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Accueil (https://www.anousparis.fr/) » A.Ecouter (https://www.anousparis.fr/a-ecouter/) » Le Festival d’Automne,
un festival pluridisciplinaire

Le Festival d’Automne, un
festival pluridisciplinaire
Depuis 1972, le Festival d’Automne (https://www.festival-automne.com/) rayonne sur Paris et
en fait un événement incontournable. De septembre à décembre, ce sont 50 manifestations
pluridisciplinaires (théâtre, musique, danse, arts plastiques et cinéma) d’artistes
internationaux, dans 45 lieux partenaires : Centre Pompidou, Odéon, Théâtre de Gennevilliers,
La Villette… A Nous Paris vous présente l’essentiel et se hâte de parcourir la capitale aux
couleurs de l’automne.

 

Festival d’Automne – Arts Plastiques &
Performance

Romain Salomon (https://www.anousparis.fr/author/romain-salomon/)
il y a 1 jour

Tomás Saraceno, Singapour © Studio Tomás Saraceno, 2015

 

Le Festival d’Automne consacre une partie de sa programmation aux arts plastiques et à la
performance dans trois lieux partenaires : les Beaux-Arts de Paris
(https://www.beauxartsparis.fr/fr/), le Palais de Tokyo (https://www.anousparis.fr/lieu/palais-
de-tokyo/)et le CentQuatre (https://www.anousparis.fr/lieu/centquatre-paris/). Exposée à la
dernière Biennale de Lyon (http://www.biennaledelyon.com/mondes-flottants/les-
artistes/nairy-baghramian.html), Nairy Baghramian (https://www.festival-
automne.com/edition-2018/nairy-baghramian) présente Maintainers, une nouvelle série qui
questionne la sculpture traditionnelle et explore l’héritage de l’histoire de l’art. Dans la série
des cartes blanches données à un artiste par le Palais de Tokyo, c’est au tour deTomás
Saraceno (https://www.festival-automne.com/edition-2018/tomas-saraceno-arachno-
concerts)avec On air d’investir l’ensemble des espaces d’expositions. Entre art, science et
architecture il propose d’explorer l’univers. Pour le Festival d’Automne, trois soirées arachno-
concerts font dialoguer araignées et musiciens. Wali Raad (https://www.festival-
automne.com/edition-2018/walid-raad-les-louvres-andor-kicking-the-dead)participe à
nouveau au festival avec Les Louvres and/or Kicking the Dead. L’artiste incarne le médiateur et
guide les visiteurs à travers son exposition. Entre fiction et réalité, il raconte son parcours de la
Belgique auLouvre Abu Dhabi (https://www.louvre.fr/louvre-abu-dhabi)en passant par New
York (https://www.anousparis.fr/a-illeurs/6-bonnes-adresses-voyage-new-york/).

Programme Arts Plastiques (https://www.festival-automne.com/edition-2018?filter-
discipline=7&filter-month=&filter-portrait=)
Programme Arts Plastiques & Performance (https://www.festival-automne.com/edition-2018?
filter-discipline=3&filter-month=&filter-portrait=)

	 	

(https://www.festival-automne.com/edition-2018/toshiki-okada-pratthana-a-portrait-of-
possession) auCentre Pompidou (https://www.anousparis.fr/lieu/centre-pompidou/), preuve
de sa relation privilégiée avec le Japon depuis de nombreuses années. 

Programme Théâtre (https://www.festival-automne.com/edition-2018?filter-discipline=5&filter-
month=&filter-portrait=)

 

Festival d’Automne – Danse

Noé Soulier © Pierre Ricci

 

Pour les danseurs et chorégraphes Saburo Teshigawara, Noé Soulier et Lia Rodrigues, le
Festival d’Automne est comme une deuxième maison. Tous les trois sur la scène duThéâtre
National de Chaillot (https://www.anousparis.fr/lieu/theatre-national-de-la-danse-chaillot/),
c’est l’occasion pour eux de revenir sur des pièces récentes ou tout juste terminées.Saburo
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Festival d’Automne – Danse

Noé Soulier © Pierre Ricci

 

Pour les danseurs et chorégraphes Saburo Teshigawara, Noé Soulier et Lia Rodrigues, le
Festival d’Automne est comme une deuxième maison. Tous les trois sur la scène duThéâtre
National de Chaillot (https://www.anousparis.fr/lieu/theatre-national-de-la-danse-chaillot/),
c’est l’occasion pour eux de revenir sur des pièces récentes ou tout juste terminées.Saburo	 	
Teshigawara (https://www.festival-automne.com/edition-2018/saburo-teshigawara-the-idiot)
et la danseuse Rihoko Sato interprètent le roman L’idiot de Dostoïevski et remplacent le texte
par le mouvement. Avec Les Vagues, Noé Soulier (https://www.festival-automne.com/edition-
2018/noe-soulier-from-within-titre-provisoire)continue son exploration du geste et sa valeur
intrinsèque. Quant àLia Rodrigues (https://www.festival-automne.com/edition-2018/lia-
rodrigues-furia-titre-provisoire), elle étudie avec ses 10 danseurs ce que signifie un groupe en
tant que masse, individu, corps social, etc. Pour Takao Kawaguchi et Ola Maciejewska c’est une
première. Sur la scène duThéâtre de la Ville (https://www.anousparis.fr/lieu/theatre-de-la-
ville/), Takao Kawaguchi (https://www.festival-automne.com/edition-2018/takao-kawaguchi-
about-kazuo-ohno) reproduit de manière exacte les pas du danseur Kazuo Ohno inventeur du
butô avec Tatsumi Hijikata. Ola Maciejewska (https://www.festival-automne.com/edition-
2018/ola-maciejewska-dance-concert)fait vivre son Dance Concert avec un des premiers
instruments de musique électronique, le thérémine.   

Programme Danse (https://www.festival-automne.com/edition-2018?filter-discipline=4&filter-
month=&filter-portrait=)

 

Festival d’Automne – Musique
Ensemble Mosaïk / Enno Poppe (debout, deuxième à gauche) © Sandra Schuck

 

La Philharmonie de Paris (https://www.anousparis.fr/lieu/philharmonie-de-paris/), leThéâtre
des Abbesses (https://www.anousparis.fr/lieu/theatre-des-abbesses/)et le Théâtre des
Bouffes du Nord (https://www.anousparis.fr/lieu/theatre-des-bouffes-du-nord/) s’associent
au Festival d’Automne pour sa programmation musicale. Pièce historique, création sonore,
musique électronique, le festival ne s’acoquine pas avec un seul genre. La pièce Inori
de Karlheinz Stockhausen (https://www.festival-automne.com/edition-2018/karlheinz-
stockhausen)composée en 1973/1974 est rejouée par l’Orchestre de l’Académie du Festival de
Lucerne (https://www.lucernefestival.ch/fr/lucerne-festival-orchestra/lorchestre). Inori qui en
langue japonaise signifie la prière, l’invocation ou l’adoration se constitue d’un grand orchestre
mais également d’un danseur dont les gestes sont empreints de la culture religieuse. Avec
David Christoffel (https://www.festival-automne.com/edition-2018/david-christoffel-
invitation-a-david-christoffel) compositeur, poète et créateur radiophonique, partez à la
rencontre de la poésie et de la musique avec de nombreux invités. Enno Poppe
(https://www.festival-automne.com/edition-2018/enno-poppe-rundfunk)convoque les esprits
de la musique électronique des années 60/70.

Programme Musique (https://www.festival-automne.com/edition-2018?filter-
discipline=1&filter-month=&filter-portrait=)
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Les	Inrockuptibles	–	31	octobre	2018	
	

Les lnrockuptib es - 31 Odobre 2018

Emportés par la houle
lnspirée du roman de Virginia Woolf, Les Vagues est la création la plus maîtrisée

de NOÉ SoULIER. ll y explore les flux et reflux mémoriels des mouvements.

ILEST BEAUCOUP QUESTION DE
MÉMorRE DANS "LEs vaGUEs":
cclle du corps blen sûr,tout âutâm
que celles que I'on s iNenle. Ainsi,
lnc nnjsLe inierpelc lc public
.n né.1,mânrùnc scntence exriâiie
dc l'ouvràge élonrme de vjrginiâ Woolt
Un tersomagc cntcnd nous conier
unc hisLoiic. Q! clle nritd'enfancc,
de marlâge ou dc nn't. V.âie ou fau$c.
'lbut cecl a eisté tuisqu'onl'a
d:ùsé. on L'a l!. Mnis seùl Le sDcctatclr
en garde lc solvcnir âu tnal.

Atec ccnc cho.égràphle, ]a phs
àbourlc dc so. {!uvre,Noé Sollier
s'emploic don. à suggérer unc gcstuelle
dâns un va-et-vienl consrant au flateâu.
Comc un re$âc du mouvcment.
Ce dernic. pâ.,ilânimé d'unc lbrce
de propulsior propre. Les inr.rp.ètes
sauicni à pieds joinls dans la dânse,
s'éroDcnr de leùr lroprc âltonomie,
s'allorselt à l'âvanr scènc foùr.onsr.lter
l'étcndùe du .hemln parcouru. Dàns
un duo ou jâmbes ei bras tennemêlem.
Noé Soulier élabore unc torne incomuc,
à la 1ôis monsmeusc crpoérique.

I)lus tùd, le iemps d !n $lo, ce sera unc
énumérâûon - sncncieùse, mâis â\ec forcc
gestes d'éÉts du co.ps. tlne main portéc
au .{Èû, ù dc$ous de pied lrôt1dt lc sol
pùticipûi dc cc dé.èClenûr des sens
Alec .ome pNry\me cene séquencc
dms ùe pérombre aù ùllms de
dùce pary avec lechno Lids cnfin dÔlnîés.

P1iée autdt qû€ dépliée,
la cho!égraphic de Noé Soûlie.
erplore dans &r rdr&cr un roraùr de ieu
d'ùne rarc ]tbc.fé. fécriiure corporelle
esinéaùnoins sertie dans !D écrnr
musical.lln collâboranr alcc lcs deux
lerc!$ioùnistes de l'enscmbLe lcùs,
Tom Dc Cock et GeÛir Nulens. Soulier
Ûourc le rt'ihme comc lâ sructu.e de
sa piècc l,.ésents sans jamai5 s'avenLurer
a! dclà de leu* llgnes d'insÛùmenrs,
lcs musiciens ùéent !D parsage sotore
d'!nc nrc.oyàble forcc visuelle.
Caress,nte ôu percutanre, cefte pàrdtion
à l,quelle le chorégratle a pà.ticipé,
clnalise âlors L'éDqsie des dànseurs sans

Noé Souler cst passé pà. l'écoli'dc
danse comemporai.e I'.4.R.T.S. er a

aussi éludié la pbilosophie. Lr rasr$
seiâiLcome ic ponrt de jônclion
de ces .leur larcou.s En une polgnéc
de pièces, il a ré!$i à développei
une g.âmairc c. mouvetett.
Rûnû'ing, Fdiû et g6ts or Mû"ldaent
9r,?o,r!r,û, cn témoignenl. Mis
à pànPd/orrlrs,lt vu comc un
point dc slspeùsn)n dâns cetic rccherche
.horéeEphique âvec son mùséc
éphémèrc, lc tra!,il de Noé Sollicr
inteÛogc la dânse et ses Ûaccs.
L Âd]dMæ ds ,,ràr,r, riire révélateur,
éiaii aux I'eux du chorégralhc
un cxcrc,ce de sLlle ? - à 'dé.alass
,rl,ùler"autour du lansâgc clrssùue.
Daùs /?i rar,A, il e$ cnco.c questiôn
dc déc,ler cete penséc cno.égrâphique
féco.de quj estlâ siemc. Uù lân.e.
dc gcstes come unclaElrrc de plâisiJ.

Lés Vâgue Con.eption Noé SoL er,
.l',l4 31 17nôvembre daôE lê.âdre
du Fest va dAutomôê de P.ris,Chêilot
Théâtre natiônâ da â dênse, parsXVl';
es la et 19 dé.embre,Théâtre Gêrôô.e,
Tôu ô!se; es:19 et 20 mêrs, Opérâ de Li e
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OPÉRA BASTILLE / PALAIS GARNIER /  
CHOR. RUDOLF NOUREEV /  
CHOR. JOHN NEUMEIER

Deux ballets  
pour les fêtes

Dès le mois de novembre et pour toute la 
période des fêtes de fin d’année, le Ballet 
de l’Opéra national de Paris propose 
deux ballets narratifs, Cendrillon et  
La Dame aux camélias.

Mon premier est une transposition signée Rudolf 
Noureev du conte de Perrault dans les studios 
d’Hollywood, années 30. Cendrillon se réfugie 
dans ses rêves où elle retrouve Charlot et King 
Kong, ses deux sœurs rêvent de décrocher le 
rôle de leurs rêves et la fée-marraine n’est autre 
qu’un producteur en quête de jeunes talents. 
Dans une magnifique limousine citrouille, le voilà 
qui l’entraîne sur les lieux d’un tournage où elle 
rencontre l’acteur-vedette… Mon deuxième est 
beaucoup plus sombre. Il s’agit de l’adaptation 
du célèbre roman d’Alexandre Dumas fils, dans 
lequel Marguerite Gautier, célèbre courtisane 
parisienne s’éprend d’Armand Duval. Le père 
de celui-ci oblige la jeune femme à rompre pour 
ne pas faire d’ombre à l’honneur de la famille. 
Ce drame psychologique, porté à la scène 
au théâtre et à l’opéra (La Traviata) prend une 
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Deux danseurs sur la banquise dans une fable écolo.

Mirages, les âmes boréales
THÉÂTRE DE CHÂTILLON / FERME DE BEL ÉBAT / THÉÂTRE DE LA PASSERELLE… /  
CHOR. CHRISTIAN ET FRANÇOIS BEN AÏM

Christian et François Ben Aïm explorent une terre lointaine dans 
une vision fantastique et plastique de la nature, pour mieux parler 
du monde contemporain.

Les précédentes pièces des frères Ben 
Aïm mettaient l’être humain au cœur de la 
réflexion chorégraphique, à travers un groupe 
d’hommes comme dans Brûlent nos cœurs 
insoumis, ou par des solos et des présences 
fortes, comme dans Peuplé, dépeuplé ou 
le projet des Instantanés. Aujourd’hui, cette 
nouvelle création aborde aussi la question 
de la nature. C’est dans un environnement 
d’images, de lumières et de sons que les cho-
régraphes plantent le décor de leur pièce. Au 
cœur du Grand Nord, l’igloo devient même un 
des personnages principaux, refuge de deux 
danseurs qui vivent au rythme de la nature et 
des éléments. 

Paysages lointains, questionnements 
de proximité

Déjà avec La Forêt ébouriffée, les choré-
graphes avaient littéralement transporté le 
jeune public dans un univers en transforma-
tion, faisant de la dimension visuelle une parte-
naire pour la danse. Leur Mirages, visibles dès 
5 ans, poussent plus avant l’exploration. Com-
ment raconter les étendues glaciales, l’immen-
sité de l’Arctique, et la place de l’homme dans 
cette beauté!? Sous la forme d’une fable phi-
losophique, où la fonte inéluctable de l’igloo 
devient un enjeu qui dépasse toute vision fan-

tasmée, fantastique ou onirique, le spectacle 
déploie son propos autour de la question de 
l’empreinte de l’homme sur la nature. 

Nathalie Yokel

Théâtre de Châtillon, 3 rue Sadi-Carnot,  
92320 Châtillon. Les 8 et 9 novembre 2018 à 
10h et 14h, le 10 à 18h. Tél. 01 55 48 06 90.  
Ferme de Bel-Ébat, 1 place de Bel-Ebat, 78280 
Guyancourt. Les 22 et 23 novembre 2018 à 
9h45 et 14h15, le 24 à 18h. Tél. 01 30 48 33 44.  
Théâtre de la Passerelle, 16 av. de la 
République, 91120 Palaiseau. Le 9 décembre 
2018 à 17h, le 10 à 10h. Tél. 01 69 31 56 20. 
Puis au festival Ad hoc au Volcan du Havre, 
au Théâtre André Malraux de Chevilly-Larue, 
à l’ECAM du Kremlin-Bicêtre, au Centre des 
Arts d’Enghien, au Prisme à Élancourt, au 
Tangram d’Evreux-Louviers, au Festival À pas 
contés de Dijon, au Théâtre de la Coupe 
d’Or de Rochefort, au Centre culturel Marc 
Sangnier de Mont-Saint-Aignan, au Théâtre 
des Bergeries de Noisy-le-Sec, au Stereolux 
de Nantes, au Théâtre 71 de Malakoff, à 
la Machinerie de Vénissieux, au Lux de 
Valence, à Théâtres en Dracénie, au Trident 
de Cherbourg, au Théâtre de Villefranche, à 
Fontenay-en-scènes.

dimension romantique et tragique dans ce 
ballet chorégraphié par John Neumeier, sur la 
musique de Chopin.

Agnès Izrine

Cendrillon, Opéra Bastille, place de la Bastille, 
75012 Paris. Du 26 novembre au 2 janvier.  
2h50 avec 2 entractes.  
La Dame aux camélias, Opéra Garnier,  
place de l’Opéra, 75009. Du 30 novembre  
au 3 janvier. Durée : 3h00 avec 2 entractes.  
Tél. 08 92 89 90 90.

INSTANCES
FESTIVAL DE DANSE

15 > 21 NOV. 2018
LUC SANOU

SERGE AIMÉ COULIBALY / ROKIA TRAORÉ /
FELWINE SARR
TATIANA JULIEN

MARINA MASCARELL
PERE FAURA

MARCOS MORAU
HAFIZ DHAOU / AÏCHA M’BAREK

ALBAN RICHARD / ARNAUD REBOTINI  
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Cendrillon, une chorégraphie de Rudolf Noureev.
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tout trouvé pour Slyde, artiste pluridiscipli-
naire qui ose le mélange entre danse, magie, 
mime et maniement de canne, dont il a fait un 
art à part entière appelé Lyr’x.

Nathalie Yokel

Maison de la Musique de Nanterre –  
Maison Daniel Féry, 10-14 bd Jules-Mansart, 
92000 Nanterre. Les 30 novembre et  
1er décembre 2018 à 20h30. Tél. 01 41 37 94 21. 

Les Vagues
CHAILLOT - THÉÂTRE NATIONAL DE LA DANSE / CHOR. NOÉ SOULIER

Jeune chorégraphe brillant, Noé Soulier présente à Chaillot  
Les Vagues, sa nouvelle création.

De pièce en pièce Noé Soulier, un des choré-
graphes les plus doués et inventifs de sa géné-
ration, affine sa gestuelle singulière et ses pro-
cédés de composition. Dans Removing, créé 
en 2015, il utilisait des mouvements pratiques 
comme frapper, éviter, lancer, en les détournant 
de leur but habituel ou en les interrompant. Il les 
déclinait en de multiples unissons ou contre-
points, créant ainsi conjointement une impres-
sion de familiarité et d’étrangeté fascinante. 
L’année suivante, avec Faits et gestes, il ajoutait 
à ces actions des séquences chorégraphiques 
abstraites et des gestes porteurs de sens, sug-
gestifs. Les six danseurs, dont Noé Soulier lui-
même, improvisaient, dans les séquences de 
groupe, à partir des phrases écrites.

Une recherche formelle  
provoquant l’émotion

Il poursuit et approfondit aujourd’hui cette 
recherche dans un nouvel opus intitulé Les 
Vagues. Là encore, il a demandé à ses cinq 
interprètes d’improviser à partir de phrases 
et de règles d’interaction préétablies, mais 

locaux de Rosas, la compagnie d’Anne Teresa 
de Keersmaeker, partagent la scène avec les 
danseurs. Noé Soulier, qui a étudié le clavecin, 
a composé la musique percussive avec eux 
en même temps qu’il créait la chorégraphie. 
Pour en régler la rythmique, il s’est appuyé 
sur la langue de Virginia Woolf et de son livre 
The Waves (Les Vagues). Il dit apprécier sa 
musicalité particulière autant que la senso-
rialité qui affleure de son écriture. À travers 
ses explorations formelles, c’est l’émotion, le 
sensible, que l’artiste associé au CND depuis 
2014 convoque et provoque. «!Il ne s’agit pas 
de faire un mouvement qui rappelle explicite-
ment tel ou tel événement, mais de construire 
des gestes qui par leurs aspérités sont à même 
d’activer notre mémoire corporelle avec 

Requiem pour L. d’Alain Platel et Fabrizio Cassol

Requiem pour L.
CHAILLOT - THÉÂTRE NATIONAL DE LA DANSE / CHOR. ALAIN PLATEL 

Quatorze musiciens de plusieurs continents se rencontrent autour 
du Requiem de Mozart. Ils reconstruisent ce Requiem en 
fusionnant leurs influences musicales personnelles avec du jazz, 
de l’opéra et de la musique africaine populaire. 

Requiem pour L. réunit de nouveau Fabrizio 
Cassol et Alain Platel, un duo de choc à qui 
l’on doit déjà Coup fatal, un spectacle qui 
mâtinait rumba et airs baroques, mais aussi 
VSPRS ou Pitié!! On l’aura compris, le premier 
est musicien, compositeur et fondateur du 
groupe de jazz Aka Moon, le second est le 
chorégraphe fondateur des Ballets C. de la B. 
Cette fois, ils s’attaquent au Requiem et pas 
n’importe lequel, celui de Mozart. De la par-
tition mythique, on connaît l’inachèvement 
dû à la mort du compositeur. D’où l’idée de 
combler les «!trous!» du manuscrit original par 
une véritable musique intercontinentale, avec 

des apports de chanteurs d’Afrique du Sud, un 
haute-contre d’origine brésilienne, des cho-
ristes des deux Congo (RDC et Congo Braz-
zaville), un accordéoniste, un batteur, deux 
guitaristes pour la plupart déjà présents dans 
Coup fatal, notamment l’exceptionnel Rodri-
guez Vangama, et bien sûr un trio de chan-
teurs lyriques occidentaux. 

La mort en face
On y entend les paroles du Requiem en latin, 
mais aussi en kilari, en lingala, en swahili, avec 
çà et là une pincée de tshiluba ou de kikongo. 
Alain Platel, quant à lui, organise les corps 

MAISON DE LA MUSIQUE DE NANTERRE – 
MAISON DANIEL FÉRY / HIP HOP

Premières scènes 
hip hop

Un programme très intense que 
ces Premières scènes!: deux jours 
de découvertes avec de jeunes 
chorégraphes, entourés de valeurs sûres.

C’est déjà la quatrième édition de ce temps 
fort dédié aux jeunes pousses de la danse 
hip hop. Si Ousmane Sy et Philippe Almeida 
font figures de vieux routards habitués de 
lieux – l’un vient avec ses Queen Blood quand 
l’autre propose en Substance une expérience 
immersive –, ils ne cachent pas pour autant 
le talent de la nouvelle génération. Celle-ci 
s’exprime dans l’amitié sublimée entre Colline 
Aubry et Camille Simon et leur duo Du’elles, 
dans le solo «!chaussé!» de Sandrine Monar 
(Shoes me), ou dans la figure de Chaplin. Le 
comédien et cinéaste s’avère en effet un sujet 

dans une cérémonie de deuil qui embrasserait 
deux visions différentes de la mort, l’une très 
occidentale dans la douleur et la contrition, 
l’autre très vivante, liée à d’autres formes de 
spiritualité. Elle représente la mort, collec-
tive, individuelle, dans sa radicalité définitive. 
D’où la référence dans la scénographie aux 
stèles du mémorial de l’Holocauste à Berlin, 
et un film, projeté en fond de scène, qui nous 
montre L. à ses derniers instants. Bien sûr, il ne 
s’agit en aucun cas d’un macabre voyeurisme, 
mais d’une forme d’adieu et d’hommage très 
pudique. La chorégraphie est minimaliste, 
c’est de la dentelle qui entrelace regards et 
présence, puissance et absence, et si elle 
nous incite au recueillement, elle force aussi 
la joie de rituels funéraires très festifs. Au fond, 
le chorégraphe donne corps aux notes mozar-
tiennes et invente au passage une nouvelle 
forme de représentation de la musique et de 
la danse.

Agnès Izrine

Chaillot – Théâtre national de la Danse,  
1 place du Trocadéro, 75116 Paris. Du 21 au  
24 nov. Mer. 21 à 20h30, jeu 22 à 19h45,  
ven 23 à 20h30, sam 24 à 15h30.  
Tél. 01 53 65 30 00. Durée : 1h40.

le résultat est cette fois précisément fixé 
avant les représentations. Deux musiciens 
de l’Ensemble Ictus, groupe installé dans les 

toutes ses ramifications physiques et psycho-
logiques!»,  écrit-il. Une raison supplémentaire 
de courir découvrir cette nouvelle pièce qui 
promet d’être captivante.

Delphine Baffour

Chaillot - Théâtre National de la Danse,  
1 place du Trocadéro, 75016 Paris.  
Le 14 novembre à 19h45, les 15, 16 novembre  
à 20h30 et le 17 novembre à 15h30.  
Tél. 01 53 65 30 00. Durée : 1h. 
Également les 18 et 19 décembre au Théâtre 
Garonne, Toulouse, les 1er et 2 février au 
Kaaitheater, Bruxelles, les 19 et 20 mars 
à l’Opéra de Lille, le 25 avril au Théâtre 
d’Orléans, le 10 mai au Theater Freiburg.

Femmes puissantes, les Queen Blood selon  
Ousmane Sy
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Les Vagues de Noé Soulier
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Les Vagues
CHAILLOT - THÉÂTRE NATIONAL DE LA DANSE / CHOR. NOÉ SOULIER

Jeune chorégraphe brillant, Noé Soulier présente à Chaillot  
Les Vagues, sa nouvelle création.

De pièce en pièce Noé Soulier, un des choré-
graphes les plus doués et inventifs de sa géné-
ration, affine sa gestuelle singulière et ses pro-
cédés de composition. Dans Removing, créé 
en 2015, il utilisait des mouvements pratiques 
comme frapper, éviter, lancer, en les détournant 
de leur but habituel ou en les interrompant. Il les 
déclinait en de multiples unissons ou contre-
points, créant ainsi conjointement une impres-
sion de familiarité et d’étrangeté fascinante. 
L’année suivante, avec Faits et gestes, il ajoutait 
à ces actions des séquences chorégraphiques 
abstraites et des gestes porteurs de sens, sug-
gestifs. Les six danseurs, dont Noé Soulier lui-
même, improvisaient, dans les séquences de 
groupe, à partir des phrases écrites.

Une recherche formelle  
provoquant l’émotion

Il poursuit et approfondit aujourd’hui cette 
recherche dans un nouvel opus intitulé Les 
Vagues. Là encore, il a demandé à ses cinq 
interprètes d’improviser à partir de phrases 
et de règles d’interaction préétablies, mais 

locaux de Rosas, la compagnie d’Anne Teresa 
de Keersmaeker, partagent la scène avec les 
danseurs. Noé Soulier, qui a étudié le clavecin, 
a composé la musique percussive avec eux 
en même temps qu’il créait la chorégraphie. 
Pour en régler la rythmique, il s’est appuyé 
sur la langue de Virginia Woolf et de son livre 
The Waves (Les Vagues). Il dit apprécier sa 
musicalité particulière autant que la senso-
rialité qui affleure de son écriture. À travers 
ses explorations formelles, c’est l’émotion, le 
sensible, que l’artiste associé au CND depuis 
2014 convoque et provoque. «!Il ne s’agit pas 
de faire un mouvement qui rappelle explicite-
ment tel ou tel événement, mais de construire 
des gestes qui par leurs aspérités sont à même 
d’activer notre mémoire corporelle avec 

le résultat est cette fois précisément fixé 
avant les représentations. Deux musiciens 
de l’Ensemble Ictus, groupe installé dans les 

toutes ses ramifications physiques et psycho-
logiques!»,  écrit-il. Une raison supplémentaire 
de courir découvrir cette nouvelle pièce qui 
promet d’être captivante.

Delphine Baffour

Chaillot - Théâtre National de la Danse,  
1 place du Trocadéro, 75016 Paris.  
Le 14 novembre à 19h45, les 15, 16 novembre  
à 20h30 et le 17 novembre à 15h30.  
Tél. 01 53 65 30 00. Durée : 1h. 
Également les 18 et 19 décembre au Théâtre 
Garonne, Toulouse, les 1er et 2 février au 
Kaaitheater, Bruxelles, les 19 et 20 mars 
à l’Opéra de Lille, le 25 avril au Théâtre 
d’Orléans, le 10 mai au Theater Freiburg.
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IL NOUS FAUDRA CEPENDANT DÉFENDRE DES

REGARDS

LES NŒUDS DE LA PENSÉE
— par Timothée Gaydon —

Script moderne, Noé Soulier se pro-
pose d'ajouter des addenda au cha-
pitre « Musique/danse » du grand 

livre de l'histoire des arts. Partant d'un 
présupposé relativement simple, il pré-
sente l'idée d'une création conjointe de 
la musique et de la danse afi n d'échapper 
aux interrogations insolubles concernant 
le rapport des deux arts entre eux. Aussi 
le spectateur lira-t-il avec sagacité les 
parallèles entre phrases musicales et 
« phrases de mouvements » comme les 
appelle lui-même Noé Soulier. De fait, le 
substrat théorique permet de porter un 
regard diff érent sur le déroulement de 
la pièce, et yeux et oreilles prévenus dis-
cernent savamment ses articulations et 
ses composantes. Voir revient à glaner au 
milieu des champs maritimes les indices 
d'une réitération et d'un retour, obsé-
quieusement. Cependant « Les Vagues », 
œuvre de la pensée avant tout, peine à 
convaincre sur le plateau et l'acuité au-
ditive et visuelle dont il faut faire sans 
cesse montre évide plus encore la poésie 
des mouvements. Alors même que Noé 
Soulier appelle de ses vœux une fantas-
magorie qui naîtrait de gestes simple-
ment esquissés, à poursuivre en notre «Lorsque la pluie ne venait 

pas et que les sauterelles 
arrivaient, nous chantions. 

Cette chanson liée à l'enfance m'ha-
bite encore.  » Ce souvenir que nous 
livre Bouchra Ouizguen résume bien 
son spectacle «  Jerada  » (sauterelles 
en marocain) : toute la liberté de l’en-
fance, ici marocaine, mais qui pourrait 
être d’ailleurs, accompagnée de ce 
« profond désir d'envol » des êtres trop 
à l’étroit dans un seul pays. Pour cette 
pièce, la chorégraphe collabore avec la 
compagnie nationale norvégienne de 
danse contemporaine Carte Blanche, 
comme pour affi  rmer universelle cette 

envie de liberté, présente dans les 
danses de l’enfance. La rencontre 
avec les danseurs se fait sans heurt, 
bien que dans des styles diff érents 
– une sorte de légèreté dans les pas 
de ces derniers –, les corps s'har-
monisant parfaitement au rythme 
de la musique chaude et puissante 
d’inspiration soufi e du groupe Dakka 
Marrakchia Baba’s Band, jouée tout 
au long du spectacle. De ce mélange 
de sons, de mouvements circulaires, 
de souffl  es courts et de cris, émane 
une ambiance de transe profonde, 
un état d’excitation semblable à celui 
de l’enfance  ; ces «  jours d’enfance 

CHORÉGRAPHIE DE L'ENFANCE
— par André Farache —

LES VAGUES
CHORÉGRAPHIE NOÉ SOULIER

CHAILLOT - THÉÂTRE NATIONAL DE LA DANSE
 (18 et 19 décembre au Théâtre Garonne, Toulouse)

Voilà une proposition exemplaire 
de la diffi  culté du passage au 
plateau d’idées pourtant exal-

tantes sur le papier. Maxime Kurvers est 
avant tout un chercheur ; il fouille avec 
minutie et dénude avec délicatesse 
les artifi ces de la scène pour tenter 
d’en extraire la moelle primordiale. 
Nourri par une famille d’artistes et de 
penseurs dont il se revendique – K.M. 
Grüber, Peter Handke, Guy Debord –, 
il œuvre pour un théâtre anti-specta-
culaire, réduit à la simple relation de 
l’acteur avec un public ; « Ce soir, on ne 
donne pas au théâtre ce qui lui revient. 

Ce soir, vous n’en aurez pas pour votre 
argent. Vous ne pourrez pas satisfaire 
votre soif de voir.  » Comme l’aff ec-
tionne Marie-José Malis, directrice de 
la Commune – Centre dramatique na-
tional où Maxime Kurvers est associé, 
la salle reste longtemps en lumière, 
cassant là encore un des codes tradi-
tionnels de la représentation. Pariant 
uniquement sur la capacité d’empa-
thie et la transmission de l’émotion, 
l’acteur entre en scène, portant sur lui 
les costumes accumulés de toute une 
vie, et raconte une histoire de notre 
patrimoine commun. Un conteur qui 

«!Dans sa nouvelle création, Noé Soulier revient à une interprétation du geste 
de l’intérieur, et propose un labyrinthe perceptif et mémoriel fait de mouve-

ments suspendus, travaillé par le rythme des percussions. !»

ŒUVRES DIFFICILES. LA MISSION DU THÉÂTRE 

JERADA

BELTRÃO DÉPLACE LES FRONTIÈRES
— par Pierre Fort —

dont le mystère ne s’est pas encore 
éclairci  »  et auxquels il faut pouvoir 
repenser « pour écrire un seul vers » 
affi  rmait Rilke, ou pour dédier une 
pièce aux sauterelles semble dire la 
chorégraphe du sud. En convoquant 
«  le cercle et la course comme mou-
vements primaires, archaïques  », 
symboles d’un infi ni à la fois intérieur 
et « hors-soi », Bouchra Ouizguen 
propose une chorégraphie de l’en-
fance,  un voyage initiatique vers ces 
temps d’insouciance, une sorte de 
transe poétique qui commence dans 
l'étourdissement du déplacement 
circulaire d’un seul danseur, pirouet-

tant sans cesse pendant près de vingt 
minutes, se poursuit avec des choré-
graphies semblant improvisées faites 
de trajectoires croisées aux rythmes 
changeants, et se termine lorsque les 
masques tombent à l’image de cette 
montagne de vêtements dissimulant 
totalement un danseur avant de fi nir 
éparpillés au sol, dans un fi nal in-
tense. « Jerada » ou l’art de tourner 
en rond : rajeunissant.

Juste l’os, le nerf, le muscle. Pas de 
pathos, pas de gras, pas de sirop. Une 
ligne de lumière sur le plateau à cour et 

c’est presque tout. Ça glisse lentement, ça 
se contorsionne, ça se renverse en arrière, 
ça se fi ge dans l’obscurité radieuse au son 
des vibrations tranquilles du subwoofer. 
Deux danseurs. Puis trois, puis quatre. Pa-
ralysie, freezes, frémissement des mains… 
Placée juste derrière nous, une lycéenne en 
sortie scolaire s’inquiète déjà à voix haute : 
« C’est de la danse, ça ? » Moyennant une 
hyper-sophistication austère, loin des cli-
chés festifs et rassurants du hip-hop mains-
tream, la proposition de Bruno Beltrão 
s’aff ranchit de tout récit identifi able, de 
toute progression logique et procède par 
ruptures, par tableaux discontinus. Bientôt 
vont jaillir, avec une élasticité étonnante, 
comme des chats endiablés qui bondissent 
de partout, les dix danseurs enchaînant 
fi gures et coupoles. C’est la brusque dé-
tente du muscle, la beauté allurée et dras-
tique du mouvement. Le spectacle semble 
n'avoir vraiment commencé que dans ce 
déploiement soudain d’énergie entêtée 
et de virtuosité incontestable. Il y aurait 
presque, dans cette martialité fl uide et 
électrique, dans cette maestria fauve et 
virile, une forme de douceur : serait-elle due 
aux shorts longs et amples que portent les 
danseurs, qui leur donnent, en mouvement, 
une silhouette ailée et papillonnante ? Par-

INOAH
CHORÉGRAPHIE BRUNO BELTRÃO 

LE 104

CHORÉGRAPHIE BOUCHRA OUIZGUEN / CENTRE POMPIDOU

CE SOIR, VOUS N’EN AUREZ PAS POUR VOTRE ARGENT
— par Marie Sorbier —

compte sur sa voix et les expressions 
de son visage pour faire revivre l’ins-
tant historique que l’on considère 
comme la naissance de la tragédie. 
Nous voilà donc au temps d’Eschyle 
avec les 17 000 spectateurs venus 
passer la journée au théâtre pour 
commenter bruyamment la tétralogie 
du poète. Une fois les off randes sur 
l’autel, Julien Geff roy se lance, humble 
et investi, dans cette conférence non 
dénuée d’humour avec comme souci 
permanent de générer des sensations 
dans les imaginaires en présence tout 
en se laissant soudain submerger par 

le tragique destin des Perses décimés 
par l’armée athénienne. Les morts 
par milliers déclencheront chez notre 
messager du soir des sanglots plein 
la voix tombant alors dans l’emphase 
d’une pleureuse professionnelle. Si 
l’intention est claire et les moyens 
pour y parvenir cohérents, le concept 
ne franchit pas la barrière de l’intel-
lect et c’est avec une certaine dis-
tance que l’on assiste à ce récit, ni 
tout à fait exclus ni tout à fait happés.

LA NAISSANCE DE LA TRAGÉDIE

«!À partir de la figure du migrant, ce damné de notre temps, Bruno Beltrão 
signe une composition chorégraphique complexe et contrastée. »

fois, lorsque le silence s’installe, on entend, 
sur le sol, le seul bruit des sneakers, atten-
drissant comme l’empreinte humble et 
fragile de l’eff ort vigoureux. Partant des 
propositions faites par les danseurs lors 
d’improvisations, le chorégraphe brésilien 
est en quête d’une grammaire neuve, d’un 
vocabulaire inordinaire du geste. « Inoah », 
nom du lieu de résidence où s'est créé le 
spectacle, cherche à évoquer la longue 
marche des migrants. Beltrão n’est pas sûr 
de la validité de son propos : « Comment le 
hip-hop peut-il contribuer à une meilleure 
compréhension du monde dans lequel nous 
vivons ? C’est peut-être une question trop 
vaste, certainement, sachant que je n’ai pas 
d’avenir particulier en tête. Il faut cependant 
croire en quelque chose pour pouvoir créer 
des œuvres, même si cela soulève toujours 
des doutes. » Sa seule certitude réside sans 
doute dans la foi en une énonciation inédite 
et pure, faisant éclater les limites. Il s’agit 
pour lui de faire muter l’espace, de le mé-
tamorphoser radicalement, de s’en emparer 
avec une détermination et une rage in-
domptées que rien n’apaise. Cela vaut bien 
tous les discours sur les migrants. A la fi n du 
spectacle, une camarade s’enquiert auprès 
de la lycéenne : « Alors, ça t’a plu ? - Ouais, 
ça a allé… » Oui, Bruno Beltrão déplace les 
frontières. Y compris celles qui existent 
dans le public du 104.

MISE EN SCÈNE MAXIME KURVERS! / LA COMMUNE (AUBERVILLIERS) JUSQU'AU 5 DÉCEMBRE

« Maxime Kurvers propose un retour à la genèse de l’art théâtral pour mieux rendre compte des
conditions minimales qui le rendent possible. »

for intérieur, la performance entérine la 
défection de cet idéal et paraît mal to-
lérer les divagations de l'âme. Quand les 
vagues semblent, à juste titre, la méta-
phore idéale du geste chorégraphique 
– les deux entités partageant la même 
reprise d'une force vive, implacable, 
immodérée, la même vitalité mordante – 
parce que la danse est aussi  intraitable 
que les rouleaux qui frappent obstiné-
ment le sable pour baver d'écume, on se 
retrouve démuni devant le ton policé du 
propos et sa délicatesse parfois un brin 
irritante. Il ne reste, en outre, que peu de 
choses de la suavité du texte de Virginia 
Woolf, de ses phrases qui menacent de 
chavirer dans un océan doux-amer et 
font tambouriner nos tempes et battre 
notre cœur plus vite – celles des « broken 
words » comme l'auteure l'écrit elle-
même – si ce n'est la venue au devant de 
la scène de trois solistes, qui, fugitive-
ment, et baignés d'une lumière blanche, 
saisissent la langue rêche, mouillée et 
tiède de l'auteure et la dansent. Les mots 
glissent alors sur le corps et pour cer-
tains s'arrêtent sur un repli de la peau, ce 
dépôt fragile, rêvé apaise alors les gestes 
manqués.

«!  Dans "Jerada", aux rythmes de l’exaltée Dakka Marrakchia, quatorze danseurs tournoient, pris de vertiges.!»

Festival d’Automne

Festival d’Automne

Festival d’Automne
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IL NOUS FAUDRA CEPENDANT DÉFENDRE DES

REGARDS

LES NŒUDS DE LA PENSÉE
— par Timothée Gaydon —

Script moderne, Noé Soulier se pro-
pose d'ajouter des addenda au cha-
pitre « Musique/danse » du grand 

livre de l'histoire des arts. Partant d'un 
présupposé relativement simple, il pré-
sente l'idée d'une création conjointe de 
la musique et de la danse afi n d'échapper 
aux interrogations insolubles concernant 
le rapport des deux arts entre eux. Aussi 
le spectateur lira-t-il avec sagacité les 
parallèles entre phrases musicales et 
« phrases de mouvements » comme les 
appelle lui-même Noé Soulier. De fait, le 
substrat théorique permet de porter un 
regard diff érent sur le déroulement de 
la pièce, et yeux et oreilles prévenus dis-
cernent savamment ses articulations et 
ses composantes. Voir revient à glaner au 
milieu des champs maritimes les indices 
d'une réitération et d'un retour, obsé-
quieusement. Cependant « Les Vagues », 
œuvre de la pensée avant tout, peine à 
convaincre sur le plateau et l'acuité au-
ditive et visuelle dont il faut faire sans 
cesse montre évide plus encore la poésie 
des mouvements. Alors même que Noé 
Soulier appelle de ses vœux une fantas-
magorie qui naîtrait de gestes simple-
ment esquissés, à poursuivre en notre «Lorsque la pluie ne venait 

pas et que les sauterelles 
arrivaient, nous chantions. 

Cette chanson liée à l'enfance m'ha-
bite encore.  » Ce souvenir que nous 
livre Bouchra Ouizguen résume bien 
son spectacle «  Jerada  » (sauterelles 
en marocain) : toute la liberté de l’en-
fance, ici marocaine, mais qui pourrait 
être d’ailleurs, accompagnée de ce 
« profond désir d'envol » des êtres trop 
à l’étroit dans un seul pays. Pour cette 
pièce, la chorégraphe collabore avec la 
compagnie nationale norvégienne de 
danse contemporaine Carte Blanche, 
comme pour affi  rmer universelle cette 

envie de liberté, présente dans les 
danses de l’enfance. La rencontre 
avec les danseurs se fait sans heurt, 
bien que dans des styles diff érents 
– une sorte de légèreté dans les pas 
de ces derniers –, les corps s'har-
monisant parfaitement au rythme 
de la musique chaude et puissante 
d’inspiration soufi e du groupe Dakka 
Marrakchia Baba’s Band, jouée tout 
au long du spectacle. De ce mélange 
de sons, de mouvements circulaires, 
de souffl  es courts et de cris, émane 
une ambiance de transe profonde, 
un état d’excitation semblable à celui 
de l’enfance  ; ces «  jours d’enfance 

CHORÉGRAPHIE DE L'ENFANCE
— par André Farache —

LES VAGUES
CHORÉGRAPHIE NOÉ SOULIER

CHAILLOT - THÉÂTRE NATIONAL DE LA DANSE
 (18 et 19 décembre au Théâtre Garonne, Toulouse)

Voilà une proposition exemplaire 
de la diffi  culté du passage au 
plateau d’idées pourtant exal-

tantes sur le papier. Maxime Kurvers est 
avant tout un chercheur ; il fouille avec 
minutie et dénude avec délicatesse 
les artifi ces de la scène pour tenter 
d’en extraire la moelle primordiale. 
Nourri par une famille d’artistes et de 
penseurs dont il se revendique – K.M. 
Grüber, Peter Handke, Guy Debord –, 
il œuvre pour un théâtre anti-specta-
culaire, réduit à la simple relation de 
l’acteur avec un public ; « Ce soir, on ne 
donne pas au théâtre ce qui lui revient. 

Ce soir, vous n’en aurez pas pour votre 
argent. Vous ne pourrez pas satisfaire 
votre soif de voir.  » Comme l’aff ec-
tionne Marie-José Malis, directrice de 
la Commune – Centre dramatique na-
tional où Maxime Kurvers est associé, 
la salle reste longtemps en lumière, 
cassant là encore un des codes tradi-
tionnels de la représentation. Pariant 
uniquement sur la capacité d’empa-
thie et la transmission de l’émotion, 
l’acteur entre en scène, portant sur lui 
les costumes accumulés de toute une 
vie, et raconte une histoire de notre 
patrimoine commun. Un conteur qui 

«!Dans sa nouvelle création, Noé Soulier revient à une interprétation du geste 
de l’intérieur, et propose un labyrinthe perceptif et mémoriel fait de mouve-

ments suspendus, travaillé par le rythme des percussions. !»

ŒUVRES DIFFICILES. LA MISSION DU THÉÂTRE 

JERADA

BELTRÃO DÉPLACE LES FRONTIÈRES
— par Pierre Fort —

dont le mystère ne s’est pas encore 
éclairci  »  et auxquels il faut pouvoir 
repenser « pour écrire un seul vers » 
affi  rmait Rilke, ou pour dédier une 
pièce aux sauterelles semble dire la 
chorégraphe du sud. En convoquant 
«  le cercle et la course comme mou-
vements primaires, archaïques  », 
symboles d’un infi ni à la fois intérieur 
et « hors-soi », Bouchra Ouizguen 
propose une chorégraphie de l’en-
fance,  un voyage initiatique vers ces 
temps d’insouciance, une sorte de 
transe poétique qui commence dans 
l'étourdissement du déplacement 
circulaire d’un seul danseur, pirouet-

tant sans cesse pendant près de vingt 
minutes, se poursuit avec des choré-
graphies semblant improvisées faites 
de trajectoires croisées aux rythmes 
changeants, et se termine lorsque les 
masques tombent à l’image de cette 
montagne de vêtements dissimulant 
totalement un danseur avant de fi nir 
éparpillés au sol, dans un fi nal in-
tense. « Jerada » ou l’art de tourner 
en rond : rajeunissant.

Juste l’os, le nerf, le muscle. Pas de 
pathos, pas de gras, pas de sirop. Une 
ligne de lumière sur le plateau à cour et 

c’est presque tout. Ça glisse lentement, ça 
se contorsionne, ça se renverse en arrière, 
ça se fi ge dans l’obscurité radieuse au son 
des vibrations tranquilles du subwoofer. 
Deux danseurs. Puis trois, puis quatre. Pa-
ralysie, freezes, frémissement des mains… 
Placée juste derrière nous, une lycéenne en 
sortie scolaire s’inquiète déjà à voix haute : 
« C’est de la danse, ça ? » Moyennant une 
hyper-sophistication austère, loin des cli-
chés festifs et rassurants du hip-hop mains-
tream, la proposition de Bruno Beltrão 
s’aff ranchit de tout récit identifi able, de 
toute progression logique et procède par 
ruptures, par tableaux discontinus. Bientôt 
vont jaillir, avec une élasticité étonnante, 
comme des chats endiablés qui bondissent 
de partout, les dix danseurs enchaînant 
fi gures et coupoles. C’est la brusque dé-
tente du muscle, la beauté allurée et dras-
tique du mouvement. Le spectacle semble 
n'avoir vraiment commencé que dans ce 
déploiement soudain d’énergie entêtée 
et de virtuosité incontestable. Il y aurait 
presque, dans cette martialité fl uide et 
électrique, dans cette maestria fauve et 
virile, une forme de douceur : serait-elle due 
aux shorts longs et amples que portent les 
danseurs, qui leur donnent, en mouvement, 
une silhouette ailée et papillonnante ? Par-

INOAH
CHORÉGRAPHIE BRUNO BELTRÃO 

LE 104

CHORÉGRAPHIE BOUCHRA OUIZGUEN / CENTRE POMPIDOU

CE SOIR, VOUS N’EN AUREZ PAS POUR VOTRE ARGENT
— par Marie Sorbier —

compte sur sa voix et les expressions 
de son visage pour faire revivre l’ins-
tant historique que l’on considère 
comme la naissance de la tragédie. 
Nous voilà donc au temps d’Eschyle 
avec les 17 000 spectateurs venus 
passer la journée au théâtre pour 
commenter bruyamment la tétralogie 
du poète. Une fois les off randes sur 
l’autel, Julien Geff roy se lance, humble 
et investi, dans cette conférence non 
dénuée d’humour avec comme souci 
permanent de générer des sensations 
dans les imaginaires en présence tout 
en se laissant soudain submerger par 

le tragique destin des Perses décimés 
par l’armée athénienne. Les morts 
par milliers déclencheront chez notre 
messager du soir des sanglots plein 
la voix tombant alors dans l’emphase 
d’une pleureuse professionnelle. Si 
l’intention est claire et les moyens 
pour y parvenir cohérents, le concept 
ne franchit pas la barrière de l’intel-
lect et c’est avec une certaine dis-
tance que l’on assiste à ce récit, ni 
tout à fait exclus ni tout à fait happés.

LA NAISSANCE DE LA TRAGÉDIE

«!À partir de la figure du migrant, ce damné de notre temps, Bruno Beltrão 
signe une composition chorégraphique complexe et contrastée. »

fois, lorsque le silence s’installe, on entend, 
sur le sol, le seul bruit des sneakers, atten-
drissant comme l’empreinte humble et 
fragile de l’eff ort vigoureux. Partant des 
propositions faites par les danseurs lors 
d’improvisations, le chorégraphe brésilien 
est en quête d’une grammaire neuve, d’un 
vocabulaire inordinaire du geste. « Inoah », 
nom du lieu de résidence où s'est créé le 
spectacle, cherche à évoquer la longue 
marche des migrants. Beltrão n’est pas sûr 
de la validité de son propos : « Comment le 
hip-hop peut-il contribuer à une meilleure 
compréhension du monde dans lequel nous 
vivons ? C’est peut-être une question trop 
vaste, certainement, sachant que je n’ai pas 
d’avenir particulier en tête. Il faut cependant 
croire en quelque chose pour pouvoir créer 
des œuvres, même si cela soulève toujours 
des doutes. » Sa seule certitude réside sans 
doute dans la foi en une énonciation inédite 
et pure, faisant éclater les limites. Il s’agit 
pour lui de faire muter l’espace, de le mé-
tamorphoser radicalement, de s’en emparer 
avec une détermination et une rage in-
domptées que rien n’apaise. Cela vaut bien 
tous les discours sur les migrants. A la fi n du 
spectacle, une camarade s’enquiert auprès 
de la lycéenne : « Alors, ça t’a plu ? - Ouais, 
ça a allé… » Oui, Bruno Beltrão déplace les 
frontières. Y compris celles qui existent 
dans le public du 104.

MISE EN SCÈNE MAXIME KURVERS! / LA COMMUNE (AUBERVILLIERS) JUSQU'AU 5 DÉCEMBRE

« Maxime Kurvers propose un retour à la genèse de l’art théâtral pour mieux rendre compte des
conditions minimales qui le rendent possible. »

for intérieur, la performance entérine la 
défection de cet idéal et paraît mal to-
lérer les divagations de l'âme. Quand les 
vagues semblent, à juste titre, la méta-
phore idéale du geste chorégraphique 
– les deux entités partageant la même 
reprise d'une force vive, implacable, 
immodérée, la même vitalité mordante – 
parce que la danse est aussi  intraitable 
que les rouleaux qui frappent obstiné-
ment le sable pour baver d'écume, on se 
retrouve démuni devant le ton policé du 
propos et sa délicatesse parfois un brin 
irritante. Il ne reste, en outre, que peu de 
choses de la suavité du texte de Virginia 
Woolf, de ses phrases qui menacent de 
chavirer dans un océan doux-amer et 
font tambouriner nos tempes et battre 
notre cœur plus vite – celles des « broken 
words » comme l'auteure l'écrit elle-
même – si ce n'est la venue au devant de 
la scène de trois solistes, qui, fugitive-
ment, et baignés d'une lumière blanche, 
saisissent la langue rêche, mouillée et 
tiède de l'auteure et la dansent. Les mots 
glissent alors sur le corps et pour cer-
tains s'arrêtent sur un repli de la peau, ce 
dépôt fragile, rêvé apaise alors les gestes 
manqués.

«!  Dans "Jerada", aux rythmes de l’exaltée Dakka Marrakchia, quatorze danseurs tournoient, pris de vertiges.!»

Festival d’Automne

Festival d’Automne

Festival d’Automne

Festival d’Automne
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Pour Agar Agar, l’électro-pop est un jeu (vidéo)
Le duo formé par Clara Cappagli et Armand Bultheel présente en tournée son séduisant premier album

MUSIQUE

O n avait croisé une pre-
mière fois Clara Cap-
pagli et Armand Bul-
theel fin juin 2017. Le

duo composant Agar Agar partici-
pait à une session du Chantier des
Francos, cette structure, créée par 
le festival des Francofolies de 
La Rochelle, censée permettre à de
jeunes artistes de perfectionner 
leur maîtrise de la scène grâce aux
conseils de professionnels. Et on 
se souvient à quel point le tandem
électro-pop se montrait rétif aux 
recommandations de ses coachs.
Comme si ces formateurs ne pou-
vaient appréhender la singularité 
d’un groupe, seul apte à définir, en
autarcie, son mode d’expression.

Armand Bultheel n’en démord
pas : « Clara et moi composons et 
créons tout ensemble. Compliqué 
d’accepter qu’une tierce personne, 
qui ne nous connaît pas, nous 
donne des conseils sur ce que le 
public attend. » Difficile de donner
tort au claviériste de 27 ans, 
le 6 décembre dans les coulisses 
de l’Olympia, quelques heures
avant un premier concert dans la 
salle parisienne, donné à gui-
chets fermés. En n’en faisant qu’à 
sa tête – avec l’appui du label indé-
pendant Cracki Records (Isaac 
Delusion, L’Impératrice…) –, le 
duo a tracé sa voie depuis la sortie,
en 2016, d’un premier single à la 
longueur atypique (six minutes et
quatorze secondes), le troublant 
Prettiest Virgin (plus de 5 millions 
de vues sur YouTube), jusqu’à la 
parution, au début de l’automne, 
d’un premier album, The Dog and 
the Future, tout aussi séduisant.

Sur la scène du boulevard des
Capucines, Agar Agar a confirmé,
en version XL et avec quelques ar-
tefacts supplémentaires, ce que 
l’on avait entrevu à La Rochelle. 
Soit la capacité de créer, malgré 
l’inertie d’une paire de pupitres 
pour claviers et machines, un 
univers aux ambiances d’autant 
plus prenantes qu’elles sont in-
carnées par une chanteuse à l’en-
voûtante liberté vocale et ges-
tuelle. Serpentant entre pop sau-
tillante et tension dramatique,
rythmes charnels ou mélodies
interstellaires, Clara Cappagli, 
25 ans, habite ces chansons avec
un art spontané des incantations 
et des danses chamaniques.

La cohérence d’Agar Agar tient
sans doute à une complicité 

travaillée depuis la rencontre, à
l’Ecole nationale supérieure 
d’arts de Paris-Cergy, de cette 
jeune femme, férue de sculp-
ture, et de ce dessinateur pas-
sionné d’art vidéo. Réunis par 
leur sensibilité de plasticiens, ces 
touche-à-tout des Beaux-Arts se
sont aussi retrouvés par le biais 
de bricolages pop fusionnant
deux approches différentes de 
la musique.

Si elle a déjà enregistré avec des
pratiquants de la chanson électro 
– les Poitevins de Jabberwocky –, la
brune aux bras parsemés de fins 
tatouages s’est surtout confrontée
à l’instrumentation acoustique et 
électrique. D’abord sur un mode 
guitare-voix travaillé depuis son 
enfance à Biarritz, puis au cœur de
son adolescence, lors d’un long 
séjour aux Etats-Unis, dans le 
Wisconsin (expliquant la qualité 
de son accent anglophone), où elle
fit ses premières scènes.

Le besoin de défoulements ca-
thartiques l’entraîne ensuite vers 
les distorsions du garage rock, 
dans Cannery Terror, groupe 
qu’elle forme à Paris avec la chan-
teuse Roxanne Douieb. Une rage
punk qui, en 2016, laissera une
trace sur vinyle (l’affriolant mini-
album Bipolar Babes), mais aussi
dans les chairs. « Sur scène, je 
gueulais, je me roulais par terre,
au point d’écorcher ma voix et de 
me couvrir de bleus », se souvient 

celle qui, après le départ de 
Roxanne Douieb pour la Califor-
nie, abandonne les guitares pour 
se vouer à Agar Agar.

Si l’électro a pu rythmer quel-
ques fêtes, Clara Cappagli n’avait 
aucune connaissance de la syn-
thèse musicale par ordinateur 
avant d’y être initiée par Armand 
Bultheel. Ce Parisien qui a grandi
à Montpellier est presque né avec 
un joystick à la main : « L’ordina-
teur a toujours été présent. J’ai vite
compris qu’il me donnait accès à
tout – images, musique, vie so-
ciale… –, en constituant aussi une
formidable boîte à outils. »

Onirisme dansant
Nourri de jeux vidéo, il y puise
d’abord une révélation visuelle. 
« Connaître l’expérience de l’es-
pace par le biais de la surface plane
de l’écran est comparable à une 
promenade à l’intérieur d’un ta-
bleau », assure le claviériste, qui 

n’hésite pas à comparer la puis-
sance immersive du jeu vidéo 
d’aventure Myst à celle du Jardin 
d’hiver, l’œuvre « monumentée »
de Jean Dubuffet.

Avec le recul, celui qui créa plu-
sieurs projets de jeux vidéo aux
Beaux-Arts, et dont les anima-
tions 3D illustrent souvent les
clips du duo (Prettiest Virgin,
Fangs Out), analyse l’impact
musical des video games : « Dès 
l’âge de 10 ans, les bandes origina-
les de ces jeux m’ont initié à la mu-
sique électronique. Elles sont
indissociables des univers dans
lesquels on entre. » Et de citer les
courses futuristes de Wipe Out 3,
rythmées par des musiques spé-
cialement créées par des DJ ou
groupes techno comme Sasha, 
Orbital et Chemical Brothers, ou 
le minimalisme glaçant du
Thème de Lavanville, composé
par Junichi Masuda pour Poké-
mon rouge et bleu, influence

perceptible des titres les plus lan-
cinants d’Agar Agar.

Ces premiers contacts avec les
beats synthétiques l’ont poussé à 
creuser l’histoire des musiques 
électroniques : « J’ai tout simple-
ment tapé “musique électronique” 
sur Wikipédia. J’ai commencé à 
m’intéresser aux premiers noms 
proposés dans la liste alphabéti-
que. Je suis tombé sur Autechre, un 
groupe expérimental de Sheffield, 
qui m’a aussi ouvert l’univers pas-
sionnant du label discographique 
anglais Warp [Aphex Twin, LFO]. 
Etrangement, les graphistes du la-
bel, The Designers Republic, étaient
les mêmes que ceux de Wipe Out 3.
La boucle était bouclée. »

L’onirisme dansant ou contem-
platif créé avec Clara Cappagli par 
le biais des machines a guidé la
chanteuse rock vers de nouvelles
voies. « Je chante plus doucement, 
de façon plus articulée, pour 
mieux entrer dans la peau de mul-
tiples personnages », explique la 
Biarrotte, dont le timbre sombre,
souvent théâtralisé, refuse pour-
tant de se prendre au sérieux. A 
l’instar de la narration de Sorry 
About the Carpet, l’un des mor-
ceaux de bravoure de l’album. « Le
délire rocambolesque et paranoïa-
que de quelqu’un sous acide, en-
foncé dans son canapé », dit-elle, 
riant, et soulignant l’influence dé-
cisive de Megg, Mogg & Owl, la BD
hallucinogène du dessinateur 
australien Simon Hanselmann. p

stéphane davet

The Dog and the Future, Cracki 
Records-ALSO/Sony Music.
Concerts : le 18 janvier 2019, 
à Amiens, le 19 à Saint-Quentin 
(Aisne), le 25 à Ramonville 
(Haute-Garonne), le 26 à Biarritz, 
le 31 à Clermont-Ferrand, 
le 1er février à Nîmes, 
le 2 à Toulon, le 8 à Annecy, 
le 9 à Lyon, le 15 à Saint-Germain-
en-Laye (Yvelines), le 16 à Magny-
le-Hongre (Seine-et-Marne).

Noé Soulier conjugue les verbes d’action avec intensité
La tension musculaire est à son comble dans le spectacle du chorégraphe, adapté du roman « Les Vagues », de Virginia Woolf

DANSE

O n pense à une bouteille
de champagne que l’on
débouche, une pile qui

se décharge à toute vitesse, une
boule lancée dans les quilles d’un
bowling. Les trajets des danseurs 
dans le spectacle Les Vagues, cho-
régraphié par Noé Soulier, sont 
ceux de projectiles dans l’espace.
Rien de fluide dans cette marée 
gestuelle plus proche d’une tem-
pête que d’un ressac régulier.

Les Vagues, qui a été présenté
mi-novembre au Théâtre natio-
nal de Chaillot, dans le cadre du 
Festival d’automne et actuelle-
ment en tournée, se place à l’om-
bre du roman éponyme de Virgi-
nia Woolf, dont quelques extraits 
sont dits sur scène. La pièce, pour
six interprètes, renoue avec la
veine mouvementée fouillée de-
puis quelques années par le cho-
régraphe. Passé l’épisode Perfor-
ming Art, en 2017, où il mettait en 
scène des techniciens du Centre
Pompidou en train d’accrocher 
des œuvres d’art comme pour

une exposition, Noé Soulier, qui
a créé sa compagnie en 2010, 
travaille de nouveau la question 
de l’écriture de la danse. Le résul-
tat est une architecture de lignes 
brisées qui part dans tous les
sens comme s’il avait fichu un 
coup de pied dedans.

Criblée par des percussions sè-
ches également composées par
Noé Soulier avec Tom De Cock 
et Gerrit Nulens de l’Ensemble
Ictus qui jouent en direct, la 
danse se cabre en se cherchant 
une urgence. Trouver le geste 
utile est l’une des obsessions 
de Noé Soulier. Il veut contrer la
gratuité et le remplissage qu’on 
peut parfois rencontrer dans
certains spectacles.

Après avoir remixé le vocabu-
laire classique dans Le Royaume 
des ombres (2009) et D’un pays
lointain (2011), il poursuit avec Les
Vagues sa série sous influence 
sportive entamée avec Removing
(2015), qui s’inspirait d’un com-
bat de jujitsu brésilien, et Faits et 
gestes (2016). Il a redistribué aux 
interprètes les trois verbes d’ac-

tion déjà présents dans ses pièces
précédentes : frapper, lancer, évi-
ter… Il les a aussi fait travailler à
partir d’objets comme des bal-
lons, des cordes, avant de faire 
disparaître les accessoires du
plateau. D’où un vocabulaire
commun d’impulsions, de déten-
tes, de rattrapages, d’arrêts…

Une intimité cernée d’obscurité
Plus que le sens profond du mou-
vement, c’est son intensité maxi-
male que cherche Noé Soulier. 
La tension musculaire est à son
comble dans ce qui finit par res-
sembler à une série de départs à 
fond la caisse coupés net dans
leur élan dès que l’action a eu
lieu. Cette progression abrupte
met en avant une écriture du
fragment avec des heurts rythmi-
ques, des bifurcations intempes-
tives qui secouent sans cesse l’ho-
rizon. Si elle s’enferme un peu
trop dans le même registre spor-
tif et gymnique que les précé-
dents spectacles, elle n’est pas
sans rappeler par instants la dis-
sociation multidirectionnelle du

maître américain Merce Cunnin-
gham (1919-2009) et sa façon de
reconfigurer la danse et le corps 
de façon inattendue.

Serties au milieu de ce jeu de
segments, les séquences textuel-
les piochées dans Les Vagues, de
Virginia Woolf, et dites en solo
par les danseurs, s’appuient sur
de mini-chorégraphies proches
de la langue des signes. En mode 
douceur, ce refrain gestuel res-
serre la focale sur une intimité
cernée d’obscurité. Ces petites dé-
pressions imprimées dans le
tissu chorégraphique rejoignent 

une autre histoire en creux, celle 
des objets convoqués par les 
interprètes. L’absence des balles
par exemple, dont on perçoit la 
masse à travers les lancers et
les blocages, entraîne une parti-
tion en creux, une danse invisible
que chacun peut imaginer et 
suivre à sa guise.

Les Vagues ne lèchent pas le pu-
blic dans le sens du poil. Sans flui-
dité aucune, assez agressif dans 
sa prise d’espace et ses volte-face, 
le mouvement a un impact bru-
tal. L’écriture musicale et choré-
graphique de la cassure pour
trouver de nouvelles intensités ? 
Pourquoi pas. Noé Soulier entend
« activer la mémoire corporelle 
des spectateurs avec toutes ses ra-
mifications physiologiques et psy-
chologiques ». p

rosita boisseau

Les Vagues, de Noé Soulier. 
En tournée : 18-19 décembre, 
au Théâtre Garonne, Toulouse. 
Les 1er et 2 février, au Kaaitheater, 
à Bruxelles. Du 19 au 20 mars, 
à l’Opéra de Lille.

Les séquences
textuelles 

s’appuient sur 
de mini-

chorégraphies
proches 

de la langue 
des signes

Agar Agar, à l’Olympia, le 6 décembre. RÉMY GOLINELLI - ABSOLT

Le duo a tracé 
sa voie depuis 

la sortie, en 2016,
d’un premier 

single, 
le troublant 

« Prettiest Virgin »

ÉGYPTE
Une tombe vieille 
de plus de 4 400 ans 
découverte à Saqqara
La tombe d’un prêtre, datant 
de plus de 4 400 ans, a été 
découverte sur le site de Saq-
qara, près du Caire, par une 
mission archéologique égyp-
tienne. En novembre, sur le 
même site de Saqqara, vaste 
nécropole au sud du Caire, les 
autorités égyptiennes avaient 
révélé la découverte de sept 
tombes, dont quatre datant 
de plus de 6 000 ans, par 
la même mission archéologi-
que égyptienne. – (AFP.)

LITTÉRATURE
Une édition originale 
de Proust vendue 
1,5 million d’euros
La quatrième vente de la 
bibliothèque de Pierre Bergé, 
organisée par Sotheby’s 
vendredi 14 décembre chez 
Drouot à Paris, a vu l’édition 
originale de Du côté de chez 
Swann de Marcel Proust at-
teindre 1,51 million d’euros, 
battant le record du monde 
pour une œuvre originale en 
français. Cet exemplaire raris-
sime, portant le no 1, avait été 
offert par Proust à son ami 
Lucien Daudet à la fin 
de l’année 1913. – (AFP.)

Clara Cappagli,
25 ans, habite ces

chansons avec 
un art spontané
des incantations

et des danses 
chamaniques
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Pour Agar Agar, l’électro-pop est un jeu (vidéo)
Le duo formé par Clara Cappagli et Armand Bultheel présente en tournée son séduisant premier album

MUSIQUE

O n avait croisé une pre-
mière fois Clara Cap-
pagli et Armand Bul-
theel fin juin 2017. Le

duo composant Agar Agar partici-
pait à une session du Chantier des
Francos, cette structure, créée par 
le festival des Francofolies de 
La Rochelle, censée permettre à de
jeunes artistes de perfectionner 
leur maîtrise de la scène grâce aux
conseils de professionnels. Et on 
se souvient à quel point le tandem
électro-pop se montrait rétif aux 
recommandations de ses coachs.
Comme si ces formateurs ne pou-
vaient appréhender la singularité 
d’un groupe, seul apte à définir, en
autarcie, son mode d’expression.

Armand Bultheel n’en démord
pas : « Clara et moi composons et 
créons tout ensemble. Compliqué 
d’accepter qu’une tierce personne, 
qui ne nous connaît pas, nous 
donne des conseils sur ce que le 
public attend. » Difficile de donner
tort au claviériste de 27 ans, 
le 6 décembre dans les coulisses 
de l’Olympia, quelques heures
avant un premier concert dans la 
salle parisienne, donné à gui-
chets fermés. En n’en faisant qu’à 
sa tête – avec l’appui du label indé-
pendant Cracki Records (Isaac 
Delusion, L’Impératrice…) –, le 
duo a tracé sa voie depuis la sortie,
en 2016, d’un premier single à la 
longueur atypique (six minutes et
quatorze secondes), le troublant 
Prettiest Virgin (plus de 5 millions 
de vues sur YouTube), jusqu’à la 
parution, au début de l’automne, 
d’un premier album, The Dog and 
the Future, tout aussi séduisant.

Sur la scène du boulevard des
Capucines, Agar Agar a confirmé,
en version XL et avec quelques ar-
tefacts supplémentaires, ce que 
l’on avait entrevu à La Rochelle. 
Soit la capacité de créer, malgré 
l’inertie d’une paire de pupitres 
pour claviers et machines, un 
univers aux ambiances d’autant 
plus prenantes qu’elles sont in-
carnées par une chanteuse à l’en-
voûtante liberté vocale et ges-
tuelle. Serpentant entre pop sau-
tillante et tension dramatique,
rythmes charnels ou mélodies
interstellaires, Clara Cappagli, 
25 ans, habite ces chansons avec
un art spontané des incantations 
et des danses chamaniques.

La cohérence d’Agar Agar tient
sans doute à une complicité 

travaillée depuis la rencontre, à
l’Ecole nationale supérieure 
d’arts de Paris-Cergy, de cette 
jeune femme, férue de sculp-
ture, et de ce dessinateur pas-
sionné d’art vidéo. Réunis par 
leur sensibilité de plasticiens, ces 
touche-à-tout des Beaux-Arts se
sont aussi retrouvés par le biais 
de bricolages pop fusionnant
deux approches différentes de 
la musique.

Si elle a déjà enregistré avec des
pratiquants de la chanson électro 
– les Poitevins de Jabberwocky –, la
brune aux bras parsemés de fins 
tatouages s’est surtout confrontée
à l’instrumentation acoustique et 
électrique. D’abord sur un mode 
guitare-voix travaillé depuis son 
enfance à Biarritz, puis au cœur de
son adolescence, lors d’un long 
séjour aux Etats-Unis, dans le 
Wisconsin (expliquant la qualité 
de son accent anglophone), où elle
fit ses premières scènes.

Le besoin de défoulements ca-
thartiques l’entraîne ensuite vers 
les distorsions du garage rock, 
dans Cannery Terror, groupe 
qu’elle forme à Paris avec la chan-
teuse Roxanne Douieb. Une rage
punk qui, en 2016, laissera une
trace sur vinyle (l’affriolant mini-
album Bipolar Babes), mais aussi
dans les chairs. « Sur scène, je 
gueulais, je me roulais par terre,
au point d’écorcher ma voix et de 
me couvrir de bleus », se souvient 

celle qui, après le départ de 
Roxanne Douieb pour la Califor-
nie, abandonne les guitares pour 
se vouer à Agar Agar.

Si l’électro a pu rythmer quel-
ques fêtes, Clara Cappagli n’avait 
aucune connaissance de la syn-
thèse musicale par ordinateur 
avant d’y être initiée par Armand 
Bultheel. Ce Parisien qui a grandi
à Montpellier est presque né avec 
un joystick à la main : « L’ordina-
teur a toujours été présent. J’ai vite
compris qu’il me donnait accès à
tout – images, musique, vie so-
ciale… –, en constituant aussi une
formidable boîte à outils. »

Onirisme dansant
Nourri de jeux vidéo, il y puise
d’abord une révélation visuelle. 
« Connaître l’expérience de l’es-
pace par le biais de la surface plane
de l’écran est comparable à une 
promenade à l’intérieur d’un ta-
bleau », assure le claviériste, qui 

n’hésite pas à comparer la puis-
sance immersive du jeu vidéo 
d’aventure Myst à celle du Jardin 
d’hiver, l’œuvre « monumentée »
de Jean Dubuffet.

Avec le recul, celui qui créa plu-
sieurs projets de jeux vidéo aux
Beaux-Arts, et dont les anima-
tions 3D illustrent souvent les
clips du duo (Prettiest Virgin,
Fangs Out), analyse l’impact
musical des video games : « Dès 
l’âge de 10 ans, les bandes origina-
les de ces jeux m’ont initié à la mu-
sique électronique. Elles sont
indissociables des univers dans
lesquels on entre. » Et de citer les
courses futuristes de Wipe Out 3,
rythmées par des musiques spé-
cialement créées par des DJ ou
groupes techno comme Sasha, 
Orbital et Chemical Brothers, ou 
le minimalisme glaçant du
Thème de Lavanville, composé
par Junichi Masuda pour Poké-
mon rouge et bleu, influence

perceptible des titres les plus lan-
cinants d’Agar Agar.

Ces premiers contacts avec les
beats synthétiques l’ont poussé à 
creuser l’histoire des musiques 
électroniques : « J’ai tout simple-
ment tapé “musique électronique” 
sur Wikipédia. J’ai commencé à 
m’intéresser aux premiers noms 
proposés dans la liste alphabéti-
que. Je suis tombé sur Autechre, un 
groupe expérimental de Sheffield, 
qui m’a aussi ouvert l’univers pas-
sionnant du label discographique 
anglais Warp [Aphex Twin, LFO]. 
Etrangement, les graphistes du la-
bel, The Designers Republic, étaient
les mêmes que ceux de Wipe Out 3.
La boucle était bouclée. »

L’onirisme dansant ou contem-
platif créé avec Clara Cappagli par 
le biais des machines a guidé la
chanteuse rock vers de nouvelles
voies. « Je chante plus doucement, 
de façon plus articulée, pour 
mieux entrer dans la peau de mul-
tiples personnages », explique la 
Biarrotte, dont le timbre sombre,
souvent théâtralisé, refuse pour-
tant de se prendre au sérieux. A 
l’instar de la narration de Sorry 
About the Carpet, l’un des mor-
ceaux de bravoure de l’album. « Le
délire rocambolesque et paranoïa-
que de quelqu’un sous acide, en-
foncé dans son canapé », dit-elle, 
riant, et soulignant l’influence dé-
cisive de Megg, Mogg & Owl, la BD
hallucinogène du dessinateur 
australien Simon Hanselmann. p

stéphane davet

The Dog and the Future, Cracki 
Records-ALSO/Sony Music.
Concerts : le 18 janvier 2019, 
à Amiens, le 19 à Saint-Quentin 
(Aisne), le 25 à Ramonville 
(Haute-Garonne), le 26 à Biarritz, 
le 31 à Clermont-Ferrand, 
le 1er février à Nîmes, 
le 2 à Toulon, le 8 à Annecy, 
le 9 à Lyon, le 15 à Saint-Germain-
en-Laye (Yvelines), le 16 à Magny-
le-Hongre (Seine-et-Marne).

Noé Soulier conjugue les verbes d’action avec intensité
La tension musculaire est à son comble dans le spectacle du chorégraphe, adapté du roman « Les Vagues », de Virginia Woolf

DANSE

O n pense à une bouteille
de champagne que l’on
débouche, une pile qui

se décharge à toute vitesse, une
boule lancée dans les quilles d’un
bowling. Les trajets des danseurs 
dans le spectacle Les Vagues, cho-
régraphié par Noé Soulier, sont 
ceux de projectiles dans l’espace.
Rien de fluide dans cette marée 
gestuelle plus proche d’une tem-
pête que d’un ressac régulier.

Les Vagues, qui a été présenté
mi-novembre au Théâtre natio-
nal de Chaillot, dans le cadre du 
Festival d’automne et actuelle-
ment en tournée, se place à l’om-
bre du roman éponyme de Virgi-
nia Woolf, dont quelques extraits 
sont dits sur scène. La pièce, pour
six interprètes, renoue avec la
veine mouvementée fouillée de-
puis quelques années par le cho-
régraphe. Passé l’épisode Perfor-
ming Art, en 2017, où il mettait en 
scène des techniciens du Centre
Pompidou en train d’accrocher 
des œuvres d’art comme pour

une exposition, Noé Soulier, qui
a créé sa compagnie en 2010, 
travaille de nouveau la question 
de l’écriture de la danse. Le résul-
tat est une architecture de lignes 
brisées qui part dans tous les
sens comme s’il avait fichu un 
coup de pied dedans.

Criblée par des percussions sè-
ches également composées par
Noé Soulier avec Tom De Cock 
et Gerrit Nulens de l’Ensemble
Ictus qui jouent en direct, la 
danse se cabre en se cherchant 
une urgence. Trouver le geste 
utile est l’une des obsessions 
de Noé Soulier. Il veut contrer la
gratuité et le remplissage qu’on 
peut parfois rencontrer dans
certains spectacles.

Après avoir remixé le vocabu-
laire classique dans Le Royaume 
des ombres (2009) et D’un pays
lointain (2011), il poursuit avec Les
Vagues sa série sous influence 
sportive entamée avec Removing
(2015), qui s’inspirait d’un com-
bat de jujitsu brésilien, et Faits et 
gestes (2016). Il a redistribué aux 
interprètes les trois verbes d’ac-

tion déjà présents dans ses pièces
précédentes : frapper, lancer, évi-
ter… Il les a aussi fait travailler à
partir d’objets comme des bal-
lons, des cordes, avant de faire 
disparaître les accessoires du
plateau. D’où un vocabulaire
commun d’impulsions, de déten-
tes, de rattrapages, d’arrêts…

Une intimité cernée d’obscurité
Plus que le sens profond du mou-
vement, c’est son intensité maxi-
male que cherche Noé Soulier. 
La tension musculaire est à son
comble dans ce qui finit par res-
sembler à une série de départs à 
fond la caisse coupés net dans
leur élan dès que l’action a eu
lieu. Cette progression abrupte
met en avant une écriture du
fragment avec des heurts rythmi-
ques, des bifurcations intempes-
tives qui secouent sans cesse l’ho-
rizon. Si elle s’enferme un peu
trop dans le même registre spor-
tif et gymnique que les précé-
dents spectacles, elle n’est pas
sans rappeler par instants la dis-
sociation multidirectionnelle du

maître américain Merce Cunnin-
gham (1919-2009) et sa façon de
reconfigurer la danse et le corps 
de façon inattendue.

Serties au milieu de ce jeu de
segments, les séquences textuel-
les piochées dans Les Vagues, de
Virginia Woolf, et dites en solo
par les danseurs, s’appuient sur
de mini-chorégraphies proches
de la langue des signes. En mode 
douceur, ce refrain gestuel res-
serre la focale sur une intimité
cernée d’obscurité. Ces petites dé-
pressions imprimées dans le
tissu chorégraphique rejoignent 

une autre histoire en creux, celle 
des objets convoqués par les 
interprètes. L’absence des balles
par exemple, dont on perçoit la 
masse à travers les lancers et
les blocages, entraîne une parti-
tion en creux, une danse invisible
que chacun peut imaginer et 
suivre à sa guise.

Les Vagues ne lèchent pas le pu-
blic dans le sens du poil. Sans flui-
dité aucune, assez agressif dans 
sa prise d’espace et ses volte-face, 
le mouvement a un impact bru-
tal. L’écriture musicale et choré-
graphique de la cassure pour
trouver de nouvelles intensités ? 
Pourquoi pas. Noé Soulier entend
« activer la mémoire corporelle 
des spectateurs avec toutes ses ra-
mifications physiologiques et psy-
chologiques ». p

rosita boisseau

Les Vagues, de Noé Soulier. 
En tournée : 18-19 décembre, 
au Théâtre Garonne, Toulouse. 
Les 1er et 2 février, au Kaaitheater, 
à Bruxelles. Du 19 au 20 mars, 
à l’Opéra de Lille.
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Agar Agar, à l’Olympia, le 6 décembre. RÉMY GOLINELLI - ABSOLT

Le duo a tracé 
sa voie depuis 

la sortie, en 2016,
d’un premier 

single, 
le troublant 

« Prettiest Virgin »

ÉGYPTE
Une tombe vieille 
de plus de 4 400 ans 
découverte à Saqqara
La tombe d’un prêtre, datant 
de plus de 4 400 ans, a été 
découverte sur le site de Saq-
qara, près du Caire, par une 
mission archéologique égyp-
tienne. En novembre, sur le 
même site de Saqqara, vaste 
nécropole au sud du Caire, les 
autorités égyptiennes avaient 
révélé la découverte de sept 
tombes, dont quatre datant 
de plus de 6 000 ans, par 
la même mission archéologi-
que égyptienne. – (AFP.)

LITTÉRATURE
Une édition originale 
de Proust vendue 
1,5 million d’euros
La quatrième vente de la 
bibliothèque de Pierre Bergé, 
organisée par Sotheby’s 
vendredi 14 décembre chez 
Drouot à Paris, a vu l’édition 
originale de Du côté de chez 
Swann de Marcel Proust at-
teindre 1,51 million d’euros, 
battant le record du monde 
pour une œuvre originale en 
français. Cet exemplaire raris-
sime, portant le no 1, avait été 
offert par Proust à son ami 
Lucien Daudet à la fin 
de l’année 1913. – (AFP.)

Clara Cappagli,
25 ans, habite ces
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un art spontané
des incantations
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