui. Le 
CCN – Ballet de Lorraine, et ses vingt-six danseurs, 
forment ainsi l’une des compagnies chorégraphiques 
contemporaines de création et de répertoire les 
plus importantes d’Europe, présentant des œuvres 
marquantes de chorégraphes majeurs.

Ballet de l’Opéra de Lyon
Dès son arrivée en 1969 à la tète de l’« Opéra Nouveau 
de Lyon », Louis Erlo donne à la danse une place de 
choix. Pour la première fois, en dehors de Paris, une 
maison d’Opéra accorde à sa compagnie de ballet des 
soirées entières consacrées à la danse. Françoise Adret, 
à partir de 1985, donne à la compagnie une tournure 
résolument plurielle et une dimension nationale et 
internationale, en constituant un répertoire sur un 
double spectre : les grands chorégraphes internationaux 
encore peu demandés, (Jiří Kylián, Nacho Duato ou 
William Forsythe) et la chance donnée à la « jeune 
danse française » (Mathilde Monnier, Maryse Delente, 
Angelin Preljocaj)… En 1985, la Cendrillon de Maguy 
Marin fait faire le tour du monde à la compagnie, avec 
trois tournées aux États-Unis la seule année 1987… Trois 
ans plus tard, le Ballet de l’Opéra de Lyon récidive en 
créant la relecture de Roméo et Juliette par Angelin 
Prejlocaj. Nouveau défi (c’est, pour le chorégraphe, sa 
première commande d’importance), et nouvelle pièce 
mémorable. Les dés étaient jetés… En 1991, Yourgos 
Loukos, alors maître de ballet-directeur, succède à 
Françoise Adret et continue d’étendre cette palette 
« chorégraphique ». Aujourd’hui, la compagnie compte 
à son répertoire 117 œuvres dont plus de la moitié 
sont des créations. Parmi les chorégraphes invités à 
travailler à Lyon, les pionniers de la nouvelle danse 
française – Mathilde Monnier, Jean-Claude Gallotta, 
Alain Buffard, Rachid Ouramdane –, les ténors de 
la modern dance américaine – Trisha Brown, Merce 
Cunningham, Lucinda Childs –, de l’énergie post-
classique de William Forsythe, ou Benjamin Millepied 
et de la « next wave » comme Otto Ramstad. Mais 
aussi Anne Teresa De Keersmaeker, Mats Ek, Jiří Kylián, 
Ohad Naharin, Emanuel Gat, Alessandro Sciarroni, 
Marina Mascarell…
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Conservatoire national 
supérieur de musique  
et de danse de Paris 
Le Conservatoire national supérieur de musique 
et de danse de Paris est le premier établissement 
public français de transmission des arts musicaux et 
chorégraphiques. On y dispense aussi un enseignement 
de haut niveau dans les disciplines théoriques 
(musicologie, choréologie) et techniques (métiers 
du son) qui s’y rattachent.
Depuis sa création en 1795 afin de former les musiciens 
de la jeune République, le Conservatoire cultive une 
tradition d’excellence, enrichie au cours de son histoire 
par les apports successifs des différentes personnalités, 
élèves et professeurs, qui s’y côtoient.
Le Conservatoire s’inscrit dans son temps grâce à 
une politique ambitieuse de création, de recherche et 
d’ouverture aux publics à travers une riche program-
mation de concerts, spectacles de danse, conférences, 
cours publics et colloques gratuits et ouverts à tous. 
Le Conservatoire trouve ainsi naturellement sa place 
dans l’archipel formé avec la Philharmonie de Paris, la 
Cité de la Musique, La Villette et le CND, où création, 
interprétation, recherche et transmission se mêlent 
pour constituer un ensemble unique en Europe. 

Dance On
La compagnie Dance On a été fondée en 2014 à 
l’initiative du bureau Diehl + Ritter à Berlin, pour 
célébrer l’excellence de danseurs âgés de plus de 40 
ans, notamment Christopher Roman et Jone San Martin, 
anciens danseurs de William Forsythe. La troupe est 
aujourd’hui dirigée par Ty Boomershine, longtemps 
danseur puis assistant de la chorégraphe Lucinda 
Childs. Il fallait des danseurs expérimentés comme 
eux, rompus à l’improvisation, capables de prendre 
des décisions sur scène pour interpréter Paris Story, 
une œuvre complexe de vingt minutes, créée en 1963, 
une open form comme l’appelait Merce Cunningham, 
où l’ordre et la durée de chacune des dix-huit sections 
de danse sont soumis à l’aléatoire d’un tirage au sort 
et laissent aux danseurs une certaine liberté dans les 
entrées et sorties ainsi que dans les directions. 

Ballet de l’Opéra 
national de Paris
Le Ballet de l’Opéra national de Paris, berceau de 
la danse classique, maintient, depuis plus de trois 
siècles, une tradition d’excellence, bâtie sur la préser-
vation de son répertoire et l’ouverture à la création. 
Les principes et les codes de la technique chorégra-
phique, importés d’Italie par la Reine Catherine de 
Médicis au XVIe siècle, furent patiemment modelés 
et affinés dans les ballets de cour, puis sous le règne 
de Louis XIV. Le Roi-Soleil, soucieux de faire du style 
noble un véritable art de la scène, fonda l’Académie 
royale de danse en 1661, puis l’Académie d’opéra en 
1669 qui devient l’Académie royale de musique en 
1672 (nom initial de l’Opéra de Paris), avec en son 
sein la première troupe de danseurs professionnels 
d’Europe. Depuis, le Ballet de l’Opéra n’a cessé de 
poursuivre son développement. Aujourd’hui, il reste un 
foyer d’art vivant. Son répertoire est vaste : références 
romantiques (Taglioni, Coralli, Perrot, redécouverts 
grâce à Lacotte) et grands ballets classiques de Petipa 
remontés par Noureev, œuvres des Ballets Russes de 
Diaghilev, chorégraphies modernes (Graham), ballets 
néoclassiques (Ashton, Balanchine, Lifar, MacMillan, 
Petit, Robbins, Neumeier, Cranko) et contemporains 
(Bausch, Béjart, Carlson, Cunningham, Ek, Forsythe, 
Keersmaeker, Kylián), sans oublier de nombreuses 
commandes auprès d’artistes invités (Lock, McGregor, 
Pite, Preljocaj, Waltz). La Compagnie est composée de 
154 danseurs, issus en majorité de l’École de danse, 
dirigée aujourd’hui par Élisabeth Platel. La moyenne 
d’âge – autour de 25 ans – en fait l’une des plus jeunes 
compagnies actuelles. En août 2016, Aurélie Dupont 
est nommée Directrice de la Danse du Ballet de l’Opéra 
national de Paris. 

Ballet Rambert
Le Ballet Rambert est une compagnie de danse 
contemporaine à rayonnement international. Ses 
créations sont présentées à Londres et tournent en 
Angleterre et de par le monde. 
Parmi ses collaborations les plus récentes, figurent des 
chorégraphes de renom international : Kim Brandstrup, 
Aletta Collins, Ben Duke, Sharon Eyal, Shobana 
Jeyasingh et Benoit Swan Pouffer. Parallèlement à 
la création de nouvelles œuvres chorégraphiques, la 
compagnie perpétue l’héritage des grands maîtres 
de la danse, et présente les travaux fondateurs de 
chorégraphes tels que Lloyd Newson, Rafael Bonachela, 
Christopher Bruce, Lucinda Childs, Wayne McGregor 
et Hofesh Shechter.
Formés à la danse classique et contemporaine, les 
danseurs du Ballet Rambert sont reconnus de par 
le monde. Le répertoire de la compagnie compose 
une collection singulière d’œuvres nouvelles et histo-
riques, il est porté par le plus haut degré d’exigence 
à tous les niveaux de production, et s’associe, quand 
les conditions le permettent, aux interprétations mu-
sicales de l’Orchestre Rambert. 
Avec ses quatre-vingt-dix années d’histoire et de 
création, le Ballet Rambert est la plus ancienne 
compagnie de danse d’Angleterre. Établie à Londres, 
en plein cœur de South Bank, la compagnie développe 
des projets d’action culturelle en lien avec le quartier, 
ainsi qu’à l’échelle nationale, avec un vaste programme 
de cours et d’ateliers.
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BalletBoyz
Le BalletBoyz a été fondé à Londres en l’an 2000 
par Michael Nunn et Billy Trevitt, deux ex-danseurs 
du Royal Ballet qui ont mis leur formation classique 
au service d’une danse contemporaine exigeante. Ils 
ont longtemps dansé en duo, s’associant avec des 
chorégraphes aussi différents que William Forsythe, 
Akram Khan, Michael Clarke, Matthew Bourne ou en-
core Russel Maliphant qui avait composé, pour eux 
et Sylvie Guillem, le superbe trio Broken Fall créé au 
Royal Ballet en 2003.
Après plusieurs expériences, le duo s’est investi da-
vantage dans la pédagogie et a réinventé l’esprit de 
leur compagnie. Devenue exclusivement masculine, 
celle-ci compte désormais une dizaine de jeunes 
danseurs entièrement formés par eux. Toujours très 
présents sur la scène de la danse contemporaine, Nunn 
et Trevitt participaient en avril dernier, à l’événement 
Night of 100 Solos qui célébrait, au Barbican Centre de 
Londres, le centième anniversaire de la naissance de 
Cunningham, en dansant avec éclat Solo, une pièce 
que le chorégraphe a créée entre 1973 et 1975, et 
recomposée en duo pour l’occasion.

John Scott Dance
Créée en 1991 par le chorégraphe irlandais John Scott 
et installée à Dublin, la John Scott Dance se consacre 
principalement aux créations de son fondateur mais 
invite également des chorégraphes contemporains 
comme Kyle Abraham, John Jasperse ou Sarah Rudner. 
Après sa rencontre avec Merce Cunningham en 1997, 
Scott a entamé une collaboration avec d’anciens 
danseurs de la Merce Cunningham Dance Company, 
ensuite avec le Cunningham Trust pour remonter de 
petites pièces rares comme Totem Ancestor et le solo 
de Second Hand.
Kevin Coquelard, l’interprète de Totem Ancestor et 
Ashley Chen, l’interprète du solo de Second Hand, 
ancien danseur de Merce Cunningham et chorégraphe, 
dansent régulièrement avec la John Scott Dance, et 
récemment dans Inventions, la dernière création de 
Scott.

Soirée vidéo-danse 
Merce Cunningham
En 1994, Merce Cunningham cite la vidéo-danse parmi 
les quatre grandes découvertes de sa carrière. Cette 
projection de courts-métrages se penche sur l’influence 
du chorégraphe dans le domaine de la chorégraphie 
créée spécifiquement pour la caméra. Née sa volonté de 
rompre avec les codes de déplacements dans l’espace, 
ainsi qu’avec la façon dont le spectateur visionne la 
danse, l’arrivée de la vidéo analogique a signalé une 
nouvelle ère de création à l’écran. 
Il est rare de voir projeté les court-métrages du choré-
graphe américain sur grand écran, cette soirée unique 
est l’occasion de découvrir son travail en collaboration 
avec des réalisateurs proches, de revoir les danseurs 
de sa compagnie. Parmi ses nombreuses créations 
pour la caméra : Blue Studio avec Merce Cunningham 
en solo, Deli Commedia feront partie du programme 
spécialement composé pour ce Centenaire.
Cette soirée est proposée par le Festival International 
de Vidéo-Danse de Bourgogne et la Briqueterie-CDCN.

Jeudi 12 décembre – 20h30
La Briqueterie – Vitry-sur-Seine
Tarif unique 6€
Réservation : 01 46 86 70 70 / reservation@alabriqueterie

Revue Repères
Réédition de la revue Repères, cahier de danse, nu-
méro « Merce Cunningham et la danse en France »
L’importance de Merce Cunningham dans l’histoire 
de la danse est universellement reconnue : remise 
en cause du lien musique-danse, de l’utilisation tradi-
tionnelle de l’espace scénique, développement d’une 
technique que des centaines de danseurs ont travail-
lée, recours à l’aléatoire… Comment d’autres artistes 
se saisissent-ils de ces recherches ? Que retient-on 
de Cunningham, qu’en ignore-t-on, et pourquoi ?Il 
s’agit donc ici d’interroger l’esthétique et la démarche 
de Merce Cunningham, mais aussi, dans un même 
mouvement, les désirs et projets des danseurs qui 
travaillent en France aujourd’hui.

Textes de Sylviane Pagès, Bénédicte Pesle, Denise Luccioni, Patrick 
Harlay, Isabelle Marteau, Cheryl Terrien, Jean Pomarès, Julia Cima, 
Anne-Karine Lescop, Ashley Chen
Prix : 7€
En vente à la Briqueterie au 01 46 86 17 61 et auprès des librairies 
partenaires. Version électronique sur cairn.info

Warm Up Sessions

Le Festival d’Automne à Paris est heureux de s’as-
socier à Lafayette Anticipations pour trois Warm Up 
Sessions cet automne.
Curatées par Madeleine Planeix-Crocker, les Warm Up 
Sessions débutent par un échauffement proposé par 
le ou la danseur·se ou le collectif invité et est suivi par 
une discussion sur des sujets alliant mouvements du 
corps et de la société. Avec ce programme, Lafayette 
Anticipations souhaite associer l’effort du corps et 
l’effervescence de l’esprit. 

Merce Cunningham / CCN – Ballet de Lorraine 
Samedi 7 décembre 13h30-15h / Théâtre Paul Éluard de Bezons
Avec Joris Perez, artiste chorégraphique et référent des actions 
de sensibilisation du CCN – Ballet de Lorraine
Réservation : publics@tpebezons.fr / 01 34 10 20 20

Merce Cunningham / Ballet de l’Opéra de Lyon
Dimanche 15 décembre 16h-17h30 / Lafayette Anticipations
Avec deux danseur·se·s du Ballet de l’Opéra de Lyon
Entrée libre 
Réservation : mediation@lafayetteanticipations.com
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1  Le CENTQUATRE-PARIS
2  CND Centre national de la danse
3  ��Chaillot – Théâtre national de la Danse 
4  �Conservatoire national supérieur  

de musique et de danse de Paris
5  ���La Briqueterie – Centre de développement 

chorégraphique national du Val-de-Marne
6  Lafayette Anticipations 
7  �Maison de la musique de Nanterre,  

Scène conventionnée

8  �MC93 – Maison de la Culture  
de Seine-Saint-Denis

9  ���Points communs, nouvelle scène nationale 
Cergy-Pontoise / Val d’Oise, Théâtre des Louvrais

10  Théâtre du Beauvaisis – Scène Nationale
11  Théâtre du Châtelet
12  Théâtre Paul Éluard / Bezons
13  �Théâtre de la Ville – Espace Cardin
14  La Villette – Grande Halle
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Partenaires du Portrait

Le CENTQUATRE-PARIS
5, rue Curial 75019 Paris
01 53 35 50 00 
104.fr

CND Centre national de la danse
1, rue Victor Hugo 93500 Pantin
01 41 83 98 98 
cnd.fr 

Chaillot – Théâtre national 
de la Danse
1, place du Trocadéro 75116 Paris 
01 53 65 30 00 
theatre-chaillot.fr

Conservatoire national supérieur 
de musique et de danse de Paris
209, avenue Jean-Jaurès  
75019 Paris
01 40 40 45 45
conservatoiredeparis.fr

La Briqueterie 
Centre de développement  
chorégraphique national  
du Val-de-Marne
17, rue Robert Degert 
94407 Vitry-sur-Seine
01 46 86 17 61
alabriqueterie.com

Lafayette Anticipations /  
Fondation d’entreprise  
Galeries Lafayette 
9, rue du Plâtre 75004 Paris
01 57 40 64 17 
lafayetteanticipations.com

Maison de la musique de Nanterre, 
Scène conventionnée
8, rue des Anciennes-Mairies 
92000 Nanterre
01 41 37 94 21 
maisondelamusique.eu

MC93 – Maison de la Culture 
de Seine-Saint-Denis
9, boulevard Lénine  
93000 Bobigny
01 41 60 72 72 
mc93.com 

Points communs
Nouvelle scène nationale 
Cergy-Pontoise / Val d’Oise
Théâtre des Louvrais
Place de la Paix 95300 Pontoise
01 34 20 14 14 
points-communs.com

Théâtre du Beauvaisis 
Scène Nationale
40, rue Vinot Préfontaine 
60007 Beauvais
03 44 06 08 20 
theatredubeauvaisis.com

Théâtre du Châtelet
1, place du Châtelet 75001 Paris
chatelet.com 

Théâtre Paul Éluard
162, rue Maurice-Berteaux 
95870 Bezons 
01 34 10 20 20 
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