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Edito

LE PLUS BEL HOMMAGE A RENDRE A UN
ARTISTE EST DE PERMETTRE AU PUBLIC DE

LE SUIVRE DE PIECE EN PIECE au fil du temps

et au gré de son parcours pour témoigner de sa quéte
créative sans cesse renouvelée. Fort de cette fidélité
devenue sa marque de fabrique, le Festival d’Automne
a Paris a imaginé nous offrir pour cette 48° édition

un portrait en actes du danseur et chorégraphe américain
Merce Cunningham (1919-2009), lui qui fut en 1972
de sa premicre édition et dont on féte cette année
I’anniversaire des 100 ans de la naissance.

100 est aussi le nombre auquel la créatrice espagnole
La Ribot a ’ambition de mener son projet des Piéces
distinguées. Avant d’atteindre cet horizon, son portrait
devient I’occasion d’un retour sur des travaux qui ont
fait date et ’aventure des dernieres créations d’une
chorégraphe plasticienne qui mixe avec une cruelle ironie
les disciplines. Parfois, I’ceuvre déborde les capacités
a lui rendre hommage en une seule édition, ainsi en est-il
avec ce chapitre II du portrait dédié au compositeur
canadien Claude Vivier (1948-1983).

Qu’il s’agisse de feuilleter Le Livre d’image de
Jean-Luc Godard, d’accompagner Robert Wilson dans
sa vision du Livre de la jungle de Kipling ou d’accueillir
pour la premiére fois dans ses rangs les aventures
de jeunes créateurs qui renouvellent ses affinités électives,
le Festival mise une fois encore sur ’¢loge d’une culture
sans frontieres qui réunit l'attrait de la découverte et les
valeurs de la mémoire.

Les Inrockuptibles

Sounddance de
Merce Cunningham,
remonté par
Thomas Caley et
Meg Harper, avec

le CCN-Ballet

de Lorraine

Laurent Philippe
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Portrait

Figure phare de la danse depuis les années 1990, la chorégraphe
espagnole LA RIBOT ne cesse de traverser les frontiéres géographiques
et esthétiques. Entre rigueur et extravagance, concepts
et sensualité, son ceuvre s'aventure du c6té des arts visuels et de la
performance et offre un reflet de notre monde a nul autre pareil.
Son portrait rythmera le Festival dAutomne.

PAR Philippe Noisette

"TRAVERSER,
ENCORE
ET TOUJOURS”

‘JE COUPE LES PHRASES.” PRENDRE LANGUE AVEC
MARIA RIBOT, CEST VOYAGER EN TERRES (PRESQUE)
INCONNUES, passer du francais a ’espagnol, survoler
le sens. Et lorsque la voix ne suffit plus, elle sort de son sac
un bout de... papier. Avec d’autres mots. Depuis
les années 1990 et la découverte de ses Piéces distinguées,
La Ribot est entrée de plain-pied dans le paysage de la
création contemporaine. Depuis, chaque rendez-vous avec
I’Espagnole est riche d’attentes. Cet automne, elle embarque
son monde le temps d’un portrait au long cours — des
spectacles et des expositions, des reprises et des créations.
Tout sur La Ribot ou quelque chose comme cela. “Fe suis
honorée de ce portrait du festival, méme si je ne sais pas si c’est
le bon moment, lache-t-elle. En fait, c’est surtout le moment
de Marie Collin (directrice artistique du Festival d’Automne
—ndlr). Elle a un tel enthousiasme, elle est tellement engagée
dans cette ‘cause’ artistique a travers ces portraits. Il y a eu a la
base beaucoup de discussions entre nous.”
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Le résultat tient en cing pieces et une exposition. Une
place de choix est accordée aux fameuses Piéces distinguées
(Piezas distinguidas) a travers un double programme :
le bien nommé Panoramix, soit trente-quatre pieces des
années 1990, et Another Distinguée, nouvelle série en date.

Le principe est simple, a savoir des performances
aux formats divers, des piéces, pour certaines vendues
et appartenant dés lors a un propriétaire, une relative
économie de moyens. “Fe ne savais pas ou j’allais
en commengant les Pieces distinguées en 1993. Mais ce projet
a toujours été dans ma téte. Favais juste besoin de temps
pour le réaliser. Le plus étonnant pour mot, c’est que par
rapport a d’autres projets, je sais avec clarté ce que je veux faire
de chaque Piéce distinguée. Méme Another Distinguée
est plus lisitble pour mot, je n’ai pas de doute. Alors que sur une
création a venmir comme Please Please Please, j’en ar
beaucoup!” La Ribot est intarissable sur ces performances
données dans des musées et des théatres du monde entier.
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Portrait La Ribot

Laughing Hole
de La Ribot

On la comprend et on envie les spectateurs qui vont
les découvrir en cette rentrée.

A Tépoque des premicres Piéces, 'artiste évoquait une
“présentation plutét qu’une représentation”. Peu de choses ont
changé depuis lors. La force que dégage chacune des
performances est intacte. “Méme si cela est trés plastique, je parle
avant tout de sexualité, d’une femme vivante”, disait alors Maria.
L’idée de départ consistait en 100 Piéces dzsnnguees.

“Pen suis a 53. Je ne finirar peut-étre jamais le projet. Il y a des
Jours ott je n’ai pas envie d’arriver a la fin, out j’aimerais imaginer
une Piece 53 A, une 53 B.Voire en faire dix d’un coup”’

La Ribot évoque encore 'influence d’Italo Calvino,
qu’elle a beaucoup lu & un moment. I.’écrivain italien disait :
“Un classique est un hivre qui n’a jamais fini de dire ce qu’il a
a dire.” Cela colle plutdt bien a l'esprit des Préces distinguées
et a leur inacheévement.

Dans la foulée, on interroge LLa Ribot sur son rapport
a ’actualité, aux questionnements du jour entre gréve pour
le climat et ’apres #MeToo. Apres tout, dans Laughing Hole
(2006), elle tentait de se confronter au réel — celui des années
Bush ou de Guantanamo. “Je ne crois pas pouvoir dire
que Pactualité se refléte dans mon travail. Fessaie plutot de la
reconvertir en poésie. Ce qui ne veut pas dire que je ne suis pas
interpellée par la cause féministe ou environnementale. La rage,
c’est important. Le besoin de modifier le point de vue aussi.

On ne va pas changer le monde, mais Part peut changer la fagon
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de réfléchir, d’étre les uns avec les autres. Lorsque je mets en scéne
quatre trisomiques en plein désir, ¢’est politique.”

La Ribot fait ici référence a Happy Island, créé en 2018
avec la compagnie de danse inclusive Dangando com
a Diferenca. Cette troupe basée 4 Madére, au Portugal,
a convié¢ La Ribot a collaborer sur ses terres. On confie
a la chorégraphe que le plus beau dans Happy Island est que
la signature La Ribot parle d’elle-méme. On retrouve
sur le plateau cette énergie et cette concentration tout autant
qu’une sensualité explosive. “Je n’imagine jamais que je ne
puisse pas étre moi, nous répond-elle. Lorsque je regarde ces
danseurs, je les trouve beaux. Pas jolis” Elle parle de la forme

‘Je ne crois pas pouvoir dire
que l'actualité se refléte dans mon

travail. Jessaie plutét de la

reconvertir en poésie. Ce qui ne veut
pas dire que je ne suis pas
interpellée par la cause féministe ou
environnementale”
LA RIBOT

Oronoz



Alfred Mauve

Portrait La Ribot

trop présente chez la plupart des interprétes. Pas son truc.
Puis cite Elsa Wolliaston, danseuse et pédagogue américaine
née en Jamaique, qu’elle vient de voir danser. “Tout n’est

que rythime chez Elsa, elle n’est pas dans la forme. C’est de la
pure beauté. Un peu comme le flamenco.”

A Madeére, La Ribot est venue travailler par sessions. Ainsi
que, si on comprend bien, troubler quelque peu la relative
quiétude de la bande. Henrique Amoedo, responsable de
cette compagnie, résume la situation : “La Ribot mettait le feu
pendant une semaine et nous avions un mots pour l’éteindre
avant la prochaine session de répétitions!”

La Ribot garde en mémoire les réactions des
parents des danseurs affolés par ce spectacle a venir.
Le souvenir du tournage du film sur les hauteurs du Fanal,
une forét millénaire de Funchal, arrache a Maria un grand
sourire : “La scéne avait quelque chose de sexuel, il ne fallait pas
de soletl. Nous avons dii laisser passer le week-end. Famille
et interprétes devaient se tenir préts. Le lundi suivant, il y a eu
de la brume, on a tourné a toute vitesse. A moitié nus!”

Les images seront a la hauteur des espérances les plus folles
de La Ribot et de la réalisatrice Raquel Freire. Happy Island
va en bousculer plus d’un. Un grand cru.

Ce portrait marquera également les retrouvailles de la
Madriléne et de Mathilde Monnier. “Depuis Gustavia,
on ne s’est jamais quittées en définitive.” Créé en 2008, ce duo
déjouait les attentes. “Fe me souviens de Mathilde évoquant
Pévolution de la danse, de son art, sa vie. Au bout de dix minutes,
nous étions par terre dans la chambre en train de faire une préce!”

Please Please Please est encore une affaire de pensée en
commun. “A Barcelone, Mathilde et mot parlions de blanc et de
mou. Puis j°ai entendu Tiago Rodrigues a la radio et je me suis
dit que c’était lui dont nous avions besoin.”’ Les plannings vont
changer pour s’adapter a celui de Tiago. Deux ans apres la

-
Panoramix
de La Ribot

SAISON 2019-20

www.tandem-arrasdouai.eu

Le TANDEM Scéne nationale est subventionné par : la Ville d'Arras, la Ville de Douai,
le Ministére de la Culture, le Conseil régional des Hauts-de-France /
Nord-Pas-de-Calais - Picardie, le Conseil départemental du Nord et
le Conseil départemental du Pas-de-Calais. Photo : © Bénédicte Rousseau/Raphaél Mesa
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Portrait La Ribot

Another Distinguée
de La Ribot

Grégory Batardon

“La Ribot mettait le feu pendant une semaine
et nous avions un mois pour l'éteindre
avant la prochaine session de répétitions!”

HENRIQUE AMOEDO, DIRECTEUR ET FONDATEUR
DE LA COMPAGNIE DANCANDO COM A DIFERENCA

premiere évocation de cette piece dansée, LLa Ribot jubile.
“Regarde (elle montre son téléphone), c’est la scénographie.
Blanc et mou.”

Comme dans Gustavia, elle prendra des libertés
avec le texte écrit et s’en délecte a I’avance. Comme de
la possibilité donnée aux visiteurs de se plonger dans ses
carnets de travail avec ’exposition Selende. Elle ne sait si les
gens vont apprécier ces lignes, ces dessins “en espagnol.
11y a méme des listes et des recettes!”” La Ribot dit souvent que
la scéne est une énergie, une concentration qui doit
expliquer : “Ce ne sont pas les frontiéres, mais la transversalité
qui m’rmporte. Lidée de traverser encore et toujours.”

Une émission sur Arte parlait de LLa Ribot comme la
“mere de Part féministe”. Elle s’en amuse : “Fe suis mére, je suis
artiste, je suis féministe.” Les artistes semblent 'intéresser
lorsqu’ils dépassent leur art. “Loie Fuller (danseuse
ameéricaine pionniére, célébre pour sa danse des voiles dans
les années 1890 — ndlr) a changé la scéne, pas la danse.

Tout était important pour elle, de Pabstraction a la lumiére;
le corps était plus qu’un instrument.”

Dans son panthéon personnel, LLa Ribot place Cindy
Sherman, Pina Bausch, Maguy Marin, Lars Von Trier,

“enfin moins maintenant”. Surtout, elle est “amoureuse de
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Buster Keaton. Il était au centre d’un monde bien plus large
que le cinéma.”’ La Ribot admire ces bricoleurs de génie :
“Sean-Luc Godard a aussi fait des choses de ses mains comme
Buster.” Et de conclure : “¥Pai besoin de léchelle humaine.” ®

Le Portrait La Ribot
, conception, mise en scéne, chorégraphie et
interprétation La Ribot, du 14 au 22 septembre au Centre
Pompidou, Paris 1V¢, tél. 01.44.78.12.33, centrepompidou.fr
, conception, mise en scéne et chorégraphie
La Ribot, du 13 au 16 novembre au CENTQUATRE-PARIS,
Paris XIXe, tél. 01.53.35.50.00, 104 fr
, du 14 au 23 septembre au Centre Pompidou,
Paris IVe, tél. 01.44.78.12.33, centrepompidou.fr
,du 5 octobre au 16 novembre au CN D
a Pantin, tél. 01.41.83.98.98, cnd.fr, entrée libre
, direction et chorégraphie La Ribot, le 5 octobre
au CN D a Pantin, tél. 01.41.83.9898, cnd.fr, entrée libre
dans la limite des places disponibles
, spectacle de La Ribot, Mathilde Monnier
et Tiago Rodrigues, avec La Ribot et Mathilde Monnier,
le 15 octobre a 'Espace 1789 a Saint-Ouen, tél. 01.40.11.70.72,
espace-1789.com ; du 17 au 20 octobre au Centre Pompidou,
Paris 1Ve, tél. 01.44.78.12.33, centrepompidou.fr
, direction et chorégraphie La Ribot, avec Dancando
com a Diferanca, du 7 au 9 novembre au CN D a Pantin,
tél. 01.41.83.98.98, cnd.fr

Festival dAutomne a Paris, tél. 01.53.45.17.17,
festival-automne.com



Portrait La Ribot

UNE RONDE DAMOUR

Né de la rencontre avec une ile, Madére, et une compagnie,
Dancando com a Diferenca, HAPPY ISLAND est une folle célébration
des sens orchestrée par La Ribot.

“HAPPY ISLAND” NE MENT PAS :
LE BONHEUR EST SUR CETTE ILE,
MADERE DONGC, ot la compagnie

de danse inclusive Dang¢ando

com a Diferenca est installée. On
imagine des arbres et des brumes,

des couchers de soleil et des rires.
Maria Ribot y a été invitée, et comme
d’autres artistes (TAnia Carvalho,

Rui Horta ou Paulo Ribeiro), elle s’est
prise au jeu d’une piéce pour et avec
ces interpréetes différents. Le sont-ils
vraiment d’ailleurs, parait questionner
La Ribot?

Happy Island est bien une ceuvre de
La Ribot, pas un atelier pédagogique.
A chacun d’y danser dans la mesure de
ses moyens, d’y jouer les plus beaux
roles ou d’étre soi-méme. A 'image de
Maria Jodo Pereira, qui replie son
fauteuil roulant, noue ses cheveux et se
coiffe de plumes. Dans un témoignage,
elle dit cette chose toute simple :

Happy Island
de La Ribot

“Ye sais que je dots faire un pas en avant.
Simplement, je ne sais si c’est un pas

a gauche ou un pas a droite.” Elle
résume ’esprit de cette troupe dirigée
par Henrique Amoedo entre volonté

et liberté. La Ribot ne leur épargne pas
sa folie douce, les pousse méme

dans des retranchements inconnus.

On sent qu’entre elle et eux un courant
continu est passé.

Habillé de musiques le plus souvent
électroniques — Francesco Tristano,
Jeff Mills, entre autres —, Happy Island
est une série de portraits. Dans le film
accompagnant autant que prolongeant
le spectacle et réalisé par Raquel Freire,
toute I’équipe de Dang¢ando com
a Diferenca se retrouve. Il y a de la
bacchanale dans ces danses au sommet
de la forét de Funchal. Comme une
transe d’un autre age, ou plus
simplement une ronde d’amour
sensuelle.

Cette facon d’aborder I’intime,
surtout des lors que I’on réunit des
personnes en situation de handicap,
n’est pas sans rappeler le travail de
Sidi Larbi Cherkaoui ou de Jérome Bel.
La Ribot, simplement, en fait une
célébration des sens, foutraque et libre.

Happy Island est une pierre
précieuse : cela étincelle comme la
combinaison de Barbara Matos
—on I’'aime déja dans ce role de star
malicieuse — ou les faisceaux lumineux
balayant la salle. Au bout du tunnel,
celui filmé en arriére-plan, il y a la mer.
A ce moment, ’Odyssée se (re) joue
sous nos yeux. Philippe Noisette

Happy Island, direction et chorégraphie
La Ribot, avec Dancando com a Diferenca
et Raquel Freire, les 7, 8 et 9 novembre

au CN D a Pantin, tél. 01.41.839898,
cnd.fr

Festival dAutomne a Paris,
tél. 01.53.45.17.17, festival-automne.com

Julio Silva Castro
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Portrait

ALL
ABOUT
MERCE

Tout au long de cette 48¢ édition,
le Festival dAutomne célebre le génie
de MERCE CUNNINGHAM.
Nous avons demandé a des artistes
contemporains de nous parler de l'art
et de l'influence de celui qui a
révolutionné la danse au XX siecle.

PROPOS RECUEILLIS PAR Philippe Noisette
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RainForest de Merce
Cunningham, remonté par
Ashley Chen et Cheryl
Therrien, avec le CCN-
Ballet de Lorraine
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Portrait Merce Cunningham

Cédric Andrieux
“Le degré de complexité
et de rythme a l'intérieur du

geste était inoui”

Danseur au sein de la compagnie de Merce
Cunningham de 1998 a 2007, avant d'intégrer
le Ballet de 'Opéra de Lyon a son retour
en France, Cédric Andrieux est aujourd’hui
directeur des études chorégraphiques
du Conservatoire national supérieur de musique
et de danse a Paris. Il est le maitre d'ceuvre
de Cunningham x 100 a La Villette.

“ILY A EU DEUX ‘PREMIERES’ RENCONTRES AVEC
MERCE CUNNINGHAM. Tout d’abord lorsque je dansais
avec Jennifer Muller. Cunningham laissait parfois son studio
a des compagnies indépendantes, j’ai alors crois¢ Merce
dans les... toilettes ! J’en ai été chamboulé. La seconde fois,
j’étais venu prendre un cours de danse, celui de 16 h 30,
a ‘I’école’ Cunningham — Merce regardait parfois la fin
d’une lecon. J’allais me changer et le professeur me dit :
‘Merce veut te rencontrer’ Je me suis retrouvé face a lui,
il m’a parlé en frangais. J’avais 20 ans et j’étais face a un
monument de la danse. Ce qui m’a frappé¢, c’était sa
courtoisie. Merce n’était pas dans le registre du créateur
a I’ego surdimensionné. Il était humble. Apres, Robert
Swinston (membre de la Merce Cunningham Dance Company
a partir de 1980, assistant du chorégraphe et directeur de la
chorégraphie de la compagnie, entre autres — ndlr) a pris contact
avec moi. Cunningham cherchait de nouveaux danseurs
masculins. J’ai passé une audition. Nous devions étre une
quarantaine de gargons, et chaque jour il y en avait de moins
en moins ! On a d{ finir a quatre ou cinq. C’était vraiment
dur. Dix mois plus tard, j’intégrais la compagnie.

Nous étions dans la période ‘informatique’ de Merce.
1l travaillait sur BIPED. Ce qui était le plus complexe,
c’était abstraction qu’il mettait en ceuvre. Nous devions
apprendre une phrase pour les bras, une pour les jambes.
Le degré de complexité et de rythme a I'intérieur du
geste était inoui. Apres, j’ai développé une appétence pour
les piéces pré-informatiques ou il y avait une certaine
organicité. Des ballets des années 1960 ou 1970.

Toute 'origine de ce projet Cunningham x 100 pour
le Festival d’Automne est de faire honneur a la place que
Merce occupe en France dans ’enseignement, et notamment
au Conservatoire. Un des legs les plus importants de Merce,
c’est la technique Cunningham et les valeurs qu’elle
véhicule. Aller au-dela de ses limites. I’ hyper-conscience de
son corps. La place de la danse par rapport aux autres arts
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™
Merce Cunning%
en 1987

— ce que le projet Merce Cunningham/John Cage a ouvert
comme portes. Et 'indépendance qui en résulte. Cet Event
géant réunira cent ¢léves de 14 a 20 ans du Conservatoire.
IIs ont une relation plus ou moins lointaine avec Merce,

sa danse. A travers ces extraits de piéces de différentes
époques, dans un lieu monumental comme la Grande Halle
de La Villette, la jeune génération va s’approprier Merce
Cunningham.”

Thomas Caley
“Merce nous offrait une
magnifique partition
et la possibilité d’en faire
de la danse”

Soliste éblouissant au sein de la troupe de
Cunningham entre 1994 et 2000, Thomas Caley
va entreprendre une seconde carriére,
chorégraphiant en tandem avec
Petter Jacobsson. Depuis 2011, /Américain est
coordinateur de recherches au CCN-Ballet
de Lorraine. Avec les danseurs de Nancy,
Caley et Jacobsson donneront un programme
inédit ou leur spectacle For Four Walls
dialoguera avec les pieéces maitresses
Sounddance et Fabrications.

“LES NOMBREUX EVENEMENTS ET PERFORMANCES
QUI ONT CELEBRE LE CENTENAIRE DE LA NAISSANCE
DE MERCE CUNNINGHAM m’ont donné I’occasion de
revenir sur ma propre histoire et sur ce que travailler avec

Peter Hujar



Portrait Merce Cunningham

Merce a représenté pour moi. La Merce Cunningham
Dance Company fut ma premiére expérience
professionnelle. Elle m’est trés chére. Elle s’est parfaitement
accordée a mes centres d’intérét et 4 ma personnalité

de jeune danseur. Elle m’a apporté ce qu’il me fallait alors
de découverte, de stimulation et d’indépendance.

Comme tou.te.s les étudiant.e.s danseur.se.s, j’ai compris
son travail grice aux cours d’histoire de la danse regus dans
la cadre de mon BFA (licence en beaux-arts — ndlr) au
Purchase College a New York. Quand on m’a proposé un
cours dans son studio, j’étais intrigué mais pas vraiment
convaincu, parce que ¢a ne me semblait pas trés actuel.
Tout a changé quand j’ai découvert son énergie. Lorsqu’il
enseignait ou qu’il chorégraphiait, il était complétement pris,
méme a 75 ans, comme §’il avait juste assez de temps
pour faire tout ce qu’il voulait faire. C’était a la fois beau
et exaltant. C’est cette curiosité de faire de la danse qui
m’a poussé a dépasser ce qu’on m’avait enseigné sur lui et
sur la danse, et qui n’était qu’une étude trés générale
de son travail. Quand on est étudiant, on a la sensation d’étre
formé. Bizarrement ou non, je n’ai jamais senti ¢a avec
Merce. C’¢tait stimulant, technique, et ¢a semblait parfois
impossible a exécuter. Mais pour moi, ¢’était ouvert a des
myriades d’interprétations.

On se sentait respecté pour son talent artistique et pour
sa personnalité, car Merce nous offrait une magnifique
partition et la possibilité d’en faire de la danse. Il n’était
jamais dans la sur-direction. C’était a nous de trouver un
sens physique et artistique a la complexité qu’il nous
proposait. On ne travaillait pas réellement I'improvisation,
Merce nous poussait plutdt a continuer de développer ce
matériel, sachant que notre expérience de ce matériel allait
et devait changer a chaque répétition, a chaque
représentation. On ne peut jamais le refaire a 'identique,
c’est vraiment merveilleux, non ?

Merce encourageait le challenge jusqu’a la défaillance.

Il ne recherchait pas le net ou ’ordonné. Les directions
qu’il donnait concernant la structure, le rythme,

le tempo et 'espace étaient claires. Mais il encourageait
également chaque danseuse et danseur a interpréter

a sa manicre ses indications, ce qui produisait souvent

une sensation d’unisson chaotique. Nous ne cherchions
pas la pureté de la forme, ni 4 nous conformer.

Nous recevions espace et soutien (pas toujours beaucoup
de temps) pour trouver cet endroit qui, dans notre recherche
et notre prise de risque sans fin, va exprimer cette fragilité
du moment. En tant que jeune interprete fougueux,
Merce m’a aidé a comprendre que les découvertes sont
infinies, que rien dans ’espace n’est fixe et que, par-dessus
tout, il faut ouvrir les yeux, regarder et faire partie de ce
qui nous entoure.”

Traduction Catherine Facerias

Alessandro Sciarroni
“Une inspiration, surtout en lien
avec I'héritage de John Cage”

Le performeur italien n'a jamais travaillé avec
Merce mais entretient un lien secret avec
le mafitre américain. Il partagera le temps d'une
soirée |'affiche avec Cunningham dans un
programme porté par le Ballet de 'Opéra de Lyon.
Et dévoilera sa piéce d'une maitrise rare,
TURNING_motion sickness version.

“MERCE CUNNINGHAM EST LUN DE CES MAITRES
QUE JADMIRE ET QUE JE CONSIDERE COMME

UNE INSPIRATION, surtout en lien avec I’héritage de

John Cage, dont le travail a été une telle révélation pour moi.
En méme temps, il a été un si grand artiste de la danse que
je dois garder une distance de sécurité vis-a-vis de son
travail. Il y a des écrivains, des musiciens, des plasticiens qui
ont tellement inspiré mon travail que je continue a lire

des textes sur leur travail et 4 y penser presque chaque jour.
Avec un chorégraphe comme Cunningham, je dois

garder mes distances car, comme nous travaillons dans

le méme domaine, la pleine conscience de son génie pourrait
m’empécher de prendre certaines orientations dans mon
travail. Je préfére donc que sa création demeure pour moi
un petit mystere.”

Festival dAutomne a Paris Les Inrockuptibles

Michel Cavalca
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For Four Walls de Petter
Jacobsson et Thomas Caley,
avec le CCN-Ballet

de Lorraine

Yves-Noél Genod

“La seule posture juste
concernant Merce serait peut-
étre de regarder les
oiseaux en pensant a lui”

Performeur, acteur, metteur en scéne,
I'inclassable et iconoclaste Yves-Noél Genod est
programmeé lors du Festival dAutomne dans
le cadre d’Echelle Humaine, un festival de
performances initié par Lafayette Anticipations
dont la deuxiéme édition invite six artistes dans
le batiment transformable d'OMA/Rem Koolhaas.
Apres Tchekhov et Baudelaire, Merce
Cunningham est l'inspirateur de sa prochaine
création, Yves-Noél Genod dira au moins
une phrase de Merce Cunningham (et peut-étre
un peu plus).

“MERCE EMOI

JE NE VAIS PAS DIRE QUOI QUE CE SOIT
D'INTERESSANT SUR MERCE CUNNINGHAM. Ca va pas?
Tout le monde a dit et va dire des choses intéressantes.

Mais moi, mon métier, mon orgueil, c’est de dire des choses
inintéressantes. Des choses qui n’ont pas de sens. Alors,
comment voulez-vous ? Je sais — mais je ne prétends pas —
que ¢a peut étre intelligent de dire des choses inintéressantes.
Par exemple, quand c’est T'chekhov qui dit que, e¢h bien, que
la vie n’a pas de sens. Il le dit dans cette piece de théatre qui
n’est que musique, que neige, qui s’appelle Les Trois Sceurs.

Les Inrockuptibles Festival dAutomne a Paris

Laurent Philippe

Alors, oui, il y a ‘Merce Cunningham’ dans le titre de mon
nouveau spectacle. C’est affreux de le remarquer, mais que
voulez-vous que je vous dise ? Denise LLuccioni — qui me sert
de garde-fou, me rattrape — m’assure que ‘beaucoup
de connertes ont été dites sur Merce’. Moi, je trouve que les
conneries font partie du corpus. Elle me dit d’ailleurs qu’elle
a horreur du mot ‘spécialiste’ — notez que je ne 1’ai pas
employé a son égard — et qu’elle-méme dit des choses un
jour, pour se rendre compte ensuite qu’elle aurait pu dire
exactement le contraire. Par exemple, moi, j’aime la jeunesse
de Merce. Pourquoi pas? Alors, elle me dit qu’il n’a jamais
été jeune, qu’il a toujours été hors d’dge, méme jeune, qu’il
n’a jamais été ‘le jeune homme’.

Les figures d’étoiles contiennent tout. Si je faisais un
spectacle sur Marilyn Monroe, je pourrais tout dire. On a dit
que Marilyn prenait sept bains par jour. On a dit qu’elle
ne se lavait jamais. Tout peut se soutenir. Les idoles nous
sont aussi mystérieuses que cette part de nous-mémes qui
nous pousse a écrire, jouer, danser ou a nous laisser dériver.
Au fond, nous ne savons rien de ce qui nous arrime. Nous
ne pouvons nous connaitre que sous des formes approchées
et contradictoires. La seule posture juste concernant Merce
serait peut-étre de regarder les oiseaux en pensant a lui.

Notez que je ne parle de T'chekhov que parce que je viens
de finir un spectacle sur Les Trois Sceurs et que ¢a ne me géne
pas d’en parler — contrairement au spectacle sur Merce
dont je ne veux rien savoir ici —, et donc, je disais, T'chekhov
dit dans une lettre : Il serait temps que les gens qui écrivent,
en particulier les artistes, reconnaissent qu’en ce monde on n’y
entend goutte En particulier les artistes, je souligne.

II écrit ¢a vers 1900 mais on n’a pas progressé. Rien du tout.
Que dalle. Plus tu progresses, moins tu comprends.

C’est les astrophysiciens qui le disent. Le cerveau résiste

a la compréhension. Parait. On espére maintenant dans
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les robots. Il me semble que Merce Cunningham a senti ¢a,

su ¢a et qu’il I’a dit.

Sa danse ludique et métaphysique est sans bruit, sans
parole, mécanique. T'chekhov (dans Les Trois Sceurs) :
‘Les otseaux migrateurs, les grues, par exemple, ils volent, ils
volent, et quelles que sotent les pensées, nobles ou pas, qui leur
passent par la téte, ils continueront de voler, sans savoir ni
pourquot ni vers quoi’ Merce dit de la danse qu’elle est ‘auss:
Juste et impermanente que la respiration’. Il dit peut-étre cela
sous I'influence de Duchamp qui, un moment, avait
soi-disant renoncé a I’art pour devenir un “espirateur’.

Trouver un langage pour la vie, c’est toujours 'idée. Alors
je regarde le beau portrait photographique que le festival
Echelle Humaine a mis sur son site et je réve. Rencontrerai-
je en réve Merce ? Ce serait un amour de vacances et nous
nous retrouverions en septembre pour un mariage public...”

Texte recueilli par Fabienne Arvers

Le Portrait Merce Cunningham

La Fabrique - John Cage & Merce
Cunningham les 28 et 29 septembre

au CN D a Pantin : Musicircus (entrée
libre), projections (entrée libre) et ateliers,
tél. 01.41.8398.98, cnd.fr

Week-end Merce Cunningham

les 5 et 6 octobre au Théatre de la Ville

- Espace Cardin, Paris VIII®:
documentaires, film immersif en 3D
(projections gratuites sur réservation),
conférences, Solo 7' et Story 25’ par la
compagnie Dance O tél. 01.42.74.22.77,
theatredelaville-paris.com

Sounddance, chorégraphie Merce
Cunningham, remontée par Thomas Caley
et Meg Harper/Fabrications, chorégraphie
Merce Cunningham, remontée par
Thomas Caley/For Four Walls,
chorégraphie PetterJacobsson et Thomas
Caley, avec le CCN-Ballet de Lorraine

du 12 au 16 octobre a Chaillot — Théatre
national de la Danse avec le Théatre

de la Ville, Paris XVIe¢, tél. 01.53.65.30.00,
theatre-chaillot.fr ; les 3 et 4 décembre
au Théatre du Beauvaisis a Beauvais,

tél. 03.44.06.08.20, theatredubeauvaisis.fr ;
le 12 décembre au Théatre Paul-Eluard

a Bezons, tél. 01.34.10.20.20, tpebezons.fr
Cross Currents/Pond Way/Walkaround
Time, chorégraphies Merce Cunningham,
remontées par Daniel Squire/Andrea
Weber/Meg Harper et Jennifer Goggans,
avec The Royal Ballet, 'Opera Ballet
Vlaanderen et le Ballet de 'Opéra national
de Paris, du 22 au 26 octobre a Chaillot

- Théatre national de la Danse

avec le Théatre de la Ville, Paris XVI¢,

tél. 01.53.65.30.00, theatre-chaillot.fr
Summerspace/Exchange/Scenario,
chorégraphies Merce Cunningham,
remontées par Banu Ogan/Patricia Lent
et Andrea Weber/Andrea Weber,

Jamie Scott et Banu Ogan, avec le Ballet
de I'Opéra de Lyon, du 14 au 20 novembre
au Théatre du Chatelet avec le Théatre
de la Ville, Paris I*, tél. 01.40.28.28 40,
chatelet.com ; les 13 et 14 décembre

a Points Communs/Théatre des Louvrais
a Cergy-Pontoise, tél. 01.34.20.14.14,
points-communs.com

RainForest, chorégraphie Merce
Cunningham, remontée par Ashley Chen
et Cheryl Therrien/Cela nous concerne
tous (This Concerns All of Us),
chorégraphie Miguel Gutierrez, avec

le CCN-Ballet de Lorraine, du 28

au 30 novembre a la MC93 a Bobigny
avec le CN D, tél. 01.41.60.72.72,
mc93.com ; les 3 et 4 décembre au
Théatre du Beauvaisis a Beauvais,

tél. 03.44.06.08.20, theatredubeauvaisis.fr ;
le 12 décembre au Théatre Paul-Eluard a
Bezons, tél. 01.34.10.20.20, tpebezons.fr;
le 15 décembre a la Maison de la Musique
de Nanterre, tél. 01.41.3794.21,
maisondelamusique.eu

Cunningham x 100, chorégraphie

Merce Cunningham, avec le Conservatoire
national supérieur de musique

et de danse de Paris, le 30 novembre

a La Villette-Grande Halle, Paris XIX¢,
tél. 01.40.03.75.75, lavillette.com
Rambert Event, chorégraphie Merce
Cunningham, remontée et arrangée

par Jeannie Steele, avec le Ballet
Rambert, du 4 au 7 décembre

a La Villette-Grande Halle, Paris XIX¢,
tél. 01.40.03.75.75, lavillette.com
Winterbranch, chorégraphie Merce
Cunningham, remontée par Jennifer
Goggans et Cherryl Therrien/TURNING_
motion sickness version, chorégraphie
Alessandro Sciarroni, avec le Ballet de
'Opéra de Lyon, du 18 au 21 décembre
au CENTQUATRE-PARIS, Paris XIXe,

tél. 01.53.35.50.00, 104-fr

Hors Portrait Merce Cunningham
Yves-Noél Genod dira au moins

une phrase de Merce Cunningham
(et peut-&tre un peu plus), conception
et interprétation Yves-Noél Genod,
les 21 et 22 septembre dans le cadre
du festival Echelle Humaine

a Lafayette Anticipations, Fondation
dentreprise Galeries Lafayette,

Paris Ve, tél. 01.57.40.64.17,
lafayetteanticipations.com

Festival dAutomne a Paris, tél. 01.53.451717,
festival-automne.com
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= MIROIRS

Deux chorégraphes contemporains,
MIGUEL GUTIERREZ et ALESSANDRO SCIARRONI, relisent 'oceuvre
de Merce Cunningham en confrontant leur univers singulier
a deux pieces du maitre. Et signent deux spectacles vertigineux.

CENTENAIRE DE LA NAISSANCE
DE MERCE CUNNINGHAM OBLIGE,
LAUTOMNE SE DECLINE EN
HOMMAGES ET REPRISES. Une
soirée de happening chorégraphique,
des Events, des piéces phares comme
Scenario,Walkaround Time ou
Sounddance : le choix est vaste.

Deux soirées mettent en regard
une chorégraphie de Cunningham et
des créations singuliéres. LLa premiére,
portée par le CCN-Ballet de
Lorraine, réunit RainForest de Merce
Cunningham dans un décor de Silver
Clouds signés Andy Warhol et Cela nous
concerne tous. Imaginé par Miguel
Gutierrez, cette piece d’envergure pour
une vingtaine d’interpretes repense
I'idée de communauté artistique.
Mais la mélancolie des utopies des
années 1960 n’est pas de mise.

Gutierrez fait feu de tout bois,
convoque fantdmes et modernité pour

Les Inrockuptibles Festival dAutomne a Paris

un rituel salvateur. La salle finira par
s’embraser, les danseurs scandant
“Adieu” sans jamais nous quitter du
regard. Cela nous concerne tous est un
peu trop sUr de ses effets par instants,
mais il a le gott de I'innocence, comme
une premiere danse.

Autre affiche partagée, le sublime
TURNING _motion sickness version
d’Alessandro Sciarroni se frotte
au Winterbranch de Merce
Cunningham. Le Ballet de ’Opéra de
Lyon se glisse d’un univers a 'autre,
portant ces deux écritures a des
sommets d’intensité. Sciarroni a ici
travaillé la figure d’un mouvement
(presque) sans fin : le tour sur
soi-méme. Pratiqué en solo par
I'Italien, il est aujourd’hui démultiplié
avec une compagnie de ballet. [effet
est renversant jusqu’au vertige.

Il a fallu de longues séances de
préparation puis de répétition pour que
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Laurent Philippe

les corps apprivoisent ce “turning”.

Se déploie alors une allégorie de

la danse, classique ou traditionnelle,
touchant en plein cceur. Alessandro
Sciarroni est un habitué de ’obsession
chorégraphique depuis la découverte
en 2013 de FOLK-S WillYou Still Love
Me Tomorrow? et ses pas inspirés des
danses bavaroises. S’y ajoute dans
TURNING _motion sickness version une
poésie graphique renouvelée. La vision
de ces silhouettes tournant encore

et encore, jusqu’a I’épuisement ou la
disparition, n’a pas fini de vous hanter.
Philippe Noisette

RainForest, chorégraphie Merce
Cunningham/Cela nous concerne tous,
chorégraphie Miguel Gutierrez,

avec le CCN-Ballet de Lorraine

(voir détails p. 15)

Winterbranch, chorégraphie Merce
Cunningham/TURNING_motion sickness
version, chorégraphie Alessandro
Sciarroni (voir détails p. 15)



Evénement exceptionnel
Le Musicircus de John Cage

28.09.2019

dans le cadre de La Fabrique John Cage & Merce Cunningham
avec le Festival d’Automne a Paris

Des dizaines de performeurs, musiciens ou non, amateurs
et professionnels, interpretent le repertoire du mythique
compositeur ameéricain John Cage pour transformer tous
les espaces du CN D en une gigantesque partition !

Entrée libre
Appel a participation & plus d’infos
sur cnd.fr
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CND DAITOMNE
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Théatre

JULIE DELIQUET aborde pour la deuxieme fois l'univers
cinématographique, passant de Fanny et Alexandre d'Ingmar Bergman pour
la Comédie-Francaise a Un conte de Noél d’Arnaud Desplechin pour
le Festival dAutomne. Rencontre avec la jeune metteuse en scéne a la veille
des répétitions de son spectacle.

ENTRETIEN Fabienne Arvers

“ECRIRE
CETTE HISTOIRE
ENSEMBLE”

Que signifie cette irruption du cinéma dans votre
parcours théatral?

A chaque création, j’ai voulu questionner la place de
I’écriture pour la remettre en question. C’est ¢a mon terrain
de jeu. J’ai d’abord été actrice, apres avoir fait des études
de cinéma. J’ai commencé la mise en scéne par la réalisation
et j’ai aimé le théatre par le jeu d’acteur. J’ai beaucoup utilisé
les improvisations en mettant en scéne et ai fini par me
dire : pourquoi ne pas les montrer? C’est de cette fagon
qu’on est arrivés a ’écriture de plateau, mais en passant par
les auteurs, contrairement a d’autres collectifs. Ensuite,
j’ai voulu requestionner cette langue improvisée en allant
vers I’adaptation. C’est-a-dire en mélangeant I’expérience
de 'improvisation et de coécriture avec celle du retour au
texte. Apres, en questionnant ’adaptation, j’ai voulu
m’intéresser a d’autres supports, et comme Bergman avait
lui-méme décliné une ceuvre, Fanny et Alexandre, en en
faisant un roman, une série télé et un film, j’ai eu envie de
poursuivre cette déclinaison en commengant un dialogue
avec le cinéma, mais par le prisme du théatre.

Y a-t-il pour vous un lien entre le cinéma de
Bergman et celui d’Arnaud Desplechin?

C’est un processus par lequel je tire un fil ou le spectacle
précédent m’amene a requestionner le support, le travail
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d’acteur, avec une autre méthodologie. Bergman m’a
amenée a Desplechin et Fanny et Alexandre a Un conte de
Noél. J’aime bien les déclinaisons et étre dépossédée

de mon histoire premiére. Trouver mon terreau fertile dans
une histoire précédente, ¢a me rassure beaucoup!

Qu’est-ce qui prime dans le fait d’adapter au théatre
une ceuvre cinématographique? Les acteurs, la
technique filmique, sa transposition sur un plateau
avec les éléments du théatre?

D’abord, j’avais envie que ce spectacle soit tiré d’un film
avec un réalisateur vivant pour lui poser directement la
question : étes-vous d’accord pour que je porte cette ceuvre
au théatre ? Le théatre a-t-il été une source d’inspiration
pour cette ceuvre-la? C’était le cas. J’ai toujours besoin que
ce soit un terrain de jeu avec I’'idée d’une passation. Il se
trouve qu’Arnaud Desplechin pense thédtre quand il monte
ses films et il m’a dit : “Je te laisse le Conte, et a toi de laisser
le théatre envahir mon film.” Se pose alors la question
de la version scénique, parce que le film est plein de petites
sceénes. Au thédtre, c’est impossible, alors il faut
remodeler et restructurer ’ensemble dans le temps, dans
le plan-séquence, dans un huis clos, avec la question des
personnages périphériques qui sont importants au niveau
du récit mais parfois peu développés dans le film. Au



Théatre Julie Deliquet

cinéma, on ne voit pas les contrechamps, mais au théatre,
on va les voir. Et puis se pose la question des sources
d’inspiration, littéraires, psychanalytiques, théatrales qui
ont été celles d’Un conte de Noé¢l pour les repenser
théatralement. Arnaud a vraiment écrit le Conte comme
un jeu; les personnages misent leur destin.

Qu’en est-il du tricotage que vous faites en y
inscrivant des passages de piéces de Shakespeare?
Le Roi Lear et Le Songe d’une nuit d’été sont présents
dans Un conte de Noél. J’ai fait ’adaptation avec les mots

d’Arnaud Desplechin et les références qu’il y a mises.
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Samuel Kirszenbaum

Je n’ai pas ajouté de maticre extérieure. Ce sera le fruit des
répétitions et de I’écriture de plateau, c’est toute ’expérience
de laboratoire qui va donner la réponse a cette question.

Dans tous vos spectacles, la famille est au coeur
de vos créations. Est-ce un hasard?

C’est une forme de famille. Elle peut étre théatrale,
amoureuse ou celle des liens du sang. Je crois que je suis
fascinée par le groupe. Avec la famille au sens large, je peux
faire un parallele avec la famille de travail que je cherche.

Mais je me moque des histoires de famille, méme si elles
m’amusent de maniére fictionnelle, ce ne sont pas elles qui —

Festival dAutomne a Paris Les Inrockuptibles
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Théatre Julie Deliquet

‘J’ai voulu requestionner cette
langue improvisée en allant
vers I'adaptation. C'est-a-dire en
mélangeant I'expérience
de I'improvisation et de coécriture
avec celle du retour au texte”

m’animent. Je crois que mettre des gens enfermés ensemble
pendant le temps d’un été chez Tchekhov, de quatre jours
chez Desplechin ou de deux ans chez Bergman et observer
comment ce groupe va s’aimer, se déchirer, se découvrir,

se transformer me fascine. Demain, je vais étre face

a une équipe de vingt personnes. On ne se connait pas tous
et on sait qu’on va écrire cette histoire ensemble. C’est un
microcosme d’observations, de certitudes démantelées
rapidement et de découvertes. Cette idée de faire ensemble
me passionne. Ce qui me plait aussi et qui est lié a la famille,
C’est la transmission, le fait de passer par ’autre pour créer.

Quelle importance revét pour vous la notion de conte
et comment comptez-vous la rendre théatralement?

Déja, je n’ai pas pensé la scénographie comme une
représentation naturaliste de Roubaix telle que ’avait faite
Arnaud Desplechin, qui s’était inspiré de la maison de ses
parents. Ma maison, c’est le théitre, et il n’y aura que des
¢éléments de théatre qui, mis ensemble, vont devenir Roubaix.
Arnaud termine le film par les mots de Puck dans Le Songe
d’une nuit d’été : “Ombres que nous sommes, si NOUS VOUS AVONS
déplu, pensez cect : que vous n’avez fait que dormar. Et tout sera
réparé”’ Cela peut laisser entendre que tout ¢a n’était que du
théitre, et c’est un fil que je vais tirer.

Quand vous adaptez un film au théatre, vous n’avez
pas recours a I’image. Pourquoi?

Déja, je ne le ferais pas aussi bien qu’Arnaud 1’a fait et ce
n’est pas mon terrain d’expérience a cet endroit-1a. Je me
demande ce que le théatre peut apporter au Conte. Les
décors viennent de mes autres spectacles, ¢’est presque une
version pauvre de ce que peut étre ’art théatral, un artisanat.
Suivre des acteurs sur un temps long, les voir vivre avec une
régie réglée quasiment au plateau, ¢’est comme un hommage
a lartifice pauvre. Avec la vidéo, les procédés techniques
deviennent lourds et ’acteur n’est pas roi, loin de 1a. @

Un conte de Noél, mise en scene Julie Deliquet, d'aprés

Un conte de Noé! dArnaud Desplechin, le 6 décembre a I'Espace
Marcel-Carné a Saint-Michel-sur-Orge, tél. 01.69.04.98.33,
espacemarcelcarnefr; le 13 décembre a la Scéne Watteau

a Nogent-sur-Marne, tél. 01.48.72.94 94, scenewatteau.fr;

les 19 et 20 décembre a La Ferme du Buisson avec Le Théatre
de Chelles a Noisiel, tél. 01.64.62.77.77, lafermedubuisson.com ;
du 10 janvier au 2 février a 'Odéon-Théatre de I'Europe/Ateliers
Berthier, Paris XVII¢, tél. 01.44.85.40.40, theatre-odeon.eu

Festival dAutomne a Paris, tél. 01.53.45.17.17,
festival-automne.com
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Danse

Nadia Lauro

ZONE DE LIBRE-ECHANGE

Défaire les nceuds des assignations et revendiquer la liberté de son
expression est au coeur de White Dog, nouvel opus de LATIFA LAABISSI,
ou le corps s’affiche plus politique que jamais.

SOMMES-NOUS AU CEUR D'UNE
FORET OU LENCHEVETREMENT
DES LIANES DESSINE, souligne et
modifie la silhouette des arbres qu’elles
enserrent ? Une représentation
allégorique des signifiants et des signifiés
ou se niche le concept de signe
linguistique défini par Ferdinand de
Saussure, qui varie d’une culture
al’autre ? Ces quatre personnes,

en cercle, silencieuses et nous tournant
le dos, occupées a déméler un sac de
neeuds pour donner forme a des

coiffes ou a des accessoires partagent-
elles autre chose que cette occupation,
solitaire au sein d’un groupe ?

Lente, énigmatique, 'ouverture de
White Dog de Latifa Laabissi ignore
avec superbe son public. Comme une
réponse souterraine a la genése de son
processus de création, apres les critiques
soulevées par une chorégraphe native
américaine lors de la présentation de

son solo Self Portrait Camouflage, ou elle
portait une coiffe de chef amérindienne,
au MoMa de New York? “Elle a soulevé

une critique trés forte sur ma légitimité a la
porter, en tant que femme, d’une part, mais
ausst en tant qu’étrangere.”

La lecture de Chien blanc de Romain
Gary sur 'histoire d’un chien dressé
pour des attaques racistes que son
nouveau maitre entend rééduquer sera
le point de départ de White Dog,

a travers le constat que 'on “est toujours
Pautre de quelqu’un” et qu’on peut étre
associée a la suprématie blanche alors
méme qu’on est par ailleurs racisée.

Voila pour le socle de la piece.

Sa forme, son élan sculptural, prend sa
racine ailleurs, dans le souvenir de

la danse d’un homme vue lors d’un bal
de village, irréductiblement singuliére
dans “son recyclage de danses folkloriques
et urbaines”. C’est la que White Dog
s’affirme comme la mise en avant de
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personnalités fortes ou chacun des
quatre interpretes donne libre cours

a des expressions et des mouvements
du corps n’obéissant a aucun genre

et les embrassant tous, pour réinventer
des connivences ou ’appropriation
des signes de 'autre déjoue la violence
et favorise I’échange.

Autour de Latifa Laibissi, Jessica
Batut, Volmir Cordeiro et Sophiatou
Kossoko, vétus de la méme tunique,
élaborent une danse folk inédite,
portée par la composition sonore de
Manuel Coursin, qui a la douceur
d’un réve éveillé, sa fantaisie et son art
du collage, entre réel et imaginaire.
Fabienne Arvers
White Dog, conception Latifa Laabissi,
du 9 au 12 octobre au Centre Pompidou,

Paris 1Ve, tél. 01.44.78.12.33,
centrepompidou.fr

Festival dAutomne a Paris, tél. 01.5345.1717,
festival-automne.com
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Théatre

Pour sa premiére création tout public, JONATHAN CAPDEVIELLE
s’entoure de sa famille artistique et s'empare de Sans famille d’'Hector Malot,
vibrant classique de la littérature enfantine. Une adaptation
en deux épisodes, un spectacle et une fiction radiophonique, pour ce récit

d'apprentissage touchant.

eNTRETIEN Hervé Pons

“‘LA QL‘J ’'ON VA,
LA D'OU 'ON VIENT”

Kerstin Daley Baradel
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Théatre Jonathan Capdevielle

L’enfance est au cceur de votre ceuvre, mais vous
n’aviez jamais mis en scéne de spectacle pour
enfants. Qu’est-ce qui vous a guidé dans votre choix
d’adapter le roman d’Hector Malot, Sans famille?
En me replongeant dans mon enfance et mon
adolescence, je me suis souvenu du dessin animé japonais
adapté du roman. J’étais accro au malheur, a ce personnage
constamment malmené par des émotions fortes. “Férais
trop heureux, cela ne pouvait pas durer”, dit-il souvent!
Chaque enfant a des pensées négatives, se demande si sa
famille est sa vraie famille. Rémi croit que la sienne est
la vraie. Il apprend brutalement son adoption et son histoire
se nourrit de I’arrachement nécessaire afin de se construire
une vie de voyages et de rencontres pour s’inventer hors
et loin du foyer. La liberté qu’Hector Malot donne a
cet enfant de 8 ans dans ce vaste roman d’apprentissage me
porte. J’ai de nombreux neveux et nieces : en les regardant
jouer et vivre, je vois comment leur environnement familial
influence leurs maniéres d’inventer des histoires.

Lorsque vous-méme étiez enfant, une professeure
au lycée vous a poussé a devenir artiste...

Oui, elle m’a dit : “Sozs artiste, j’ar Pimpression que tu es
un courant d’air”... Rémi est un courant d’air, il ne tient
pas en place, il est toujours sur les routes a essayer de
travailler, de créer, de faire des représentations. L.a question
du territoire est trés importante dans cette histoire-
la. La ou ’on va, la d’ou ’on vient... Dans la création,
pour alimenter son travail, il faut souvent aller puiser dans
ce terreau-la.

D’Adishatz a Saga, vos premiers spectacles, et de
Bernanos a Malot, pour les plus récents, vous

semblez poursuivre un chemin allant de ’autofiction
a la littérature. Un parcours initiatique ?

L’enfant a toujours été présent dans mes picces
précédentes et je ’ai souvent positionné comme personnage
acteur de sa propre histoire, ou d’une autre, mais toujours
a intention d’un public adulte. J’avais cette fois-ci envie
de m’adresser a ’enfant spectateur, comme une suite
logique parce que j’ai toujours traité 'enfant pour ’adulte au
plateau, pour que ’adulte trouve un écho dans sa vie
a ce qu’il fut comme enfant. Tout ceci est tres lié, que j’écrive
mes spectacles ou bien que j’adapte des romans, je vais
toujours puiser aux mémes sources. Pour Malot, j’aime I’idée
que les enfants parlent cette trés belle langue, peu
contemporaine. Dans I’adaptation, je modifie certaines
tournures pour que les enfants comprennent les expressions,
mais je conserve le vocabulaire et la structure générale.

Dans Sans famille, les enfants s’expriment trés bien pour dire
tous les malheurs qui leur arrivent!

Pourquoi Rémi a-t-il été abandonné?

C’est une histoire de gros sous, une enquéte que ’on
va mener d’un bout a ’autre de I’histoire, des héritiers
qu’il vaut mieux faire disparaitre alors qu’ils sont encore
des enfants...

Mais Rémi est abandonné une seconde fois...

Oui, et la premiére scéne du roman est primordiale :
Rémi est seul avec sa mére adoptive, on sent a quel point
elle est une “vraie” maman... Le pére adoptif, absent depuis
un certain temps, revient blessé¢, abimé d’un chantier
a la grande ville, a Paris. Il a perdu son proceés contre les
entrepreneurs qui I’employaient, et lorsqu’il rentre a la
maison, c’est le désastre financier. Lorsqu’il revient et voit
P’enfant qui a poussé, toujours a la maison, on comprend
qu’il aurait déja da étre placé a I’Assistance publique.

Alors, c’est le pére tant attendu qui va créer la rupture dans

le foyer. Sa coleére, sa blessure, la perte de son travail lui

Otent tous les filtres. Il va tout déballer d’un bloc, sans
maniéres. Cet énorme choc émotionnel, a I’dge de 8 ans,
ouvrira a Rémi la porte des aventures a venir. Son pére
I’emmene un jour au café du village, devant lequel Rémi est
souvent passé en se demandant ce qu’il pouvait bien se

passer derriére ces rideaux rouges, ces vitres que la musique
faisait trembler et cette porte d’ou sortaient des hommes un
peu ivres. Son pere explique au cafetier qu’il va devoir se  —>
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Théatre Jonathan Capdevielle

“Dans I'adaptation, je modifie certaines tournures
pour que les enfants comprennent les
expressions, mais je conserve le vocabulaire et la
structure générale. Dans Sans famille,
les enfants s'expriment trés bien pour dire tous
les malheurs qui leur arrivent!”

débarrasser de Rémi, et 14, apparait dans un coin du café une
figure surréaliste décrite par I’enfant, une masse informe se
précisant petit a petit, un homme entouré d’animaux, comme
une hallucination, une apparition, un totem... Il propose au
pere de Rémi de louer ’enfant et de le faire travailler...

La figure clé du roman, c’est Vitalis. Qu’incarne-t-il
pour vous?

J’ai choisi de travailler avec Babacar M’Baye Fall, un
acteur noir, sénégalais, pour toute la culture qu’il porte.
Ce n’est pas un spectacle sur ’Afrique, mais je souhaitais
que la figure de ’étranger éduque I’enfant. Je m’inspire de la
culture de la sape, des sapeurs du Congo-Brazzaville, des
orateurs trés bien habillés que ’on rencontre a Kinshasa.
L’apparence, le paraitre sont importants dans le personnage
qu’a dessiné Malot pour Vitalis, qui, dans le roman, est déja
un étranger, un saltimbanque, ancienne star napolitaine.
Il va devenir le guide spirituel de ’enfant. Il lui dira : “7e/ que
tu es la, en sortant de chez toi, je vais devoir te rhabiller pour
que ton apparence devienne remarquable, tu vas devenir un
acteur, je veux que tu aies Lair d’un artiste. Lapparence, quand
elle est poussée a son extréme, peut étre facheuse, mais elle est
ausst parfois nécessaire.” Vitalis donne des codes a Rémi, il lui
dit qu’il faut se détacher de la masse et accepter le marginal.
Etre un peu a coteé.

Qu’avez-vous tiré de ces enseignements ?

J’ai mis en avant ce qui me semblait le plus fondamental
pour I'enfant qui regardera : ’apprentissage du territoire,
comment lire une carte, se repérer, comment créer
un spectacle et jouer sur un plateau, comment apprendre
la musique, mais aussi comment faire face a un
imprévu, comment se comporte-t-on devant un étranger,
faut-il obligatoirement se méfier de quelqu’un qui n’a pas
I’apparence de tout le monde ?

C’est cette transmission par le voyage, la métamorphose
et la créativité?

La premiére partie porte sur 'apprentissage et la
rencontre de personnages qui auront une importance dans
la seconde. Esthétiquement, je travaille avec de grandes
poupées qui ne sont pas réalistes. En cela, on se rapproche
du dessin animé en 3D sur scéne. Je suis allé chercher dans
différentes traditions des personnages habillés de la téte
aux pieds ayant méme le visage pris dans le costume, comme
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des grandes poupées de chiffon. Je m’inspire aussi des
mounaques de Campan, dans les Pyrénées : le village crée
des poupées fourrées de paille et habillées, qui sont ensuite
éparpillées dans les rues de Campan, aux terrasses des cafés,
dans des postures de la vie quotidienne ou elles demeurent
tout au long de ’année. [ artificiel se confond avec la vie, il y
en a méme qui jouent aux cartes... Ces poupées incarnent
toutes les rencontres faites par Rémi au gré de ses aventures.

Et la seconde partie sera radiophonique?

Il n’y a pas de scénographie dans le spectacle, je travaille
sur des figures aux esthétiques fortes, car ce sont elles
qui construisent ’espace, le mouvement, la temporalité et la
couleur du spectacle. Yves Godin travaille la lumiére pour
recréer I'idée de la ligne dessinée dans I’espace, comme
le dessin, avec un ciel de néons comme perspective. J’avais
envie que les choses disparaissent au fur et & mesure pour
que le son apparaisse et habituer ’enfant a passer du visuel
a I'auditif. Au fil du spectacle, pendant toute la premiére
partie de I’histoire, le plateau se vide et il ne reste plus que
du son pour que, ensuite, a la maison, en version
radiophonique, ’enfant poursuive ’histoire. Nous avons
pour cela créé une production radiophonique
indépendante, comme un atelier de recherche et de création
sonore. Arthur Gillette a composé des musiques car, dans
cette version-la, Rémi et ses amis sont plus musiciens
chanteurs que comédiens. Nous avons travaillé sur la
culture du tube pour enfants et composé des chansons pop,
méme si la mélancolie du roman transparait dans et par
la musique. LL.a mélancolie est ’apprentissage au fil des
deuils. Plus Rémi se débarrasse des figures du passé, plus
il grandit, jusqu’a tomber amoureux... @

Rémi, Partie | (spectacle), conception, adaptation et mise

en scéne Jonathan Capdevielle, d'aprés Sans famille d'Hector
Malot, du 23 au 30 novembre au Théatre Nanterre-Amandiers,
tél. 01.46.14.70.00, nanterre-amandiers.com ; le 15 décembre
au Théatre de Choisy-le-Roy, tél. 01.48.90.89.79,
theatrecinemachoisy.fr ; les 10 et 11 janvier a la Ferme

du Buisson a Noisiel, tél. 01.64.62.77.77,

lafermedubuisson.com ; du 15 au 18 janvier au Théatre

de Saint-Quentin-en-Yvelines & Montigny-le-Bretonneux,
tél. 01.30.96.9900, theatresqy.org

Rémi, Partie Il (fiction radiophonique), direction artistique
Jonathan Capdevielle, réalisation sonore Laure Egoroff

Festival dAutomne a Paris, tél. 01.53.45.17.17,
festival-automne.com



Dimitri Doré
dans le réle
de Rémi

Thééatre

Vanessa Court

SPECIMEN RARE

Jeune prodige de 21 ans, DIMITRI DORE a explosé en 2017
dans A nous deux maintenant de Jonathan Capdevielle. Aujourd’hui,
il retrouve son metteur en scéne dans Rémi, un réle sur mesure
qui laisse s'épanouir sa personnalité détonnante.

TOUT A FAIT SINGULIER DANS

LE PAYSAGE THEATRAL FRANCAIS,
DIMITRI DORE, découvert par tous

il y a deux ans dans A nous deux
maintenant, une adaptation du roman
de Bernanos par Jonathan Capdevielle,
cultive les paradoxes. L.a maturité

et la profondeur de son jeu a 21 ans

a peine jureraient presque avec
Pextréme juvénilité de son physique
d’enfant de cheeur, si ’'on n’était pas
rapidement saisi et enchanté

par I’étendue de ses connaissances et
I'incongruité de ses références...

“C’est a cause de ladoption, je crois
que j’air voulu me recréer un passé dans
une culture qui n’était pas la mienne,
et je suis tombé sur Jacqueline Maillan. ..
et puis j°ai découvert Elie Kakou, Pierre
Palmade, Muriel Robin, Zouk...

Fen parlais a mes parents, mais méme
eux ne connaissaient plus trop ces
artistes-la” Recueilli a 18 mois dans un
orphelinat letton par des parents
rémois, Dimitri Doré a vécu une belle
jeunesse : “Fai grandi dans un jardin,
dans une belle maison, j’avais des parents

armants, je faisais le clown, j’étais fan
du cirque Pinder et de Fean Richard,
Je collectionnais les petites camionnettes
Jaunes, je les installais sur une table ovale,
Je mettais un cirque au milieu, fabriqué
en carton, et je rangeais les camions jaunes
autour du cirque, de maniére trés
symétrique — j’aime bien que tout soit bien
rangé, ¢’est mon coté trés prof des écoles”
Le cirque, Achille Zavatta, les Bario,
mais aussi les shows des Carpentier,
Claude Francgois, Sylvie Vartan,
Le Luron constituent une culture
détonnante chez le jeune homme,
surtout quand elle se frotte et se
confronte a ses autres grandes
références que sont Romeo Castellucci
et Christoph Marthaler... mais aussi
Jonathan Capdevielle, qui lui a offert
son premier grand role au théatre.
“Paime son cetl bleu, 1l a le bleu du bleu
de il de Fean Poiret, le méme regard,
le méme degré de folie, et plus encore
avec son style, sa sensibilité, sa fragilité.
Faime son cerl qui rit”
Aujourd’hui, toujours sous la
direction de Jonathan Capdevielle,
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il est Rémi : “Rému est un enfant trouvé,
il y a une similitude dans nos histoires
respectives, méme si mot je n’ai pas appris
brutalement que j’étais adopté.

Fai toujours su que j’étais arrivé par
avion. Rémi me ressemble un peu,
beaucoup, il a une certaine mélancolie,
méme s’1l fait face a de nombreuses
aventures, les rencontres sont importantes
pour lui comme pour moi, aussi bien les
mauvaises que les bonnes.”

S’il est rare de voir débouler ainsi
dans le paysage un acteur d’une si
grande puissance et sincérité, ¢a ’est
d’autant plus quand cette rencontre
est doublée d’une personnalité si
joyeusement atypique. Alors, si Dimitri
Doré¢, qui vient de passer I’été a tourner
son premier film, réve de “toujours
étre un acteur de seconds roles, comme ¢ca
Je suis tranquille dans la rue”, on lui
souhaite de continuer a I’étre avec le
brio qui déja le caractérise, la Maillan’s
touch. Hervé Pons
Rémi, conception, adaptation et mise en

scene Jonathan Capdevielle, d'aprés Sans
famille d'Hector Malot (voir détails p. 24)
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Théatre

S0OY WOND

Lucie Jansch

Dans I'adaptation du Livre de la jungle que signe le grand Robert Wilson
avec CocoRosie, YUMING HEY est Mowgli. A 25 ans, cet acteur
francais aligne déja un CV impressionnant.

SORTI DU CONSERVATOIRE
NATIONAL SUPERIEUR DART
DRAMATIQUE DE PARIS EN
OCTOBRE DERNIER, Yuming Hey
brile les planches en Mowgli dans
Fungle Book de Robert Wilson, tout en
crevant I’écran dans le role de Billie
dans la série Osmosis de Netflix. On
pourrait parler du démarrage en fléche
d’une carriére, mais il n’en est rien.
Yuming Hey sait depuis ’enfance
qu’il ne se sent bien que sur une scene,
et son désir des feux de la rampe
I’ameéne a se confronter tres jeune
a toutes les disciplines. Soutenu par sa
famille, ou 'on compte deux sceurs
et un papa, celui qui se définit comme
gender fluid précise avoir deux mamans,
sa mére s’étant remariée avec
une femme. Fasciné par 'univers des
teléfilms High School Musical,
il se construit un profil de comédien
a ’américaine en pratiquant le théatre,
la danse modern jazz et les claquettes,
le chant et la flGte traversiere qu’il
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maitrise en musicien professionnel,
sans oublier de se confronter a I’écriture
avec Mon polymonde, une occasion
d’abandonner son pseudo d’artiste pour
signer texte et mise en scene de son
patronyme, Aurélien Feng.

A 25 ans, en menant sa carriére
de comédien en paralléle a ses études,
il a déja travaillé au théatre avec
Mathieu Touzé, Stéphane
Braunschweig, Robert Cantarella,
a ’opéra pour Jacques Vincey et a
tourné dans un long métrage sous la
direction de Christophe Pellet. Quand
on lui demande comment c’est
possible, il répond dans un éclat de rire
qu’il tient la recette d’Isabelle Huppert,
qui lui a montré son emploi du temps
le jour ou il lui a posé cette question.

Celui qui précise avoir vu onze fois
Cloture de Pamour comme une
révélation en acte, avant d’étre repéré
par Pascal Rambert, hérite d’un role
écrit sur mesure pour donner la
réplique a Marina Hands et Audrey
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Bonnet dans Actrice. Il avoue avoir
réalisé un réve en franchissant toutes
les étapes du casting pour décrocher
le Graal d’incarner Mowgli pour
Robert Wilson. “Je connaissais son
ceuvre thédtrale et je me serais contenté
d’incarner la feuille d’un arbre. En vivant
cette aventure de lintérieur, j’ai
découvert avec BobWilson que, sur scéne,
tout peut se passer dans la maniére

dont on joue avec la lumiére. On s’est
magnifiquement entendus et j°ai adoré
qu’tl me dirige en se limitant a trois
indications : ‘Fais-le Isabelle Huppert,
fais-le LLady Gaga ou fais-le Marléne
Dietrich’.” Patrick Sourd

Jungle Book, mise en scéne, décors

et lumieres Robert Wilson, d’aprés

Le Livre de la jungle de Rudyard Kipling,
musique CocoRosie, a partir de 8 ans, du
6 octobre au 8 novembre au Théatre de la
Ville-13¢ Art, Paris XllI¢, tél. 01.42.74.22.77,
theatredelaville-paris.com

Festival dAutomne a Paris,
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La chorégraphe danoise METTE INGVARTSEN entame un nouveau cycle de
réflexion et de création avec Moving in Concert, ou elle explore les relations
du corps avec la technologie et la nature, comme un nouvel écosysteme.

“EN ANGLAIS, IN CONCERT’
SIGNIFIE ‘“TOUS ENSEMBLE'.
Fentends ce titre comme une maniére

de rassembler les danseurs, les matiéres

et le public autour d’un méme objet :

que tout soit mis en mouvement ensemble,
les corps, les formes, les matiéres et la
perception que I’on peut en avoir”” Avec
Mowving in Concert, Mette Ingvartsen
entame un nouveau cycle de recherche
et de performances.

Née en 1980 au Danemark, Mette
Ingvartsen passe pour un gargon
jusqu’a ses 13 ans, un souvenir qui va
la marquer. Devenue chorégraphe,
elle refuse de distribuer les roles selon
le sexe de ses danseurs et, apres des
études de danse a Amsterdam puis

a Bruxelles, elle réalise son premier
spectacle en 2003, Manual Focus,

ou elle met en ceuvre, comme un geste
fondateur, son obsession : réduire

en bouillie les codes de la danse
classique et établir enfin I’égalité des
sexes sur scéne. “Je rravaille toujours
avec une totale équité entre les corps

en termes de genre. Pour moi, les hommes
comme les femmes peuvent étre en position
de dominer”

Ses premicres piéces étaient centrées
sur la perception et la sensation,
questionnant la représentation
corporelle, travaillant déja a ce qui sera
au cceur de son premier grand cycle
de travail, The Artificial Nature Series :
la surexposition des corps et la relation

Johan Poezevara et Fabien Silvestre

entre le libre arbitre humain et non
humain a travers la chorégraphie.
Le cycle de recherche suivant
renouera avec les toutes premiéres
préoccupations de Mette Ingvartsen
sur le genre.

Avec The Red Pieces, la chorégraphe
performeuse explorait la nudité,
la sexualité et le corps comme creuset
des luttes politiques. Distincts mais
toujours liés par la question de la
représentation du corps, les grands
mouvements de ’ceuvre de Mette
Ingvartsen semblent eux-mémes,
mis bout a bout, composer un ouvrage
encore plus vaste, se répondant
les uns les autres, tissant entre eux
des correspondances. Sa pratique
marquée par ’hybridité combinant
la danse et le mouvement avec
d’autres domaines tels que les arts
visuels, la technologie, le langage et la
théorie, trouve dans le dernier cycle
entamé toutes ses résonances.

Moving in Concert imagine un
univers ou I’homme, les technologies
et les matériaux naturels coexistent
pour créer un ensemble abstrait
de mouvements. Inspiré par la facon
dont les corps sont affectés
sensoriellement par la vie dans un
monde numérisé, le spectacle explore
une poétique de la plasticité,
de I’abstraction et de I'imagination.
“Parmerais créer un mouvement collectif
— out le collectif ne soit pas seulement
humain, mais également fait de matiére
organique et de matiére technologique :
réinventer le collectif en lien avec ces trots
territoires distincts.” Hervé Pons

Moving in Concert, conception et
chorégraphie Mette Ingvartsen, du 6 au

9 novembre au Centre Pompidou, Paris IV,
tél. 01.44.78.12.33, centrepompidou.fr

Festival dAutomne a Paris,
tél. 01.53.45.17.17,
festival-automne.com
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Musique

Lartiste plasticienne et photographe LENA HERZOG crée avec Last Whispers
un oratorio immersif mélant film vidéo et composition sonore
et musicale. Un chant pour les langues qui s'éteignent et se meurent.

eENTRETIEN Hervé Pons

"UNE LANGUE,
CEST LE SENS
DE SOI”

/ vl
g o
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Musique Lena Herzog

Vous présentez Last Whispers, un film,
une installation, mais pas que... une expérience
immersive ?

Une expérience individuelle comme on pourrait en vivre
en écoutant au casque, mais avec le son en 8.1, spatialisé.
En d’autres termes, on pourrait dire que notre oratorio est
une sculpture sonore en quatre dimensions, dans le temps
et dans I’espace. En réfléchissant a I’essentiel, au coeur
battant de ce projet, je me suis rendu compte que le silence
dans lequel cette extinction de masse se produisait était
assourdissant. Le silence est la forme méme de cette
extinction. Last Whispers est une installation, mais ce n’est
pas tout a fait une installation. C’est une installation
audiovisuelle, c’est un film, mais il n’a pas d’intrigue, c’est
un oratorio, mais il n’y a pas d’orchestre, c’est un cheeur,
mais il n’y a pas de chanteurs...

Quelle est cette extinction dont vous sculptez
le silence?

Chaque semaine, une langue disparait de la surface de
la Terre. Notre diversité linguistique s’érode. LLa dynamique
de transmission s’étiole au profit des langues dominantes.
Les scientifiques recensent 7 000 langues différentes
aujourd’hui. LLa moitié d’entre elles auront disparu d’ici la fin
du siecle. Avec Last Whispers, je voulais donner corps a ces
absences et, par-dela le travail de collecte et de conservation
qui est nécessaire et encore insuffisant, je souhaitais insuffler
de la vie dans ce corpus en train de disparaitre.

Tout le monde, ou presque, se préoccupe
du réchauffement climatique, vous, c’est de la
disparition des langues...

Je voulais devenir écrivaine. Ma langue maternelle est
le russe. Je suis née et j’ai grandi en Russie, mais j’ai émigré
aux Etats-Unis a I’dge de 20 ans et je me suis
linguistiquement disloquée. Cela a été une perte et un gain.
J’ai gagné un autre monde, mais j’ai perdu le contact
avec la langue, méme si je parle couramment le russe et
que mon anglais me convient tout a fait. Ce n’est pas tant
la question de I’intime qui me préoccupe, ma relation a mes
deux langages, que le sentiment, la certitude que j’ai eue
trés tot que le langage est notre premier geste créateur.
Un acte créatif unique partagé par tous les humains.
Une expérience humaine commune dont 'unité de base est
la voix. Alors, dans Last Whispers, je fais entendre des
langues disparues comme le wanano des peuples indigénes
du Brésil et de la Colombie, I’ayoreo des derniéres tribus
réfugiées dans les foréts du Paraguay, le bathari d’Oman ou
bien encore le tosu, langue tibéto-birmane du Sichuan.

Cela peut paraitre étrange de vouloir agir contre
I’extinction des langages en revenant a leurs origines mais,
philosophiquement, c’est pour moi un endroit fascinant.

Hannah Arendt dit que si vous voulez déposséder
quelqu’un de son identité, il suffit de lui dérober
son langage.

Exactement, et tous les empires le savaient. Le pouvoir,
instinctivement, presque mystiquement, connait cela.
Pourquoi, par exemple, pendant 800 ans, le ga¢lique était-il
illégal ? Car les Irlandais continuaient de se battre contre
I’Empire britannique, et ’Empire britannique savait
que connaitre ses racines, connaitre sa langue rend confiant
en soi et permet de résister a la propagande. Il y a 800 ans,
il n’y avait pas de recherche linguistique et scientifique
sur la propagande, mais ’Empire savait déja cela...

Le pouvoir savait. La langue est une barriére hémato-
encéphalique : une immunité contre le pouvoir. Alors, pour
s’imposer institutionnellement, économiquement,

le pouvoir doit coloniser la pensée et ne peut le faire que
par le langage du pouvoir. Le pouvoir ne connait pas

le gaélique, le quechua ou bien encore le warlpiri... Quand,
en Australie, on enlevait les enfants pour les mettre

dans des internats ou on ne leur parlait seulement qu’anglais,
on leur volait leur identité. Car qu’est-ce qu’une langue

si ce n’est le sens de soi, la maniére dont vous décrivez

le monde, celle par laquelle vous vous décrivez et vous vous
décrivez dans le monde?

De la méme maniére, la langue peut aussi devenir
une arme, un outil de résistance contre I’Empire...
La naissance de nouveaux langages se produit tout
le temps dans les prisons par exemple. Et toujours pour la
méme raison : afin d’éviter les gardes. Ce qui est également
intéressant, c’est que les jumeaux, et en particulier les
jumeaux monozygotes, trés étrangement, a travers toutes
les cultures, tentent de parler leur propre langue. Ils tentent
de parler leur propre langue “contre” les parents.
Pour échapper au pouvoir des parents ? En d’autres termes,
cela confirme que le langage est une immunité contre le
pouvoir.

Les Grecs appelaient ceux qui ne parlaient pas
leur langage, la langue du pouvoir a I’époque, des
barbares. Vous étes une barbare?

Oh oui! J’en suis une! @

Last Whispers, Oratorio for Vanishing Voices, Collapsing
Universes & a Falling Tree, conception, réalisation et images
Lena Herzog, musique et design audio Marco Capalbo

et Mark Mangini, sous le patronage de 'Unesco (2019, année
internationale des langues autochtones), le 21 novembre

au Théatre du Chatelet avec le Théatre de la Ville, Paris I,

tél. 01.40.28.28.40, chatelet.com ; les 22 et 23 novembre

au Théatre de la Ville — Espace Cardin, Paris VIII¢, tél. 01.42.74.22.77,
theatredelaville-paris.com ; le 7 décembre a la Maison de la
Musique de Nanterre, tél. 01.41.3794.21, maisondelamusique.eu

Festival dAutomne a Paris, tél. 01.53.45.17.17,
festival-automne.com
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Musique

Multi-instrumentiste explorant Iimprovisation, le théatre
musical ou le concert, ANTONIN TRI HOANG
est 'invité du Festival pour un double programme.

HAMBRE D'E

FILS DE JOURDAIN ET DE
MENILMONTANT, ANTONIN TRI
HOANG A GRANDI EN CHANTANT
DANS LES HAUTEURS DE PARIS...
“Avant de commencer la musique,

Javais une sorte de toc — c’est la légende
Sfamiliale : tous les soirs je chantais, dés ma
petite enfance. Fusqu’a ’age de 10 ans.
D’abord, toujours les mémes syllabes

en remuant la téte comme dans une espéce
de transe, puis j’ai commencé a faire de
Jausses chansons en anglais, puis des solos
de jazz toujours avec la voix...”

La trentaine légere et inspirée,
semblant décontractée mais studieuse,
I’amateur de foot aujourd’hui
performeur, compositeur, clarinettiste
avant tout, “parce que je devais choisir
un mstrument et ma meére m’avait mis
le Concerto pour clarinette de Mozart
ce jour-la”, Antonin Tri Hoang,
devenu aujourd’hui plus saxophoniste
que clarinettiste, présente un premier
spectacle tout public autour des
meélodies qui nous obseédent malgré
nous.

Dans Chewing-Gumn Silence, “des
musiciens se retrouvent dans ’endroit
ot sont stockées toutes les mélodies du
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monde, dans des boites en carton d’ou
elles s’échappent quand on les ouvre,
une maniére de rendre visuelle

la musique, de la transporter et de la
toucher”. Une maniére aussi de
retrouver des émotions d’enfance car,
a 11 ans, Antonin Tri Hoang jouait
au théatre dans Une béte sur la Lune
mis en scéne par Irina Brook, un bon
début sur les planches.

Mais s’il s’intéresse de plus en plus
au théatre “pour ne plus se cacher
derriére sa pratique et son instrument”,
Antonin poursuit ses interrogations
musicales sur la forme, le temps
et la mélodie en travaillant sur les
apparitions et les disparitions.

Au Festival d’Automne a Paris,

il investit I’église Saint-Eustache avec
une dizaine de musiciens répartis
dans tout I’édifice, guidés par une
soliste s’avancant seule au milieu

de la foule. “Ce sera soit trés ténu, soit
trés fort et trés loin dans un frottement
permanent avec lacoustique du lieu,
mais aussi dans différentes proportions,
comme lorsque Gérard Grisey parle du
temps des baleines, du temps des hommes
et du temps des insectes pour évoquer
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Smith

différentes périodicités, certaines
puissantes et rares, d’autres trés rapides
et fugaces, et celles qui sonnent de toute
Péternité... Paime ces frottements :

il y a la durée de nos vies et celle de la
Journée, les grands événements et le
quotidien... Faime cette phrase d’Hugo
dans Notre-Dame de Paris : “Tout

se tient dans cet art venu de lui-
méme, logique et bien proportionné.
Mesurer l'orteil du pied, c’est mesurer
le géant.”” Hervé Pons

Disparitions, conception et composition
Antonin Tri Hoang, le 24 octobre

a l'église Saint-Eustache, Paris [*
Chewing-Gum Silence, conception
Antonin Tri Hoang, mise en scene
Samuel Achache, le 23 novembre

au Nouveau Théatre de Montreuil,

tél. 01.48.70.48.90, nouveau-theatre-
montreuil.com ; le 7 décembre

a La Dynamo de Banlieues Bleues

a Pantin, tél. 01.4922.10.10,
banlieuesbleues.org ; du 20 décembre
au 11 janvier au Théatre de 'Aquarium,
Paris Xll¢, tél. 01.43.74.99.61,
theatredelaquarium.net ; le 17 janvier
au Théatre Alexandre-Dumas a Saint-
Germain-en-Laye, tél. 01.30.87.07.07,
tad-saintgermainenlaye.fr

Festival dAutomne a Paris,
tél. 01.53.45.17.17, festival-automne.com
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Théatre

Dans un dispositif original, EMILIE ROUSSET met en scéne témoignages
et archives issus d'un événement crucial dans I'avancée des droits
des femmes, le procés de Bobigny, tandis que MOHAMED EL KHATIB, avec
La Dispute, invite les enfants de parents séparés a livrer leurs propres
points de vue sur les disputes conjugales.

eNTRETIEN Hervé Pons

NOTRE IDEE
DU REEL

Aujourd’hui, dans le paysage théatral contemporain,
vous étes ’un comme ’autre, et malgré des
pratiques différentes, considérés comme des figures
incontournables du théatre dit documentaire. Qu’est-
ce qui vous lie, quelles seraient les correspondances
entre vos pratiques?

Emilie Rousset : Partir du réel, définir le réel.

Mohamed El Khatib : Partir de ’archive,
contemporaine ou plus lointaine, préexistante ou produite
par nous-mémes par le biais d’entretiens ou de la récolte
de témoignages. Emilie, lorsque tu travailles sur les
spécialistes par exemple, ce sont des témoignages de
premiére main que tu géneres ?

Emilie Rousset : C’est une pi¢ce que je récris a chaque
fois et j’enregistre de nouveaux spécialistes en fonction de
la thématique choisie. En ce moment, je travaille a Lausanne
sur I’espace public. C’est de la matiére documentaire que
je préleve selon les différents points de vue des spécialistes
mais que je retravaille ensuite en faisant du montage.

Vous les transformez?

Emilie Rousset : C’est la question du montage! Est-ce
que le montage est une écriture ? Je crois que oui ; je n’ai pas
envie cependant de faire un montage qui déforme ou dévoie
le propos de la personne que je rencontre. C’est un montage

qui se veut respectueux tout en étant une récriture compleéte.

Ensuite, je donne la bande-son aux comédiens qui jouent
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avec des oreillettes. C’est une maniere d’écrire en étant
au plus pres de la direction d’acteur, car quand je fais
le montage je pense aussi a I’acteur.

Mohamed El Khatib : Je travaille trés peu avec des
acteurs, a part dans C’est la vie, ou deux acteurs évoquaient
la perte de leurs enfants. Dans Stadium, sur les cinquante-
huit personnes en scéne, il n’y avait que quatre acteurs.
Souvent, je recueille le témoignage de premiére main
et, ensuite, il y a écriture du montage qui est effectivement
une vraie écriture. Certains imaginent que, comme c’est
du documentaire, cela devrait étre de la réalité brute, telle
quelle... Or, la caméra est placée a un endroit précis,
le micro aussi, le temps est maitrisé... Alors, quoi qu’il en
soit, il s’agit d’une fabrication. Soit je présente le témoignage
tel que je I’ai prélevé, au mot pres, a la virgule prés, et parfois
méme en temps réel, soit je récris, et parfois, il peut méme
y avoir des excroissances imaginaires. En tout cas, comme
Emilie, je revendique un geste d’écriture.

Emilie Rousset : Comme les gens qui font du
documentaire revendiquent la mise en scéne.

Il y a avant tout le choix du sujet, les raisons pour
lesquelles vous I’abordez et la maniére dont vous
I’abordez...

Emilie Rousset : C’est une imbrication trés joyeuse
et difficile a décrire. J’ai 'impression que c’est du hasard, et

en méme temps que ce sont des sujets qui m’habitent depuis —>



Théatre Emilie Rousset et Mohamed El Khatib
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“Est-ce que le montage est une écriture?
Je crois que oui. C'est un montage
qui se veut respectueux tout en étant une
récriture compléte”
EMILIE ROUSSET
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Théatre Emilie Rousset et Mohamed El Khatib

“Quand j'ai rencontré des enfants pour ce nouveau projet, je n’avais pas
de sujet. En les écoutant et parce que cela a fait écho
a des préoccupations intimes, la question de la séparation a surgi
et s'est imposée comme le théme du spectacle”
MOHAMED EL KHATIB

longtemps. Avec Maya Boquet qui m’accompagne dans
toutes mes écritures, nous tournions autour de la question

de la reconstitution depuis un certain temps, et nous sommes
tombées sur cette archive publiée par I’association Choisir

de Giséle Halimi, une archive militante car il est interdit

de publier les sténotypies d'un proces. Certes, il y a ’aspect
théétral du proces, dans lequel justement nous ne souhaitions
pas aller, mais c’était ’occasion de prolonger entre nous

des discussions amicales que nous avions sur le féminisme et
le militantisme. C’est pour cette raison-la que I'idée de réel
me met en joie, parce que mon métier active ma curiosité sur
ce qui m’entoure. J’ai 'impression d’avoir une matiére
inépuisable autour de moi.

Et pour vous Mohamed?

Mohamed El Khatib : C’est une disponibilité, je crois.
Jai vu récemment une expo a Nantes du Roumain Mircea
Cantor. Sur une photo, il est au bord de la route en train de
faire du stop avec un panneau dans les mains, blanc, vide...
Je me suis dit voila, il y a deux types de metteurs en sceéne :
ceux qui ont déja écrit sur leur panneau la ou ils veulent aller
et comment y aller, et il y a ceux qui attendent de voir qui va
s’arréter et ou il va les emmener... J’ai le sentiment que notre
question n’est pas tant de comment faire de la poésie, mais
plutdt d’ou est-ce qu’elle peut surgir et comment &tre a Pafft
afin d’accompagner ce surgissement. C’est essentiellement
accidentel. Quand j’ai rencontré des enfants pour ce nouveau
projet, je n’avais pas de sujet. En les écoutant et parce que
cela a fait écho a des préoccupations intimes, la question de
la séparation — qui m’était étrangeére mais dont je me suis
rendu compte qu’elle pourrait me concerner dans la mesure
ou ces enfants pourraient étre mes enfants — a surgi et s’est
imposée comme le théme du spectacle.

La famille aussi est un theme récurrent de votre
théatre?

Mohamed El Khatib : Oui, c’est vrai, il y a I'intimité
familiale, le deuil parent/enfant, les enfants et la séparation,
mais aussi la question des classes populaires. Une question
intime mais qui m’importe aussi pour des raisons collectives
quant a ce que ’on voit sur les scénes de théitre. Comment
faire émerger les classes populaires ?

Qu’avez-vous appris dans ces derniers travaux?
Emilie Rousset : Que je ne peux pas avoir une

vision globale du féminisme et de 1a ou I’on en est parce que

je rencontre toujours plus apte que moi a émettre cette
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cartographie. En revanche, je peux raconter quel a ét¢ mon
chemin avec cette archive qui m’a passionnée, parce qu’elle
abordait beaucoup de sujets comme la question du droit des
femmes, du corps et de la politique, de la justice comme
moteur social, des questions de morale. J’avais besoin de me
replonger dans ce moment trés fondateur des idées pour
pouvoir comprendre un peu mieux ce qui se passe aujourd’hui.
Mohamed El Khatib : J’ai découvert un sujet. Je ne
parvenais pas a écrire un texte tout public, alors j’ai demandé
a rencontrer des enfants et, de fil en aiguille, je me suis rendu
compte qu’'untel le mercredi ne pouvait pas aller au judo parce
qu’il était chez son pére, qu’un autre n’était la qu’un week-end
sur deux. Alors j’ai demandé a la classe qui avait des parents
séparés, et les trois quarts des ¢léves ont levé la main. C’est un
sujet sur lequel on n’entend jamais les enfants. A 7 ou 8 ans,
ils ne sont pas encore inhibés, ils répondent trés naturellement
aux questions. On comprend qu’ils se rendent compte de tout,
de tous les indicateurs qui, dans un couple, sonnent ’heure
de la séparation. Je mesure par ce projet le silence des parents
et les hypotheses des enfants, le pire étant : ils se sont séparés
a cause de moi. Je me suis rendu compte qu’il y avait un
manque cruel de mots.

Chacun de vous, dans cette quéte du réel, passez
par la fiction, Emilie en amont, Mohamed en aval.
Vous créez alors un espace fictionnel ?

Emilie Rousset : C’est I'espace de ce que j’ai envie
de montrer de moi a travers le document, ce que je pergois
que le théatre peut lui apporter...

Mohamed EIl Khatib : [’espace du théitre! @

Reconstitution : le procés de Bobigny, conception et écriture
Maya Boquet et Emilie Rousset, mise en scene et dispositif
Emilie Rousset, du 10 au 14 octobre au T2G — Théatre de
Gennevilliers, tél. 01.41.32.26.26, theatre2gennevilliers.com;

les 19 et 20 octobre au Théatre de la Cité Internationale,

Paris XIVe, tél. 01.43.13.50.50, theatredelacite.com ;

le 16 novembre au IPOC! a Alfortville, tél. 01.58.73.29.18,
lepoc.fr; le 30 novembre au Théatre de Rungis, tél. 01.45.60.79.00,
theatre-rungis.fr ; le 1°" février au Théatre de Chelles,

tél. 01.64.21.02.10, theatredechelles fr

La Dispute, conception et réalisation Mohamed El Khatib,

du 8 novembre au 1 décembre au Théatre de la Ville - Espace
Cardin, Paris VIII¢, tél. 01.42.74.22.77, theatredelaville-paris.com ;
le 6 décembre au Théatre du Beauvaisis a Beauvais,

tél. 03.44.06.08.20, theatredubeauvaisis.fr ; le 12 janvier

au Théatre de Choisy-le-Roi, tél. 01.4890.89.79,
theatrecinemachoisy.fr

Festival d’Automne a Paris, tél. 01.53.45.17.17,
festival-automne.com
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Danse

Jakub Hrab/Archa Theatre

= GRAND ORDINAIRE

Des vies minuscules en Chine et en République tchéque,
WEN HUI et JANA SVOBODOVA font un jeu de (dé)construction:
Ordinary People ou le théatre-vérité a son sommet.

LE GENERIQUE D'“ORDINARY
PEOPLE” A DES ALLURES
D’INVENTAIRE. Sont distribués sur
scene Vladimir Tuma, apprenti outilleur
dans les années 1960 et fan de danse
rock, ou LiYuyao, ancienne étudiante de
ballet et de danse traditionnelle. Il y a
également Jaroslav Hrdlicka, musicien
et développeur de jeux vidéo, ou
Wen Luyuan, guitariste du chanteur
Zheng Jun et compositeur pour le
Living Dance Studio (compagnie de
danse indépendante fondée par Wen
Hui). On pourrait ajouter a cette liste les
noms de Wen Hui et de Jana Svobodov4,
a I’origine de ce projet sensible.
Raconter des histoires de gens
ordinaires dans des situations qui le
sont moins, comme ces mouvements
de contestation a Pékin — Beijing
aujourd’hui — ou Prague. Wen Hui dit
a propos du tandem qu’elle forme avec
Jana : “Aucune de nous ne fait de Part
pour Part, du théatre uniquement pour
le thédtre. Nous voyons nos collaborateurs
comme des personnalités qui, elles ausst,
ont leur raison de participer a la création
du spectacle. Personne ne crée un

personnage, ne joue un role. Sur la scéne,
ils sont eux-mémes. Chacun de nous
apporte son histoire personnelle, que nous
traitons ensuite ensemble pour que
la forme finale touche le public. C’est
toujours ainst que nous procédons.’
Ordinary People avance donc entre
pas de coté et surprise. A peine a-t-on
entamé un air que la scéne se met
en branle, les consoles des régisseurs
(a vue) circulent, les interpretes
assemblent un décor de carton puis
le défont, les images projetées
prennent le relais d’un pas de danse.
Ces trajectoires ne sont pas des plus
simples a suivre, pas plus que ne le
sont ces destins individuels sur cet axe
sino-tcheque. Il faut alors toute la
force de conviction de Wen Hui pour
faire tenir ensemble ces vies
ordinaires.
“Nous avons consacré un certain temps
a élaborer un axe temporel suivant
les divers tournants de ’histoire des deux
pays. Une histoire globale entrecoupée
d’histoires individuelles, parfois
trés douloureuses, parfois magnifiques ou
comiques”, raconte Jana Svobodova.
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“Lannée 1989 a été importante pour nos
deux pays, bien que ce soit de maniére
trés différente. Les histoires personnelles
apportent une dimension supplémentaire,
une profondeur, et révélent des secrets
qui, sinon, resteraient cachés”’

Ordinary People a surtout su tirer
parti d’une forme hybride entre le
concert-slogan et la gestuelle intime.
On s’accroche a une barriére
métallique, on se cache dans une
boite en carton, on crée en direct un
décor virtuel. Le gott pour ce
théatre-vérité de Wen Hui, invitée
réguliere du Festival d’Automne, était
déja connu par ici. S’y ajoute cette fois
le regard de Jana Svobodova.
Philippe Noisette

Ordinary People, chorégraphie et mise
en scéne Wen Hui et Jana Svobodova,
du 5 au 9 novembre au Théatre

de la Ville - Les Abbesses, Paris XVIII¢,
tél. 01.42.74.22.77, theatredelaville-paris.
com ; les 20 et 21 novembre a Points
Communs/Théatre des Louvrais

a Cergy-Pontoise, tél. 01.34.20.14.14,
points-communs.com

Festival dAutomne a Paris,
tél. 01.53.45.17.17, festival-automne.com
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Arts plastiques

Avec Dying on Stage, une lecture-performance qui méle images vidéo
hétérogénes et danse, le Chypriote CHRISTODOULOS PANAYIOTOU
interroge le spectacle de la mort et sonde l'illusion scénique.

Le musée d'Orsay accueille trois représentations de la performance ainsi
qu’une exposition de l'artiste.

PAR Ingrid Luquet-Gad

LIMPOSSIBLE
REPRESENTATION

MOURIR SUR SCENE. D’EMBLEE, ON LE PRESSENT :
ILY A LA UNE CONTRADICTION INSURMONTABLE.
De quoi épiloguer pendant des heures. De quoi rembobiner
jusqu’aux fondements mémes de I’art dramatique.

Mourir sur scéne, ¢’est impossible. LL.a mort y est annulée,
neutralisée. Elle devient cycle plutdt qu’arrét, éternel retour
plutdt que clap de fin. Et d’ailleurs, les conventions

héritées d’Aristote et du théatre antique reléguent la mort
au hors-champ, tant celle-ci, et son paradoxe inhérent,
nuirait a I'illusion dramatique.

Questionner, c’est se détromper, ne flt-ce que ’espace
d’un instant. Et pourtant, les intentions de Christodoulos
Panayiotou ne sauraient étre plus claires. Sa lecture-
performance I’annonce dés le titre. Dying on Stage, “mourir
sur scene” donc, met les pieds dans le plat. Non seulement
y assistera-t-on au spectacle de la mort, a la mort spectacle,
mais ce sera méme 'unique mati¢re d’un exercice mené
depuis maintenant cinq années.

Cing années, ou plutot le double, si tant est que I’on
prenne en compte la genése du projet. “Depuis plus de
dix ans, je montre a mes amis une séquence commentée de vidéos
le jour de mon anniversaire. Or, il se trouve que la plupart
de ces amis travaillent dans Part. De fil en aiguille, j’ar été invité
a présenter cette recherche au public. La thématique s’est
cristallisée a ce moment-la, tout comme le titre, emprunté au
morceau du méme nom chanté par Dalida”, raconte
Christodoulos Panayiotou.

La forme, elle, découle de ce contexte informel. Soit
une forme hybride, une lecture-performance illustrée
d’une navigation en direct parmi les méandres de YouTube,
afin d’embrasser toutes les occurrences de ce paradoxe
supréme. Au fil des ans, P’artiste a ainsi collecté tout ce qui
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en relevait, glanant aussi bien des extraits de films, d’opéras,
de concerts que des extraits d’émissions de variétés. La seule
contrainte qu’il s’est imposée, c’est celle-1a : ingérer/digérer
la matiere déhiérarchisée et pour ainsi dire précadrée,
prémaéchée par le géant du streaming vidéo qui, 4 part
imposer un format et une durée, se moque bien de la haute
culture et de la basse culture, des époques et des genres.

“Ce cadre, je me le suis timposé trés tot, afin de ne pas tomber
dans une dramaturgie trop ambitieuse et d’éviter de reproduire
des schémas académiques.”

Dans le cadre du Festival d’Automne, Christodoulos
Panayiotou proposera pour la premiére fois
I’intégralité des archives collectées pour Dying on Stage.
Au musée d’Orsay, la piéce sera présentée sous la forme
de chapitres ou en version intégrale. Comme lors du
Kunstenfestivaldesarts au Kaaitheater a Bruxelles (2018),
du cycle Vidéo et aprés au Centre Pompidou a Paris (2017)
ou des Park Nights de la Serpentine Gallery a Londres
(2015), la lecture-performance mettra en scéne un lecteur,
Partiste et un danseur intervenant par interludes, Jean
Capeille, donnant corps a la matiére vidéo.

“Formellement, Dying on Stage serait plutot a part
du reste de mon travail. Je n’ai réalisé que trés peu de piéces
que Pon pourrait identifier a de la performance au sens
strict du terme”, raconte le Chypriote d’une petite
quarantaine d’années. D’une double formation en danse
et en anthropologie, ’artiste en a retiré une attention
aux structures de savoir et de pouvoir, ainsi
qu’une conscience aiguisée des récits et mythologies,
coutumes et rituels attachés a chacun de ces deux
espaces discursifs.



Arts plastiques Christodoulos Panayiotou

Dying on Stage de
Christodoulos Panayiotou

Une forme hybride, une lecture-performance
illustrée d’'une navigation en direct parmi
les méandres de YouTube, afin dembrasser toutes
les occurrences de ce paradoxe supréme
qu'est la mort sur scéne

Telle serait alors ’'une des caractéristiques a minima d’un
travail que beaucoup ont alors qualifi¢ d’ “archéologique”,
au sens foucaldien du terme. I.’archéologie du savoir,
Christodoulos Panayiotou la pratique en plasticien. Avec
Two Days After Forever, sa proposition présentée dans
le cadre du Pavillon chypriote de la Biennale de Venise en
2015, Partiste interrogeait 'invention de I’archéologie et son
role dans la construction de I’histoire comme progres.
Iannée suivante, Theories of Harm, sa premiére exposition
personnelle a la galerie Kamel Mennour a Paris, jouait
également sur la constitution imaginaire et symbolique de la
valeur a travers I’étalon du cuivre, matériau dont le nom
provient de I’ille de Chypre.

“Les identités sont flexibles et versatiles, les politiques
de Pidentité ont tendance a Poublier. Or, ce sont les moments
récurrents de perturbations des tmaginaires collectifs qui
m’intéressent, ainsi que la maniére dont ils peuvent étre informés,
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complexifiés et questionnés.” Dying on Stage, a sa maniére,
ne dit pas autre chose. En faisant des perturbations de
Iillusion scénique la matiére de son exercice, qu’il insiste
vouloir garder aussi “personnel et intime” que ses premieres
itérations dans un contexte privé, Christodoulos Panayiotou
situe 'individu au sein de la tradition et opte pour

le renouvellement du pacte dramatique plutdt qu’une
simple adhésion par habitude et convention. A Orsay,
Dying on Stage sera présenté en paralléle a une exposition
ou l'artiste explorera le temps en dialogue avec une
sélection de pieces de la collection. @

, conception et interprétation Christodoulos
Panayiotou, avec la participation de Jean Capeille,
performances les 19 octobre, 23 novembre et 14 décembre ;
exposition du 19 octobre au 12 janvier au musée d’Orsay,
Paris VII¢, tél. 01.40.4948.14, musee-orsay.fr

Festival dAutomne a Paris, tél. 01.53.45.1717, festival-automne.com
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Arts plastiques

Infatigable voyageuse, I'artiste ANNA BOGHIGUIAN retourne aux sources
des grands récits de 'humanité pour irriguer une ceuvre personnelle
et politique. Pour le Festival dAutomne, elle a imaginé un jeu déchecs dont
les mouvements sont autant de liens entre les hommes.

PAR Ingrid Luquet-Gad
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Arts plastiques Anna Boghiguian

DEPUIS UNE POIGNEE DANNEES, ANNA BOGHIGUIAN
ENCHAINE LES EXPOSITIONS PLUS PRESTIGIEUSES
LES UNES QUE LES AUTRES. Fulgurant, son succes

est comparable a la trajectoire stellaire d’un jeune artiste qui
aurait plus vite que les autres ressenti les lignes d’intensité
du présent. Interrogée a ce sujet, elle balaie la question d’un
revers de main. “Auparavant, il n’y avait pas tant d’expositions
dans le monde. Il y avait la Documenta a Kassel, la Biennale

de Venise, celle de Sdo Paulo” Sa longévité, et la visibilité dont
elle bénéficie actuellement, elle la doit, on s’en doute, 4 cette
attitude frondeuse, conquérante, lardée d’éclats de malice.

Neée en 1946 en Egypte dans une famille arménienne,
Anna Boghiguian étudie I’économie et les sciences politiques
a université américaine du Caire. La peinture, elle
y vient d’abord en s’initiant aupres de I’artiste égyptien
Fouad Kamel, puis, lorsque sa famille émigre a Montréal,
elle enchaine sur un Bachelor of Fine Arts a I'université
Concordia.

“Pai commencé par peindre. Aux Beaux-Arts et pour
mot-méme. On apprend en faisant, et ¢a devient une partie de
sot. Mais on ne décide pas d’étre artiste.” Les influences ?

Il y en a, mais elle ne les dévoilera pas. Et d’esquiver encore
une fois, en s’esclaffant : “Je regarde, je m’imprégne, mais ¢a
ne veut pas dirve que n’tmporte qui va avoir un INpPact Sur

ma téte!” La pratique d’Anna Boghiguian est une histoire de
pérégrinations et d’opportunités, doublée d’un perpétuel
refus de s’arréter a tel ou tel médium, telle ou telle école.

Si elle se dit peintre, la matrice de sa pratique serait plutot
le dessin, cette prise de notes rapide qui remplit la page d’un
collage enlevé de sensations éphémeéres et de strates
d’histoires. Théatre, mythologie, histoire, récits épiques ou
intimes s’y mélent et s’y confondent. LLa peinture, alors, vient
dans un second temps dresser dans I’espace ce premier jet
frémissant, élever certains personnages et souligner les
articulations d’un récit qui se construit dans I’espace mais
se lit comme les pages d’un livre. Pratiquée sur papier puis,
a partir de 2000, également sur toile, la peinture est chez
Anna Boghiguian une peinture en trois dimensions,

P’artiste venant découper ses personnages et les installer dans
I’espace a la maniere d’une procession carnavalesque.

Lorsqu’on la rencontre, Anna Boghiguian vient d’installer
son atelier aux Beaux-Arts de Paris. Dans ’'un des ateliers
de I’école, elle s’affaire, entourée de deux assistantes qui
I’épaulent pour ce projet spécifique — le reste du temps, elle
travaille seule. Dans le cadre du Festival d’Automne, elle
présentera Le carré La ligne Et La régle (A square A line And
A ruler), soit un gigantesque jeu d’échecs déployé dans la
cour vitrée du batiment. Sur une dalle de motifs géométriques
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ocre, P’artiste viendra superposer un second dallage,

un damier noir et blanc, composé de carreaux en polymiroir.
Peints sur papier puis marouflés sur bois, les personnages y
prendront place, suspendus au plafond et activables comme
les piéces d’un véritable jeu d’échecs. Soixante-quatre pieces
et autant de personnages s’agenceront en deux groupes.

Les noirs et les blancs, mais aussi un groupe de soldats

et des manifestants, parmi lesquels on reconnaitra peut-étre
certains penseurs et politiques, de Rabindranath Tagore

en passant par Gandhi, de la reine Victoria a Hugo Chavez,
choisis pour la témérité a défendre leurs idées, souvent au
prix de leur trahison méme.

“Je produis assez peu. Je n’ai pas de petite fabrique
a ma disposition, et toutes ces petites choses ne m’assurent
pas une clientéle. Mais cela me donne la liberté de voyager”
Artiste nomade, Anna Boghiguian crée la ou elle se trouve,
prenant appui sur le contexte local sur lequel elle propulse
le cycle immémorial des récits et des mythes. Lors de
son exposition solo a la Tate St Ives (2018), on retrouvait
déja la thématique du jeu et le poete Rabindranath Tagore,
a travers un théitre de personnages peints découpés dérivés
de sa piece Dak Ghar (The Post Office) de 2010.

Au Carré d’Art a Nimes (2016-2017), sa Promenade dans
Pinconscient s’inspirait du théatre de marionnettes d’Asie
du Sud-Est et des voiles peintes des felouques du Nil.
Ses personnages y figuraient autant de formes archétypales,
de celles qui structurent I'inconscient collectif et font se
mouvoir les hommes par-dela les vicissitudes individuelles.
Exposée au Castello di Rivoli (2017), au Pavillon arménien
de la Biennale de Venise (2015), a la Biennale d’Istanbul
(2015), au New Museum a New York (2014) ou encore
a la Documenta 13 de Kassel (2012), le succeés d’Anna
Boghiguian, n’en déplaise a 'artiste elle-méme, ne saurait
s’expliquer uniquement par la proportionnelle — par
l’accroissement du nombre d’expositions a travers le monde.
Sa raison parait méme évidente : plongeant ses racines dans
les grands récits de ’humanité, historiques et mythiques,
Anna Boghiguian aborde le jeu des passions et des pulsions
avec un souffle de conteuse — un souffle provenant des
entrailles du monde, loin de la frénésie des modes et des
marottes passageres. @

Le carré La ligne Et La régle (A square A line And A ruler),
d’Anna Boghiguian, du 11 octobre au 24 novembre aux Beaux-
Arts de Paris, Paris VI¢, tél. 01.47.03.50.00, beauxartsparis.fr

Festival dAutomne a Paris, tél. 01.53.45.17.17,
festival-automne.com
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Pierre Planchenault
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Avec Put your heart under your feet... and walk!, cérémonie sublime,
macabre et bouleversante, le performeur et chorégraphe sud-africain
STEVEN COHEN rend hommage a I'amour de sa vie, Elu, disparu en 2017.

“NOUS SOMMES AU THEATRE,
MAIS CE QUE VOUS VOYEZ
DEVANT VOUS EST REEL.

JE NE JOUE PAS.” Au fil de ses
performances et de ses spectacles,
Steven Cohen a creusé une histoire des
pulsions et des obsessions de I’humain,
toujours prompt a renouer avec la
violence et la cruauté. Il a fait de son
corps et de ses multiples identités
visibles et invisibles I’épicentre de cette
quéte existentielle, a la fois esthétique
et politique, intime et universelle.

Se définissant comme juif,
homosexuel, blanc et sud-africain, il a
travaillé sur les figures conjuguées de
Iopprimé et de 'oppresseur. Un butin
d’héritage encombrant et conflictuel

a la frontiére entre sexualité, genre,
race et engagement.

Dans ses créations, Steven Cohen
apparait nu ou emmailloté dans des
costumes baroques, embarrassants et
contraignants. Dans Chandelier, en
2001, il est en équilibre fragile sur des

Les Inrockuptibles Festival dAutomne a Paris

chaussures a plateformes vertigineuses,
apportant la lumiére dans un
township de Johannesbourg en cours
d’évacuation. Un lustre vénitien de
vingt-cing kilos sur ses épaules
dénudées. Plus tard, en 2009 avec
Golgotha, au milieu des banquiers de
Wiall Street, il déambule perché sur
des talons montés sur de véritables
cranes humains, habillé en golden boy.
Il évoque alors le suicide de son frere,
broyé par le cynisme de la finance.
Avec The Cradle of Humankind
en 2011, il s’enfonce dans les entrailles
des grottes de Sterkfontein en Afrique
du Sud, 1a ou ont été découverts
les ossements fossilisés des premiers
hominidés datés de plus de 4 millions
d’années. A travers ce voyage retour
dans le creuset de nos origines, dans
le berceau de I’humanité, Steven
Cohen revisite I’évolution de ’espece
humaine, de la préhistoire au
XXIe siecle, dans une parabole critique
en compagnie de Nomsa Dhlamini,
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Swazilandaise de 90 ans, autrefois sa
nourrice a Johannesbourg. Lui le visage
peint. Elle, nue, en tutu blanc.

Mais aujourd’hui, tout est différent.
On ne joue plus. Elu est mort. En 2017.
Son amour de vingt ans. Elu, le bien
nommeé, le bien-aimé. Nomsa lui a
conseillé : “Mets ton ceeur sous tes pieds
et marche” Alors Steven marche, sur
des cercueils, et s’évanouit dans une
épaisse fumée blanche apres avoir, dans
un sublime et bouleversant rituel, rendu
I'ultime hommage a son Elu. Ber¢ant
en lui leurs deux humanités conjuguées.
Hervé Pons

Put your heart under your feet...

and walk!, chorégraphie, scénographie,
costumes et interprétation Steven Cohen,
du 19 au 21 septembre au Centre
Pompidou, Paris IV¢, tél. 01.44.78.12.33,
centrepompidou.fr ; les 28 et 29 novembre
ala MC93 a Bobigny, tél. 01.41.60.72.72,
mc93.com

Festival dAutomne a Paris,
tél. 01.53.4517.17, festival-automne.com
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Avec Désordre du discours, FANNY DE CHAILLE monte la lecon inaugurale
donnée par Michel Foucault le 2 décembre 1970 au College
de France. Réincarnant ici et maintenant la pensée du philosophe.

Comment avez-vous découvert
le texte?

C’est le chorégraphe Alain Buffard
qui m’avait offert le texte suite a ma
piece Fe suis un metteur en scéne japonais
d’apres Minetti de Thomas Bernhard.
Son potentiel théétral était une
évidence, surtout aprés m’étre rendu
compte qu’il s’agissait de la legcon
inaugurale que Foucault avait donnée
au Collége de France.

Quelles traces avons-nous de
cet événement?

Aucune, car a cette époque on ne
filmait pas et on n’enregistrait pas ce
type de communication. J’ai rencontré
des témoins de I’événement et je me
suis apergue que leurs souvenirs étaient
aussi partiels que contradictoires. Cette
incertitude des mémoires m’a autorisée
a aborder sa remise en bouche avec
une grande liberté pour sortir le texte
de la page et le confronter aux possibles
de son oralité.

Considérez-vous la page comme
un premier enfermement par
I’écrit de la pensée originelle?

1l s’agit effectivement d’une récriture
ou I’on constate nombre de digressions
étayant le discours pour qu’il passe
a la postérité. Sortir la lecon de la
feuille blanche avait pour but de lui
redonner une forme de fragilité,
une absence de fixité. Avec Guillaume
Bailliart, qui porte cette parole, on s’est
beaucoup questionnés sur le
supplément d’ame contenu dans la voix
au regard de I’écriture. On a visionné
beaucoup d’interviews de Michel
Foucault pour voir comment il bouge
quand il pense et capte I’attention de

lautre a travers une forme de joie. Son
approche trés jouissive de I’échange
témoigne de quelqu’un pour qui penser
a haute voix rime avec jubiler.

Vous faites un pied de nez

a I’Ovrdre du discours du titre
en vous revendiquant d’une
forme de désordre.

Réincarner implique d’assumer
un retour au désordre d’une oralité
qui inscrit les mots dans une autre
matérialité et rythme leur énoncé.
En procédant a des coupes, nous nous
sommes efforcés de redonner de
la limpidité a la pensée en respectant
la durée d’une heure de la prestation
originale.

Vous allez jouer dans des
amphithéatres et non sur un
plateau de théatre, pourquoi?
Sortir des théatres témoigne d’une
volonté de réalisme qui permet
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de se questionner sur le jeu en pleine
lumiére et, coté public, sur la
différence entre auditeur et spectateur.
Je viens de la danse et de la poésie
sonore : repenser la legcon de cette
maniére, c’est lui redonner de
I'immeédiateté et 'inscrire dans un
soufile nouveau au service de sa
pensée. Entretien Patrick Sourd

Désordre du discours, conception Fanny
de Chaillé, d'aprés L'Ordre du discours de
Michel Foucault, avec Guillaume Bailliart,
le 4 novembre a l'université Paris 8

avec le CN D a Saint-Denis, univ-paris8.fr;
les 6 et 7 novembre a l'université Paris
Nanterre avec le Théatre Nanterre-
Amandiers, parisnanterre.fr;

le 8 novembre aux Beaux-Arts de Paris,
Paris VI¢, beauxartsparis.fr ;

les 10 et 11 décembre a I'Ecole des Arts
de la Sorbonne Centre Saint-Charles
avec Le Carreau du Temple, Paris XV¢,
pantheonsorbonne.fr

Festival dAutomne a Paris,
tél. 01.53.45.17.17, festival-automne.com
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Cinéma

JEAN-LUC GODARD et son Livre dimage, SEBASTIEN LIFSHITZ
et ses portraits sensibles, les films underground et pleins de fantaisie de
MARIE LOSIER, les explorations temporelles de RICHARD LINKLATER.
Un festin d'images au Festival dAutomne.
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le cinéma total
Le Thééatre Nanterre-Amandiers a proposé
a Jean-Luc Godard de présenter Le Livre
d’image, montré a Cannes en 2018 mais jamais
sorti en salle. Il a accepté. Un chef-d'ceuvre a voir
et a expérimenter comme une installation.
D’autres films du cinéaste, et de collaborateurs
proches, se déploieront dans toute l'architecture
du thééatre.

JEAN-LUC GODARD LAVAIT DECLARE LORS DE
LA PRESENTATION DU FILM A CANNES EN 2018 :

il ne souhaitait pas que Le Livre d’image, film somptueux

Les Inrockuptibles Festival dAutomne a Paris

(sans doute le plus beau vu a Cannes cette année-la), sorte
en salle. Soit, finalement, montré comme s’il s’agissait d’un
film de cinéma. Son idée était plutdt que ce “livre” circule
dans les réseaux de I’art, qu’il devienne une installation.

La proposition du directeur du Théatre Nanterre-
Amandiers, Philippe Quesne, ne pouvait que plaire
au cinéaste franco-suisse. L’idée étant d’investir les espaces
du théétre, d’y présenter Le Livre d’image dans les conditions
idéales, accompagné par d’autres films du cinéaste (Notre
musique, Eloge de Pamour, etc.) et de proches collaborateurs
(Anne-Marie Miéville et Fabrice Aragno) le temps d’'un
exceptionnel parcours.

Mais rappelons avant toute chose ce qu’est Le Livre
d’image : un film en cinq chapitres, composé — a I’'instar
d’Histoire(s) du cinéma — d’images de natures différentes



Cinéma

(format, vitesse, noir et blanc ou couleur, etc.) tirées de films,
de cinéma (fictions et documentaires, archives historiques) ou
d’art, préexistants. Godard les surimpressionne, les adjoint,
joue avec leur grain, leur qualité plus ou moins bonne. Et fait
de méme sur le son (ou il superpose la encore voix, bruitages,
musiques), un travail sur une forme de profondeur de champ
(méme si le terme est traditionnellement li¢ a 'image — une
grande profondeur de champ permettant de rendre nets tous
les éléments de 'image, qu’ils soient proches ou éloignés).
Cette “profondeur de son” mouvante, il faut bien le dire, était
impossible a percevoir — a moins de posséder, et encore, un
matériel télévisuel trés perfectionné — quand Le Livre d’image
fut diffusé sur Arte ’hiver dernier. C’est dire si la présentation
de ce chef-d’ceuvre dans des conditions optimales sera I'un
des événements majeurs du Festival d’Automne.

De quoi parle-t-il, cet étrange objet filmique ? Il s’exprime
principalement par la voix “de la guerre, de la lot, de Pautre,
de Pailleurs, du couple, de I’impossible innocence, du langage, de
Pamour”. Et, pourrions-nous ajouter, comme tous les films
de Godard, du cinéma lui-méme, ou en tout cas de sa
forme la plus avancée, sans doute jamais égalée, celle que le
cinéaste présente ici et maintenant sous nos yeux.

Si Histoire(s) du cinéma contait le XX¢ siécle, Le Livre
d’image, avec des moyens a la pointe de la technologie
actuelle, regarde ce que, du XX, il reste dans ce début du
XXI¢ siecle. En somme, c’est aussi de lui, de sa voix
sépulcrale qui épouse le film, qu’il nous parle, d’un artiste
qui a vécu principalement au si¢cle qui nous précede (il est
né en 1930) mais qui survit dans I’actuel et continue de le
regarder. Une fois de plus, en cela fidele a ce qu’il a toujours
dit, écrit ou filmé, Godard continue d’utiliser le cinéma
comme un moyen de penser. Jean-Baptiste Morain

, conception et réalisation Jean-Luc Godard,
du 4 au 20 octobre au Théatre Nanterre-Amandiers,
tél. 01.46.14.70.00, nanterre-amandiers.com

Festival d’/Automne a Paris, tél. 01.53.45.17.17,
festival-automne.com

le temps a l'ceuvre
Depuis trente ans, le cinéaste américain a bati
une ceuvre a la fois populaire et expérimentale.
Pour la premiére fois en France, on pourra revoir
tous ses films au Centre Pompidou.

NE PAS EN FINIR. NE PAS PARTIR. CONTINUER
ENCORE UN PEU. PROLONGER LE PLAISIR. Un petit
dernier, pour ’'amiti¢... Cette sensation de fin de soirée qui
s’allonge indéfiniment, lorsque les discussions vont bon train
et que 'ivresse tient tout autant aux substances absorbées
qu’aux paroles échangées, peu de cinéastes I’ont aussi bien
retranscrite que Richard Linklater. En trente ans de carriére,
et une vingtaine de longs métrages (une productivité
exceptionnelle dans I'industrie américaine contemporaine),

= Boyhood.de
+ Richard "
- Linklater (2014)

il n’a cessé de traquer, dans toutes les situations possibles,
méme (et surtout) les plus étranges, ce vertige du temps qui
passe — ou qui soudain refuse de passer.

Le temps qui s’écoule, Linklater I’a filmé le plus
littéralement du monde, d’abord dans sa fameuse
(et provisoire) trilogie Before Sunrise (1995), Before Sunset
(2004) et Before Midnight (2013), ou il retrouve tous les
neuf ans le méme couple (joué par Ethan Hawke et Julie
Delpy) a différentes étapes de leur vie sentimentale. Mais
aussi, et de fagon plus belle encore, dans Boyhood, tourné
douze années durant, a échéances régulieres, avec un enfant
que I’on voit devenir adolescent puis adulte — comme si
la série des Antoine Doinel de Truffaut-L.éaud ne formait
qu’un seul et méme long métrage. Rien d’extraordinaire
n’y advient — comme d’ailleurs dans la plupart des films de
Linklater —, mais P’attention aux détails les plus infimes
en fait bien plus que de simples et banals témoignages sur
le vieillissement : une épiphanie constante.

Dans Slacker, son deuxi¢me long métrage en 1991,
le cinéaste texan (et texan jusqu’au bout des santiags) se
contentait dé¢ja de filmer des conversations entre glandeurs
(slackers en anglais) dans les rues d’Austin — la ville depuis
laquelle il pilote toujours son studio de production
indépendant —, et ¢’était 'infini qu’il touchait du doigt :
une facon de dire le tout par le presque rien. Le film dure
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Lucya Gerhart

cent minutes, parce qu’il faut bien a un moment laisser les
gens repartir chez eux, mais cent fois plus aurait été tout
aussi justifié. Un principe repris dans Dazed and Confused
(1993) et sa fausse suite, mais vrai chef-d’ceuvre, Everybody
Wants Some! (2016), ou Linklater se focalise sur la stase
suivant la fin du lycée ou précédant le début de la fac, pour
tester ’¢lasticité du temps, aux cOtés d’une poignée de
branleurs hédonistes qui n’ont rien d’autre a faire que d’étre.

Pour finir, nous ne saurons trop conseiller, dans la
rétrospective du Centre Pompidou, les psychédéliques
Waking Life (2001) et A Scanner Darkly (2006), les naturalistes
(au sens zolien du terme) The Newton Boys (1996) et Bernie
(2012), ou encore les buissonniers School of Rock (2003) et
Last Flag Flying (2017), pour saisir la versatilit¢ de ce grand
moderne américain, évoluant entre nappes de passé, pointes
de présent et flashs de futur. Jacky Goldberg

, du 22 novembre au 6 janvier

au Centre Pompidou, Paris IVe, tél. 01.44.7812.33,
centrepompidou.fr

Festival d’Automne a Paris, tél. 01.53.45.17.17,
festival-automne.com

portraits de fantaisie
La réalisatrice aborde avec jubilation et
imagination les portraits d’artistes qu'elle signe.
La rétrospective de son ceuvre s'accompagnera
des films qui l'ont influencée ainsi que de
rencontres avec ces artistes.

TOUT A FAIT ELOIGNE DE LENNUYEUSE SYNTHESE
BIOGRAPHIQUE, LE TALENT DE PORTRAITISTE
DE MARIE LOSIER se déploie quant a lui du coté de
I’expérimentation foutraque, du réve et du bricolage.

Les Inrockuptibles Festival dAutomne a Paris

Cinéma

Sébastien

2013)

Apres des études aux Beaux-Arts de New York, la réalisatrice
frangaise tourne ses premiers courts métrages en 16 mm
dans le milieu interlope de la capitale américaine. Elle dresse
le portrait d’artistes d’avant-garde comme Richard Foreman,
Jonas Mekas, Jackie Raynal, Guy Maddin, les fréres Kuchar,
réalisateurs jumeaux de 'underground des années 1950, mais
aussi de musiciens : Tony Conrad, Peaches (son prochain film
s’intitule Peaches Goes Bananas), Alan Vega du groupe Suicide
et Genesis P-Orridge. C’est de ce dernier portrait que naitra
son premier film distribué en salle : The Ballad of Genesis

and Lady Jaye (2011). Suivra sept ans plus tard Cassandro,
the Exotico! (2018), sorte de version queer et drolatique du
Whestler de Darren Aronofsky. Son esthétique underground
et fauchée se double d’'un humour mordant et d’une vision
du cinéma comme d’un jouet qu’une sale gosse triturerait a la
maniére d’un George Méli¢s 2.0. Bruno Deruisseau

, rétrospective Marie Losier,
du 5 au 23 novembre au Jeu de Paume, Paris |, tél. 01.47.03.12.50,
jeudepaume.org

Festival dAutomne a Paris, tél. 01.53.45.17.17,
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le regardeur
Une réflexion sur l'identité et 'amour irrigue toute
la filmographie du réalisateur. On pourra le vérifier
avec une rétrospective de ses films
et une exposition de photographies vernaculaires
que l'artiste collectionne depuis I'enfance.

“IL FAUT QUE JE LAIME” : DANS LE TITRE DU
PREMIER COURT METRAGE DE SEBASTIEN LIFSHITZ,
sorti en 1994, se trouve déja ce qui fera le ceeur de

son ceuvre, a savoir I’amour. Par le prisme amoureux,

John Fitzgerald



Tendance Floue

Cinéma

le réalisateur passé par I’Ecole du Louvre se questionne
sur I'identité, sexuelle et sociale, mais aussi sur le deuil,
les interrogations existentielles et les traumas que ses
personnages rencontrent aux différents ages de la vie:
des teens d’Adolescentes, son nouveau film documentaire
dans lequel le cinéaste a suivi deux jeunes filles pendant
cing années, ou de Plein Sud (2009) aux octogénaires
resplendissants des Invisibles (2012) et des Vies de
Thérése (2016).

Mi-fictionnelle, mi-documentaire (il a tourné six films
de fiction de 1994 a 2009, avant de se consacrer
exclusivement au documentaire), son ceuvre saisit des corps
baignés de sensualité et de sensibilité. Regards, caresses
et ‘Je aime” jalonnent ses premiers films. Apres Les Corps
ouverts (1998), un moyen métrage qui obtient le prix
Jean Vigo, et Les Terres froides (1999), un téléfilm pour
Arte, il réalise le sublime Presque rien, qui raconte
la dépression d’un jeune homme (Jérémie Elkaim, révélation
du film) en la faisant résonner avec I’idylle d’été qu’il a
eue avec un jeune gar¢on rencontré sur la plage quelques
mois plus tot.

Chez Lifshitz, le vague a ’dme se conjugue souvent
avec une remise en cause du genre et de ses carcans.
Suivent Wild Side (2004) et Plein Sud (2009),

Dala Mossoul

Joséphine Serre

I'ANiMAL ;MaGinAiRE

" Valere Novarina ' 20

[Ounis DE SEINE]
Alexandra Badea

avec Léa Seydoux, films de marginaux et d’évasion.

Plein Sud est la derniére fiction du réalisateur, qui poursuit
depuis le geste de portraitiste commencé avec Claire
Denis dans La Vagabonde (1995) et La Traversée (2001),
un road movie documentaire dans lequel il suit

son ami et coscénariste Stéphane Bouquet partant a la
recherche de son pére pendant quatre semaines aux
Etats-Unis.

Son ceuvre devient alors plus directement engagée pour
la lutte contre ’homophobie et la transphobie. Les Invisibles
(2012), film dans lequel il questionne des homosexuel.le.s
né.e.s dans I’entre-deux-guerres, le couronne d’un César du
meilleur documentaire, avant que Bambi (2013), film centré
sur Marie-Pierre, ’'une des premicres transgenres frangaises,
ne remporte le Teddy Award de Berlin et Les Vies de Thérése
(2016), la Queer Palm de Cannes. Cette trilogie militante
LGBTQ+ se referme avec Adolescentes, film qui devrait donc
sortir cet automne. Bruno Deruisseau

, rétrospective et exposition
Sébastien Lifshitz, du & octobre au 11 novembre au Centre
Pompidou, Paris 1V¢, tél. 01.44.78.12.33, centrepompidou.fr

Festival dAutomne a Paris, tél. 01.53.45.17.17,
festival-automne.com
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Théatre

Le metteur en scene taiwanais WANG CHIA-MING adapte a la scene
et a son pays quatre nouvelles de la Canadienne Alice Munro.
Un spectacle a la fois musical et cinématographique qui magnifie quelques
destins ordinaires.

LE TRACAGE DES LIGNES
BLANCHES SUR LE SOL

DU PLATEAU NE LAISSE AUCUN
DOUTE, et méme si aucun filet ne
sépare les joueurs, c’est bien a une
partie de badminton que les acteurs se
livrent en forme d’échauffement avant
que la piece ne commence. Ce jeu

de raquettes ou I’on frappe dans

un simple volant produit des échanges
dans de délicates courbes aériennes
qui se répondent a la maniére d’un
dialogue : il s’aveére une métaphore
parfaite de la vision du théatre
défendue par Wang Chia-Ming, lui qui
aime a inscrire les rapports ludiques
entre ses comédiens comme une forme
d’éloge d’un vécu de I'instant tout au
long de la représentation.

Avec Dear Life, le metteur en scéne
taiwanais trouve son inspiration dans
I’ceuvre de I'auteure canadienne
Alice Munro, la premiére nouvelliste
honorée du prix Nobel de littérature
en 2013. Réunissant quatre de ses

Les Inrockuptibles Festival dAutomne a Paris

nouvelles en les adaptant au
contexte de la culture taiwanaise,
Wang Chia-Ming démontre d’abord
I'universalité de I'ceuvre de celle
que I’on compare souvent a Anton
Tchekhov parce qu’elle dédie
principalement ses récits a des
héroines de la vie de tous les jours.
Ayant recours a un minimum
d’accessoires et se contentant d’aplats
de lumiére pour définir les espaces ou
il cadre ses comédiens, le metteur en
scene use avec parcimonie de la vidéo
pour donner des indices sur les
changements de lieux et avancer a
saute-mouton d’époque en époque au

gré du passage d’une nouvelle a I'autre.

Réflexion sur le temps qui passe,
le spectacle cristallise avec générosité
et pudeur la belle humanité de cette
communauté composée d’une poignée
de sans-grade. Dear Life nous
questionne sur la fragilité et les hasards
parfois infimes qui décident de nos
destinées. Un paysage d’émotions
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Yueh Yueh Liu

ou I’on oublie vite et comme une
libération I’éternel souci de prétendre
pouvoir tirer des legons du vécu et
Porgueil illusoire de vouloir en dégager
le sens.

Emaillé de références a 'opéra et
aux danses traditionnelles taiwanaises,
tout autant que traversé par les
intermeédes musicaux d’une série de
chansons interprétées en live par
les comédiens, le tourbillon de ces vies
prend des allures de symphonie
dédiée a ces silhouettes invisibles qui
passent sous les radars de I’histoire
et constituent la réalité des existences
de la plupart d’entre nous.

Patrick Sourd

, conception et mise en scéne
Wang Chia-Ming, d'aprés des nouvelles
d'Alice Munro, en mandarin surtitré
en francais, du 28 au 30 novembre
a la Maison des Arts de Créteil,
tél. 01.45.13.19.19, maccreteil.com

Festival dAutomne a Paris,
tél. 01.53.451717, festival-automne.com
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Théatre

=S ONDES
DU MONDE

Version scénique des émissions de radio documentaires des journalistes
AURELIE CHARON et CAROLINE GILLET, RADIO LIVE les met
en scéne avec leurs invités croisés tout autour du globe. L'art de la rencontre
comme un arc de joie tendu vers le futur.

ON A TOUJOURS UNE IDEE
PRECONGCUE DE LAUTRE. Englobée
dans du général, des informations lues
ou entendues, des images chocs qui
obturent la vision. Jusqu’au jour de la
rencontre qui, sous le micro d’Aurélie
Charon et de Caroline Gillet, devient
synonyme de révélation. Celle de
I'unicité de chaque histoire quel que
soit le contexte général ou elle s’inscrit.
Et quoi de mieux, pour comprendre ce
contexte, que de s’affranchir d’une
image floue, générale, faussée, en allant
a la rencontre de ceux qui y vivent?
Lorsqu’on a découvert RADIO
LIVE au dernier Festival Mythos
de Rennes, se croisaient sur le plateau
trois jeunes gens venus de Bosnie,
de Gaza et du Rwanda. Alors, bien sir,
en arriere-fond, il y avait des histoires
de guerre, de génocide, d’impossibles
réconciliations. Mais surtout,
au premier plan, il y avait leurs récits
totalement inédits qui envoyaient valser
tous les clichés pour nous plonger dans

la découverte de leur histoire. Il y
avait aussi la présence magnifique
d’une chanteuse et les images et les
dessins d’Amélie Bonnin qui se
faisaient I’écho des paroles entendues.

Le portrait multiple d’une
génération qui a comme point
commun le déplacement, celui des
journalistes parties a leur rencontre,
et celui de I’exil ou du retour chez soi
pour Amir ou Ines. Un déplacement
qui déborde la géographie
pour interroger une vision commune
possible au-dela des différences.

Dans le livre qu’Aurélie Charon vient
de signer, au titre prometteur, C’était
pas mieux avant ce sera mieux aprés
(I’Iconoclaste, 2019), elle cite
Amir Hassan, venu de Gaza, qui résume
Pesprit et la vibration qui I’animent :
“Il ne faudrait pas qu’on pense qu’on
aime les gens qui nous ressemblent,
ce serait raté. Dans ce que tu écris, est-ce
qu’on comprend bien que, justement,
on se rassemble sans se ressembler ?”
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Louise Quignon

On ne saurait mieux dire ce qui
prend aux tripes en assistant 8 RADIO
LIVE qui, pour le Festival d’Automne,
réunira Amir Hassan, Ines Tanovic-
Sijercic de Sarajevo et Heddy Salem
de Marseille. Tous acteurs de leur vie.
Fabienne Arvers

RADIO LIVE, conception Amélie Bonnin,
Aurélie Charon et Caroline Gillet,

le &4 novembre au Théatre des Bouffes
du Nord, Paris X¢, tél. 01.46.07.34.50,
bouffesdunord.com ; le 7 novembre

au Théatre des Quartiers d’lvry

a lvry-sur-Seine, tél. 0143904949,
theatre-quartiers-ivry.com;

le 15 novembre a la Maison de la Musique
de Nanterre, tél. 01.41.3794.21,
maisondelamusique.eu ; le 3 décembre
au Théatre de Choisy-le-Roi,

tél. 01.4890.89.79, theatrecinemachoisy:fr ;
le 11 décembre au! POC!

a Alfortville, tél. 01.58.73.2918, lepoc.fr ;
le 18 décembre au Théatre Au Fil

de I'Eau a Pantin, tél. 01.491541.70,
ville-pantin.fr

Festival dAutomne a Paris,

tél. 01.53.45.17.17,
festival-automne.com
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Théatre

Pour Stallone, sa premiére mise en scene,
le réalisateur FABIEN GORGEART s'entoure de CLOTILDE HESME
et de Pascal Sangla pour raconter I'obsession vitale d'une femme
pour le légendaire Rocky Balboa. Une performance vibrante.

PAR Patrick Sourd

POUR UN
ERNIER ROUND

LA SCENOGRAPHIE CHOISIE PAR LE REALISATEUR
FABIEN GORGEART ET LA COMEDIENNE CLOTILDE
HESME EVOQUE TOUT AUTANT LE SOL D’'UN RING,
I’écran de cinéma que la page blanche de la littérature
pour témoigner de Stallone, un texte court écrit a I’origine
par 'auteure et scénariste Emmanuc¢le Bernheim, disparue
en 2017, pour répondre a une commande du journal
Le Monde qui avait inscrit sa publication dans le cadre d’une
série de nouvelles offertes a ses lecteurs durant I’été 2001.
Il s’agit de I’histoire de Lise, qui sort littéralement
bouleversée de la projection du film Rocky III de Sylvester

Les Inrockuptibles Festival dAutomne a Paris

Renaud Monfourny

Stallone. Apres avoir vécu un choc qu’elle ne s’explique
pas et qu’elle porte en elle comme un secret, rien ne sera
plus pareil dans la vie de cette jeune femme de 25 ans.
Elle va s’identifier au destin du boxeur Rocky Balboa

et a la légende de celui qui a perdu son titre apres avoir été
champion du monde et doit se remettre a ’entrainement
comme un forcené pour regagner sa place en haut

de P’affiche. Sortant de sa coquille d’impuissance, Lise

va décider de reprendre en main les rénes de son existence
en s’initiant a la boxe et en retournant a ses études pour
devenir médecin.



Théatre Fabien Gorgeart et Clotilde Hesme

Congu sur le plateau comme un showcase, le spectacle
inscrit en permanence la musique comme un fil rouge qui
sous-tend I’histoire. Il suffit d’un micro sur pied planté
au centre de la scéne pour que Clotilde Hesme prenne des
allures d’égérie de la poésie sonore aux cOtés de son
partenaire Pascal Sangla, qui ’accompagne au clavier et
distille ses propres compositions tout en lui donnant la réplique
et en interprétant les autres personnages de la nouvelle.

Pour autant, il était impensable pour I’équipe de

reprendre le théme musical du film et de donner a entendre J | S S O N
le fameux Eye of the Tiger de Survivor. “Confrontée a cette

ceuvre emblématique du cinéma populaire, Lise est victime

de ce que I’'on nomme le syndrome de Stendhal et qui, non sans — apercu —
humour, devient ict le syndrome de Stallone, précise Fabien

Gorgeart. Nous voulons évoquer son histoire et pas illustrer. 16 oct

De la méme fagon que Clotilde oscille entre le réle de la récitante Manta et Bnett Wasla
conq . L. o . Héla Fattoumi & Eric Lamoureux

et le personnage de Lise, on évite les références explicites aux

wmages du film; quant a la figure de Stallone, elle hante
le spectacle plus qu’elle n’y apparait. On fait de méme avec Jeanne Added
la musique en se contentant de prendre les trois premiéres notes
d’Eye of the Tiger pour en faire une boucle qui sous-tend Les Enfants du désordre
le spectacle et le rythme a la maniére d’un battement de ceeur” Humain demain
David Wahl
. . N . ulien Guyomard
Travailler sans filet pour faire naitre des images Aurélie ,X,amur
mentales et activer I’imaginaire du spectateur est Avantage du doute
un beau défi que se lance Clotilde Hesme : “¥ai une sainte Collectif INVIVO
¢ N , Laurent Bazin
horreur des ‘seul en scéne’, et la présence de Pascal Sangla o )
. P . Frédéric Deslias
brouille définitivement cette piste. De plus, la forme du spectacle Frédéric Sonntag
n’est jamais figée, elle évolue sans cesse pour s’adapter Frédéric Ferrer

aux différents paysages et aux situations que je traverse dans la
nouvelle. Faime I’idée que cette femme inscrive sa vie au plus
preés de celle de la star qu’elle s’est choisie. En vy regardant de prés,

19 et 20 déc

Un Conte de Noél

Julie Deliquet

Phistoire colle a la filmographie de Sylvester Stallone et, au-dela,
de Rocky 111, son obsession est telle qu’elle tremble pour - 10 et 11 jan
sa carriére quand ses films sont ratés. Elle va jusqu’a ouvrir . Rémi

. . L. . . Jonathan Capdey,
un compte bancaire pour le soutenir au cas o il devrait finir en
acteur oublié. Une maniére d’affirmer cette dette en souffrance 24 au 26 jan
qu’elle a envers lut dans Pétrange phénoméne de sa renaissance "Histoire de la violeng
au monde?” '

Ainsi, Lise, qui se trouvait éteinte, retrouve le gott de se
battre avec dans les yeux cette flamme qu’on ne préte

: . . . . Raphaélle Bdilig
qu’aux guerriers et qu’on nomme ’ceil du tigre. “Ce qui n’est ~w. % Mickaél Le Mer
pas forcément synonyme d’épanouissement et d’une réussite = \ Joham_u{ Bert
sans failles digne d’un happy-end hollywoodien, ajoute Clotilde : . ea“;::::ﬁ"z %guste
Hesme. Comme pour Rocky Balboa, le chemin sera long pour N | circusﬁext
Lise. Mazs, ayant choisi son destin et se comportant en battante, Aurélie Van Den Daele
elle pourra jouir de sa part de bonheur, sans pour autant Roukiata Ouedraogo

exorciser le drame final d’une vie qui s’ achéve prématurément, i @ ‘_ éo gifer

or A ‘ . . Grou e\# de Tanger
a Pimage de celle de son auteure Emmanuéle Bernheim, s - p‘\ % ‘
pour transformer le texte en un écrit prémonitoire parcouru ; S N : \ v/
d’une troublante et trés secréte émotion.” @ ' : s Nation *

[

Stallone, conception Fabien Gorgeart et Clotilde Hesme,
mise en scéne Fabien Gorgeart, avec Clotilde Hesme

et Pascal Sangla, d'aprés Stallone d’Emmanuéle Berheim,
du 8 au 19 octobre au CENTQUATRE-PARIS, Paris XIX¢,
tél. 01.53.35.50.00, 104.fr

Festival dAutomne a Paris, tél. 01.53.45.17.17,
festival-automne.com
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Théatre

-RE

LES GRAINS
DE LA COL

Face a trois autocuiseurs a riz doués de parole, JAHA KOO retrace
dans Cukoo vingt années d’histoire sud-coréenne entre dérives capitalistes,
violences politiques et ultramoderne solitude.

LORSQU'IL A DECIDE DE QUITTER
SA COREE DU SUD NATALE EN
2011 POUR ETUDIER A DASARTS
A AMSTERDAM, I’artiste performeur
Jaha Koo s’est demandé quel objet
emblématique de sa culture, de son
enfance il pourrait bien emporter dans
cet exil choisi. Et il a pris Cuckoo, son
rice cooker.

Cuckoo est une marque, comme
Frigidaire ou iPhone, devenue un nom
commun. Suite a un événement
tragique de sa vie personnelle, il est
remonté dans le temps, questionnant
I’histoire de son pays, depuis que ce
dernier a été secoué et profondément
changé par la grande crise économique
de 1997 et I'ingérence du FMIL.
Comme pour une conférence, ou bien
une démonstration commerciale,
sont disposés sur une table,
parfaitement alignés, trois rice cookers.
“Vivants”, chacun doté d’un niveau
différent de langage, ils conversent avec
le performeur.

Les Inrockuptibles Festival dAutomne a Paris

Si le dispositif est simple, le ton
doux et la réalisation ludique, Cuckoo
est aussi une variation sur I’exil
d’une profonde mélancolie. LLe mot
golibmuwon désigne un sentiment
de profond isolement caractéristique
de la vie des jeunes en Corée du Sud,
difficilement traduisible en francais,
comme saudade, cette indescriptible
meélancolie portugaise. Depuis 2014,
Jaha Koo développe une trilogie,
Hamartia, se concentrant sur le passé
et la grande histoire qui,
tragiquement, inévitablement, affecte
nos vies quotidiennes d’hier et
d’aujourd’hui.

Dans Cuckoo, le deuxiéme volet,
créé en 2017, il retrace vingt années
de la vie politique et économique de
son pays. La crise de 1997 donc, mais
surtout ses nombreuses répliques,
notamment de violentes émeutes dans
les années 2000. Alternant images
projetées et conversations avec ses
robots complices, Jaha Koo, presque
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Radovan Dranga

débonnaire, fait le récit de sa vie,
de leurs vies et de nos vies. De nos
isolements.

Le chdmage, le sexisme, 'ordre
militaire, hiérarchique et social,
le jeunisme, les suicides, la violence
ordinaire, la violence économique,
la violence politique, I’obsession de
Papparence, les nouvelles et
omniprésentes technologies... Alors,
ils se marrent bien les trois Cuckoo
sur scéne qui, passant en revue leurs
différentes évolutions technologiques,
pointent, espiegles, les limites de
nos évolutions humaines. Votre repas
est prét, disent-ils... Hervé Pons

Cuckoo, conception, mise en scéne,
texte, musique et vidéo Jaha Koo,

en coréen surtitré en francais et anglais,
du 9 au 13 décembre au Théatre

de la Bastille, Paris XI¢, tél. 01.43.5742.14,
theatre-bastille.com

Festival dAutomne a Paris,
tél. 01.53.451717,
festival-automne.com
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