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Mardi	10	septembre	
France	Inter	/	Boomerang	/	Augustin	Trapenard	–	de	9h10	à	9h45	
Annonce	de	la	48ème	édition	du	Festival	d’Automne	à	Paris,	annonce	des	
portraits	Merce	Cunningham,	La	Ribot,	Rétrospective	de	Jérôme	Bel	et	La	
Vita	Nuova	de	Romeo	Castellucci.	(8min29-9min05)	
https://www.franceinter.fr/emissions/boomerang/boomerang-10-
septembre-2019	

	
Mardi	15	octobre	:	
France	Musique	/	Classique	info	/	Sofia	Anastasio	–	de	7h45	
Sujet	:	Les	100	ans	de	la	naissance	de	Merce	Cunningham.	Interview	de	
Marie	Collin.	Reportage	de	Charlote	Landru	Chandelès.	
https://www.francemusique.fr/emissions/classique-info/classique-info-
du-mardi-15-octobre-2019-76730	

	
	

	
TÉLÉVISION	

	
	

Jeudi	3	octobre	2019	
Arte	tv/	Merce	Cunningham	(1919-2009).	La	danse	en	héritage/		Marie-
Hélène	Rebois	
https://www.arte.tv/fr/videos/044771-000-A/merce-cunningham-1919-2009/	

	
Samedi	30	novembre	
France	24	/	reportage	d’Éléonore	Vanel,	Julia	Kim,	Laura	Cappelle	et	
Roméo	Langlois	
Sujet	:	Cunningham	x	100	
https://www.france24.com/fr/20191130-le-festival-d-automne-de-paris-
célèbre-le-centenaire-du-chorégraphe-américain-merce-cunningham	
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Cunningham, portrait d’automne
Cette année, on commémore les 10 ans de la
mort de deux sommités du monde de la danse du

XXe siècle: Merce Cunningham et Pina Bau

sch. Ils se sont éteints en 2009, respectivement

à l’âge de 90 et de 69 ans. Pour Bausch, voir
l’encadré concernant la récente activité du

Tanztheater Wuppertal. Et on se concentre ici
sur l’événement le plus important dans le cadre

des célébrations pour Cunningham (après le

spectacle «planétaire» du 16 avril dernier. Night

of WO Solos, représenté à Londres, New York
et Los Angeles et que Ton pou

vait voir en séquence sur le

web, grâce au décalage horaire
— les vidéos restent disponi

bles sur le site www.merce

cunningham.org). Le public
parisien a toujours beaucoup

aimé Merce Cunningham, resté
une référence pour de

nombreux auteurs de l’histori

que «nouvelle danse» et plus

généralement de la danse con

temporaine française du

meilleur aloi. On ne s’étonnera
donc pas que le Festival

d’Automne consacre au grand

chorégraphe américain Tun de

ses célèbres «portraits d’auteur». Et pour l’oc

casion, entre octobre et décembre prochains,
Paris réunit quelques-unes des compagnies

ayant au répertoire des pièces de Cunningham.

Rappelons que, selon la volonté de Cunnin

gham, sa compagnie de New York fut dissoute
après sa mort et qu'aujourd’hui il existe une

fondation portant le nom du chorégraphe (le

Merce Cunningham Trust) avec pour objectif

de s’occuper de son œuvre. Elle se réserve d’oc
troyer la reprise de ses pièces aux compagnies

qui en font la demande et qui ont les qualités

pour les exécuter convenablement. En Europe,

il est vrai, ces compagnies restent encore peu

nombreuses, probablement du fait du genre es
thétique et technique de ces pièces qui ne con-

Ballet de Lorraine: "Fabrications ", c. Merce Cunningham <ph. L. Philippe)

dans l'encadré: John Cage, Merce Cunningham, Robert Rauschenberg en 1964

(ph. D. Jeffrey )

vient pas vraiment aux plus grandes compa

gnies de danse et encore moins à celles des gran

des maisons d’opéra. Toutefois, le Festival

d’Automne affiche le Ballet de Lorraine, le

Royal Ballet de Londres, le Ballet de l’Opéra

de Paris, le Ballet Royal des Flandres, la

Rambert et le Ballet de l’Opéra de Lyon. Au

programme, non seulement des pièces de Cun
ningham (plus ou moins connues) mais aussi

des œuvres de chorégraphes contemporains en

hommage à ce grand inspirateur de la danse

moderne et contemporaine.

Chorégraphes et plasticiens en
création à l’Opéra
Deux chorégraphes actuels sous les feux de la

rampe, Crystal Pite et Alan Lucien 0yen,
brillent au cours de la saison 2019/2020 de

l’Opéra de Paris, qui semble miser sur la

création; en effet, le répertoire récent n’offre

au public que deux classiques, Raymonda et

Giselle, outre l’entrée au répertoire de Mayer

ling de Kenneth MacMillan. Canadienne, 49

ans, forsythienne de formation, Crystal Pite

Chorégraphes

Ballet de l'Opéra de Paris: “The Seasons Canon ”, c. Crystal Pite (ph. J. Benhamou)
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Existe depuis 1992 «!La culture est une résistance 
à la distraction.!» Pasolini

la terrasse
4 avenue de Corbéra — 75012 Paris
Tél. 01 53 02 06 60 / Fax 01 43 44 07 08 
la.terrasse@wanadoo.fr 

Paru le 11 septembre 2019  / Prochaine parution le 2 octobre 2019 
27e saison / 80 000 exemplaires / Abonnement p. 71 / Sommaire p. 2 
Directeur de la publication Dan Abitbol 
www.journal-laterrasse.fr

Déjà plus de abonnés
Vous êtes nombreux chaque mois
à nous rejoindre sur facebook.

Merce Cunningham
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Francesco Filidei et Joël Pommerat Le groupe Das Kapital

Premier média arts vivants 
en France

75!000

Abgrund / L’abîme, 
création de Thomas Ostermeier.

jazz

Radio Stars
La saison des concerts du Studio 104 

de la Maison de la Radio 
fait son retour. Premier concert 

avec Das Kapital 
et le trio du pianiste Bojan Z.

opéra / classique

Opéra à 4 mains
Francesco Filidei 

compose un nouvel opéra, 
L’Inondation, sur un livret et dans 

une mise en scène signés 
Joël Pommerat. Création mondiale 

à l’Opéra Comique.

théâtre  

Rentrée en fanfare 
 

Créations de textes du répertoire 
ou d’aujourd’hui par Alain Françon, 

Thomas Ostermeier, 
Clément Poirée, Zabou Breitman, 

Éric Ruf, Macha Makeïeff…

danse  

Portrait 
Merce Cunningham 

Le festival d’Automne  
rend hommage 

à Merce Cunningham (1919-2009), 
chorégraphe révolutionnaire.

4 49 6959

Lisez La Terrasse 
partout sur vos 
smartphones en 
responsive design!!

La	Terrasse	–	Septembre	2019	
	
	



La	Terrasse	–	Septembre	2019		
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La Terrasse, premier média arts vivants en France

75 danseurs, acrobates, musiciens, comédiens…

Compagnie DCA
Philippe Decouflé   
Compagnie et artiste associés

27 septembre – 6 octobre 2019

Ill
us

tr
at

io
n 

: J
oo

st
 S

w
ar

t 

1 place du Trocadéro, Paris
www.theatre-chaillot.fr

Jérôme Bel.

«!J’ai décidé, pour des 
raisons écologiques, que 

ma compagnie ne 
prendrait plus l’avion.!»

Entretien / Jerôme Bel

Isadora Duncan
CENTRE POMPIDOU / CHOR. JERÔME BEL

Après avoir été captivé par l’autobiographie de la fameuse 
danseuse et chorégraphe Isadora Duncan, Jérôme Bel décide de 
rouvrir sa série de portraits dansés et lui consacre son nouvel 
opus. Le Centre Pompidou en accueille la première française.

Après ceux de Véronique Doisneau, Pichet 
Klunchun et Cédric Andrieux, vous dressez 
le portrait d’Isadora Duncan. Qu’est-ce qui a 
motivé ce nouveau volet!?
Jérôme Bel!: J’ai lu un peu par hasard l’autobio-
graphie d’Isadora Duncan, intitulée Ma vie, et 
je me suis dit qu’avec ce texte je pourrais faire 
un portrait de la fameuse danseuse et choré-
graphe, similaire à ceux que j’avais fait des 
danseuses et danseurs que vous mentionnez. 
 
Pourquoi avez-vous choisi Elisabeth 
Schwartz pour l’incarner sur scène!?
J. B.!: J’ai effectué des recherches auprès 
d’historiens de la danse afin d’identifier la dan-

seuse duncanienne française la plus sérieuse, 
qui s’est avérée être Elisabeth Schwartz. Elle 
a 69 ans et travaille sur Duncan depuis 40 ans 
environ. Autant dire qu’elle connaît son sujet"! 
De plus, ayant décidé que ma compagnie ne 
prendrait plus l’avion pour des raisons écolo-
giques, j’ai eu l’idée de proposer une autre 
version de cette pièce mais cette fois-ci avec 
la danseuse états-unienne Catherine Gallant. 
J’ai répété simultanément les deux versions de 
cet Isadora Duncan à Paris et à New York, via 
Skype. La version européenne avec Elisabeth 
Schwartz, qui pourra être jouée en trois lan-
gues (français, anglais et italien), tournera en 
Europe en train. La version new-yorkaise, elle, 
tournera dans le Nord-Est des Etats-Unis et au 
Canada. Si l’expérience est concluante, il est 
prévu de produire d’autres versions à travers 
le monde dans les villes où se trouveraient 
d’autres danseuses et danseurs duncaniens.

Pour l’élaboration des précédents volets, 
vous posiez des questions aux interprètes 
dont vous faisiez le portrait. Comment avez-
vous procédé pour ce nouvel opus!?
J. B.!: J’ai simplement cherché à mettre en rela-
tion certains événements relatés par Isadora 
Duncan dans ses mémoires et les danses du 
répertoire que je trouvais les plus pertinentes.

La parole sera-t-elle aussi présente que dans 
vos précédents portraits!?
J. B.!: Oui absolument, ces portraits, quelle que 
soit la forme qu’ils prennent, sont basés sur 
l’alternance du discursif et du performatif.

Propos recueillis par Delphine Baffour

Centre Pompidou, place Georges-Pompidou, 
75004 Paris. Les 3 et 4 octobre à 20h30,  
le 5 octobre à 17h. Tél. 01 44 78 12 33. Durée : 1h. 
Dans le cadre du Festival d’Automne à Paris. 
Également du 28 au 30 novembre à  
La Commune, Aubervilliers.

Merce Cunningham.

Merce Cunningham,  
visionnaire et révolutionnaire

FESTIVAL D’AUTOMNE À PARIS / PORTRAIT 

Pour célébrer les cent ans de la naissance de Merce Cunningham, 
le 16 avril 1919, le Festival d’Automne lui consacre un portrait et 
pose quelques jalons d’une histoire de plus d’un demi-siècle.

Avant Cunningham, la danse, même moderne, 
s’inscrivait dans un cadre traditionnel. Après 
lui, toutes ces notions auront explosé, voire 
seront devenues totalement obsolètes. C’est 
la rencontre avec John Cage en 1937 qui va 
infléchir son destin. Ce dernier a déjà mis au 
point une théorie qui fait de la musique une 
matière sonore, soumise quant à la composi-
tion à des variantes aléatoires calquées sur 
le Yi-Ching chinois. Merce Cunningham voit 
immédiatement la transposition chorégra-
phique qu’il peut en faire, échafaudant une 
pensée imprévue dans la danse. Son préa-
lable fondamental est pourtant d’une simpli-
cité élémentaire": la danse doit se suffire à 
elle-même. En contraignant la danse à faire 
sa révolution copernicienne, Cunningham lui 
impose une rupture radicale avec tout ce qui 
précédait. 

Rupture radicale
Finis les livrets et la narrativité, finies les 
épousailles de la danse et de la musique, 
finie la frontalité obligée des théâtres à l’Ita-
lienne et les règles de perspective antique, 
finis l’expressivité de l’interprète et les pas 
codifiés, finis les ensembles gravitant autour 
d’un seul soliste. La danse est devenue une 
démocratie «"où les individus et leurs environ-
nements sont à la fois indépendants et reliés 
les uns aux autres!». Avec lui, chaque danseur 

Cunningham a créé une œuvre originale de 
180 pièces et 700 events, jusqu’à sa dernière 
pièce, Nearly 90, finalisée quelques mois avant 
son décès en juillet 2009.

Agnès Izrine

est un centre, chacun a sa danse et chaque 
spectateur voit un spectacle différent. Il est 
aussi le premier à comprendre que l’image, 
par le cinéma et la vidéo, est en train d’établir 
sa supériorité dans la saisie visuelle du mou-
vement. Il saura les utiliser à ses fins choré-
graphiques, tout comme l’informatique pour 
laquelle il a créé Lifeforms, puis DanceForms, 
des logiciels de chorégraphie assistée par 
ordinateur.

Une danse démocratique 
Allant toujours plus loin dans la rencontre 
avec les nouvelles technologies, il commence 
à travailler en 1997 sur la «"motion capture"» 
qui aboutit à la création de Biped, en 1999, 
première pièce à mêler danseurs réels et 
virtuels sur scène. Il invente ensuite l’une des 
premières web séries avec ses Mondays with 
Merce où on le voyait enseigner et répéter 
avec sa compagnie. Cage et Cunningham 
inventent aussi la matrice des hapennings, 
au cours d’une performance effectuée en 
1944 au Black Mountain College et, en 1964, 
l’Event, un spectacle unique créé pour un lieu 
de spectacle fortuit, sorte de spectacle «"por-
tatif"» composé d’extraits qui peut s’étendre 
à tout lieu inadapté à la danse. L’exploitation 
de ces principes sera à l’origine de la post-
modern dance comme des performances. 
Au cours de de sa longue carrière, Merce 

Claudia Catarzi, en duo aux Plateaux.

Les Plateaux,  
plus que jamais internationaux
LA BRIQUETERIE / TEMPS FORT

Au fil des années, Les Plateaux de la Briqueterie sont devenus le 
rendez-vous professionnel et public incontournable de la rentrée. 
Et pour cause, ils programment des artistes venus d’ailleurs, 
synonymes de découvertes.

Ils viennent de tous les horizons, font fi des 
frontières physiques comme de celles de 
leur art. De fructueux croisements appa-
raissent notamment chez l’Espagnole Núria 
Guiu Sagarra dans sa relation à la culture 
numérique, qu’elle interroge avec un regard 
anthropologique. Son solo Likes dissèque les 
vidéos que diffuse YouTube, en forme de tuto-
riels de danse ou de cours de yoga, et analyse 
les regards que les réseaux sociaux posent 
sur ces pratiques corporelles. La performeuse 
brésilienne Ana Pi revient quant à elle aux Pla-
teaux pour sa nouvelle création spécifique-
ment pensée pour l’espace muséal. O Ban-
quete est une variation autour du Banquet de 
Platon, que la chorégraphe revisite avec sa 
tante, en intégrant la préparation d’une recette 
de son pays. Il y est question d’amour, toujours, 
mais surtout de transmission et d’héritage, en 
dialogue avec le Brésil d’aujourd’hui. 

Croisements et rencontres
Le projet de Choy Ka Fai, artiste singapourien 
basé à Berlin, traduit également à quel point 

le monde peut être un terrain de jeu pour la 
création. Celui-ci a imaginé le projet Softma-
chine pour mieux aller à la rencontre de celles 
et ceux qui font la danse en Asie. Parcourant 13 
villes de 5 pays, il a rassemblé un impression-
nant corpus d’entretiens, et donné naissance à 
4 performances «"documentaires"» portées par 
4 interprètes différents. Deux sont montrées 
ici, avec Surjit Nongmeikapam et Rianto. La 
tchèque Tereza Hradilková, déjà repérée dans 
le réseau Aerowaves, a reçu pour Don’t stop la 
mention spéciale de la Czech Dance Platform": 
elle s’empare de la figure du chef d’orchestre 
pour mieux parler de passion, de raison et de 
contrôle. Autre chorégraphe reconnue par le 
réseau et désormais soutenue en France par la 
Manufacture à Bordeaux": Claudia Catarzi, dans 
un duo qui se joue de la gravité. 

Nathalie Yokel

La Briqueterie, 17 rue Robert-Degert,  
94407 Vitry-sur-Seine. Du 19 au  
21 septembre 2019. Tél. 01 46 86 17 61. 

–  Théâtre de la Ville-Espace Cardin,  
les 5 et 6 octobre.

–  Fabrique John Cage & Merce Cunningham 
CND, 28 et 29 sept.

–  Week-end Merce Cunningham Théâtre de 
la Ville – Espace Cardin, 5 et 6 oct.

–  Merce Cunningham / Petter Jacobsson 
/ Thomas Caley / Ballet de Lorraine 
Sounddance / Fabrications / For Four Walls, 
Chaillot -Théâtre national de la Danse avec 
le Théâtre de la Ville, 12 au 16 oct. Théâtre 
du Beauvaisis, 3 et 4 déc. Théâtre Paul 
Éluard, Bezons, 12 déc.

–  Merce Cunningham / The Royal Ballet / 
Opera Ballet Vlaanderen / Ballet de l’Opéra 
national de Paris Cross Currents / Pond 
Way / Walkaround Time, Chaillot -Théâtre 
national de la Danse avec le Théâtre de la 
Ville, 22 au 26 oct.

–  Merce Cunningham / Ballet de l’Opéra de 
Lyon Summerspace / Exchange / Scenario, 
Théâtre du Châtelet avec le Théâtre de la 
Ville, 14 au 20 nov.

–  POINTS COMMUNS (Cergy-Pontoise),  
13 et 14 déc.

–  Merce Cunningham / Miguel Gutierrez / 
Ballet de Lorraine RainForest / Cela nous 
concerne tous (This concerns all of us), 
MC93 avec le CND, 28 au 30 nov. Théâtre du 
Beauvaisis, 3 et 4 déc. Théâtre Paul Éluard, 
Bezons, 12 déc. Maison de la musique de 
Nanterre, 15 déc.

–  Merce Cunningham / CNSMDP 
Cunningham x 100, La Villette – Grande 
Halle, 30 nov.  
Merce Cunningham / Ballet Rambert 
Rambert Event, La Villette – Grande Halle 
avec le Théâtre de la Ville, 4 au 7 déc.

–  Merce Cunningham / Alessandro Sciarroni 
/ Ballet de l’Opéra de Lyon Winterbranch 
/ TURNING_motion sickness version, Le 
CentQuatre-Paris avec le Théâtre de la Ville, 
18 au 21 déc.

–  Warm Up Session avec Lafayette 
Anticipations Théâtre Paul Éluard, Bezons,  
7 déc. Lafayette Anticipations, 15 déc.

danse

Ludmila Pagliero et Germain Louvet dans Blake Works I 
de William Forsythe.

Soirée Sugimoto / Forsythe
PALAIS GARNIER / CHOR. HIROSHI SUGIMOTO / WILLIAM FORSYTHE 

Une nouvelle création d’Hiroshi Sugimoto et Blake Works I de 
William Forsythe ouvrent la saison du Ballet de l’Opéra de Paris.

Photographe, plasticien, architecte, metteur 
en scène de pièces de Nô, le japonais Hiro-
shi Sugimoto a récemment œuvré pour la 3è 
Scène, plateforme audiovisuelle de l’Opéra 
de Paris, en réalisant un film qui dévoile 
Aurélie Dupont dansant une version revisitée 
d’Ekstasis de Martha Graham, à l’aube, entre 
ciel et mer, sur le toit de sa fondation d’art 
Odawara. Il ouvre en ce mois de septembre 
la saison du Ballet de l’Opéra et règle la mise 
en scène, la scénographie, les lumières et 
la vidéo d’une nouvelle création": At The 
Hawk’s Well. Ecrit d’après la pièce éponyme 
en un acte du dramaturge et poète irlandais 
William Butler Yeats, fasciné par le théâtre 

Nô, cet opus conte l’histoire de Cuchulain, 
un jeune prince celte qui arrive sur une île 
isolée au-delà des mers à la recherche d’un 
puits, d’où jaillit l’eau d’immortalité. «"Près du 
puits asséché il rencontre un être surnaturel, 
la femme épervier, qui en est la gardienne, et 
un vieillard qui attend depuis cinquante ans 
que la source jaillisse de nouveau."» 

Reprise du plébiscité Blake Works I
Pour cette nouvelle aventure, Hiroshi Sugi-
moto s’associe à Alessio Silvestrin pour la 
chorégraphie, Ryoji Ikeda pour la musique 
originale et Rick Owens pour les costumes. 
De Ryoji Ikeda à William Forsythe il n’y a qu’un 

pas, si l’on se souvient de la fascinante et 
monumentale installation Nowhere and Eve-
rywhere at the Same Time Nº2, qu’ils réglèrent 
ensemble dans la Grande Halle de La Villette 
en 2017. C’est le chorégraphe américain que 
l’on retrouve en seconde partie de soirée 
avec le fort acclamé Blake Works I, œuvre 
imaginée à l’été 2016 alors qu’il retrouvait les 
danseurs de l’Opéra de Paris pour une créa-
tion après vingt ans d’absence. De solos en 
duos, de quatuors en septuors, vingt et un 
interprètes y déconstruisent le vocabulaire de 
l’école française avec fougue, brio et un plai-
sir évident, se déhanchant sur sept chansons 
solaires de l’album The Colour in Anything du 
londonien James Blake.

Delphine Baffour

Palais Garnier, place de l’Opéra,  
75009 Paris. Les 22, 29 septembre  
et le 13 octobre à 14h30, les 23, 25, 27 septembre 
et les 2, 3, 5, 7, 8, 10, 11, 14, 15 octobre à 19h30,  
le 13 octobre à 20h. Avant-première jeunes  
le 19 septembre à 19h30.  
Soirée moins de 40 ans le 30 septembre à 
19h30. Tél. 08 92 89 90 90. Durée : 1h30.

La	Terrasse	–	Septembre	2019	
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EN COUVERTURE

100 fois Merce
Les 100 ans de la naissance du grand chorégraphe américain -

 qui plus que tout

autre a influencé la pensée et la technique de la danse contemporaine - ont marqué

cette année 2019. Des célébrations et des représentations spéciales ont eu lieu dans

le monde entier. Londres, New York et Los Angeles ont créé les Cents Solos, le plus

grand ‘‘event ” cunninghamien de l'histoire. Mais aussi le Festival de Montpellier lui

a rendu hommage, et l’Opéra de Paris, le Festival d'Automne, et d’autres festivals
dans toute l’Europe

par Donatella Bertozzi

Merce

Cunningham et

Carolyn Brown

dans “Septet ” -

1953 (ph. John
Lindquist

courtesy of

Harvard

Theater

Collection)

Un bon nombre d’heureuses célébrations non-académi

ques ont été consacrées au génial Merce Cunningham à

l’occasion de ce centenaire. Commencées dès le début de

2019, elles se poursuivront partout et fructueusement

jusqu’à la fin de l’année.

Dans l’histoire des arts, rares sont les artistes qui comme
lui ont été reconnus presque dès le début comme des

novateurs passionnés et le sont restés jusqu’au dernier

jour: un succès de bon aloi pour ce maître et cet expéri

mentateur, doué d’un esprit et d’un humour inépuisa

bles dont on a encore grand besoin. Preuve en sont les
innombrables manifestations qui affichent à nouveau son

œuvre, forte d’un élan qui en réalité ne s’est jamais dé

menti depuis sa disparition, en juillet 2009.

Né sur la West Coast des États-Unis, il a grandi dans

une famille de juristes. Merce a eu par hasard l’opportu

nité de commencer tout jeune à monter sur scène. Il a été
danseur de claquettes en couple avec la charmante fillette

de son professeur, Mrs Barret, une actrice de vaudeville.

11 en tira une expérience fondamentale qui - il l’a répété

maintes fois - l’a accompagnée toute sa vie. C’est

vraisemblablement à ce premier apprentissage qu’on fait

remonter ce sens infaillible de la donnée concrète,

matérielle, objective et relationnelle qui, à toute

représentation, tend le fil fragile d’un dialogue authenti

que avec le public (fil qu’il ne brise jamais, même dans

les expérimentations les plus extrêmes).
Après une courte tentative d’études de droit à l’uni

versité, il a connu une rapide reconversion vers Line for

mation artistique multidisciplinaire et novatrice. Elle a été

fondamentale. C’est grâce à ses brillants talents de

performeur, et à son élévation veloutée dans les sauts,
que Cunningham est entré dans l’histoire de la danse du

XXe siècle par la grande porte: Graham l’invita à intégrer

la compagnie, après qu’il a suivi ses cours d’été au

Bennington College. La compagnie de Graham voulait dire

New York. Il y arriva en septembre 1939, désargenté,

après un interminable voyage en train. Mais il s’y sentit

tout de suite chez lui. Par ailleurs, il a pu compter sur
un bagage d’expériences et de relations acquises les années

précédentes. Elles s’avéreront essentielles.

John Cage, tout d’abord. C’est le jeune compositeur

qui, à la Cornish School de Seattle, accompagnait les cours

au piano. Cage arrive à New York en 1942, pour suivre sa

propre vocation de compositeur et aussi, sans doute, sur

les traces de Cunningham, avec qui il aura très vite une

longue relation artistique, professionnelle et personnelle.

Pendant son apprentissage chorégraphique, sur son trajet

entre chez lui et les studios de Graham, il découvre des

rues pleines de galeries d’art où il entre régulièrement.
C’est un principe des arts plastiques de son temps qui

le conforte dans ses intuitions sur l’usage décentralisé de

l’espace, typique de l’expressionnisme abstrait. Une phrase

d’Einstein, surtout: «Il n’y a pas de points fixes dans

l’espace». «S’il n’y a pas de points fixes dans l’espace,

n’importe quel point sur scène est égal aux autres», c’est

sa conclusion. Une idée qui l’exhorte à éliminer la contrainte

de la perspective centrale dans la composition.
Alors qu’il danse avec Graham (de 1939 à 1945) et

qu’il crée des rôles principaux dans des œuvres deve

nues des pierres angulaires de l’histoire de la modem dance

{Every Soul is a Circus, El Penitente, Letter to the World,

Appalachian Spring), Merce montre qu’il n’a pas de

préjugés envers la danse académique. Sur l’avis de Graham

elle-même, il fréquente les cours de la «School of American

Ballet», l’école fondée par Balanchine; plus tard, il y
assurera pendant quelque temps des cours de technique

moderne. Et pour la compagnie de Balanchine, sur

commande de Lincoln Kirstein, il créera en 1947 The

Seasons, d’inspiration joycienne. Il développera ensuite
son style alliant de manière originale le travail du buste

BALLET	2000	–	Septembre-Octobre	2019	
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Asha Gracia:

"Merce Cunningham Trust,
Night of 100 Solos A Centennial

Event” (ph. S. Wright)
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Merce

Cunningham

et John Cage

(1972, ph.
James

Klosty)

et des bras de la modem dance et le travail des jambes

et des pieds de la danse académique.
Après deux ans d’expérimentations liées à une com

position sur base intuitive, en 1944 (la même année que

Fancy Free de Robbins), il présente un programme de

solos créés en collaboration avec Cage, dont le critique

Edwin Denby rend compte de manière élogieuse. Dans

l’une de ses compositions, Root of an Unfocus, musique
et danse partagent seulement la même durée temporelle

et restent indépendantes. Ce sont les premières manifes

tations d’une autonomie absolue entre les différents arts.
À la musique et à la danse s’ajouteront ensuite les arts

plastiques, grâce à la collaboration avec Robert

Rauschenberg. Avec les méthodes de composition aléatoire,
ce sont les fondements de la pensée cunninghamienne qui

se mettent en place.

Avec Cunningham, le modernisme chorégraphique

américain entre dans le flux de l’évolution de l’art en général.
Ses contacts avec l’art contemporain donnent le jour à

des rapports de collaboration fondamentaux avec des

plasticiens comme Rauschenberg (qui lors des premières

années de vie de la compagnie s’occupera aussi des

éclairages), Jasper Johns, Andy Warhol, Frank Stella, Nam

June Paik. Outre la collaboration incontournable avec Cage,
s’inscrivent dans son travail des musiciens tels que David

Tudor, Morton Feldman, Christian Wolff, Earle Brown,

Takeshiza Kosugi.
Le lien avec Cage rapproche Cunningham de la pensée

orientale, notamment du bouddhisme, mais surtout il
s’emparera de son intérêt pour les «méthodes aléatoires

de composition» qu’il a utilisées pour la première fois dans

Sixteen Dances for Soloist and Company of Three (1951).
L’introduction de l’aléa satisfait l’inépuisable curiosité

dynamique de Cunningham et lui permet de multiplier les

possibilités combinatoires des mouvements, de surmonter

les habitudes, les conventions ou les conditionnements. Il
peut ainsi se concentrer sur ce qu’il considère comme la

nature essentielle de la danse - «mouvement, dans le temps
et dans l’espace» - libérée de superpositions narratives

ou interprétations expressives.
«Merce ne nous a pas dit comment faire les choses mais

seulement quoi faire» - a dit Robert Swinston, danseur de
sa compagnie et personnalité illustre dans la diffusion de

la technique et du répertoire cunninghamien. «Pour moi,

qui venais de la compagnie de Limon, où il fallait répéter

chaque expression plusieurs fois, ce fut une libération».

Julie Roess-

Smith, Karen

Altix, Robert
Kovich et

Merce

Cunningham

dans 'TV

Rerun", 1972

(ph. Jack
Mitchell)
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Les méthodes de composition aléatoire lui permettaient

aussi de sélectionner et associer des danses indépendan

tes ou des parties de chorégraphies précédentes, pour

créer à l’improviste des œuvres nouvelles, conçues pour
des espaces non conventionnels (aujourd’hui on parlerait

de «site specific»). C’est l’aboutissement des célèbres

Events, dont le premier fut conçu pour un musée viennois

en 1964.
1964 est aussi l’année de la consécration européenne:

à Londres, au Sadler’s Wells Theatre, la compagnie est
accueillie triomphalement et la saison dans la capitale

britannique est prolongée pendant deux autres semai

nes. Dès lors Cunningham entre, dans sa patrie aussi,
dans la liste des chorégraphes les plus appréciés et in

fluents. 11 crée l’un après l’autre des titres qui sont res

tés célèbres comme How to Pass, Kick, Fall and Run

(1965), Rainforest (décors d’Andy Warhol, 1968), Un

jour ou deux (1973, pour le Ballet de l’Opéra de Pa

ris). Il devient un point de repère pour les jeunes de la

post modern dance, dont certains sortent directement

de sa compagnie, comme Steve Paxton, entre autres. Les

tournées de la compagnie se multiplient, gagnent les qua
tre coins du monde et la technique de son travail se dif

fuse partout. La nation européenne qui accueille avec
le plus d’enthousiasme son œuvre et sa pensée est la

France. Mais l’Italie aussi. Dans les années soixante-

dix, sa méthode se diffuse et la compagnie est une ha

bituée du Bel Paese. Le spécial «Event» présenté Piazza

San Marco à Venise en 1972 est resté célèbre, même

au-delà de l’océan.

Dès les années soixante-dix, ce fut le premier à com
prendre les potentialités futures de l’ordinateur et à uti

liser les caméras comme instrument original de la créa

tion, composant les premiers exemples de «vidéo-danse».

À partir de 1989, Cunningham commence à utiliser, pour

créer, le logiciel Life Forms. La première composition

qu’il a réalisée entièrement à l’ordinateur est Trackers,

présentée à New York en mars 1991. Mais il s’agit d’une
frontière qu’il va bientôt dépasser: à la veille du nou

veau millénaire, il présente Biped (1999), avec des dé

cors et une partie des danses engendrés numériquement.
Exemple foudroyant de sa capacité inépuisable et exem

plaire à se projeter avec créativité dans l’avenir.
D ll B i
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Citoyen de Paris et de
Montpellier

Longtemps avant que la modernité allemande ne

revienne sur le devant de la scène, avec Pina Bausch

principalement, c’est d’abord la modernité américaine
qui va influencer la jeune génération de chorégraphes

français. Susan Buirge et Carolyn Carlson, ex danseuses

d’Alwin Nikolais, de même que le Centre National
de Danse Contemporaine d’Angers dirigée à sa

création par le maître lui-même, diffusent son style

et son enseignement. Lejeune Philippe Decouflé s’en

souviendra. L’Afro-Américain Alvin Ailey lui aussi,
conquiert la jeunesse par sa physicalité intense et

la sensualité virtuose de ses danseurs.
Mais celui qui exerce la plus grande fascination

est sans conteste Merce Cunningham. Le duo qu’il

forme avec John Cage, sa danse dégagée de tout

élément extérieur aussi bien narratif que musical, sa

relation aux peintres contemporains, tout cela fait
souffler un vent de liberté sur le monde

chorégraphique français encore très attaché au ballet

et dont seul Maurice Béjart a fait bouger les frontières.
La plupart des aspirants danseurs et chorégraphes

français des années 70, de Dominique Bagouet à Jean-
Claude Gallotta en passant par Daniel Larrieu et plus

tard Angelin Preljocaj, font le voyage à New York
pour suivre les cours de Cunningham dans son studio

de Wesbeth.

En France, deux villes deviendront les ports d’at

tache de Merce Cunningham: Paris et Montpellier.
L’histoire avec Paris commence en 1949 lorsqu’en

voyage privé avec John Cage, il présente dans l’atelier

du peintre Jean Hélion, un récital intitulé Effusions
avant l’heure: il y danse avec Tanaquil Le Clercq

et Betty Nichols, deux danseuses du Ballet Society

(le futur New York City Ballet). Preuve que

Cunningham, s’il est révolutionnaire, n’est pas pour

autant un insurgé et qu’il dépasse les frontières sty-

Ballet de

l’Opéra de

Lyon:

“Scenario ”,

c. Merce
Cunningham

(ph. G.
Weigelt)

BALLET	2000	–	Septembre-Octobre	2019	
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listiques dans lesquelles certains de ses «disciples»

auront tendance à l’enfermer.

Il reviendra à Paris en 1964, cette fois avec sa com

pagnie, au Théâtre de l’Est Parisien où l’accueil du

public reste encore très froid, en 1966 au Théâtre
des Champs-Elysées dans le cadre du Festival In

ternational de Danse, enfin au Théâtre de l’Odéon

en 1970. Mais c’est ensuite le Théâtre de la Ville

qui l’accueillera régulièrement, le plus souvent avec

le Festival d’Automne créé par Michel Guy, lui-même

conseillé par Igor Eisner et par Bénédicte Pesle, la

fidèle agente et amie de Cunningham. On ne dira
jamais assez le rôle prédominant joué par ce festival

dans la formation des jeunes chorégraphes de la dé

cennie 1970/1980.

Entre 1972 et 2011, année de la dis
solution de la Merce Cunningham

Dance Company, la MCDC aura été ac

cueillie 17 fois à Paris. Quant à

Cunningham, il est venu créer une pièce
pour le Ballet de l’Opéra de Paris en

1973 invité par Rudolf Noureev: Un

Jour ou deux.

Entretemps, les autres festivals ne

sont pas en reste. Celui d’Avignon
invite la MCDC pour un Event - cet

assemblage de matériel chorégraphique

inédit car propre à un lieu - dans la

Cour d’Honneur en 1977. C’est là que

le jeune Montpelliérain Jean-Paul
Montanari découvre Merce Cunnin

gham. Le choc fut immense comme il
l’avouera plus tard: «Il m'a fait com

prendre que la danse pouvait être un

art majeur qui méritait d’y consacrer

sa vie». Dès 1985, il invite la MCDC
pour la cinquième édition du festival

Montpellier Danse dont il est devenu

le directeur. La compagnie de Cunnin
gham donne pendant quatre soirs un

Event chaque fois différent. Lors de

cette première rencontre, Montanari
accède à la demande de Cunningham

d’élargir la Cour Jacques Cœur, lieu où

doivent avoir se dérouler les Events. Elle

restera longtemps telle que la voulait Merce.
La présence régulière de «L’Américain à Mont

pellier» a fini par faire de lui un «citoyen d’honneur»

de la ville, titre qui lui fut décerné en 1998, Tannée

où Cunningham présente en première française Ocean,

une pièce rare car difficile à monter. Montpellier

Danse aura programmé sept fois la MCDC, invité

d’autres compagnies avec un programme Cunningham,
accueilli plusieurs expositions de photos et organisé

de multiples projections de films sur son travail. Cet

été, c’est lui qui a lancé les commémorations en

France autour du dixième anniversaire de sa mort.

Et le public, d’abord réticent, est devenu au fil des

années, de plus en plus enthousiaste.
Sonia Schoonejans

Ballet de

Lorraine:

"Sound-

dance ”,

c. Merce
Cunningham

(ph. L.
Philippe)

	
	
	
	



Danza	&	Danza	–	Septembre	–	Octobre		
	
	



Mouvement	–	Septembre	–	Octobre	2019		
	
	



Mouvement	–	Septembre	–	Octobre	2019		
	



BALL	ROOM	–	Automne	2019		
	
	
	



Mouvement.net	–	Septembre	2019		
	
	



Le	Figaro	–	2	septembre	2019	
	



Les	Échos	–	2	septembre	2019	
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d’ouvrir sa saison avec Philip 
Glass, dont l’emblématique Eins-
tein on the Beach mis en scène
par Bob Wilson devait changer 
la face du monde. Plus de qua-
rante ans après sa création 
en 1976 au Festival d’Avignon, le 
chef-d’œuvre sera confié à l’ac-
teur, chorégraphe et metteur en 
scène Daniele Finzi Pasca, lequel 
entend projeter cette rêverie hyp-
notique dans une « galaxie in-
connue », où prévalent arts du
cirque et théâtre acrobatique. 
Une vision dont se passera le Fes-
tival Musica à Strasbourg, optant 
pour une version de concert 
qui laissera champ libre à la mu-
sique sous la direction de Titus 
Engel, la narration restant confiée
à la pop star Suzanne Vega.
Grand Théâtre de Genève, du 11 
au 18 septembre. Festival Musica 
à Strasbourg, le 27 septembre.

DANSE
Merce Cunningham au 
Festival d’automne, à Paris
Voir et revoir l’œuvre si inten-
sément déterminée et inventive 
du chorégraphe américain Merce 
Cunningham (1919-2009) est un
plaisir que le Portrait concocté 
par le Festival d’automne à Paris 
offre en grande largeur. Avec dix 
pièces reprises dont les emblé-
matiques Summerspace, Sound-
dance et Pond Way, interprétées 

scène du chef-d’œuvre ramiste 
que s’essaie le cinéaste et plasti-
cien, avec la chorégraphe Bintou 
Dembélé. Une production  atten-
due qui réunira la fine fleur du 
jeune chant français.
Du 27 septembre au 15 octobre.

« Richard Cœur-de-Lion » 
à l’Opéra royal de Versailles 
Il ne fallait pas moins que le re-
tour de Richard Cœur-de-Lion
(1784) de Grétry, l’opéra-comique 
français du XVIIIe siècle le plus
connu en Europe durant un siè-
cle, pour célébrer les 250 ans de 
l’Opéra royal de Versailles. En-
tonné par les Gardes du corps de
Louis XVI lors de leur banquet du
1er octobre 1789, l’air fameux 
« Ô Richard, Ô mon Roi » aurait
même déchaîné la vindicte qui
amena le peuple à Versailles, et la
famille royale à quitter le château
le 6 octobre… Visée doublement
historique donc, à laquelle s’at-
tellent le chef d’orchestre Hervé 
Niquet et le metteur en scène
Marshall Pynkoski, pour cette 
première production intégrale 
de l’Opéra royal de Versailles de-
puis 1789.
Du 10 au 13 octobre.

« Einstein on the Beach », 
à Genève et Strasbourg
Le nouveau directeur du Grand 
Théâtre de Genève a choisi

« Abgrund » au théâtre 
Les Gémeaux, à Sceaux
Pas de bonne rentrée théâtrale
sans un spectacle de Thomas 
Ostermeier. Le directeur de la 
Schaubühne de Berlin est un 
incontournable, que l’on retrouve 
cet automne avec Abgrund 
(« L’Abîme »), d’après un texte 
d’une nouvelle auteure, Maja 
Zade, dramaturge à la Schau-
bühne. Elle signe une pièce trou-
ble et troublante, où la pire des 
tragédies familiales surgit dans
un milieu bourgeois protégé, 
sans que l’on sache s’il s’agit du 
réel ou de fantasmes et de peurs. 
Cette réflexion sur la fraternité
– ou la sororité – est mise en
scène avec sa maestria habituelle 
par Thomas Ostermeier.
Du 3 au 13 octobre.

OPÉRA
« Les Indes galantes » 
à l’Opéra Bastille, à Paris
En un détonnant court-métrage 
réalisé pour l’Opéra de Paris et 
sa « 3e scène » en ligne, Clément 
Cogitore a fait basculer dans le
XXIe siècle Rameau et sa « Danse 
des sauvages » extraite de l’opéra 
Les Indes galantes. Dix minutes 
d’une violence et d’une beauté
inouïes avec des sauvageons à ca-
puche, adeptes du « krump », ce 
hip-hop radicalisé né à Los Ange-
les. Cette fois, c’est à la mise en

Et le voilà qui fait coup double, 
avec deux de ses pièces les plus 
brillantes : La Dame de chez 
Maxim et La Puce à l’oreille. C’est le
match de la rentrée. A ma droite, 
une Dame menée par Zabou 
Breitman, avec Léa Drucker, Micha 
Lescot et André Marcon. A ma 
gauche, une Puce titillée par Lilo 
Baur, avec Serge Bagdassarian, Sé-
bastien Pouderoux et Anna Cer-
vinka. Deux metteuses en scène 
de talent, deux regards féminins 
sur Feydeau, qui devraient légère-
ment décaler la perspective.
« La Dame de chez Maxim », 
Théâtre de la Porte Saint-Martin, 
Paris. A partir du 10 septembre.
« La Puce à l’oreille », Comédie-
Française, salle Richelieu, du 
21 septembre au 23 février 2020.

« The Way She Dies » 
au Théâtre de la Bastille, 
à Paris
L’auteur et metteur en scène 
portugais Tiago Rodrigues re-
trouve ses comparses flamands
du tg STAN pour une traversée en 
compagnie d’Anna Karénine, 
dans la lignée de son beau Bo-
vary. The Way She Dies n’est pas
une adaptation du roman-fleuve
de Tolstoï, mais conte l’histoire 
de deux couples, entre les années 
1970 et aujourd’hui, dont la vie 
est traversée par la lecture du ro-
man. Amour de la littérature et 
littérature de l’amour.
Du 11 septembre au 6 octobre.

« Orlando » à l’Odéon-
Théâtre de l’Europe, à Paris
Bonheur de retrouver Virginia 
Woolf : l’écrivaine anglaise est 
doublement présente en cette 
rentrée, avec la sortie du livre 
d’Emmanuelle Favier (Virginia, éd. 
Albin Michel) et la mise en scène 
d’Orlando par la Britannique Katie
Mitchell, accompagnée par les co-
médiens de l’excellente troupe de 
la Schaubühne de Berlin. Avec son 
théâtre-cinéma sophistiqué et ré-
solument féministe, la metteuse 
en scène a les outils pour emme-
ner sur les traces de cet extraordi-
naire Orlando dont la course com-
mence au milieu du XVIe siècle 
pour aller jusqu’au début du XXe, 
en un parcours qui voit le héros/
héroïne traverser toutes les fron-
tières : celles du temps, de l’es-
pace, du genre et de l’identité.
Du 20 au 29 septembre.

souvent depuis longtemps, pro-
posent un hymne à la vie, à 
découvrir au Théâtre du Rond-
Point. On trépigne d’impatience.
Du 1er au 20 octobre.

« Jungle Book » et « Mary 
Said What She Said », 
à Paris et à Lyon
Une reine déchue et un enfant 
abandonné : tels sont les deux 
personnages au centre des mises
en scène de Robert Wilson pré-
sentées cet automne. A Lyon,
Isabelle Huppert joue au Théâtre 
des Célestins Mary Said What
She Said, le monologue de Darry 
Pinckney sur Marie Stuart, créé
au printemps à Paris, et dans le-
quel elle est prodigieuse. Quant à 
l’enfant abandonné, Mowgli, il 
trouve refuge au 13e Art, à Paris, 
où Robert Wilson adapte Le Livre
de la jungle sur le mode d’une co-
médie musicale, avec la compli-
cité du duo CocoRosie. Un specta-
cle à voir à partir de 8 ans et apte 
à séduire tous les âges.
« Jungle Book », 13e Art, Paris, 
du 6 octobre au 8 novembre. 
« Mary Said What She Said », 
Théâtre des Célestins, Lyon, 
du 30 octobre au 3 novembre.

Christoph Marthaler 
à la Grande Halle 
de La Villette, à Paris
Le spectacle s’appelle Bekannte
Gefuhle, gemischte Gesichter
(« Sentiments connus, visages 
mêlés »). Christoph Marthaler l’a 
créé en hommage à Frank 
Castorf, le directeur de la Volks-
bühne de Berlin, qui l’a souvent
invité dans son théâtre avant d’en
partir, en 2017. Le metteur en 
scène suisse a réuni des acteurs 
avec qui il travaille depuis long-
temps, et qu’il imagine dans un 
musée – le musée du temps qui
passe que seule, souvent, la mu-
sique console : comme toujours 
avec Christoph Marthaler, on y 
entendra des œuvres variées, de
Mozart à Boby Lapointe.
Du 21 au 24 novembre.

Coup double pour 
Feydeau à Paris
L’auteur de la rentrée, c’est lui : 
Georges Feydeau. Ce n’est pas 
franchement un petit nouveau, 
mais le maître du vaudeville fait 
toujours recette, en horloger 
virtuose de la mécanique du rire. 

Des classiques revi-
sités, du vaude-
ville forcément
enlevé, de l’hu-
mour à cheval, des
répliques cultes,

des créations XXL en danse et des 
rêveries hypnotiques à l'opéra… 
Une réjouissante sélection de 
spectacles par les critiques du 
« Monde ».

THÉÂTRE
« Oreste à Mossoul » 
au Théâtre de Nanterre-
Amandiers 
Le Festival d’automne à Paris 
ouvre avec un spectacle remar-
quable sur la question de la 
violence et de la reconstruction
d’un pays après la guerre, en liant 
la tragédie d’Eschyle à l’Irak 
d’aujourd’hui. En mars, Milo Rau, 
le nouveau directeur du Théâtre
national de Gand (Belgique) et ses
équipes sont allés à Mossoul. 
Dans cette ville qui fut la « capi-
tale » déclarée de l’Etat islamique, 
de sa prise en 2014 à sa chute 
en 2017, ils ont travaillé avec des 
habitants, artistes ou non. 
Comme Eschyle à la fin de L’Ores-
tie, ils se demandent si l’on peut 
pardonner, et comment. Du théâ-
tre politique, sans culpabilisation 
ni démagogie, et un grand comé-
dien, Johan Leysen.
Du 10 au 14 septembre.

« Le Misanthrope » 
à l’Espace Cardin, à Paris
Signée par Alain Françon, une
mise en scène éclairante d’une 
des plus grandes pièces de Mo-
lière. Alceste, qui ne porte pas 
de rubans verts mais un cos-
tume d’aujourd’hui, y apparaît
moins comme un misanthrope 
que comme un homme seul, 
dont la douleur secrète est avivée 
par l’entre-soi d’une société où la 
méchanceté s’avère redoutable.
Gilles Privat joue subtilement cet 
homme, et ceux qui l’accompa-
gnent (dont Dominique Valadié 
en Arsinoé) sont au diapason. Un 
beau soir au théâtre.
Du 18 septembre au 12 octobre.

« La Gioia » au Théâtre 
du Rond-Point, à Paris
Oui, il en faut de la joie, surtout 
quand on a perdu un être cher.
Dans La Gioia, qu’il a créée après 
la mort de Bobo, son compagnon 
de route, le merveilleux Italien 
Pippo Delbono et une dizaine de 
ses proches, qui l’accompagnent 

La rentrée 
sur les planches

Théâtre, humour, 
opéra, danse… 
Tour d’horizon 
des spectacles d’art 
vivant à l’affiche d’ici 
à la fin de l’année

L A  S É L E C T I O N  S P E C TA C L E S

Alex Lutz et son 
cheval Nilo, dans 
« Alex Lutz », 
aux Folies 
Bergère. 
JEAN-CLAUDE LOTHER

Page de droite  :  
« Orlando », 
adaptation 
du roman 
de Virginia Woolf 
par Katie 
Mitchell, 
à l’Odéon.
STEPHEN CUMMISKEY

recherchent de
nouveaux auteurs
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d’ouvrir sa saison avec Philip 
Glass, dont l’emblématique Eins-
tein on the Beach mis en scène
par Bob Wilson devait changer 
la face du monde. Plus de qua-
rante ans après sa création 
en 1976 au Festival d’Avignon, le 
chef-d’œuvre sera confié à l’ac-
teur, chorégraphe et metteur en 
scène Daniele Finzi Pasca, lequel 
entend projeter cette rêverie hyp-
notique dans une « galaxie in-
connue », où prévalent arts du
cirque et théâtre acrobatique. 
Une vision dont se passera le Fes-
tival Musica à Strasbourg, optant 
pour une version de concert 
qui laissera champ libre à la mu-
sique sous la direction de Titus 
Engel, la narration restant confiée
à la pop star Suzanne Vega.
Grand Théâtre de Genève, du 11 
au 18 septembre. Festival Musica 
à Strasbourg, le 27 septembre.

DANSE
Merce Cunningham au 
Festival d’automne, à Paris
Voir et revoir l’œuvre si inten-
sément déterminée et inventive 
du chorégraphe américain Merce 
Cunningham (1919-2009) est un
plaisir que le Portrait concocté 
par le Festival d’automne à Paris 
offre en grande largeur. Avec dix 
pièces reprises dont les emblé-
matiques Summerspace, Sound-
dance et Pond Way, interprétées 

scène du chef-d’œuvre ramiste 
que s’essaie le cinéaste et plasti-
cien, avec la chorégraphe Bintou 
Dembélé. Une production  atten-
due qui réunira la fine fleur du 
jeune chant français.
Du 27 septembre au 15 octobre.

« Richard Cœur-de-Lion » 
à l’Opéra royal de Versailles 
Il ne fallait pas moins que le re-
tour de Richard Cœur-de-Lion
(1784) de Grétry, l’opéra-comique 
français du XVIIIe siècle le plus
connu en Europe durant un siè-
cle, pour célébrer les 250 ans de 
l’Opéra royal de Versailles. En-
tonné par les Gardes du corps de
Louis XVI lors de leur banquet du
1er octobre 1789, l’air fameux 
« Ô Richard, Ô mon Roi » aurait
même déchaîné la vindicte qui
amena le peuple à Versailles, et la
famille royale à quitter le château
le 6 octobre… Visée doublement
historique donc, à laquelle s’at-
tellent le chef d’orchestre Hervé 
Niquet et le metteur en scène
Marshall Pynkoski, pour cette 
première production intégrale 
de l’Opéra royal de Versailles de-
puis 1789.
Du 10 au 13 octobre.

« Einstein on the Beach », 
à Genève et Strasbourg
Le nouveau directeur du Grand 
Théâtre de Genève a choisi

« Abgrund » au théâtre 
Les Gémeaux, à Sceaux
Pas de bonne rentrée théâtrale
sans un spectacle de Thomas 
Ostermeier. Le directeur de la 
Schaubühne de Berlin est un 
incontournable, que l’on retrouve 
cet automne avec Abgrund 
(« L’Abîme »), d’après un texte 
d’une nouvelle auteure, Maja 
Zade, dramaturge à la Schau-
bühne. Elle signe une pièce trou-
ble et troublante, où la pire des 
tragédies familiales surgit dans
un milieu bourgeois protégé, 
sans que l’on sache s’il s’agit du 
réel ou de fantasmes et de peurs. 
Cette réflexion sur la fraternité
– ou la sororité – est mise en
scène avec sa maestria habituelle 
par Thomas Ostermeier.
Du 3 au 13 octobre.

OPÉRA
« Les Indes galantes » 
à l’Opéra Bastille, à Paris
En un détonnant court-métrage 
réalisé pour l’Opéra de Paris et 
sa « 3e scène » en ligne, Clément 
Cogitore a fait basculer dans le
XXIe siècle Rameau et sa « Danse 
des sauvages » extraite de l’opéra 
Les Indes galantes. Dix minutes 
d’une violence et d’une beauté
inouïes avec des sauvageons à ca-
puche, adeptes du « krump », ce 
hip-hop radicalisé né à Los Ange-
les. Cette fois, c’est à la mise en

Et le voilà qui fait coup double, 
avec deux de ses pièces les plus 
brillantes : La Dame de chez 
Maxim et La Puce à l’oreille. C’est le
match de la rentrée. A ma droite, 
une Dame menée par Zabou 
Breitman, avec Léa Drucker, Micha 
Lescot et André Marcon. A ma 
gauche, une Puce titillée par Lilo 
Baur, avec Serge Bagdassarian, Sé-
bastien Pouderoux et Anna Cer-
vinka. Deux metteuses en scène 
de talent, deux regards féminins 
sur Feydeau, qui devraient légère-
ment décaler la perspective.
« La Dame de chez Maxim », 
Théâtre de la Porte Saint-Martin, 
Paris. A partir du 10 septembre.
« La Puce à l’oreille », Comédie-
Française, salle Richelieu, du 
21 septembre au 23 février 2020.

« The Way She Dies » 
au Théâtre de la Bastille, 
à Paris
L’auteur et metteur en scène 
portugais Tiago Rodrigues re-
trouve ses comparses flamands
du tg STAN pour une traversée en 
compagnie d’Anna Karénine, 
dans la lignée de son beau Bo-
vary. The Way She Dies n’est pas
une adaptation du roman-fleuve
de Tolstoï, mais conte l’histoire 
de deux couples, entre les années 
1970 et aujourd’hui, dont la vie 
est traversée par la lecture du ro-
man. Amour de la littérature et 
littérature de l’amour.
Du 11 septembre au 6 octobre.

« Orlando » à l’Odéon-
Théâtre de l’Europe, à Paris
Bonheur de retrouver Virginia 
Woolf : l’écrivaine anglaise est 
doublement présente en cette 
rentrée, avec la sortie du livre 
d’Emmanuelle Favier (Virginia, éd. 
Albin Michel) et la mise en scène 
d’Orlando par la Britannique Katie
Mitchell, accompagnée par les co-
médiens de l’excellente troupe de 
la Schaubühne de Berlin. Avec son 
théâtre-cinéma sophistiqué et ré-
solument féministe, la metteuse 
en scène a les outils pour emme-
ner sur les traces de cet extraordi-
naire Orlando dont la course com-
mence au milieu du XVIe siècle 
pour aller jusqu’au début du XXe, 
en un parcours qui voit le héros/
héroïne traverser toutes les fron-
tières : celles du temps, de l’es-
pace, du genre et de l’identité.
Du 20 au 29 septembre.

souvent depuis longtemps, pro-
posent un hymne à la vie, à 
découvrir au Théâtre du Rond-
Point. On trépigne d’impatience.
Du 1er au 20 octobre.

« Jungle Book » et « Mary 
Said What She Said », 
à Paris et à Lyon
Une reine déchue et un enfant 
abandonné : tels sont les deux 
personnages au centre des mises
en scène de Robert Wilson pré-
sentées cet automne. A Lyon,
Isabelle Huppert joue au Théâtre 
des Célestins Mary Said What
She Said, le monologue de Darry 
Pinckney sur Marie Stuart, créé
au printemps à Paris, et dans le-
quel elle est prodigieuse. Quant à 
l’enfant abandonné, Mowgli, il 
trouve refuge au 13e Art, à Paris, 
où Robert Wilson adapte Le Livre
de la jungle sur le mode d’une co-
médie musicale, avec la compli-
cité du duo CocoRosie. Un specta-
cle à voir à partir de 8 ans et apte 
à séduire tous les âges.
« Jungle Book », 13e Art, Paris, 
du 6 octobre au 8 novembre. 
« Mary Said What She Said », 
Théâtre des Célestins, Lyon, 
du 30 octobre au 3 novembre.

Christoph Marthaler 
à la Grande Halle 
de La Villette, à Paris
Le spectacle s’appelle Bekannte
Gefuhle, gemischte Gesichter
(« Sentiments connus, visages 
mêlés »). Christoph Marthaler l’a 
créé en hommage à Frank 
Castorf, le directeur de la Volks-
bühne de Berlin, qui l’a souvent
invité dans son théâtre avant d’en
partir, en 2017. Le metteur en 
scène suisse a réuni des acteurs 
avec qui il travaille depuis long-
temps, et qu’il imagine dans un 
musée – le musée du temps qui
passe que seule, souvent, la mu-
sique console : comme toujours 
avec Christoph Marthaler, on y 
entendra des œuvres variées, de
Mozart à Boby Lapointe.
Du 21 au 24 novembre.

Coup double pour 
Feydeau à Paris
L’auteur de la rentrée, c’est lui : 
Georges Feydeau. Ce n’est pas 
franchement un petit nouveau, 
mais le maître du vaudeville fait 
toujours recette, en horloger 
virtuose de la mécanique du rire. 

Des classiques revi-
sités, du vaude-
ville forcément
enlevé, de l’hu-
mour à cheval, des
répliques cultes,

des créations XXL en danse et des 
rêveries hypnotiques à l'opéra… 
Une réjouissante sélection de 
spectacles par les critiques du 
« Monde ».

THÉÂTRE
« Oreste à Mossoul » 
au Théâtre de Nanterre-
Amandiers 
Le Festival d’automne à Paris 
ouvre avec un spectacle remar-
quable sur la question de la 
violence et de la reconstruction
d’un pays après la guerre, en liant 
la tragédie d’Eschyle à l’Irak 
d’aujourd’hui. En mars, Milo Rau, 
le nouveau directeur du Théâtre
national de Gand (Belgique) et ses
équipes sont allés à Mossoul. 
Dans cette ville qui fut la « capi-
tale » déclarée de l’Etat islamique, 
de sa prise en 2014 à sa chute 
en 2017, ils ont travaillé avec des 
habitants, artistes ou non. 
Comme Eschyle à la fin de L’Ores-
tie, ils se demandent si l’on peut 
pardonner, et comment. Du théâ-
tre politique, sans culpabilisation 
ni démagogie, et un grand comé-
dien, Johan Leysen.
Du 10 au 14 septembre.

« Le Misanthrope » 
à l’Espace Cardin, à Paris
Signée par Alain Françon, une
mise en scène éclairante d’une 
des plus grandes pièces de Mo-
lière. Alceste, qui ne porte pas 
de rubans verts mais un cos-
tume d’aujourd’hui, y apparaît
moins comme un misanthrope 
que comme un homme seul, 
dont la douleur secrète est avivée 
par l’entre-soi d’une société où la 
méchanceté s’avère redoutable.
Gilles Privat joue subtilement cet 
homme, et ceux qui l’accompa-
gnent (dont Dominique Valadié 
en Arsinoé) sont au diapason. Un 
beau soir au théâtre.
Du 18 septembre au 12 octobre.

« La Gioia » au Théâtre 
du Rond-Point, à Paris
Oui, il en faut de la joie, surtout 
quand on a perdu un être cher.
Dans La Gioia, qu’il a créée après 
la mort de Bobo, son compagnon 
de route, le merveilleux Italien 
Pippo Delbono et une dizaine de 
ses proches, qui l’accompagnent 

La rentrée 
sur les planches

Théâtre, humour, 
opéra, danse… 
Tour d’horizon 
des spectacles d’art 
vivant à l’affiche d’ici 
à la fin de l’année

L A  S É L E C T I O N  S P E C TA C L E S

Alex Lutz et son 
cheval Nilo, dans 
« Alex Lutz », 
aux Folies 
Bergère. 
JEAN-CLAUDE LOTHER
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adaptation 
du roman 
de Virginia Woolf 
par Katie 
Mitchell, 
à l’Odéon.
STEPHEN CUMMISKEY

recherchent de
nouveaux auteurs
Envoyez vos manuscrits :
Editions Amalthée
2 rue Crucy – 44005 Nantes cedex 1

Tél. 02 40 75 60 78
www.editions-amalthee.com
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Canal+ le personnage de Cathe-
rine dans Catherine et Liliane, le 
programme court mettant en
scène deux secrétaires pipelettes.
Ce comédien caméléon (réalisa-
teur et interprète du film Guy,
pour lequel il a reçu le César du
meilleur acteur cette année) re-
vient sur scène dans un spectacle
singulier qui procure, avec pana-
che et habilité, autant de rires 
que d’émotion. Accompagné de 
Nilo, élégant lusitanien à la 
robe crème, l’humoriste partage
ses doutes et ses interroga-
tions sur ce drôle d’animal qu’est
l’homme. Sans jamais être don-
neur de leçons, utilisant toute la
palette de ses talents (mime, imi-
tateur, as de la métamorphose),
il confirme avec ce deuxième 
spectacle que l’humour n’empê-
che pas la poésie.
Du 25 octobre au 2 novembre.

La série « Palace » 
au Théâtre de Paris
Pour la première fois depuis sa 
création, la série télévisée Palace
est adaptée à la scène. Diffusée
en 1988 sur Canal+ puis sur An-
tenne 2, elle se voulait « une
bouffée de folie et d’absurdité 
pour casser l’humour consensuel
de l’époque ». Son créateur, Jean-
Michel Ribes (actuel directeur du 
Théâtre du Rond-Point à Paris),
accompagné de l’auteur et scé-
nariste Jean-Marie Gourio, ont
choisi le Théâtre de Paris pour
faire renaître les répliques cultes,
les séquences d’anthologie et de 
nouvelles scènes interprétées par
une vingtaine de comédiens et
danseurs. « Champagne, drôlerie, 
mais aussi danse et surtout inso-
lence : ça, c’est Palace ! Pourquoi 
ne pas être encore heureux main-
tenant ? Dans cette grisaille infer-
nale, c’est une issue de secours
pour aller vers la joie », promet
Jean-Michel Ribes. p

Du 18 septembre au 30 octobre, 
puis en tournée.

sandrine blanchard,
rosita boisseau,
fabienne darge,

marie-aude roux,
brigitte salino

Du 24 au 28 septembre. Puis au 
Dôme de Paris (Palais des sports) 
du 1er au 12 octobre et en tournée 
à partir de janvier 2020.

Alex Lutz aux 
Folies Bergère, à Paris
Alex Lutz est l’un des humoristes
les plus doués de sa généra-
tion. Il l’a prouvé notamment en 
incarnant pendant sept ans sur

peut se targuer d’avoir, avec son
complice Pierre Palmade, écrit 
des saynètes mémorables. En 
avril, à l’occasion du retour de La 
Troupe à Palmade, Muriel Robin
avait repris, sur la scène du Théâ-
tre de l’Œuvre, à Paris, sa mythi-
que « Addition ». Un scénario in-
temporel, un texte aux petits 
oignons, son humour ne sem-
blait pas avoir pris une ride.

çon manqué qui rêvait d’être 
musicienne. Six ans plus tard,
dans Et Pof !, l’humoriste et co-
médienne revient convoquer le 
passé, mais d’une tout autre fa-
çon. En cette rentrée, elle reprend
les sketches qui ont fait son suc-
cès dans les années 1980-1990. 
« L’addition » , « Le Noir » , « Le 
répondeur » , « Le salon de coif-
fure »… la « Mumu » stéphanoise 

Crystal Pite au Palais 
Garnier, à Paris
Elle a séduit et même em-
ballé le public en 2016 avec The 
Seasons’Canon, forme courte 
créée pour les danseurs du Bal-
let de l’Opéra national de Paris. 
La chorégraphe canadienne est
de retour dans l’institution pari-
sienne avec un vrai challenge :
une pièce d’une soirée pour la-
quelle elle rassemble 43 inter-
prètes dont les étoiles Ludmila 
Pagliero, Léonore Baulac et Hugo 
Marchand, les premières dan-
seuses Marion Barbeau et Héloïse
Bourdon et beaucoup de beau 
monde. Sur une musique de
Owen Belton, dans des décors de 
Jay Gower Taylor, gageons que 
cette création, dont le titre n’est 
pas encore connu, profitera une 
fois encore du geste collectif
puissant de l’artiste.
Du 25 octobre au 23 novembre.

HUMOUR
Muriel Robin au Théâtre 
de la Porte Saint-Martin, 
à Paris
En 2013, Muriel Robin reprenait 
le chemin du one-woman-show 
avec un excellent spectacle 
(Muriel Robin tsoin tsoin) dans
lequel elle vidait ses « valises »,
racontant pour la première fois
sur scène son parcours de petite 
provinciale, d’adolescente gar-

par cinq compagnies de haut 
niveau, ainsi qu’une multitude 
d’événements, cet hommage à 
l’un des maîtres de l’art choré-
graphique souligne soixante ans
de création non-stop. L’ami des 
musiciens et des plasticiens a
aussi emporté la danse vers des
horizons visuels étonnants, of-
frant au spectateur une expé-
rience globale palpitante.
Du 28 septembre au 21 décembre.

Philippe Decouflé 
au Théâtre national 
de Chaillot, à Paris
Avec Tout doit disparaître, Phi-
lippe Decouflé ne fait pas les cho-
ses à moitié. Artiste-associé du 
Théâtre national de la danse-
Chaillot à Paris, il investit tous les 
espaces et moindres recoins de ce 
lieu labyrinthique pour une mé-
ga-opération. En complicité avec 
une centaine de danseurs, musi-
ciens et performers, il revient sur 
quarante ans de spectacles, re-
monte certaines pièces de ses dé-
buts avec les interprètes d’origine 
et remixe ses obsessions dans de
nouveaux formats. Trois parcours
déambulatoires d’environ quatre
heures seront proposés au public 
qui choisira, selon ses envies, de
revoir telle ou telle époque ou
une autre. Une grande fête pour 
un parcours artistique unique.
Du 27 septembre au 6 octobre.

Ci-contre :  « Triton », 
de Philippe Decouflé, 
repris à Chaillot. 
ANTOINE LE GRAND  

Ci-dessous : « La Dame 
de chez Maxim », 
de Feydeau, au Théâtre 
de la Porte Saint-Martin. 
JEAN-LOUIS FERNANDEZ

Ci-contre : « Abgrund », de 
Thomas Ostermeier, au théâtre 
Les Gémeaux, à Sceaux. 
ARNO DECLAIR 

« L’un des écrivains les
plus puissants et originaux
de la scène littéraire américaine. »

Florence Noiville,
Le Monde des Livres

En suivant une botaniste
qui perce le SECRET
de la COMMUNICATION
entre les ARBRES,
RICHARD POWERS
nous emmène au plus
profond de nos RACINES.

TANT QUE L’HOMME

PROMENONS-NOUS

TANT QUE L’HOMME
N’Y EST PAS.
TANT QUE L’HOMME

PROMENONS-NOUS

TANT QUE L’HOMME
DANS LES BOIS,
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S implicité d’un maître, hu-
milité d’un grand mo-
deste : Merce Cunningham
s’est affirmé par le travail,
l’artisanat du studio au
quotidien. Dix ans après sa
mort, le chorégraphe amé-
ricain (1919-2009), dont on

fête le centenaire de la naissance, fait
l’objet d’un « Portrait » avec rien moins 
que neuf événements, projections de
films, week-end d’immersion, et dix piè-
ces majeures interprétées par cinq com-
pagnies dont le Ballet de l’Opéra national
de Paris. Programmé pour la première
fois en 1972 par le Festival d’automne,
Merce Cunningham, épaulé par le com-
positeur John Cage (1912-1992), a peu à 
peu affirmé l’emprise de sa gestuelle 
complexe, abstraite – terme qu’il rejetait, 
arguant que « le corps est concret » −, fol-
lement multidirectionnelle. Inspiré par 
les animaux, qu’il dessinait, par la vidéo 
dans les années 1970, puis par les nouvel-
les technologies dont le logiciel Life-
Forms découvert à 80 ans, il a peaufiné 
des partitions toujours plus savantes. 
« La danse n’est jamais aussi intéressante 

que lorsque chaque pouce d’espace est 
comme pris au piège du mouvement », di-
sait-il. Ce Portrait est dédié à Bénédicte
Pesle (1927-2018), l’agent qui a accompa-
gné Cunningham pendant tout son par-
cours. Lors de la première présentation 
au TEP, en 1964, à Paris, de la compagnie, 
sur l’invitation des chorégraphes Fran-
çoise et Dominique Dupuy, la troupe 
reçut des tomates. Dans les coulisses, le 
chorégraphe demanda à Bénédicte Pesle 
ce qu’il fallait faire. Elle répondit : « On
continue, let’s prepare the next one ! » Ce 
qui devint leur mot d’ordre. Survol au-
dessus de soixante ans de création.

John Cage, supporteur n° 1
Merce Cunningham, qui a commencé
très jeune à apprendre la danse et les cla-
quettes, rencontre le compositeur John 
Cage en 1938. Il étudie à la Cornish School
de Seattle. Cage y accompagne les cours 
de danse au piano. Engagé de 1939 à 1945 
comme interprète auprès de la chorégra-
phe Martha Graham, à New York, Cun-
ningham retrouve Cage et collabore avec 
lui pour la première fois en 1944 pour un 

« concert » qui noue leur complicité. En-
semble, ils vont élaborer une œuvre 
chorégraphique et musicale des plus 
audacieuses. « John a toujours été un sup-
porteur très enthousiaste de Merce, com-
mente Laura Kuhn, du John Cage Trust, 
qui pilote l’opération La Fabrique John 
Cage & Merce Cunningham, les 28 et 
29 septembre, au Centre national de la 
danse de Pantin. Il disait même que lors-
qu’il le voyait sur scène, il lui semblait re-
connaître Vaslav Nijinski ! De 1947 à 1950, 
Merce ne dansera que sur du Cage. En-
suite, ils inviteront des musiciens comme
David Tudor et bien sûr Takehisa Kosugi.
Ils ont œuvré cinquante ans ensemble. »

« Une expérience totale »
Avec Cage, dès les années 1950, Cunnin-
gham pose l’un des principes-clés de son 
art : la séparation de la danse et de la 
musique. Le vieux couple inusable tou-
jours en train de se mirer l’un dans 
l’autre prend de la distance. Fini les yeux 
dans les yeux, adieu la fusion collé-serré !
Les deux partenaires déclarent leur indé-
pendance. Après avoir décidé ensemble
de la durée du spectacle, le chorégraphe
et le compositeur cherchent chacun 
dans son coin. Le premier répète en 
silence avec sa troupe, tandis que le se-
cond fourbit sa partition. Aucun échange

entre eux avant le jour de la première où 
chacun plonge le résultat de ses recher-
ches dans la même Cocotte-Minute. 

Choc esthétique et émotionnel impré-
visible, c’est toujours la première fois 
chez Cunningham-Cage. D’où parfois la 
sensation d’univers parallèles cohabi-
tant sur le plateau mais aussi, soudain,
d’embrasements harmonieux. Cette 
règle du jeu est la même avec le peintre 
ou le décorateur. « On ne connaissait pas
à l’avance la musique, les décors, les costu-
mes, se souvient le chorégraphe Ashley 
Chen, interprète chez Cunningham de 
1999 à fin 2003, collaborateur de la Fon-
dation Cunningham, aujourd’hui à la 
tête de la compagnie Kashyl. C’était une
expérience totale où tout se passait au
même moment dans le même espace. »
Certains danseurs confient parfois ne
pas écouter la partition sonore, sou-
vent touffue et accidentée, pendant la
performance tant elle ne les accompagne
jamais en studio et tant aussi la com-
plexité chorégraphique les mobilise 
entièrement.

Ecouter et regarder 
la musique
Deux spectacles en un. Chaque pièce de 
Cunningham se joue avec la musique live,
compositeurs et instrumentistes installés
dans la fosse d’orchestre, sur le côté du 
plateau ou carrément dessus comme, par 
exemple, Nearly 90 (2009), maousse 
gâteau d’anniversaire du chorégraphe, 
qui profitait de la présence de Sonic 
Youth. Véritable concert dansé, immersif 
le plus souvent, chaque spectacle, en 
général de courte durée, attaque de tous
les côtés. On peut choisir de regarder et 
écouter la musique – avec ces tables de 
mixage et multiples accessoires – et/ou 
d’observer la chorégraphie. Souvenir pal-
pitant d’Un jour ou deux, créé en 1973 à

l’Opéra national de Paris, et repris en 2012 :
l’exécution de la partition de Cage pour
boîtes en carton, clarinette, violoncelle
et piano était un régal spectaculaire. Tout
aussi envoûtant, Inlets (1977) glisse sur les
glouglous subaquatiques de gros co-
quillages remplis d’eau que trois manipu-
lateurs basculent, et c’est encore du Cage. 
Mais la liste des musiciens-partenaires de
Cunningham est plus longue que le bras. 
Citons : Brian Eno, Radiohead, Sigur Ros, 
Mikel Rouse, Gavin Bryars…

Chanter avec son corps
Le silence, qui n’en est jamais vraiment
un, a impulsé le fameux concert intitulé 
4’ 33” composé par John Cage, durant le-
quel un pianiste reste assis pendant qua-
tre minutes et trente-trois secondes face 
à son instrument. Ce silence devient le 
matelas pneumatique de la danse de 
Cunningham, qui crée ses pièces sans 
aucun support sonore. Il lui permet de 
trouver sa musicalité propre sans s’ac-
crocher à des notes préécrites. L’appari-
tion sur scène d’un interprète cunnin-
ghamien plonge illico le spectateur dans 
la fibre musculaire spécifique du geste et
son haché si particulier. « Pour quelqu’un
venant du classique comme moi, danser 
pour la première fois en silence chez 
Merce a été un choc, se souvient Petter 
Jacobsson, directeur du Ballet de Lor-
raine, étudiant en 1995 au studio de Cun-
ningham, à New York. Mais on réalise vite
que le rythme intime du mouvement est 
encore plus clair sans musique. On chante
avec son corps et on est incroyablement li-
bre. Car Merce laissait chacun s’emparer à
sa façon de ce qu’il proposait. »

Equipes de rêve
Une scène belle comme une page blanche
sur laquelle vont s’incruster les danseurs 
en justaucorps – plus que parfait pour
dessiner les moindres détails articulaires 
du mouvement – sur fond de toiles pein-
tes et de projections de lumière. Les inter-
prètes deviennent les taches de couleur 
ou les coups de pinceau d’un tableau 
vivant dont toutes les composantes ont 
autant d’importance les unes que les 
autres. Au coude-à-coude d’abord avec le 

« Avec Merce, j’ai appris 
à déconstruire mon corps. 

Il nous faisait prendre 
des risques en permanence »

thomas caley
coordinateur de recherche au Ballet de Lorraine

Merce Cunningham,
libre corps à la créativité

De sa complicité avec John Cage à ses diverses collaborations 
avant-gardistes, le chorégraphe américain aura toujours laissé une large place 

à l’imprévisible, affirmant une gestuelle à la fois autonome et complexe
19
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plasticien Robert Rauschenberg (1925-
2008), Cunningham va rassembler des 
équipes de rêve avec par exemple Andy 
Warhol qui lui confie les coussins argen-
tés gonflés à l’hélium de son installation 
Silver Clouds pour le planant RainForest 
(1968), Jasper Johns sous influence Marcel
Duchamp dans Walkaround Time (1968), 
mais encore Frank Stella, Roy Lichtens-
tein ou Ernesto Neto. Parmi les 
chefs-d’œuvre, Summerspace (1958), dont 
les costumes avaient été réalisés à la 
bombe et au pochoir par Rauschenberg, 
fait miroiter des dessins multicolores et 
pointillistes beaux comme un aveugle-
ment solaire. Sounddance (1975), sur une 
musique électro de David Tudor, l’une de 
ses pièces les plus suggestives, surgit telle 
une tornade au centre d’un sublime ri-
deau doré conçu par Mark Lancaster.

Guidé par le hasard
Le plus épatant paramètre d’invention de 
Cunningham, celui qui sans doute lui a 
ouvert en grand les vannes de l’imagina-
tion, est le hasard. Pour échapper à sa sub-
jectivité et son fonctionnement, dont on 
sait qu’il piège chacun dans une grille 
d’habitudes, Cunningham joue certains 
moments de la création aux dés – il en 
possédait de très beaux – ou en feuilletant
le Yi Jing, livre chinois de divination. A 
partir des années 1950, il aime ainsi tra-
vailler sa danse au corps à travers des pro-
cédés aléatoires. Il tire au sort le déroulé 
des pas, les entrées et les sorties des dan-
seurs ainsi que le placement dans l’es-
pace. Rarement présentée, créée en 1987, 
reconstruite par le Ballet de Lorraine, 
Fabrications compile 64 enchaînements 
variables chaque soir ainsi que le nombre 
d’interprètes selon le résultat du « pile ou 
face ». En 2003, au Théâtre de la Ville, à 
Paris, Cunningham fera entrer le public 
dans sa cuisine. En compagnie de Gérard 
Violette, directeur du lieu de 1968 à 2008, 
et d’autres personnalités, il choisit en di-
rect les musiques, les décors, les costumes
et le plan-lumière : l’ordre de la chorégra-
phie avait été tiré dans l’après-midi pour 
laisser aux performeurs le temps d’articu-
ler l’affaire. Ce jeu extrême, cet inconfort
excitant lui évitaient, disait-il, « d’être dans
la répétition de sa propre pensée ».

« Pas question de faire 
le beau »
Danser du Cunningham, dont la base est 
classique avec une utilisation huilée de 
la colonne vertébrale et du torse, est un 
féroce exercice. Son écriture conflictuelle
déclenche à la seconde des mouvements 
de tous les membres qui filent à l’opposé.
« C’est lui qui montrait les pas, et nous les 
apprenions, se souvient Thomas Caley,
danseur chez Cunningham de 1993 à
2000, coordinateur de recherche au Bal-
let de Lorraine. Au travail, il était très pro-
fessionnel, direct et droit, jamais émotion-
nel, d’une énergie infatigable, et jamais
blasé. Avec lui, j’ai appris à déconstruire 
mon corps. Il nous faisait prendre des
risques en permanence. Parfois, ce qu’il 
proposait était carrément impossible. » 
« Mais ça ne le gênait pas quand on tom-
bait sur scène, poursuit Ashley Chen. 
“C’est pas mal mais tu feras mieux de-
main”, nous disait-il. C’était l’enfer d’ap-
prendre ses enchaînements. J’ai mis un an 
à véritablement comprendre ce qu’il dési-
rait. Plus que le beau geste final, on cher-
che chez Merce à organiser son propre 
corps pour réussir la tâche qu’il nous a 
demandé : un équilibre tordu, un saut
impossible. Sa gestuelle est un incroyable 
travail de coordination, qui exige une 
concentration telle qu’on est obligé d’être 
sans fioritures. Pas question de faire le
beau, on n’a pas le temps. Et cette sincérité
rend très juste. » p

rosita boisseau

¶
à voir

portrait 
merce cunningham

du 28 septembre 
au 21 décembre.

Neuf événements, 
dont des projections de films, 

un week-end d’immersion, 
dix pièces majeures.

L’intégrale du programme 
est à retrouver sur 

www.festival-automne.com

Maria Ribot, haute en couleur
La chorégraphe espagnole, inspirée par la peinture, 

a su faire de son corps une large palette d’expressions

A 57 ans, Maria Ribot, alias
La Ribot, s’offre un joli
cadeau de rentrée : un
« Portrait », hommage à

son travail, avec six productions, 
dont une création, Please Please 
Please, avec Mathilde Monnier et 
le metteur en scène portugais 
Tiago Rodrigues, à l’affiche dans 
quatre théâtres, du 14 septembre 
au 16 novembre. Pas de quoi faire 
frémir la performeuse aguerrie 
qui se déclare « très touchée » par 
ce coup d’éclat. « Je dois assurer, 
c’est clair, en particulier les trois 
heures de Panoramix, s’exclame-t-
elle. J’avais peur lorsque j’ai joué ce 
spectacle en 2003, mais tout était 
inscrit dans le corps et la mémoire 
et je me suis bien amusée. »

Cœur battant de son parcours,
Panoramix rassemble trente-qua-
tre performances courtes et inci-
sives baptisées à l’origine Piezas
distinguidas, sur les cinquante-
trois conçues entre 1993 et 2003
par La Ribot, qui compte bien en
additionner cent au total dans sa 
vie. Une dizaine d’autres sont 
proposées dans Another distin-
guée. Programmé dans les théâ-
tres, mais aussi dans les galeries
d’art, ce catalogue de numéros le 
plus souvent interprétés en solo
la met en scène au plus près des
spectateurs. Elle les accueille 
allongée nue face à un miroir
pendant qu’ils s’installent autour 
d’elle. Sur les murs, des vête-
ments et des accessoires sont 
scotchés. Et la voilà en train de 
courir entre les gens avec un car-
ton pour se dissimuler, puis sau-
cissonnée tel un paquet bon à
livrer, enfin prise en sandwich
dans une chaise pliante qu’elle 
active de plus en plus vite comme
saisie en plein trip sexuel…

« Le corps est le territoire le plus
direct pour s’aimer et se détruire, 
commente-t-elle. On peut en user, 
en abuser. Un corps nu, c’est aussi 
comme une toile, plus abstrait que 
lorsqu’on est habillé. C’est un outil 
très pratique lorsqu’on travaille 
comme moi avec des accessoires 
qui en modifient sans cesse la si-
gnification. Et, en tant que dan-
seuse, son expression, qui n’a pas 
besoin de mots, me fascine tou-
jours. » Des corps quels qu’ils 
soient, d’ailleurs. Des amateurs se 

jettent en apnée dans l’arène hys-
térique de 40 espontaneos ; des 
handicapés interprètent Happy 
Island (2018), réalisé avec la troupe
portugaise Dançando com a Dife-
rença. Plus intimement, Maria 
Ribot ne campe jamais sur le 
même registre. Drôle, tragique, sa-
tirique, ironique, grave, elle balaye 
les nuances d’un féminin volatil 
qui déborde du cadre avec une 
épatante facilité.

Le rire, motif de prédilection
Au carrefour de la chorégra-

phie, des arts plastiques, de la 
performance et de la vidéo, Maria
Ribot est d’abord danseuse. Clas-
sique dès l’âge de 13 ans, à Madrid
où elle est née, elle file parfaire sa
technique à l’école de danse de
Cannes, bascule dans le contem-
porain, déboule à New York avant
de revenir dans sa ville natale. 
Elle y fonde, en 1986, la compa-
gnie Bocanada Danza, qu’elle 
dirige jusqu’en 1989 avec la cho-
régraphe Blanca Calvo. Deux ans
plus tard, elle se risque seule
dans un strip-tease multicouche 
intitulé Socorro ! Gloria !, moteur 
des Piezas distinguidas. Elle cite
parmi ses références Pina Bausch 
(1940-2009), Loïe Fuller (1869-
1928), ses amis et contempo-
rains Olga Masa, Claudia Triozzi,
Jérôme Bel… Plus largement, elle 
évoque le poète Joan Brossa, la 
photographe Cindy Sherman, la 
plasticienne Yayoi Kusama, les
écrivains Virginie Despentes et 
Paul B. Preciado. Mais aussi le
cinéma muet et la peinture, 
« celle de Goya pour le noir, de 
Miro pour le bleu, d’Uccello pour 
l’orange et le jaune »…

Celle qui se revendique « hétéro-
gène » l’est à tous les niveaux. Ses 
productions couvrent un large
spectre. Parallèlement aux spec-
tacles et à l’exposition, elle pré-
sente différents films dont 
Mariachi 17 (2009), visite chahu-
tée dans les coulisses d’une créa-
tion, et Film noir (de 2014 à 2017), 
hommage aux figurants du
cinéma. A l’affiche également, 
l’installation Walk the Chair
(2010), avec son amas de chaises
pliantes – son objet fétiche – qui
appartient à la collection du Cen-
tre Pompidou. Parmi ses motifs 

de prédilection, le rire dilate trois 
pièces : 40 espontaneos (2004), 
Laughing Hole (2006), inspirée 
par l’horreur de Guantanamo, et 
Executions (2012). « Le rire est 
d’abord hédoniste dans le premier 
spectacle, puis il devient violent et 
dur, diabolique même ; enfin, il 
sonne faux pour faire déraper la 
machine du classique », explique 
celle qui se révèle très clown. 
Dans Gustavia (2008), duo avec
Mathilde Monnier, toujours en 
tournée, elle appuie sur la pédale 
comique dans un numéro de
fausses jumelles happées par la 
mécanique burlesque.

Pour Please Please Please, conçue
avec Mathilde Monnier et Tiago 
Rodrigues, elle se confronte à un 
texte sur la famille, la transmis-
sion mais aussi le poids de la 
norme et de l’institution sur les
êtres. « Comment se rapprocher de
ses enfants ? Comment nous 
voient-ils ? font partie des ques-
tions que nous nous sommes po-
sées, glisse-t-elle. Nous évoquons 
aussi dans cette pièce des figures
marginales comme celle de l’ar-
tiste mais aussi du cafard… » Une 
échelle d’intensités que La Ribot, 
femme multiple et insaisissable, 
devrait monter et descendre à 
toute allure. p

r. bu

¶
à voir

se vende – partie i
du 14 au 23 septembre
au Centre Pompidou

se vende – partie ii
du 5 octobre au 16 novembre

au Centre national de la danse
panoramix

du 14 au 22 septembre.
au Centre Pompidou

laughing hole
le 5 octobre

au Centre national de la danse
please please please

le 15 octobre à l’Espace 1789
et du 17 au 20 octobre 
au Centre Pompidou

happy island
du 7 au 9 novembre

au Centre national de la danse
another distinguée

du 13 au 16 novembre
au Centquatre-Paris

« Fabrications », 
une pièce de 

Merce Cunningham. 
BERNARD PRUDHOMME
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('il II lire S» S avoirs
DANSE

Hommage à Merce Cunningham,
qui aurait 100 ans

L’artiste, qui a savamment dissocié la danse et la musique avec la complicité du compositeur John Cage,
est à l’honneur au Festival d’automne. Marie Collin, codirectrice artistique, nous en parle avec ferveur.

Le grand danseur et choré

graphe américain Merce Cun

ningham aurait eu 100 ans

cette année. Le Festival d’au

tomne lui rend hommage.

Marie Collin, codirectrice
artistique de la manifestation

depuis 1982, a bien connu Cunningham.

Vous l’avez souvent rencontré...
marie collin Michel Guy (créateur du Fes

tival d’automne en 1972 - NDLR) m’a appris

à voir et entendre Cunningham, dont les

créations nécessitent d’écouter notamment

les musiques de John Cage. Il m’a initiée à

leur lyrisme conceptuel. J’ai vu Cunnin
gham créer et danser puis ne faire qu’ap

paraître dans ses pièces bouleversantes,

ne plus apparaître du tout et rester en

coulisses sur son fauteuil roulant. Un être

d’exception, si drôle. Il aimait beaucoup

Paris, le Théâtre de la Ville, Michel Guy,

le festival et le vin rouge.

Est-ce à Michel Guy que l’on doit son « in

vention» en France?

marie collin 
Pas tout à fait. Merce était

déjà venu en 1966, à l’invitation du Théâtre

de l’Est parisien (TEP). Deux danseurs,

Françoise et Dominique Dupuy, ont été au

tout début d’un bouche-à-oreille intrigué.
L’ensemble était soutenu par Bénédicte

Pesle (1927-2018). Ce programme lui est

dédié. Sans elle, Michel n’aurait pas connu

Cunningham. Dans les années 1960, jeune

étudiante protestante française, elle résidait

à Boston. À l’université, elle a vu Cage et

Cunningham. Elle a ouvert un petit bureau,

Artservice international, qui a contribué

à les faire connaître, mais aussi Trisha

Brown, Lucinda Childs, Bob Wilson. Elle

a guidé Michel Guy.
Cunningham est le premier à avoir dissocié

danse et musique. Il a collaboré avec le plus
grand nombre d’artistes majeurs de son

temps dans tous les domaines. Il a révolu
tionné le mouvement en travaillant sur ses

logiciels et en inventant des gestes qu’on

pensait impossibles. Tout était dirigé mais

- les danseurs le disent - il laissait une

sorte de liberté, d’intensité et donc d’in
terprétation dans ses enchaînements de

torsions très complexes, tels ces mouve
ments des bras contraires à ce que l’on

attendait par rapport aux jambes...
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Le chorégraphe Merce Cunningham (à gauche) a révolutionné la danse avec l'appui du compositeur John Cage (à droite). James Klosty

Inspire-t-il la jeune génération?

marie collin Boris Charmatz lui a rendu

hommage dans Flip Book, une pièce mer

veilleuse. À part lui ou Noé Soulier, je ne
vois pas qui s’en inspire aujourd’hui en

France. Ailleurs, je pense à Trisha Brown.

Quelques Américains, beaucoup plus

jeunes, renouent avec cette écriture cho

régraphique très écrite.

Quels sont les grands axes du portrait que

lui consacre le Festival d’automne?

marie collin II y aura des pièces de l’en

semble de sa vie, dans la mesure du possible

et de la disponibilité des répertoires. Ce

n’est pas évident. Ce très grand choré

graphe est très peu dansé. Je pense à Four

Walls (1941), première collaboration de

Cage et de Cunningham. La partition mu

sicale de Cage existe, mais il n’y a que des

bribes et quelques notes pour la chorégra

phie. Grâce au travail du Ballet de Lorraine,
Petter Jacobsson et Thomas Caley ont ré

inventé ce que pouvait être cette pièce.
Nous verrons des oeuvres allant de 1958

jusqu’à sa mort. Grâce à Yorgos Loukos,

on verra Scénario, avec les costumes de

Rei Kawakubo, créatrice de la marque

Comme des garçons. Ce sera un grand

événement au Châtelet. Nous avons aussi
voulu accueillir deux pièces de deux très

jeunes chorégraphes, un Américain, Miguel

Gutierrez, et un Italien, Alessandro Sciar-

roni. Le Centre national de la danse (CND)

à Pantin va réaliser une chose magnifique,

sur un week-end, les 28 et 29 septembre,
ce sera la Fabrique John Cage & Merce

Cunningham, via le Musicircus de Cage,

un mélange de pratique d’amateurs et de

professionnels. Il y aura aussi un week-end

plus classique, les 5 et 6 octobre au Théâtre

de la Ville-Espace Cardin, avec des confé
rences mais également des échauffements

pour le public. Merce faisait tous les jours

la classe pour la compagnie. Cela durait

deux bonnes heures, avec une routine de

mouvements, toujours les mêmes. Les
danseurs disaient que c’était d’un ennui

cosmique. Cédric Andrieux, à la tête du
Conservatoire national supérieur de mu

sique et de danse de Paris, fut danseur chez

Merce Cunningham. Il viendra faire la

classe Cunningham pour le public. Ça risque
d’être assez marrant ! •

ENTRETIEN RÉALISÉ PAR

MURIEL STEINMETZ

Festival d'automne à Paris,

du 10 septembre au 31 décembre. Rens. :

0153 45 1717 (festival-automne.com).
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Politis 1570 

26/09/2019

— Jérôme
Provençal

Portrait Merce

Cunningham,

du 28 sep

tembre au

21 décembre,

La Fabrique,
les 28 et

29 septembre,
Centre national

de la Danse,

Pantin (93).
Programme sur

www.f estiva I-

automne.com

Le corps libéré
DANSE

Le Festival d’automne consacre un « Portrait grand format»,
riche de nombreux événements, à l’Américain Merce Cunningham,
qui a radicalement renouvelé l’art chorégraphique.N é en 1919 et mort

en 2009, en restant

actif jusqu’au bout,
Merce Cunningham

- dont la vivacité

d’esprit n’avait d’égale que celle

de corps - a traversé près d’un

siècle et a inscrit une empreinte

indélébile dans le domaine de la

danse contemporaine. Ayant très
tôt démontré une agilité et une

dynamique physiques peu com

munes, il apprend les claquettes
durant son adolescence dans sa

(petite) ville natale, Centralia

(Washington). Aux abords de

la vingtaine, il vient s’installer à
New York afin de s’y aguerrir véri

tablement comme danseur auprès

de Martha Graham, grande dame

de la « modem dance ».
Trop à l’étroit dans le cercle

pédagogique de la prêtresse

Graham, il le quitte en 1945 pour
développer sa propre recherche

chorégraphique. À cette époque,

il fait la rencontre déterminante

du très anticonformiste musi

cien et plasticien John Cage,

autre figure majeure de l’avant-

garde du XX' siècle. Unis à la

ville comme à la scène, les deux
hommes vont nouer une intense

relation artistique à laquelle

mettra seulement fin la mort de

Cage en 1992.
Sous l’influence de son com

pagnon, qui accorde une place
primordiale au hasard dans la

vie et dans l’art, Cunningham
va se livrer à une déconstruction

radicale de la pratique chorégra

phique, notamment en introdui
sant une part essentielle d’aléatoire

dans le processus de création. En

outre, qu’il travaille avec Cage ou

d’autres compositeurs, il dissocie

danse et musique, les deux se déve
loppant séparément sans que l’une

doive illustrer l’autre.

Dans le même geste, émi

nemment novateur, il libère la

chorégraphie de toute astreinte

dramaturgique classique (plus

de narration ni de psychologie)

et fait éclater l’espace scénique.
« J’ai choisi d’ouvrir l’espace,
de le considérer en tout point

égal, chaque endroit occupé ou
non par quelqu’un devenant

aussi important que n’importe

quel autre ( 1). » Fondée sur une

éthique foncièrement humaniste,
cette conception de l’espace de

représentation, exempte de tout

rapport hiérarchique, confère ipso

facto une même valeur à chaque

interprète et à chaque mouve

ment. Sans point central obligé,
elle laisse par ailleurs toute latitude

au regard du spectateur, lui offrant
ainsi une forme de liberté - dont

il faut apprendre à user.
«Aujourd’hui je vois Merce

Cunningham comme le choré

graphe moderne le plus impor

tant, mais ça n’a pas été d’emblée
une évidence pour moi, déclare

Yorgos Loukos, directeur artis
tique du Ballet de l’Opéra de

Lyon, qui compte cinq pièces de

Cunningham à son répertoire (2).
Les premières pièces que j’ai pu

voir de lui, lorsque j 'étais encore

un jeune danseur classique, m’ont

plutôt dérouté-comme la plupart

de mes autres condisciples. Petit

à petit, nous avons réalisé qu’il
avait vraiment changé la danse

en profondeur, notamment par
le recours à l’abstraction : les

danseurs n’incarnaient plus des

personnages, ne portaient plus
une intrigue mais se présentaient

avant tout comme des corps

humains effectuant sur scène des

mouvements et des actions sans

signification apparente. »

Fréquentant régulièrement à

partir de 1948 le Black Mountain

College, fameuse université expé
rimentale située en Caroline du

Nord et ouverte aux expériences

artistiques les plus aventureuses,
le chorégraphe américain y fonde

en 1953 la Merce Cunningham

Dance Company. A géométrie

variable, intégrant aussi des

compositeurs (à commencer,

bien sûr, par John Cage) et des
plasticiens (notamment Robert

Rauschenberg), la compagnie va
beaucoup évoluer au fil du temps

Politis	–	26	septembre	–	2	octobre	2019		
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et des nouvelles orientations vou

lues par Cunningham.
Sa première tournée hors des

États-Unis, en Europe et en Asie,
date de 1964 et marque le début

de la reconnaissance internatio

nale. La compagnie est dissoute
fin 2011 après une ultime tour

née. Désormais maintenu vivant
par d’autres compagnies ou ins

titutions, le répertoire de Merce
Cunningham comprend plus

de deux cents pièces et quelque

huit cents « Events », happenings
chorégraphiques constitués de

fragments de pièces et conçus

spécifiquement pour des lieux

de représentation inhabituels :

un corpus considérable, d’une

richesse inépuisable.
L’année 2019 marque à la fois

le dixième anniversaire de la mort

de Cunningham et le centième

anniversaire de sa naissance.

À cette double occasion, faisant
suite à l’hommage important que

lui a rendu le festival Montpellier

Danse en début d’été, le Festival
d’automne - qui l’a accueilli dès

sa première édition, en 1972,
et l’a suivi fidèlement jusqu’en

2009 - consacre un « Portrait » au

chorégraphe américain. Déployé

sur près de trois mois, ce « Por
trait grand format » démarre au

Centre national de la danse avec

La Fabrique, un week-end sous

forme de « chaos organisé », axé
sur la relation entre Cunningham

et Cage. Au programme : des

performances, une exposition,

des projections, des ateliers et

des conférences, en particulier
la célèbre Conférence sur rien

donnée par John Cage en 1949

et réactivée ici par le chorégraphe

français Jérôme Bel.
«]e ne sais pas si j’ai été

influencé par Merce Cunnin

gham mais je sais que mon tra

vail ne serait pas le même sans lui,

dit Jérôme Bel. En outre, j’ai été
très marqué par la galaxie Cun

ningham, c’est-à-dire par tous les
artistes qui gravitaient autour de

son travail, en particulier son com
pagnon et plus proche collabora

teur, John Cage, ou les peintres,
notamment Jasper Johns et Robert

Rauschenberg. Tous ces artistes
expérimentaux ont été importants

pour ma propre pratique artis

tique. Oui, en fait, la principale

influence, c’est celle de l’expéri
mentation comme valeur cardinale

de l’art. Merci Merce. » m

(1) Cité dans La Danse du XXe siècle,

Marcelle Michel et Isabelle Ginot,

Larousse, 1998.
[2] Trois de ces pièces sont présen

tées en un même programme durant

le Festival d’automne : Summerspace/

Exchange/Scenario.
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new settings / festival d'automne à paris

HOMMAGE
À MERCE CUNNINGHAM
Emmanuel Daydé

Le Festival d'Automne à Paris n'a jamais
cessé d'inviter la danse en liberté

de Merce Cunningham.À l'occasion du
centenaire du chorégraphe disparu en

2009, quatre programmes reviennent sur
ses collaborations avec artistes et

compositeurs.

  « Les limites du corps humain sont nettes,

mais il existe une autre limite, qui provient de

notre imagination, disait Merce Cunningham.
Voilà pourquoi j'ai toujours préféré parler aux

musiciens et aux plasticiens plutôt qu'aux dan

seurs: ils ont tellement plus à dire! » En rup

ture avec la modem dance expressionniste de

Martha Graham, où il a été soliste entre 1939

et 1945, Merce Cunningham réussit à faire

danser le hasard et la vie sur scène, en usant

de l'émerveillement de l'aléatoire, en s'affran

chissant du régime policier de la narration, en
dissociant librement la chorégraphie de la mu

sique et de la scénographie et en focalisant

toute son attention sur le mouvement.

Lorsque, sous l'influence du gai savoir de son

ami le musicien John Cage, il crée son premier

happening en 1954, Cunningham danse tandis

que Cage parle, que DavidTudor joue du piano
et que Robert Rauschenberg projette des dia

positives de ses tableaux. Désormais, toutes
les pièces à venir de Cunningham seront des

expériences visuelles et sonores réalisées en

collaboration - souvent aveugle - avec des

compositeurs et des plasticiens vivants, tout
particulièrement avec Cage et sa musique

aléatoire ou avec Rauschenberg et Jasper

Johns et leur esthétique néo-dadaïste.

VOLUMINEUSE COMBINE PAINTING

Mêlant des oiseaux empaillés ou des bouteilles

de Coca-Cola à des images de presse ou des

lits, Rauschenberg expérimente alors ses mo
numentales Combines en forme de rébus vi

suels. Scénographe de la compagnie de 1954

à 1964, il imagine pour Minutiae  (Menus dé

tails) en 1954, indépendamment d'une cho

régraphie qu'il ne connaît pas, une volumineuse
combine painting qui prend la forme d'un pa

ravent autoportant, couvert de bandes dessi

nées, de vieilles photographies, de morceaux

d'affiches et de coulures de peintures, dans

laquelle évoluent les danseurs. En 1958, les
deux hommes créent Summerspace,  une

pièce ironiquement lyrique et hasardeuse,
jouée aux dés en ce qui concerne l'ordre et

la vitesse des trajectoires. Sur une musique

de Morton Feldman, autre compositeur du

hasard et du temps de la New York School,
Rauschenberg enflamme de motifs pointillistes

un fond de scène violemment coloré, espace-
temps infini repris sur les collants floutés des

six interprètes, qui sautillent «comme les oi
seaux qui se posent parfois puis reprennent

leur vol» - ou, plus concrètement, tels des

jets de peinture lancés sur la toile. En 1968,
bien qu'ayant cédé la place à son ancien col

laborateur Jasper Johns en tant que conseiller

artistique, Rauschenberg signe encore une

fois une crépusculaire scénographie en clair-

obscur pour Winterbranch : sur une musique

dissonante du minimaliste La Monte Young,

les danseurs, en butte à la gravité, ne cessent

de chuter et de se relever.

PUZZLE MOUVANT

Profondément marqué par Marcel Duchamp,

«qu'il aurait fallu, s'il n'avait pas existé, que
quelqu'un d'exactement pareil à lui vive pour

inventer le monde tel que nous le connais

sons et l'éprouvons», Jasper Johns se fait

connaître en réalisant des ready-made faits

à la main. Sorte de manifeste dadaïste conçu
à partir du 

Grand Verre,
 son décor pour le bal

let Walkaround Time (1968) rend hommage

à la légende moderne de « l'homme le plus

intelligent du siècle » - si l'on en croit André

Breton.Tandis qu'on entend réciter les notes

de travail - peu lisibles - écrites pour la Boîte

verte (1934), pendant verbal de la Mariée

mise à nu par ses célibataires, même (1915-

23), Cunningham filtre sa chorégraphie au jeu

de la transparence, en assignant aux corps de

recomposer les formes, à la façon d'un puzzle

mouvant. Pour Exchange, en 1978, alors que

Tudor sonorise les bruits de la ville, Johns crée

un fond de scène et des costumes urbains,
avec des couleurs salies par la pollution de

New York, laissant toute la place aux com
plexes variations pensées par Cunningham à

partir de soixante-quatre gammes de mouve-

Merce Cunningham. « RainForest». 1968.

(CCN- Ballet de Lorraine, Ph. Laurent Philippe)
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ments tirés au sort. Bien que non crédité,

Johns était intervenu aussi dans RainForest,
(1968) en coupant au rasoir les costumes cou

leur chair des danseurs afin de leur donner une

apparence rugueuse. Désirant évoquer ses
souvenirs d'enfance dans les forêts tempérées

humides de la péninsule Olympique, à l'ex

trême nord-ouest des États-Unis, Cunningham
avait demandé àWarhol l'autorisation d'utiliser

les ballons Mylar de son installation Silver

Clouds, montrée chez Leo Castelli en 1966.

Lenvironnement changeant, aléatoire et insta

ble des Nuages de Warhol, en forme d'oreil
lers remplis d'un mélange d'oxygène et

hélium qui lévitent autour des danseurs, réin
terprète la musique électronique deTudor de

la même façon que les déplacements sur

scène des corps de chair et de sang.

Johns a depuis longtemps quitté la compa

gnie lorsqu'en 1997 Cunningham décide de

s'associer à la styliste Rei Kawakubo, créa

trice antifashion de vêtements androgynes,
qui réfutent toute idée d'élégance ou de fé

minité, pour la marque Comme des Garçons.

Pour Scenario, la Japonaise conçoit le décor,
la lumière et toute une série de costumes à

carreaux difformes, aux allures de «parkas
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chaudes et encombrantes», inspirés de sa

collection Body Meets Dress, Dress Meets

Body, qui modifient la silhouette et contrai

gnent les mouvements des danseurs. Dou

blant son geste grâce au logiciel DanceForms,
qui lui permet de modéliser des mouve

ments de danse pour les agencer ensuite les

uns aux autres, le chorégraphe intègre à sa
composition initiale une série de duos et trios

qui se démultiplient ensuite en quatuors,

quintettes ou sextuors. Avec Pond Way en

1998, le «vieil enfant» trouve la voie duTao
en délivrant l'une de ses ultimes études mé

ditatives tirées de sa jeunesse - lorsque,

petit garçon, il lançait des pierres sur l'eau

pour faire des ricochets. Devant un célèbre

tableau à points de Roy Lichtenstein, sur

\'ambient music électronique de Brian Eno -

chargé d'orchestrer le saut de «grenouilles

posées sur des flaques d'eau » -, treize dan
seurs vêtus de sarouels blancs effectuent la

« danse de l'étang » en s'abandonnant à une

fluidité éthérée, entre suspension et immo

bilité. Utilisant le corps très loin dans ses pos

sibilités, y compris dans ses rapports à

l'intelligence, Merce Cunningham ne pourra
certes plus traverser la scène avec son corps

rigide et perclus d'arthrite. Mais la beauté dé
pourvue de raisons d'exister de ses ballets

perdure, tels « des instants fugitifs où l'on se

sent vivant ».  

Emmanuel Daydé est critique d'art, musical et dramatique,

et commissaire d'exposition. Il a été co-commissaire du

pavillon de Madagascar à la Biennale de Venise 2019.
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Grand Paris

Sortir en Île-de-France
FÊTE
MÉDIÉVALE

Chevaliers
et troubadours

Remontez le temps

à Brie-Comte-Robert !

Tournoi de chevalerie, lancer
de hache, défilé costumé,
escrime, village d’artisans,

funambule troubadour...
La ville se met à l’heure

médiévale, au son des

cornemuses.
Château, Brie-Comte-Robert.

De 10 h à 19 h. Gratuit.

briecomtembert.fr

PP| DEFILESEÜI MILITAIRES

Reconstitutions
historiques

À Choisel, le château
de Breteuil reconstitue
les périodes militaires

qui ont marqué le lieu.
Des Templiers aux
parachutistes américains

en passant par l’armée

napoléonienne, cinq

périodes seront présentées.
Château de Breteuil, Choisel.

De 10 h à 20 h. Tarif : 16,80 euros.

breteuil.fr

PH MARCHE
EU DU TERROIR

Artisanat local

Au marché de Ballancourt-

sur-Essonne, vous trouverez
de quoi ravir papilles

et pupilles. Marqueterie,
ferronnerie d’art, vitrailliste,
peintre, tourneur sur bois;
48 artisans dévoileront

leur savoir-faire.
Espace Daniel Salvi, Ballancourt-
sur-Essonne. De 10 h à 18 h.

Gratuit.

m etiersterm irartisan at. com

92 BAL
SWING

Festival de jazz
Rejoignez la piste de

danse pour le grand bal
de swing du festival Jazz

à Clamart, accompagnés
par 18 musiciens. Les
débutants sont les
bienvenus: ils pourront

s’initier au lindy hop et aux

claquettes.
Salle des fêtes Hunebelle,

Clamart. De 16 h à 20 h. Gratuit.

clamart.fr

93 VILLAGE
OLYMPIQUE

Ateliers sportifs
Avec « 24 000 pas pour

2024 », La Courneuve
se transforme en village

olympique. Une quinzaine
d’activités sportives vous

y attendent, du yoga au tir
à l’arc en passant par

l’escalade et les balades

en poney.
Parc Georges-Valbon,

La Courneuve. De 14 h à 18 h.

Gratuit, randopedestre93.fr

mm courtsE£l MÉTRAGES

Musiques de films
Visionnez les courts

métrages de jeunes talents
au festival Sur les pas de

Mon oncle, à Saint-Maur-
des-Fossés, dont des films
pour enfants le matin.

En clôture, une fanfare
revisitera des bandes
originales cultes!

Cinéma le Lido,

Saint-Maur-des-Fossés.

De 10 h 30 à 20 h 30. Gratuit.

saintmaur-court-metrage.com

Vü L’ART
Efil AU CHÂTEAU

Exposition
La biennale Oksébô

fait dialoguer artistes
et artisans d’art autour
d’œuvres composées

en duo, au magnifique
château de La Roche-

Guyon. L’après-midi,
des ateliers gratuits
sont proposés pour petits

et grands.
Château de La Roche-Guyon,

La Roche-Guyon. De 10 h à 19 h.

Gratuit, oksebo.fr

Aujourd’hui dans la capitale
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Ier

EXPO PHOTO
EN PLEIN AIR
Pour ses 70 ans, Emmaüs
a chargé le plasticien Nicolas
Henry de photographier
les personnes accompagnées

par l’association. Une centaine
d’œuvres sont exposées

en plein air, dans une mise
en scène poétique.
Place du Palais-Royal, M° Palais- Royal.

De 9 h à 19 h. Gratuit.

70ans.emmaus-france.org

3e

MAGIQUE
PICASSO
L’exposition « Picasso -

Tableaux magiques » débute.
Elle rassemble des œuvres

réalisées entre 1926 et 1930,
surnommées ainsi pour leurs
visages étranges et leur dimension

expérimentale, qui annoncent
Guernica.
Musée Picasso, M° Saint-Sébastien-

Froissart. De9h30àl8h.

Tarif : 14 euros, museepicassoparis.fr

4e
CONFÉRENCES
SUR LART SPOLIÉ
En parallèle de l’exposition
« Le Marché de l'art sous

l’Occupation », le Mémorial
de la Shoah tient une série
de conférences consacrées

aux spoliations artistiques,
aux ventes aux enchères

et aux archives pillées.
Mémorial de la Shoah, M° Pont- Marie,

À14h,16hl5etl8h30. Tarif : 5 euros.

memorialdelashoah.org

6e

CINÉMA
ALLEMAND
Passionnés d’écran noir,
direction le cinéma l’Arlequin
pour admirer des films d’outre-

Rhin, au festival du cinéma
allemand. Huit séances sont
programmées aujourd’hui,
notamment un court métrage

pour enfants.
Cinéma l'Arlequin, M° Saint-Sulpice.

À partir de 11 h. Tarif : 7 euros,

festivalcineallemand.com

8e

DANSE
CONTEMPORAINE
Le Théâtre de la Ville consacre

tout un week-end au danseur
et chorégraphe américain

Merce Cunningham. Quatre
de ses pièces rares sont

prévues aujourd’hui, ainsi
que des documentaires, des films
et une master class.
Théâtre de la Ville, espace Cardin,

M° Concorde. De 11 h à 22 h. Gratuit.

theatredelavilie-paris.com

12e
R AN DO DANS
LES VIGNES
Le Paris viticole se dévoile

pour la Fête de la vigne.
Pour l’occasion, embarquez
pour une randonnée commentée

de 7,5 kilomètres, du clos
de Bercy aux vignes secrètes

des Chaufourniers,
sur la butte Bergeyre.
Rue François-Truffaut,

M° Cour-Saint-Émilion. De 14 h 30

à 17 h 30. Gratuit.porrs.fr

5 'COUP 
J DE CŒUR *

Les fans de pop culture

nipponne ont rendez-
vous au Paris Manga et
i
 Sci-Fi Show. Porte

jC de Versailles. 
A

9 h 30-19 h. 
M

9e

PHOTOS
DE FEMMES
« Paris artistes »,
c’est un parcours
artistique dans

sept lieux parisiens.
À la mairie du

9" arrondissement,
découvrez « Objectif

femmes »,
une exposition pour
valoriser le regard
des femmes

photographes.
Mairie du

9" arrondissement,

M° Richelieu-Drouot.

De 10 h à 17 h. Gratuit.

parisartistes.com

10e
SAVEURS
DEMANILLE
Faites voyager
vos papilles au Food

Festival philippin.
Dégustations,
démonstrations

culinaires,
bar à cocktails,
ateliers, le tout
en musique
et au profit
d’une association

caritative.
Point éphémère,

M° Jaurès.

De 12 h à 22 h. Gratuit.

pointephemere.org

12e
NOS AMIES LES BÊTES
Chiens et chats, rongeurs, reptiles ou volailles...
Animal Expo s’installe au parc floral avec une panoplie

d’animations consacrées à nos petits compagnons.
Vous y trouverez aussi des conseils sur l’adoption.
Parc floral, M° Château-de-Vincennes. De 10 h à 19 h.

Tarif : 7 à 13 euros, animal-expo.com

16e
ESCAPE GAME
La Fondation GoodPlanet a imaginé un escape game

éphémère pour sensibiliser à l’écologie, La mission :
traquer les gaspillages d’énergie dans une chambre.
Sans oublier des ateliers ludiques et documentaires.
Fondation GoodPlanet, M° Porte-Maillot. De 11 h à 19 h.

Gratuit, goodplanet.org

e

COURSE
HIPPIQUE
L’hippodrome ParisLongchamp
accueille l’un des défis hippiques
les plus prestigieux au monde :

le prix de l’Arc de Triomphe.
Dix-sept autres courses sont

programmées pour l'occasion,
avec DJ sets et food trucks,
Hippodrome ParisLongchamp

M° Porte-d'Auteuil. Dell h30

à20h3Q Tarif : de 10 à 65 euros.

prixarcdetriomphe.com

LA CAMPAGNE
EN VILLE
Arpentez les trois jardins du musée
de Montmartre lors d’une visite

guidée. Ces coins de campagne
ont inspiré Auguste Renoir.
Des ateliers potager, peinture
impressionniste et jardinage

en famille sont aussi prévus.
Musée de Montmartre,

M° Lamarck-Caulainccurt. De 16h30

a 17 h 30. Tarif : 12 euros, sur réservation.

museedemontmartre.fr

ATELIERS
SCIENTIFIQUES
Pour la Fête des sciences,
la cité éponyme et le Palais
de la Découverte proposent

une foule d’animations.
Devenez un astronaute grâce

à la réalité virtuelle, assemblez
un robot ou décrochez
votre brevet d’espion !

Cité des sciences et de l'industrie,

M° Porte-de-la-Villette. De 10 h à 19 h.

Gratuit, cite-sciences.fr

CONCERTS
AU JARDIN
Le Jardin sur le toit accueille
cet après-midi un trio balkanique

puis un orchestre oriental,
dans le cadre des Jardins

ouverts. Profitez-en pour visiter
cet îlot de verdure insolite
perché sur le toit

d’un gymnase.
Le Jardin sur le toit, M° Maraîchers.

À15 h et 16 h. Gratuit.

Facebook Le Jardin perché.

Le	Journal	du	Dimanche	–	6	octobre	2019		
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spectacles/expo
Merce Cunningham, le vivant 
Le Festival d’automne à Paris met à l’honneur celui qui a révolutionné la danse au XXe siècle  
et continue d’inspirer les chorégraphes contemporains. 

I l faut l’amour de la danse pour tenir bon. 
Elle ne donne rien en retour, pas de manus-
crits à mettre de côté, pas de peintures à 
montrer sur les murs et à accrocher dans 

les musées peut-être, pas de poèmes à impri-
mer et à vendre, rien que cet instant unique 
et fugitif où l’on se sent vivant. La danse n’est 
pas pour les âmes incertaines. » Dix ans 
après sa mort, Merce Cunningham, dont 
on fête aussi le centenaire de la naissance, 
est au centre d’un Portrait conçu par le Fes-
tival d’automne à Paris, événement artis-
tique pluridisciplinaire qui irrigue chaque 
année la capitale et l’Île-de-France.

DISSOCIER DANSE ET MUSIQUE
L’occasion de découvrir ou redécouvrir 
l’œuvre prolifique du chorégraphe améri-
cain. Dissocier la danse de la musique, don-
ner une place au hasard dans le processus 
de création, incorporer des gestes du quo-
tidien dans ses pièces, voilà en quoi celui 
que l’on surnommait «  l’Einstein de la 
danse » a bousculé les codes de l’art choré-
graphique au XXe siècle. Avec le composi-

teur John Cage, il a entretenu une collabo-
ration artistique basée sur un principe 
étonnant : chorégraphie et musique sont 
travaillées de façon indépendante : les dan-
seurs répètent dans le silence… et 
découvrent la musique lors de la première 
représentation ! Pour lui, c’est une façon 
d’aller chercher des mouvements moins 
prémédités, plus libres. La danse est 
expressive par elle-même. Lors des repré-
sentations, les deux arts se rejoignent mais 
gardent leur autonomie.

De 1953 à sa mort, Merce  Cunningham 
a dirigé sa propre compagnie. Parmi celles, 
en France, qui font le mieux perdurer le 
legs de Cunningham, le Ballet de l’Opéra 
de Lyon s’approprie avec précision et tech-
nicité des pièces complexes. Son interpré-
tation de Summerspace et Exchange, qui 
figurent au cœur de la programmation du 
Festival d’automne, mérite le détour. 
Au-delà de sa beauté picturale, le lumineux 
Summerspace (1958), avec en toile de fond 
l’œuvre du plasticien Robert Rauschen-
berg, ramène au vocabulaire si singulier 

du chorégraphe. Chaque  interprète, tout 
en arborant le même académique mou-
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Datant de 1978, Exchange est en appa-
rence plus difficile à pénétrer, mais tout 
aussi calibrée. Une parfaite illustration de 
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musique et danse. Dans cette pièce, David 
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dans des portés complexes et d’étonnantes 
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L’EVENT, UN JEU DE DÉS
Inventer, se réinventer sans cesse… Merce 
Cunningham a poursuivi cette quête toute 
sa vie. En 1964, il imagine son premier 
« event », une soirée où le choix des élé-
ments chorégraphiques et leur enchaîne-
ment s’élaborent à partir d’un lancer de 
dés. « Jeter les dés a quelque chose de mer-
veilleux qui fait appel à l’imaginaire. Un 
quart de seconde plus tard, les dés sont de 
nouveau immobiles, l’esprit, lui, toujours en 
mouvement. Essayez vous-même ! » Il sol-
licitera encore le hasard en utilisant un 
logiciel, LifeForms, dans lequel il enregis-
trera les mouvements créés et générera 
de manière aléatoire une multitude de 
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Afin de raviver ce principe, Cédric 
Andrieux, directeur du Conservatoire 
national supérieur de musique et de danse 
de Paris – et ex-danseur de la compagnie 
Cunningham –, propose un event impli-
quant les 100 élèves de l’établissement à la 
Grande Halle de la Villette. Ce happening 
autour de pièces de répertoire des 
années 1950 aux années 1990, pour faire 
écho aux propos de Cunningham, permet-
tra « moins une soirée de danse que l’expé-
rience de la danse ».’CLAUDINE COLOZZI

PE
TE

R 
HU

JA
R

À VOIR 

Portrait de Merce 
Cunningham, dans  
le cadre du Festival 
d’automne à Paris, 
jusqu’au 21 décembre. 
www.festival- 
automne.com 
Cunningham, 
documentaire d’Alla 
Kovgan. Sortie en salles 
le 1er janvier 2020.
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FOCUS

C’est une idée périlleuse que de vouloir adapter au pla-
teau les nouvelles d’Alice Munro, vénérable auteure ca-
nadienne, tant son écriture semble prendre sa puissance 
dans l’intime et le presque rien. Et il fallait bien le talent 
et l’innocence du metteur en scène taïwanais Wang Chia-
Ming pour permettre au silence de prendre chair et aux 
forêts nord-américaines de s’emplir soudainement d’une 
moiteur extrême-orientale.

Alice Munro, virtuose de la short story taillée à vif, 
saisit les destins en plein vol au moment où les 
vents hostiles les plaquent au sol pour briser un 
rêve et les envoyer sommairement au tapis. Ce 

sont ces instants de malaise que l’auteure, désormais prix 
Nobel, épingle, comme des arrêts sur image où les mots, 
rares et justes, captent l’essentiel. « Dear Life » – traduit 
étrangement en français par « Rien que la vie » – dissèque 
des êtres tourmentés, observés à la manière d’un entomo-
logiste. C’est un scalpel plongé dans leurs blessures intimes 
qui débusque leurs secrets et laisse vibrer leurs émotions 
avec subtilité. Ce sont surtout des femmes que l’on ren-
contre. On les voit faire un pas de côté, rompre le train-train 
du quotidien, briser leurs entraves – domestiques, conju-
gales ou professionnelles – et transgresser les conventions 

en exauçant des désirs qu’elles croyaient chimériques. Cette 
liberté se paie cher. Elles sont renvoyées à la case « désen-
chantement », après avoir été trahies ou abandonnées par 
les hommes qu’elles croisent le temps d’une aventure éphé-
mère. Leur point commun ? La perte : la perte d’un enfant 
ou d’un proche, mais aussi de la mémoire, de la virginité, 
de l’innocence, de la beauté, des illusions ou des repères.

Distanciation du temps

Lui, Wang Chia-Ming, transpose pour la scène ces histoires 
de femmes dont les destins vont se nouer, dont les vies vont 
soudain basculer à la suite d’un hasard, d’une envie pres-
sante ou d’un mensonge anodin. On les voit alors s’éclipser 
à tout jamais ou, parfois, se résigner à rentrer à la maison. 
Ce qu’elles emportent avec elles, ce qu’elles gardent, c’est 
le goût de l’inconnu. Et ce qu’il nous reste, spectateurs at-
tentifs de ce théâtre du monde, c’est une légèreté, due à la 
bonhomie des acteurs taïwanais qui n’enlève rien à la den-
sité du propos. Sur scène, tous se débattent joyeusement 
avec ces microrenversements, les blessures, les secrets, 
et tissent un fi l d’intrigues impossibles à résumer parce 
qu’elles ne cessent de bifurquer. La partie de ping-pong 

inaugurale qui accompagne l’installation du public présage 
l’inéluctable coup raté, celui qui renverse le score et entraîne 
vers la défaite. Même si, après tout, tout ça reste du jeu. Le 
spectateur français peut penser à la saga « Saïgon » pro-
posée par Caroline Guiela Nguyen ces derniers temps, mais 
ce périple-là n’a rien de télévisuel et ne sombre pas dans 
la facilité. Le metteur en scène, membre du Shakespeare’s 
Wild Sisters Group (SWSG), travaille sur cette distanciation 
du temps et parvient à se détacher des nouvelles éponymes 
en gardant respect et admiration. Il modèle la petite lumière 
des lointains, fragile et vacillante, celle qui attire les héroïnes 
vers un ailleurs parfois illusoire, parfois rédempteur, comme 
« un sursis qui illumine l’air entier ». Il tente, cherche et réus-
sit le tour de force de créer des moments d’intimité dans 
le gigantisme de la salle du théâtre national de Taipei. Il 
parvient à s’approprier ces moments de vie sans les rendre 
universels (tarte à la crème). Car ce qui est remarquable 
dans cette création, c’est que l’ensemble reste indubitable-
ment taïwanais (dans l’esthétique colorée et tranchée, dans 
le jeu appuyé et généreux). Voilà une adaptation qu’il serait 
judicieux d’accueillir sur nos scènes européennes, car elle dé-
montre qu’en gardant les codes culturels propres à un pays et 
en n’essayant pas de s’approprier ceux de l’universel contem-
porain le théâtre de partout peut être apprécié par tous.

LE THÉÂTRE TAÏWANAIS NOUS RACONTE DES HISTOIRES
— par Marie Sorbier —

DEAR LIFE

«! Quatre nouvelles sont présentées successivement sur le plateau sans lien et sans rupture. Ce sont principalement des histoires de femmes 
dont les vies basculent soudain à la suite d’un hasard, d’une envie pressante ou d’un mensonge anodin. »

TEXTE ALICE MUNRO / MISE EN SCÈNE WANG CHIA-MING
MAISON DES ARTS DE CRÉTEIL DU 28 AU 30/11, THÉÂTRE DU NORD, LILLE LE 04/12 (Vu au festival TIFA, Taïwan, en mai 2018)

« Sounddance » © Laurent Philippe

À l’occasion du centenaire de la naissance du chorégraphe 
américain Merce Cunningham (et, incidemment, du 
dixième anniversaire de sa disparition), le Festival d’Au-
tomne lui consacre un de ses « Portraits ». 

Jusqu’à la fi n du festival, il est donc possible de retrou-
ver hommages et recréations des pièces embléma-
tiques qui ont marqué la carrière de Cunningham. 
Un juste retour des choses pour un artiste qui a che-

miné main dans la main avec le Festival d’automne depuis 
sa création, en 1972, y participant plus de trente fois. Le 
programme proposé par le CCN-Ballet de Lorraine est un 
voyage dans le temps à travers l’œuvre de Merce Cunnin-
gham qui débute par un hommage de Petter Jacobson et 
Thomas Caley (« For Four Walls », réinvention d’une pièce 
perdue sur une musique de John Cage), passe par 1985 avec 
« Fabrications » et se termine en 1975 avec « Sounddance ». 
Au-delà de l’hommage brillant au travail de Cunningham, 
« For Four Walls » agit également comme porte d’entrée 
sur un univers diffi  cile d’accès. Une entrée en douceur qui 

reprend les codes des chorégraphies de celui qui est consi-
déré comme précurseur de la danse postmoderne, travail-
lant notamment sur l’aléatoire, comme l’ont également fait 
Trisha Brown, Lucinda Childs ou, plus récemment, Liz Santo-
ro et Pierre Godard. Le glissement s’opère progressivement, 
amenant petit à petit le public vers des œuvres plus ardues 
en n’oubliant pas de lui distribuer au passage quelques clés 
pour lui permettre de mieux appréhender ce à quoi il va as-
sister. « For Four Walls », avec son long miroir placé de telle 
sorte qu’il réfl échit quatre fois, a des allures de « Fame » où 
chaque interprète s’échauff e en tenue de sport. 

Énergie matricielle

C’est en partant de cette image accessible car non intimi-
dante que Thomas Caley réussit à se permettre de tirer les 
fi ls pour emmener, chaque minute, le public un peu plus loin. 
L’aléatoire atteint son pic dans « Fabrications », qui utilise 
pour sa création un système de tirage élaboré à partir du Yi 

King, un art divinatoire chinois. L’ordre des phrases dansées 
n’étant alors jamais fi gé, les danseurs et danseuses sont 
ainsi replacé·e·s au cœur de l’acte créateur et non plus dans 
l’ombre du chorégraphe. Cet aléatoire cher à Cunningham 
va de pair avec une grande liberté laissée aux artistes sur 
scène, lui qui souhaitait que chacun·e s’interroge sur son 
interprétation propre des pas proposés. Loin d’être la pre-
mière chorégraphie de Merce Cunningham, « Fabrications » 
dégage pourtant une énergie matricielle, les interprètes 
étant tour à tour mis·e·s au monde et aspiré·e·s par deux 
pans de rideau qui nous ont autant évoqué un sexe féminin 
que, par analogie avec l’accouchement, la maïeutique so-
cratienne. On a entendu certains, au sortir de la représen-
tation, ironiser sur le fait qu’il serait bien présomptueux de 
présenter son travail en regard du travail d’un chorégraphe 
mythique. C’est oublier que Thomas Caley fut lui-même 
premier danseur au sein de la Merce Cunningham Dance 
Company et que l’hommage se veut probablement celui, 
sincère, d’un danseur à son chorégraphe, puis d’un choré-
graphe à un autre, sur un pied d’égalité.

ENCAPSULER L'ESPRIT DE MERCE CUNNINGHAM
— par Audrey Santacroce —

SOUNDDANCE/FABRICATIONS/FOR FOUR WALLS

«  Pour accompagner deux pièces maîtresses de Cunningham, Jacobsson et Caley ont composé un spectacle en forme d’hommage. 
Jouée par Vanessa Wagner, la partition "Four Walls" de John Cage accompagne ce jeu de miroirs aux reflets infinis. »

CHORÉGRAPHIE ET CONCEPTION MERCE CUNNINGHAM, PETTER JACOBSSON, THOMAS CALEY
THÉÂTRE DU BEAUVAISIS, BEAUVAIS, LE 03 ET 04/12 (« Sounddance » et « For Four Walls »)

(Vu au Théâtre National de Chaillot en octobre 2019)

Festival d’Automne

Festival d’Automne
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liberté se paie cher. Elles sont renvoyées à la case « désen-
chantement », après avoir été trahies ou abandonnées par 
les hommes qu’elles croisent le temps d’une aventure éphé-
mère. Leur point commun ? La perte : la perte d’un enfant 
ou d’un proche, mais aussi de la mémoire, de la virginité, 
de l’innocence, de la beauté, des illusions ou des repères.
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et tissent un fi l d’intrigues impossibles à résumer parce 
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perdue sur une musique de John Cage), passe par 1985 avec 
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mythique. C’est oublier que Thomas Caley fut lui-même 
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Company et que l’hommage se veut probablement celui, 
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REGARDS

SHOW MUST GO ON
— par Noémie Regnaut —

«Moi je veux mourir sur 
scène / Devant les pro-
jecteurs… » Qui n’a déjà 
chanté ces paroles de 

Dalida en oubliant trop facilement leur 
charge dramatique  ? Christodoulos Pa-
nayiotou, certainement pas. Dans le pre-
mier chapitre de sa conférence performée 
« Dying on Stage », ce dernier nous invite 
dans les méandres de sa fascination pour les 
stars mortes ou presque mortes sur scène 
Il ne s’agit pas tant ici de lister les cas de 
morts « en direct », ce qui s’apparenterait 
plutôt à un fantasme, que de s’interroger 
sur les pouvoirs de la scène lorsqu’il s’agit 
d’exorciser la mort. Panayiotou fait ainsi de 
l’art un moyen de sublimation et montre 
à travers les destins de star évoqués de 
quelle manière la mort et la scène s’in-
triquent : qu’il s’agisse d’un rempart contre 
la maladie (Grégory Lemarchal), d’un exu-
toire au mal-être (Amy Winehouse), du lieu 
rêvé pour mourir (Dalida)… À travers une 
série de vidéos projetées qui constituent 
la base de la performance, l’artiste nous 
fait voir le squelette sous les paillettes, 
l’ombre de la mort sur les plateaux télé ou 
sur les scènes d’opéra, comme passés aux 
rayons X. Mais cette mort peut également 

Jérôme Bel n’est pas un choré-
graphe au sens admis du terme, 
comme il l’affi  rmait lui-même dans 
le très beau portrait composé avec 

Pichet Klunchun en 2005. En eff et, il ne 
crée pas de mouvement, ne recherche 
pas le geste adéquat mais explore les 
effi  caces de la danse en anéantissant les 
écarts (physique, psychologique, cultu-
rel…) entre salle et scène. Son dernier 
opus, consacré à Isadora Duncan, est à la 
fois diff érent dans l’intention de départ et 
pléonastique dans la forme d’arrivée. Cir-
conspects, nous passerons ici sous silence 
les dix premières minutes du spectacle, 
pendant lesquelles, par souci appuyé de 

la cause écologique, Bel performe de 
A à Z le programme de salle, puisqu’il 
en refuse désormais l’impression. Une 
fois les présentations achevées, il se 
lance dans la lecture – ton monocorde, 
aucune intention, Jérôme Bel n’est pas 
un acteur non plus – d’un équivalent de 
fi che Wikipédia sur la vie et les créations 
de la chorégraphe américaine Isadora 
Duncan. Ce récit s’illumine périodi-
quement, lorsque Elisabeth Schwartz, 
majestueuse danseuse duncanienne 
de près de soixante-dix ans, exécute 
dans les costumes vaporeux d’origine 
des solos mythiques parvenus mira-
culeusement jusqu’à nous. Le mystère 

DYING ON STAGE
TEXTE ET MISE EN SCÈNE CHRISTODOULOS PANAYIOTOU
MUSÉE D’ORSAY LE 23/11 (chapitre 2) ET 14/12 (chapitres 1 à 3)

Tout cela commence en cercle. 
Vingt-deux danseurs dépe-
naillés se tenant les uns face 
aux autres, chacun à portée du 

regard de ses camarades. Puis rien, avant 
le tout. La première de ses nombreuses 
forces est sa construction, qui est bien 
plus qu’un simple crescendo à l’effi  ca-
cité facile  : dans cette nouvelle création 
de Miguel Gutierrez, tout passe par la 
progression, par l’invitation, par l’accu-
mulation de caresses subtiles qui nous 
amèneront petit à petit vers l’apothéose. 
« This Concerns All of Us » commence par 
un défi   : celui, lancé par le chorégraphe, 
de nous laisser emporter dans une tem-
poralité qu’il nous a lui-même imposée, 

comme une injonction à entrer dans un 
temps poétique. Le spectateur doit alors 
se faire patient, attentif face à ces vingt-
deux danseurs immobiles qui semblent 
se découvrir, eux et les guenilles qu’ils 
portent chacun à diff érents endroits 
du corps. C’est ce premier tableau, vo-
lontairement étalé, qui nous capte tout 
d’abord. Il aiguise notre curiosité face 
à ces corps fi gés, dont ne se dévoilent 
pour l’instant que quelques morceaux 
de peau et des regards, mais qui 
semblent comme attirés les uns vers les 
autres. Puis les premiers mouvements, 
subtils, presque maladroits, de ces inter-
prètes qui osent petit à petit faire un pas 
ou plusieurs en direction des autres, en 

« Dans cette lecture performée et illustrée par la projection de vidéos,
 le plasticien chypriote commente, avec le scrupule d’un chercheur, 

le spectacle de la mort. »

ISADORA DUNCAN
CONCEPTION JÉRÔME BEL

LA COMMUNE, AUBERVILLIERS, DU 28/11 AU 30/11 (Vu au Centre Pompidou en octobre 2019)

COMMUNION INCANDESCENTE
— par Youssef Ghali —

THIS CONCERNS ALL OF US / CELA NOUS CONCERNE 
CHORÉGRAPHIE MIGUEL GUTIERREZ

MC93 DU 28/11 AU 30/11
(Vu à l’Opéra National de Lorraine en décembre 2017)

être métaphorique ; au-delà de la manière 
dont les artistes se sont rapportés à leur 
mort physique, le performeur nous amène 
à voir toutes les autres morts, par exemple 
la façon dont la scène emprisonne aussi 
une partie de soi, ou encore comment 
l’objectivation liée au star-system (cu-
rieuse histoire de l’enfant ayant joué dans 
« Mary Poppins », qui se suicide quelques 
années plus tard) entraîne vers le drame. 
Toujours, la question de l’apparence et de 
ses dessous souvent morbides revient de 
manière lancinante, voire grinçante, nous 
faisant osciller tout au long de la perfor-
mance entre le glauque et le sublime. L’in-
telligence de Panayiotou réside peut-être 
dans cette indétermination, ce frôlement 
continu de l’un et de l’autre qui jamais 
ne s’arrête vraiment. Sur ce fi l, les limites 
entre la vie et la mort, l’art et le simple 
voyeurisme tremblent, avec une fi nesse 
certaine. On sortira troublé de ce « Dying 
on Stage  », comme d’une expérience où 
l’on peut diffi  cilement déterminer si celle-
ci était agréable ou désagréable, gardant 
en tête des images où se côtoient la grâce 
des danseuses de « La Bayadère » mis en 
scène par Noureev et la sensation glacée 
de la mort qui rôde.

DÉCORTIQUER DUNCAN
— par Marie Sorbier —

« Comme un écho lointain à Cunningham et à Warhol, Miguel Gutierrez a mobilisé l’ensemble du CCN – Ballet de Lorraine 
pour une relecture critique et décalée de l’utopie collective des années 1960. »

FAUDRA CEPENDANT DÉFENDRE DES ŒUVRES 

POÉTIQUE DE L'ORDINAIRE
— par Lola Salem —

de ces moments suspendus sera vite 
éventé et la déférence du sacré trans-
formée en didactisme basique lorsque 
le chorégraphe se prendra à déchiff rer 
chaque mouvement en nous livrant les 
intentions qui ont précédé le geste. Tout 
devient lisible, la danseuse répétant 
trois fois les danses ainsi décortiquées. 
Cette mise à nu, cette mise à plat défl ore 
sans ménagement ; que reste-t-il alors ? 
Une tentative renouvelée d’ausculter 
la grâce, de lui imposer un verbe, l’ad-
miration silencieuse devant la beauté 
devenant obsolète.Lorsqu’il invite ceux 
qui le souhaitent à rejoindre la scène 
pour apprendre une pièce courte de 

Duncan, il expose leurs maladresses, 
leur malhabile initiation aux regards de 
l’assistance  ; ce qu’il présente comme 
un enchaînement simple devient sujet 
de moquerie tant tous peinent à le re-
produire. La démagogie n’a d’égale que 
les rires gênés d’un côté et de l’autre du 
plateau, et il nous faudra bien un dernier 
moment de volupté dansée pour atté-
nuer ce goût acide. La danse contem-
poraine doit beaucoup aux recherches 
de Jerôme Bel et à son insatiable talent 
d’explosion des conventions  ; il a signé 
assez d’œuvres agrippées dans nos mé-
moires pour que l’on pardonne les essais 
plus anecdotiques.

Le théâtre politique est mort, vive 
le théâtre politique  ! Pour régler 
son compte au théâtre populiste, 
démago, usant et abusant d’un 

civisme dramaturgique mièvre et ma-
nichéen, voici qu’émerge une poétique 
de l’ordinaire. Ce n’est pas tout à fait un 
théâtre de l’intime. Les témoignages 
épars d’hommes et de femmes vivant 
sous le communisme à la mode chinoise 
ou tchèque représentent une porte 
d’entrée vers autre chose  ; les prémices 
d’un voyage vers les cimes du Beau, qui 
recueille la parole proférée avec dignité 
tout en mettant à distance toute tenta-
tive de traitement documentaire banal. 
Pas de dialogisme aff ecté  : ici, l’eff et de 
discursivité est un acte de résistance en 
soi. L’assemblage des médiums projette 
un grand ballet des arts au sein duquel 
virevoltent les corps et leurs histoires, 
habilement articulées les unes aux autres 
grâce à la magie d’un tuilage sensible. 
« Ordinary People », les pieds profondé-

ORDINARY PEOPLE
CHORÉGRAPHIE ET MISE EN SCÈNE JANA SVOBODOVÁ ET WEN HUI

THÉÂTRE DE LA VILLE - LES ABBESSES LE 5/11 ET 9/11 
LA NOUVELLE SCÈNE NATIONALE CERGY-PONTOISE LE 20/11 ET 21/11 

(Vu au festival d’Avignon en juillet 2019)

les croisant ou en les évitant. Ce sont les 
premiers frôlements d’humanités qui se 
dévoilent progressivement, dans toute 
la tension qui est celle des corps qui se 
découvrent. « Dévoiler », « découvrir »… 
Des verbes actifs qui prennent aussi 
sens face au déshabillage progressif des 
danseurs, qui abandonnent au hasard 
telle ou telle pièce de vêtement, qui 
traînera au sol jusqu’à ce qu’un autre la 
ramasse et l’enfi le à son tour. Puis l’ac-
célération progressive, accompagnée 
presque sans qu’on s’en aperçoive par 
la montée de la sublime création sonore 
(d’Olli Lautiola et Miguel Gutierrez lui-
même), qui emporte au même rythme 
que les esprits s’échauff ent sur scène, 

quand les corps commencent à se tou-
cher et à se révéler. Une cuisse, une 
fesse, une poitrine, un sexe… Ce sont 
alors toute la sensualité et l’érotisme de 
nos anatomies qui se meuvent face à un 
public soulevé par la charge énergique 
du mouvement, de la lumière, du son, 
et même d’un chant porté en c(h)œur 
par la troupe, qui s’est alors aff ranchie 
de toutes les inhibitions dues à la scène 
pour nous emmener dans une com-
munion incandescente. Après nous, le 
déluge, peut-être. Peu importe. Nous 
nous noierons joyeusement, tous en-
semble remplis d’une furieuse envie de 
manger, de boire, de danser et de faire 
l’amour. D’une furieuse envie de vivre.

« Wen Hui et Jana Svobodová s’intéressent au communisme et à ses effets
sur les individus dans leurs pays respectifs, la Chine et la République tchèque. »

ment ancrés dans la terre et la tête dans 
les nuages, dissémine des fragments de 
destin tout en leur off rant un surréaliste 
écrin d’expression. Dans ce grand écart, 
impossible pour le spectateur occidental 
de rester de marbre  : le quotidien qu’on 
lui conte est celui d’un espace-temps qu’il 
a appris à tenir à la marge – voire contre 
lequel il s’est construit. La réintroduction 
de celui-ci a tout de proprement extra-or-
dinaire  ; voilà où réside l’intelligence de 
ce spectacle protéiforme à la dramatur-
gie novatrice, formidablement agencé 
par Wen Hui et Jana Svobodová. Refu-
sant toute étiquette politicarde –  sans 
jamais tomber pour autant dans le mou 
d’un centrisme politiquement correct  –, 
l’œuvre conçoit dans la nature même du 
geste théâtral l’opportunité de dessiner 
un pas de côté salvateur. Les artistes 
projettent en nous un regard pénétrant, 
sondant les limites de leur liberté autant 
que de la nôtre.

« Avec cette pièce conçue pour Elisabeth Schwartz, interprète et pédagogue, Jérôme Bel poursuit la série des portraits de danseurs ou danseuses 
initiée en 2004, en se concentrant sur la figure d’Isadora Duncan dont elle est une spécialiste.  »

FACILES. LE SIROP LAISSE DES NAUSÉES. IL NOUS 

Festival d’Automne

Festival d’Automne

Festival d’Automne

Festival d’Automne
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Tatiana Julien
Soulèvement
22 – 27 novembre 2019

1 place du Trocadéro, Paris
www.theatre-chaillot.fr

À la lisière du concert, du catwalk ou 
du ring de boxe, Soulèvement s’empare 

du théâtre comme d’une tribune.
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Exchange de Merce Cunningham par le Ballet de l’Opéra de Lyon.

critique

Merce Cunningham par  
le Ballet de l’Opéra de Lyon

THÉÂTRE DU CHÂTELET / CHOR. MERCE CUNNINGHAM 

À l’occasion de l’hommage rendu pour le centenaire de sa 
naissance à Merce Cunningham, le Ballet de l’Opéra de Lyon 
présente un fabuleux programme.

Malicieusement sous-titrée «!Danse lyrique!» 
en 1958, les danseurs de Summerspace évo-
luent comme en suspension, «!comme les 
oiseaux se posent parfois puis reprennent leur 
vol!». Et effectivement, on devine dans les bras 
qui s’arrondissent au-dessus d’une jambe en 
équilibre le geste de quelque échassier, ou 
dans ces trajectoires qui survolent le plateau 
quelque battement d’aile oublié. Quant au 
lyrisme, bien sûr, la musique (Ixion) pour deux 
pianos de Morton Feldman donne un tour très 
atmosphérique à la composition de Cunnin-
gham, d’une difficulté hallucinante pour les 
danseurs. Ce qui donne à ceux du Ballet de 
l’Opéra de Lyon l’occasion de montrer leur 
maîtrise technique et leur hypervirtuosité. En 
voyant cette pièce solaire, dont la toile de 
fond et les costumes pointillistes et fauves de 
Robert Rauschenberg floutent les danseurs, 
on réalise soudain à quel point la danse Cun-
ningham a inventé une danse plus légère que 
l’air. L’ensemble est miraculeux, merveilleux 
comme une tapisserie finement entrelacée.

Une danse plus légère que l’air
Exchange, créée vingt ans plus tard, est une 
pièce d’une complexité inouïe, découpée 
en trois parties, mais «!qui n’a pas de fin!». Jas-
per Johns crée un fond de scène et des cos-
tumes aux couleurs «!polluées!» pour rappeler 
l’ambiance urbaine de New York, comme la 

musique de Tudor évoque les bruits d’une ville 
industrieuse. Si la chorégraphie d’Exchange 
est certainement moins difficile pour les dan-
seurs que Summerspace, elle est beaucoup 
plus complexe dans ses principes de compo-
sition. C’est peut-être l’une des pièces où le 
principe d’Einstein revu par Cunningham (il 
n’y a pas de point fixe dans l’espace!!) est le 
plus perceptible et le plus jouissif. La musique 
de David Tudor (Weatherings) évoque toutes 
sortes d’éléments dans une rythmique pres-
sée implacable!; le décor, les lumières et les 
costumes de Jasper Johns, qui font de la suie 
une symphonie de gris et d’une toile presque 
uniforme un ciel plombé à heure changeante, 
sont tout à fait passionnants. On aura le plaisir 
de découvrir Scénario à Paris.

Agnès Izrine

Théâtre du Châtelet, 1 place du Châtelet, 
75001 Paris. Du 14 au 20 novembre. Du mardu 
au samedi 20h, dimanche 15h, relâche lundi. 
Tél. 01 53 45 17 17. Durée : 2h20 avec entractes. 
Avec le Théâtre de la Ville, dans le cadre du 
Festival d’Automne à Paris. Vu le 26 juin 2019 
au Festival Montpellier Danse. 
Également aux Points Communs, Nouvelle 
scène nationale Cergy-Pontoise / Val d’Oise, 
les 13 et 14 décembre dans le cadre du Festival 
d’Automne à Paris.

Cela nous concerne tous  
(This concerns all of us)  
de Miguel Gutierrez

critique

Cunningham et Gutierrez  
par le CCN – Ballet de Lorraine
MC93 / CHOR. MERCE CUNNINGHAM / MIGUEL GUTIERREZ 

Un programme «!révolutionnaire!» célébrant les cinquante ans  
qui mènent de la création du BTC, tout premier Centre 
chorégraphique national créé en 1968, au CCN Ballet de Lorraine 
d’aujourd’hui.

1968!: RainForest. Une œuvre qui porte en 
elle quelque chose d’incontrôlable et de 
libératoire, comme les révoltes soixante-
huitardes, comme les oreillers en nylar (un 
métal hyper léger) d’Andy Warhol gonflés 
à l’hélium, comme la chorégraphie qui se 
moque de toutes les conventions possibles, 

y compris vestimentaires (Warhol voulait que 
les danseurs soient nus, Cunningham les fera 
danser en académiques chair tailladés au 
rasoir signés Jasper Johns). Avec aussi la pré-
sence de la nature et de l’animalité, thèmes de 
l’époque que l’on retrouve dans la partition de 
David Tudor et dans la danse. Conçu comme 

Entre théâtre et danse, Faustin Linyekula  
dans les chemins de l’histoire du Congo.

Congo
THÉÂTRE DES ABBESSES / CHOR. FAUSTIN LINYEKULA

C’est le pays de Faustin Linyekula. Pourtant, il lui fallait les mots 
d’un autre pour exprimer ses maux. C’est chose faite avec l’auteur 
Éric Vuillard, pour une création mêlant danse, théâtre et chant.

Faustin Linyekula n’a jamais minimisé son 
engagement pour son pays. Même invité sur 
les plus grandes scènes internationales pour 
ses créations, des commandes ou en tant que 
pédagogue, il est revenu habiter au Congo 
pour fonder les Studios Kabako. De Kinshasa 
à Kinsagani, il œuvre pour apporter un soutien 
aux artistes de son pays, dans une proximité 
avec les communautés. Son ancrage dans le 
paysage politique et culturel de son pays va 
de pair avec la recherche et la réhabilitation 
d’une histoire méconnue puisque selon lui et 
d’après le rapport du Haut-Commissariat des 

Nations Unies aux Droits de l’Homme, «!25!% 
des enfants qui finissent leur enseignement 
secondaire en Belgique ne savent même pas 
que le Congo a été une colonie belge!». Com-
ment en parler aujourd’hui!?

Le colonialisme passé au crible
Le fait est d’autant plus douloureux que l’on 
parle, pendant la période léopoldienne, de mil-
lions de morts, d’exploitation des ressources 
du pays, de violences, de mutilations… Linye-
kula reprend par exemple à son compte la des-
cription faite par Éric Vuillard dans Congo des 
atrocités des «!mains coupées!», qui résonnent 
aussi dans les chants du peuple Mongo por-
tés par la comédienne Pasco Losanganya. Plus 
encore, le processus de création l’a mené à 
s’immerger dans la forêt d’hévéas, celle-là 
même qui a justifié l’exploitation et la traite 
des Noirs. Il y a ramené des états de corps, 
des sons, et une base pour faire s’entremêler 
les partitions chorégraphiques, textuelles et 
chantées du spectacle. Au cœur des secrets 
enfouis de l’histoire coloniale, il sonde les 
profondeurs de son corps, des souvenirs 
d’enfance, et l’infamie, tout en conservant les 
marques d’humour du texte de Vuillard.

Nathalie Yokel

Théâtre des Abbesses, 31 rue des Abbesses, 
75018 Paris. Du 20 au 23 novembre à 20h.  
Tél. 01 42 74 22 77. 

un point culminant de l’avant-garde en 1968, 
il demeure une sorte de ballet atmosphérique 
et merveilleux, dans son croisement entre Pop 
art et retour à la nature. Surtout, le ballet déve-
loppe une structure unique, où chacun des 
six danseurs déploie sa propre chorégraphie 
dans une sorte d’animalité personnelle, tandis 
qu’ils se succèdent sur le plateau sans jamais y 
revenir, sauf un qui revient à la fin. À l’époque 
de la création, c’était Cunningham lui-même.

L’Anarchie vaincra
2017!: Cela nous concerne tous (This concerns 
all of us) de Miguel Gutierrez reprend, d’une 
certaine façon, l’anarchie apparente de Rain-
Forest. Tout commence avec des costumes 
aberrants que les vingt-et-un danseurs du Bal-
let de Lorraine enfilent dans un décor mini-
mal rose pétant. Se déshabillant, se rhabillant, 
dénudant à chaque fois un peu plus leurs 
corps, l’ensemble fait penser à une parade 
grotesque et volontairement provocante qui 
donne à la pièce une allure subversive, reven-
diquée par le chorégraphe. Mais pour qui veut 
regarder, les principes mêmes de RainForest 
sont remis à l’œuvre par Gutierrez!: chaque 

danseur a sa partition, et plutôt qu’une sorte 
de ronde où l’un remplace l’autre, le choré-
graphe met peu à peu en place une sorte de 
grand serpent de mer ondulant de tissus colo-
rés, formant une sorte de vague continue à 
l’assaut du plateau. Tout finit avec des ballons 
de fête foraine représentant toutes sortes 
d’animaux réels ou imaginaires, gonflés à l’hé-
lium, bel hommage à Warhol, qui se répandent 
dans la salle enfumée, dans un chahut et une 
communion impressionnante. Du jamais vu 
dans la salle à l’italienne de l’Opéra de Nancy!!

Agnès Izrine

MC93 - Maison de la Culture de Seine-Saint-
Denis, 1 bd Lénine, 93000 Bobigny.  
Du 28 au 30 novembre, jeudi et venderdi 20h, 
samedi 16h. Tél. 01 41 60 72 72. Durée : 1h05. 
Dans le cadre du Festival d’Automne à Paris. 
Spectacle vu le 19 novembre 2017 à l’Opéra 
national de Nancy. 
Également au Théâtre du Beauvaisis – Scène 
nationale les 3 et 4 décembre ; à la Maison de la 
Musique de Nanterre, Scène conventionnée, 
le 15 décembre.

Sandrine Lescourant

duofluo - design graphique — crédits photos : Fous de danse Rennes - Musée de la danse / Valérie Frossard / Jules Leguay / Mélanie Pottier

Résidence de création  

8 novembre
Homo Furens 
NOCTURNE DANSE #33
13 mars
Pulse(s)
NOCTURNE DANSE #35

Filipe Lourenço

Sylvère Lamotte
Dominique Brun
Sylvain Prunenec

saison 19-20

Résidence de création  

7 décembre
Acoustique
NOCTURNE DANSE #34

3 décembre 
Ruines 21 mars

Les Perles ne font pas le collier
1  , 2 et 3 avril
Le poids des choses &
Pierre et le Loup

er

Tremblay-en-France
Scène conventionnée d’intérêt national 
Art et création > danse

24, bd de l’Hôtel-de-Ville 93 290 Tremblay-en-France
www.theatrelouisaragon.fr - 01 49 63 70 58

... jusqu’à Avignon !
Rendez-vous en juillet 2020 pour 

La belle scène saint-denis

Résidence de création
e

Gouâl Acoustique

Tout ce fracas
Résidence de création

Territoire(s) de la Danse
Un accompagnement d’artistes
 en création et sur le territoire...

La	Terrasse	–	Novembre	2019		
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Tatiana Julien
Soulèvement
22 – 27 novembre 2019

1 place du Trocadéro, Paris
www.theatre-chaillot.fr

À la lisière du concert, du catwalk ou 
du ring de boxe, Soulèvement s’empare 

du théâtre comme d’une tribune.
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Exchange de Merce Cunningham par le Ballet de l’Opéra de Lyon.

critique

Merce Cunningham par  
le Ballet de l’Opéra de Lyon

THÉÂTRE DU CHÂTELET / CHOR. MERCE CUNNINGHAM 

À l’occasion de l’hommage rendu pour le centenaire de sa 
naissance à Merce Cunningham, le Ballet de l’Opéra de Lyon 
présente un fabuleux programme.

Malicieusement sous-titrée «!Danse lyrique!» 
en 1958, les danseurs de Summerspace évo-
luent comme en suspension, «!comme les 
oiseaux se posent parfois puis reprennent leur 
vol!». Et effectivement, on devine dans les bras 
qui s’arrondissent au-dessus d’une jambe en 
équilibre le geste de quelque échassier, ou 
dans ces trajectoires qui survolent le plateau 
quelque battement d’aile oublié. Quant au 
lyrisme, bien sûr, la musique (Ixion) pour deux 
pianos de Morton Feldman donne un tour très 
atmosphérique à la composition de Cunnin-
gham, d’une difficulté hallucinante pour les 
danseurs. Ce qui donne à ceux du Ballet de 
l’Opéra de Lyon l’occasion de montrer leur 
maîtrise technique et leur hypervirtuosité. En 
voyant cette pièce solaire, dont la toile de 
fond et les costumes pointillistes et fauves de 
Robert Rauschenberg floutent les danseurs, 
on réalise soudain à quel point la danse Cun-
ningham a inventé une danse plus légère que 
l’air. L’ensemble est miraculeux, merveilleux 
comme une tapisserie finement entrelacée.

Une danse plus légère que l’air
Exchange, créée vingt ans plus tard, est une 
pièce d’une complexité inouïe, découpée 
en trois parties, mais «!qui n’a pas de fin!». Jas-
per Johns crée un fond de scène et des cos-
tumes aux couleurs «!polluées!» pour rappeler 
l’ambiance urbaine de New York, comme la 

musique de Tudor évoque les bruits d’une ville 
industrieuse. Si la chorégraphie d’Exchange 
est certainement moins difficile pour les dan-
seurs que Summerspace, elle est beaucoup 
plus complexe dans ses principes de compo-
sition. C’est peut-être l’une des pièces où le 
principe d’Einstein revu par Cunningham (il 
n’y a pas de point fixe dans l’espace!!) est le 
plus perceptible et le plus jouissif. La musique 
de David Tudor (Weatherings) évoque toutes 
sortes d’éléments dans une rythmique pres-
sée implacable!; le décor, les lumières et les 
costumes de Jasper Johns, qui font de la suie 
une symphonie de gris et d’une toile presque 
uniforme un ciel plombé à heure changeante, 
sont tout à fait passionnants. On aura le plaisir 
de découvrir Scénario à Paris.

Agnès Izrine

Théâtre du Châtelet, 1 place du Châtelet, 
75001 Paris. Du 14 au 20 novembre. Du mardu 
au samedi 20h, dimanche 15h, relâche lundi. 
Tél. 01 53 45 17 17. Durée : 2h20 avec entractes. 
Avec le Théâtre de la Ville, dans le cadre du 
Festival d’Automne à Paris. Vu le 26 juin 2019 
au Festival Montpellier Danse. 
Également aux Points Communs, Nouvelle 
scène nationale Cergy-Pontoise / Val d’Oise, 
les 13 et 14 décembre dans le cadre du Festival 
d’Automne à Paris.

Cela nous concerne tous  
(This concerns all of us)  
de Miguel Gutierrez

critique

Cunningham et Gutierrez  
par le CCN – Ballet de Lorraine
MC93 / CHOR. MERCE CUNNINGHAM / MIGUEL GUTIERREZ 

Un programme «!révolutionnaire!» célébrant les cinquante ans  
qui mènent de la création du BTC, tout premier Centre 
chorégraphique national créé en 1968, au CCN Ballet de Lorraine 
d’aujourd’hui.

1968!: RainForest. Une œuvre qui porte en 
elle quelque chose d’incontrôlable et de 
libératoire, comme les révoltes soixante-
huitardes, comme les oreillers en nylar (un 
métal hyper léger) d’Andy Warhol gonflés 
à l’hélium, comme la chorégraphie qui se 
moque de toutes les conventions possibles, 

y compris vestimentaires (Warhol voulait que 
les danseurs soient nus, Cunningham les fera 
danser en académiques chair tailladés au 
rasoir signés Jasper Johns). Avec aussi la pré-
sence de la nature et de l’animalité, thèmes de 
l’époque que l’on retrouve dans la partition de 
David Tudor et dans la danse. Conçu comme 

Entre théâtre et danse, Faustin Linyekula  
dans les chemins de l’histoire du Congo.

Congo
THÉÂTRE DES ABBESSES / CHOR. FAUSTIN LINYEKULA

C’est le pays de Faustin Linyekula. Pourtant, il lui fallait les mots 
d’un autre pour exprimer ses maux. C’est chose faite avec l’auteur 
Éric Vuillard, pour une création mêlant danse, théâtre et chant.

Faustin Linyekula n’a jamais minimisé son 
engagement pour son pays. Même invité sur 
les plus grandes scènes internationales pour 
ses créations, des commandes ou en tant que 
pédagogue, il est revenu habiter au Congo 
pour fonder les Studios Kabako. De Kinshasa 
à Kinsagani, il œuvre pour apporter un soutien 
aux artistes de son pays, dans une proximité 
avec les communautés. Son ancrage dans le 
paysage politique et culturel de son pays va 
de pair avec la recherche et la réhabilitation 
d’une histoire méconnue puisque selon lui et 
d’après le rapport du Haut-Commissariat des 

Nations Unies aux Droits de l’Homme, «!25!% 
des enfants qui finissent leur enseignement 
secondaire en Belgique ne savent même pas 
que le Congo a été une colonie belge!». Com-
ment en parler aujourd’hui!?

Le colonialisme passé au crible
Le fait est d’autant plus douloureux que l’on 
parle, pendant la période léopoldienne, de mil-
lions de morts, d’exploitation des ressources 
du pays, de violences, de mutilations… Linye-
kula reprend par exemple à son compte la des-
cription faite par Éric Vuillard dans Congo des 
atrocités des «!mains coupées!», qui résonnent 
aussi dans les chants du peuple Mongo por-
tés par la comédienne Pasco Losanganya. Plus 
encore, le processus de création l’a mené à 
s’immerger dans la forêt d’hévéas, celle-là 
même qui a justifié l’exploitation et la traite 
des Noirs. Il y a ramené des états de corps, 
des sons, et une base pour faire s’entremêler 
les partitions chorégraphiques, textuelles et 
chantées du spectacle. Au cœur des secrets 
enfouis de l’histoire coloniale, il sonde les 
profondeurs de son corps, des souvenirs 
d’enfance, et l’infamie, tout en conservant les 
marques d’humour du texte de Vuillard.

Nathalie Yokel

Théâtre des Abbesses, 31 rue des Abbesses, 
75018 Paris. Du 20 au 23 novembre à 20h.  
Tél. 01 42 74 22 77. 

un point culminant de l’avant-garde en 1968, 
il demeure une sorte de ballet atmosphérique 
et merveilleux, dans son croisement entre Pop 
art et retour à la nature. Surtout, le ballet déve-
loppe une structure unique, où chacun des 
six danseurs déploie sa propre chorégraphie 
dans une sorte d’animalité personnelle, tandis 
qu’ils se succèdent sur le plateau sans jamais y 
revenir, sauf un qui revient à la fin. À l’époque 
de la création, c’était Cunningham lui-même.

L’Anarchie vaincra
2017!: Cela nous concerne tous (This concerns 
all of us) de Miguel Gutierrez reprend, d’une 
certaine façon, l’anarchie apparente de Rain-
Forest. Tout commence avec des costumes 
aberrants que les vingt-et-un danseurs du Bal-
let de Lorraine enfilent dans un décor mini-
mal rose pétant. Se déshabillant, se rhabillant, 
dénudant à chaque fois un peu plus leurs 
corps, l’ensemble fait penser à une parade 
grotesque et volontairement provocante qui 
donne à la pièce une allure subversive, reven-
diquée par le chorégraphe. Mais pour qui veut 
regarder, les principes mêmes de RainForest 
sont remis à l’œuvre par Gutierrez!: chaque 

danseur a sa partition, et plutôt qu’une sorte 
de ronde où l’un remplace l’autre, le choré-
graphe met peu à peu en place une sorte de 
grand serpent de mer ondulant de tissus colo-
rés, formant une sorte de vague continue à 
l’assaut du plateau. Tout finit avec des ballons 
de fête foraine représentant toutes sortes 
d’animaux réels ou imaginaires, gonflés à l’hé-
lium, bel hommage à Warhol, qui se répandent 
dans la salle enfumée, dans un chahut et une 
communion impressionnante. Du jamais vu 
dans la salle à l’italienne de l’Opéra de Nancy!!

Agnès Izrine

MC93 - Maison de la Culture de Seine-Saint-
Denis, 1 bd Lénine, 93000 Bobigny.  
Du 28 au 30 novembre, jeudi et venderdi 20h, 
samedi 16h. Tél. 01 41 60 72 72. Durée : 1h05. 
Dans le cadre du Festival d’Automne à Paris. 
Spectacle vu le 19 novembre 2017 à l’Opéra 
national de Nancy. 
Également au Théâtre du Beauvaisis – Scène 
nationale les 3 et 4 décembre ; à la Maison de la 
Musique de Nanterre, Scène conventionnée, 
le 15 décembre.

Sandrine Lescourant

duofluo - design graphique — crédits photos : Fous de danse Rennes - Musée de la danse / Valérie Frossard / Jules Leguay / Mélanie Pottier

Résidence de création  

8 novembre
Homo Furens 
NOCTURNE DANSE #33
13 mars
Pulse(s)
NOCTURNE DANSE #35

Filipe Lourenço

Sylvère Lamotte
Dominique Brun
Sylvain Prunenec

saison 19-20

Résidence de création  

7 décembre
Acoustique
NOCTURNE DANSE #34

3 décembre 
Ruines 21 mars

Les Perles ne font pas le collier
1  , 2 et 3 avril
Le poids des choses &
Pierre et le Loup

er

Tremblay-en-France
Scène conventionnée d’intérêt national 
Art et création > danse

24, bd de l’Hôtel-de-Ville 93 290 Tremblay-en-France
www.theatrelouisaragon.fr - 01 49 63 70 58

... jusqu’à Avignon !
Rendez-vous en juillet 2020 pour 

La belle scène saint-denis

Résidence de création
e

Gouâl Acoustique

Tout ce fracas
Résidence de création

Territoire(s) de la Danse
Un accompagnement d’artistes
 en création et sur le territoire...

	La	Terrasse	–	Novembre	2019		
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Merce Cunningham,
la danse éternelle

Un documentaire en 3D passionnant met en lumière les pièces majeures

du chorégraphe américain Merce Cunningham, dont on fête le centenaire

de la naissance. Avec John Cage, son compagnon de vie, ils ont révolutionné la danse.

Texte Sylvain Zimmermann

C’est l’un des créateurs

les plus Importants et

les plus visionnaires du

XX* siècle. Dix ans après

sa mort, le chorégraphe
Merce Cunningham n’a

jamais été autant célé

bré. Après Montpellier

Danse en juin, le Festival d’automne à
Paris fête le centenaire de sa naissance

avec “Portrait Merce Cunningham”,

une programmation gargantuesque :

neuf événements, des projections, une

dizaine de pièces majeures. Le pape de la

danse moderne n’a pas toujours fait l’ob

jet d’un tel culte, tant ses créations radi

cales ont pu et peuvent encore paraître

difficiles d’accès.

Dans les salles le 4 décembre, un ma

gnifique documentaire, sobrement in

titulé Cunningham, donne les clés pour

comprendre l’“Einstein de la danse” à

la perfection. Ce film en 3D mêle des

images d’archives, des interviews et les

reprises de plusieurs chefs-d’œuvre

dans des décors improbables : un tunnel,

une pièce vide baignée de lumière, un

parc incroyablement paisible, l’obscu

rité quasi totale, les toits de New York.
La caméra s’approche au plus près des

danseurs en justaucorps, accompagne le

moindre de leurs gestes, tourne autour.

La danse s’affranchit de l’espace. Les

mouvements dessinent des tableaux vi

vants où les interprètes sont les couleurs

de Merce peintre.

TÊTU	–	Hiver	2019		
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Le film raconte aussi la rencontre

décisive entre le chorégraphe et le

musicien avant-gardiste John Cage,

alors que ce dernier accompagne au

piano les cours de danse de la Cornish

School de Seattle, en 1938. Ce com

positeur adepte d’expérimentations

sera son compagnon de vie et de travail,

jusqu’à sa mort, en 1992. Après avoir

été danseur (virtuose) dans la com

pagnie de Martha Graham (de 1939 à

1945), Merce Cunningham retrouve

John Cage et lance avec lui la Merce

Cunningham Dance Company. Le duo
décide alors de séparer la danse de la

musique. Après avoir fixé ensemble la

durée du spectacle, chacun travaille

de son côté. Ils découvrent le résultat

de leurs recherches le jour de la pre

mière représentation ! La même règle

est imposée au peintre et au déco

rateur. L’effet est saisissant. Cage et

Cunningham s’appuient également sur

des procédés aléatoires de création. Le

chorégraphe utilise notamment le Yi

King, manuel d’arts divinatoires chinois,
pour déterminer l’ordre des phrases

dansées, comme, par exemple, pour la

pièce Fabrications.

Le couple était très discret. Le docu

mentaire d’Alla Kovgan témoigne tou

tefois de leur complicité, notamment

visible sur des photos et dans les lettres

passionnées qu’ils s’écrivaient. “Ce fut,

dès le début, une histoire d’amour, mais

on ne disait jamais gue c’était un couple

amoureux, explique Retter Jacobsson,

directeur du Ballet de Lorraine, à TETU.

La fameuse réponse de Cage sur sa rela

tion avec le chorégraphe était : « Je fais la

cuisine, et Merce fait la vaisselle. »”

DÉCOR SOLAIRE

Dans une interview au quotidien

britannique The Guardian, Karole

Armitage, une ancienne danseuse de

Cunningham, confiait que ce dernier

était “fondamentalement timide. Bien gue

tout le monde savait [pour le couple], on

n’en parlait jamais. Même si presque tout

le monde dans la compagnie était homo

sexuel, et nous étions très ouverts entre

nous, il y avait un respect de la vie privée

de Merce.”

Tout au long de sa carrière, le cho

régraphe a collaboré avec les plus

grands artistes de son époque (Brian

Eno, Radiohead, Sigur Rôs). Parmi ses

partenaires de jeu incontournables, le

plasticien Robert Rauschenberg si

gna le décor pointilliste et solaire de

Summerspace, pièce majeure (en no

vembre au théâtre du Châtelet, à Paris)

dont on peut voir un extrait dans le do

cumentaire. Les danseurs surgissent, se

fondent dans la toile de scène. Autre

splendeur, le film contient RainForest,

avec les coussins argentés d’Andy

Warhol et les costumes couleur chair

de Jasper Johns. “Warhol voulait gue les

danseurs soient nus sur scène, raconte

Petter Jacobsson. Mais Merce a dit non.

Ça aurait été super radical !”

Le passé n’intéressait pas

Cunningham. “Quand on lui demandait

quelle était son œuvre la plus importante,

il répondait : « C’est celle sur laquelle je

travaille »”, précise Petter Jacobsson.

Et, à 90 ans, il créait encore. Son

œuvre, détaillée dans des dance cap

sules, nécessaires à la recréation (elles
contiennent des informations relatives

aux chorégraphies, aux musiques, aux

décors, aux costumes, etc.), est plus vi

vante quejamais. 
têtu

Cunningham,

d’Alla Kovgan,

le 4 décembre.

Portrait Merce

Cunningham,

organisé

par le Festival

d’Automne

à Paris, jusqu’au

21 décembre.
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CULTURE

Merce Cunningham,
la richesse d’un héritage

« Scenario » est l’une des trois pièces de Merce Cunningham interprétée par le Ballet de l’Opéra de Lyon au théâtre du Châtelet. Michel Cavalca

La	Croix	–	18		novembre	2019		
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_ Jusqu’au 21 décembre,

le Festival d’automne

à Paris célèbre le centenaire

de Merce Cunningham,

disparu en 2009.

L’occasion d’interroger

l’héritage de ce précurseur

devenu un «classique»

de la danse contemporaine.

Peter Hujar

À la lisière du parc de la Vil-

lette, les baies vitrées du Conser
vatoire national supérieur de

musique et de danse (CNSMD)

de Paris percent des carrés lu

mineux dans la nuit tombante.

Derrière les vitres, de jeunes dan
seuses évoluent penchées sur le

côté, un bras en première, le se

cond arrondi dans le dos. Près

d’elles, un trio masculin agite la
tête à la manière de quelque oi

seau exotique dans une choré

graphie à la grâce déconcertante,
émaillée de sauts de batraciens et

de bras félins.
Ils sont nés à l’orée des an

nées 2000 et, sous le regard de

leur professeure Cheryl Thér

rien, ancienne danseuse de Cun

ningham, ils donnent corps à

cette écriture du siècle dernier,
aux confins des lois de l’équi

libre et de l’anatomie. Plus de
cent élèves du CNSMD partici

peront le 30 novembre à Cun

ningham * 100, un assemblage
d’extraits de pièces conçu à la

manière des « events » du choré

graphe américain. Ils répètent,

selon sa méthode : en silence, in

dépendamment de la musique,
ajoutée le jour de la représen

tation. « Une partition de John

Cage, son complice de la première

heure», précise Cédric Andrieux,

directeur des études au CNSMD,
danseur de la compagnie Cun

ningham entre 1998 et 2007. «Je
suis heureux de cet hommage

voulu par le Festival d’automne

car Merce a toujours eu une rela

tion particulière avec la France. »

À la fin des années 1970, les
chorégraphes qui feront éclore

la danse contemporaine dans

l’Hexagone au cours des années

1980 - Decouflé, Gallotta, etc. -

se sont tous, ou presque, préci
pités à New York pour y étudier

la technique Cunningham. «Il

l’avait élaborée comme un entraî-

«Ses pièces ont
toujours le pouvoir

de provoquer
des remous

et des chocs

esthétiques.»
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reperes

Un «portrait»

en plusieurs rendez-vous

Summerspace/Exchange/

Scenario par le Ballet

de l’Opéra de Lyon au théâtre

du Châtelet, du 14 au 20 no

vembre. La compagnie sera
également au CentQuatre

du 18 au 21 décembre avec

Winterbranch.

Rainforest, de Merce
Cunningham et Cela nous

concerne tous, de Miguel

nement pour ses propres dan

seurs, rappelle Cédric Andrieux.

Désormais, elle est enseignée dans
de nombreuses écoles comme une

technique fondamentale. Elle mêle

la rythmique des claquettes, la
maîtrise des jambes du classique

et le travail du dos, commencé par

Martha Graham. Elle procure aux

danseurs une vraie solidité. »

En 1993, Thomas Caley ne
connaissait Cunningham qu’au

travers cette fameuse technique

lorsqu’il fait un stage dans la com

pagnie new-yorkaise, où il restera

premier danseur de 1994 à 2000.

«J’ai découvert un autre rapport

à l’espace, où le danseur est son

propre centre, où il existe autant

defaces que possible, et plus seule

ment face au public, se souvient-

il. Le challenge était permanent !
Merce nous demandait toujours

Gutierrez, par le CCN-Ballet

de Lorraine, du 28 au 30 no

vembre à la MC93 de Bobigny,
les 3 et 4 décembre au Théâtre

du Beauvaisis, le 12 décembre

au Théâtre Paul-Éluard

de Bezons et le 15 décembre

à la Maison de la musique

de Nanterre.

Cunningham x 100, par le
CNSMD de Paris le samedi

30 novembre à 17 heures à la

Grande Halle de la Villette.

Rambert Event, par le ballet

Rambert, du 4 au 7 décembre,

à la Grande Halle de la Villette.

des pas extrêmement difficiles et, à

partir de ce matériau, nous laissait
toute autonomie dans l’interpréta

tion. » Coordinateur de recherche

au Ballet de Lorraine, Thomas
Caley a remonté plusieurs pièces

comme Rainforest, créée en 1968

avec un décor d’Andy Warhol.

Autre oeuvre historique, Sum-

merspace, imaginée en 1958 avec
une scénographie de Robert

Rauschenberg, reprise par le

Ballet de l’Opéra de Lyon. « C’est

un honneur», se réjouit Coralie

Levieux, l’une des interprètes.

À 36 ans, elle n’a jamais travaillé
directement avec le chorégraphe

mais danse ses pièces à Lyon

depuis 2007. «Les contraintes

physiques sont énormes, recon

naît-elle. Lever une jambe, le

torse penché sur le côté, c’est tout
sauf naturel! Mais la difficulté

est telle que je danse avec une

grande liberté. » Pour Raul Ser

rano Nunez, 30 ans, également

danseur au Ballet de Lyon, le
déh technique ouvre les portes

d’un imaginaire insoupçonné.
«Nous répétons en silence mais

la chorégraphie a sa propre mu

sicalité, assure-t-il. Intérieure

ment, l’abstraction des pas me

permet, comme au public, de me

raconter mes propres histoires. »
À l’instar de Pina Bausch dans un

tout autre registre, Merce Cun
ningham fut l’un des premiers

chorégraphes à mettre en avant

l’individualité des interprètes,
jusqu’alors fondus dans les

corps de ballet. «Dans la création

contemporaine, il paraît évident
de demander à chaque danseur

d’exprimer quelque chose de per

sonnel mais sans lui, nous n’en

serions pas là », explique Coralie

Levieux. Avec près de 180 pièces,

écrites entre 1942 et 2009, des di
zaines d’expériences et de colla

borations avec des plasticiens,

des musiciens, Merce Cunnin

gham, né en 1919, a laissé un

patrimoine colossal. « Cette ma
tière reste vivante puisqu’elle est

dansée par des danseurs contem

porains», affirme Thomas Ca

ley. Cédric Andrieux, lui, en est

convaincu, «sespièces ont tou
jours le pouvoir de provoquer des

remous et des chocs esthétiques ».

Un univers à arpenter, encore et

encore.

Marie-Valentine Chaudon

Rens. : festival-automne.com

Tel. : 01.53.45.17.17.
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THÉÂTRE DE BRÉTIGNY /  
CHOR. RAPHAËL SOLEILHAVOUP

Flux –  
no man is an island

Inspirée par l’environnement contraint 
de la jungle de Calais, la nouvelle 
création de Raphaël Soleilhavoup 
s’attache aux espaces et aux multiples 
combinatoires de mouvements des 
corps qui la peuplent.

Flux, la nouvelle création de Raphaël Soleilhavoup.

Tout à son idée d’espace, dans son aspect le 
plus fondamental, géométrique, voire concep-
tuel, le chorégraphe n’en a pas moins oublié 
son expérience au contact des migrants de 
la jungle de Calais. Là, la question du dépla-
cement, du flux, s’est imposée à Raphaël 
Soleilhavoup d’une tout autre façon, orientant 
sa démarche vers la question de la commu-
nauté, du groupe, de la notion d’espace public 
et privé. Au cours du processus, les danseurs 
ont éprouvé diverses situations de déplace-
ment de façon physique et sensorielle, avant 
de composer une partition chorégraphique 
plus formelle, proche de la science des cartes, 
allant jusqu’à l’étude de la vague. La pièce 
prend corps au sein du cycle “Si loin si proche” 

et de la soirée “C’est Xtra” au Théâtre de Bréti-
gny, avec, en aval de la représentation à 18h30, 
une conférence illustrée, intitulée Faut-il se 
méfier des cartes!?, avec Nicolas Lambert et 
Françoise Bahoken, chercheurs au CNRS, par-
ticipants au réseau Migreurop. 

Nathalie Yokel

Théâtre de Brétigny, rue Henri-Douard,  
91220 Brétigny-sur-Orge. Le 14 décembre 2019 
à 21h. Tél. 01 60 25 20 85. 

THÉÂTRE JEAN ARP / CHOR. JANN GALLOIS

Compact  
et Carte Blanche 

Compact et Carte Blanche ouvrent 
le parcours Jann Gallois imaginé par 
les théâtres de Châtillon et Jean Arp à 
Clamart.

Compact de Jann Gallois.

Le Théâtre Jean Arp et le Théâtre de Châtillon 
s’associent pour présenter un parcours autour 
de Jann Gallois. Avant de découvrir sa der-
nière et étonnante création Samsara, inspirée 
de la philosophie bouddhiste, dans les locaux 
du second au mois de mars, le premier pro-

pose une soirée composée de deux pièces de 
la talentueuse chorégraphe. Le remarquable 
Compact, d’abord, où le corps de la jeune 
femme s’entremêle à celui de Rafael Smadja 
pour former une étrange créature dotée de 
huit membres, dans une proximité siamoise 
trop étroite pour ne pas générer inconforts 
et conflits. L’amusant Carte Blanche ensuite, 
trio féminin interactif qui confie au public le 
déroulement du spectacle.

Delphine Baffour

Théâtre Jean Arp, Saison hors-les-murs, 
chapiteau, stade Hunebelle, place Jules-
Hunebelle, 92140 Clamart. Le 13 décembre à 
20h30. Tél. 01 71 10 74 31. Durée : 1h. Spectacle 
programmé conjointement avec le Théâtre de 
Châtillon.

THÉÂTRE DES CHAMPS-ÉLYSÉES / 
TRANSCENDANSES /  
BALLETS JAZZ DE MONTRÉAL

Dance me –  
Leonard Cohen

Un spectacle qui allie à l’énergie des 
danseurs des BJM les plus grands tubes 
de Leonard Cohen.

Un portrait dansé du poète.

Leonard Cohen est sans doute l’un des artistes 
québécois le plus connu et le plus adulé à 
l’international. C’est probablement pourquoi 
il a été choisi pour incarner, via le corps des 
danseurs des Ballets Jazz de Montréal, le 375e 
anniversaire de Montréal. «!Lorsque j’ai pensé à 
Montréal, en quelques secondes j’ai fait l’asso-
ciation avec Leonard Cohen!» explique Louis 
Robitaille, directeur du BJM. Les Ballets Jazz de 
Montréal lui rendent donc un hommage dansé 
dans un spectacle qui parcourt cinquante ans 
de sa carrière, le BJM ayant obtenu, du vivant 
de l’auteur, l’exclusivité des droits des chansons 
jusqu’en 2022. Mis en scène par trois choré-
graphes de renom (Andonis Foniadakis, Anna-
belle Lopez Ochoa, Ihsan Rustem), les quatorze 
danseurs de la troupe offrent une performance 
saisissante, très visuelle, tout en puissance et en 
fluidité, qui parcourt les plus grands succès  du 
sublime et déchirant poète (de Suzanne à Hal-
lelujah, en passant par Dance me to the end of 
love). Coïncidence!? Un album posthume sort 
le 22 novembre. Hallelujah!!

Agnès Izrine

Théâtre des Champs-Élysées, 15 av. Montaigne, 
75008 Paris. Du 16 au 18 décembre à 20h00. 
Tél. 01 49 52 50 50.

GRANDE HALLE DE LA VILLETTE /  
CHOR. MICHEL SCHWEIZER

Les Diables
La nouvelle création de Michel 
Schweizer est une commande de la 
Compagnie de L’Oiseau-Mouche à 
l’artiste metteur en scène iconoclaste.

Il y a eu Fauves (2010), portrait d’une jeunesse 
à l’expression libre et tranchée, il y aura mainte-
nant Les Diables. Michel Schweizer a pu en effet 
démontrer dans de précédentes pièces son 
talent à faire émerger une parole en connexion 

directe avec l’identité profonde des individus. 
Comment la parole et le théâtre peuvent-ils 
rendre compte d’une certaine façon d’être au 
monde!? La Compagnie de l’Oiseau-Mouche 
a la particularité d’être composée d’actrices 
et d’acteurs handicapés mentaux. C’est dans 
le rapport à la différence que le metteur en 
scène va à sa manière singulière diriger la mise 
en scène et donner à voir et à entendre l’Autre. 
Avec Schweizer, et avec eux, la question de la 
norme et de la marginalité peut s’en retrouver 
fortement décadrée. Lui qui ne cède pas à la 
séduction, cultive les suspensions, pose des 
silences, joue sur les non-dits et ose un humour 
caustique et parfois glaçant, promet de bous-
culer bien des regards.

Nathalie Yokel

Grande Halle de la Villette, salle Boris Vian, 
211 av. Jean-Jaurès, 75019 Paris. Du 16 au  
20 décembre 2019 à 20h. Tél. 01 40 05 75 75. 

LE CENTQUATRE-PARIS / CHOR. MERCE 
CUNNINGHAM / ALEXANDRE SCIARRONI

Le Ballet de  
l’Opéra de Lyon 

danse Cunningham 
et Sciarroni

L’excellent Ballet de l’Opéra de 
Lyon associe aux chutes de Merce 
Cunningham les girations d’Alessandro 
Sciarroni.

Winterbranch de Merce Cunningham.

Le Ballet de l’Opéra de Lyon poursuit sa parti-
cipation au portrait que le Festival d’Automne 
consacre à Merce Cunningham avec un pro-
gramme qui revisite les fondamentaux du mou-
vement. Dans le crépusculaire Winterbranch, 
d’abord, le maître américain ausculte la gravité 
en soumettant ses interprètes à de multiples 
chutes, alors que les lumières froides et aléa-
toires imaginées par Robert Rauschenberg 
ne déchirent que par intermittence le noir du 
plateau. L’italien Alessandro Sciarroni, ensuite, 
sonde avec TURNING_motion sickness la 
giration, confrontant onze danseurs devenus 
derviches à une révolution perpétuelle, verti-
gineuse, hypnotique. 

Delphine Baffour

Le Centquatre, 5 rue Curial, 75019 Paris. 
Du 18 au 21 décembre à 20h30. Tél. 01 53 
35 50 00. Durée : 1h10. Dans le cadre de la 
programmation du Théâtre de la Ville et du 
Festival d’Automne à Paris.

SALLE GAVEAU / FESTIVAL 

Festival La Dolce 
Volta

Deuxième édition du festival d’un jour du 
prestigieux label français La Dolce Volta. 
Quatre concerts sont au programme à 
14h, 16h, 18h et 20h30.

Le pianiste Geoffroy Couteau est au cœur de 
l’intégrale de la musique de chambre avec piano de 
Brahms, qui vient de sortir chez La Dolce Volta.

La Dolce Volta arrêtera son célèbre scooter 
devant la Salle Gaveau pour un festival qui, 
le 7 décembre de 14 heures à 23 heures, 
réunira quelques artistes qui font le succès 
de son jeune catalogue. Premier à entrer en 
lice, à 14 h, Wilhelm Latchoumia qui vient de 
triompher à Rio-de-Janeiro avec l’Orchestre 
symphonique du Brésil. Pas question qu’il 
joue Chopin ou Liszt, quoi qu’il le ferait très 
bien, non, lui sert la musique des XXe et XXIe 
siècles, rendant d’un coup classiques et fami-
liers Henri Cowell, Serge Prokofiev et Manuel 
De Falla. À 16 heures, Anne Gastinel et Xavier 
Phillips viendront rappeler quel fabuleux vio-
loncelliste fut Jacques Offenbach… dont les 
pages pour son instrument sont longtemps 
restées dans l’ombre. Qui mieux que ces deux-
là peuvent les ressusciter!? Deux heures plus 
tard, Dana Cioccarlie vient pour un récital 
Schumann, compositeur dont elle vient de 
publier une intégrale marquante portée pen-
dant vingt ans. À 20h30, Geoffroy Couteau, 
Amaury Coeytaux, Raphaël Perraud et Nicolas 
Baldeyrou s’installeront sur scène pour trois 
trios de Brahms dont celui avec clarinette. 
Quelle belle journée!!

Alain Lompech  

Salle Gaveau, 45 rue La Boétie, 75008 Paris. 
Samedi 7 décembre de 14 à 23h.  
Tél. 01 49 53 05 07. www.festivaldolcevolta.com

THÉÂTRE IMPÉRIAL DE COMPIÈGNE  
& THÉÂTRE DES CHAMPS-ÉLYSÉES /  
MUSIQUE SACRÉE

Stabat Mater
La série «!Les Grandes Voix!» met en 
regard deux Stabat Mater dans un 
concert réunissant Véronique Gens et 
Marie-Nicole Lemieux.

Véronique Gens.

Si votre cœur balance entre le Stabat Mater 
de Pergolèse et celui de Scarlatti, ces deux 
chefs-d’œuvre de la musique sacrée vous 
sont proposés ici en un seul concert. Une 
union d’autant plus judicieuse que les deux 
partitions ont été commandées par la même 
communauté de Franciscains à Naples. Si le 
premier en date, celui d’Alessandro Scarlatti 
(1724), révèle un compositeur en pleine matu-
rité, les Franciscains préfèrent commander, 
seulement 12 ans plus tard, un nouveau Stabat 
Mater, plus moderne, à un jeune compositeur 
de talent!: Giovanni Battista Pergolèse. Ache-
vée avant de mourir, cette partition poignante 
est l’une des plus célèbres de la musique 
classique. Les deux œuvres sont portées 
par les voix de la soprano Véronique Gens et 
de la contralto Marie-Nicole Lemieux sous la 
direction de Thibaut Noally à la tête de son 
ensemble Les Accents.

Isabelle Stibbe
 

Théâtre impérial de Compiègne,  
3 rue Othenin, 60200 Compiègne.  
Dimanche 8 décembre à 15h30.  
Tél. 03 44 40 17 10. 
Théâtre des Champs-Élysées. 15 av. 
Montaigne, 75008 Paris. Mardi 10 décembre  
à 20h. Tél. 01 49 52 50 50.

19 déc 2019 › 16 janv 2o20 
athenee-theatre.com
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sur un livret  
de Pierre Soulaine,  
René Pujol  
lyrics  
d’Albert Willemetz

yes  !

  opérette 
en 3 actes  
avec la Compagnie  
Les Brigands 
musique 
Maurice Yvain 

Une fascinante rencontre entre l’Oiseau-Mouche et 
Michel Schweizer.

classique / opéra

L’organiste Oliver Latry.

entretien / Olivier Latry

Noël sans Notre-Dame
RADIO-FRANCE / ORGUE 

En enregistrant son Bach to the future sorti en mars dernier (label 
La Dolce Volta), quelques semaines avant l’incendie de Notre-
Dame, le titulaire de l’orgue de la cathédrale ne se doutait pas de 
l’engouement mondial qu’allait susciter cet album. Six mois plus 
tard, alors que ce disque ressort en version «!vinyl!», Olivier Latry 
est l’invité de la saison de Radio-France pour un programme de 
Noël consacré à la musique française.

musique de la part des compositeurs-orga-
nistes!: Couperin, Marchand, Grigny, Cléram-
bault, Daquin, Balbastre, etc. Au Grand Siècle, 
Franck, Widor, Vierne, Dupré, puis depuis 
l’orée du XXe siècle la lignée se poursuit. Et la 
musique contemporaine n’est pas en reste… 

L’orgue de Radio-France compte parmi les 
nouveaux instruments inaugurés ces der-
nières années en France…
O. L.#: Avec un groupe d’amis organistes (parmi 

Votre concert de Noël à Radio-France est 
entièrement dédié à la musique française. 
D’où vient cette affinité si particulière des 
compositeurs français avec votre instrument#? 
Olivier Latry#: L’orgue français est internationa-
lement réputé. Les instruments de Clicquot ou 
de Cavaillé-Coll (pour ne citer qu’eux) attirent 
des organistes du monde entier, qui viennent 
apprendre la musique française à leur contact. 
L’orgue est toujours le meilleur professeur#! 
Ces instruments ont suscité énormément de lesquels Michel Bouvard, François Espinasse, 

Thierry Escaich, Bernard Foccroulle, Jean-
Pierre Leguay…), nous avons beaucoup œuvré 
pour que cet orgue voie le jour. Nous avons 
suivi sa genèse, sa construction et continuons 
encore à nous préoccuper de son sort. C’est 
un peu notre bébé!! Il nous paraissait indispen-
sable qu’un lieu comme Radio France se dote 
d’un orgue qui pourrait non seulement jouer le 
répertoire dévolu à cet instrument, mais éga-
lement accompagner les diverses formations 
de la maison. Le pari était donc double, et je 
crois qu’il a été relevé. L’orgue est utilisé très 
fréquemment, les dirigeants de Radio France 
et de ses formations savent qu’il est un col-
laborateur fiable et efficace, qui remplit son 

rôle dès lors qu’une partie d’orgue est requise. 
Parallèlement, les récitals permettent de faire 
entendre ses ressources autrement. Il est assez 
éclectique pour que chaque organiste apporte 
une nouvelle couleur, donnant parfois l’impres-
sion à l’auditeur d’entendre un instrument tota-
lement différent, d’un musicien à l’autre. 

Au moment où parait votre disque Bach to 
the future en version vinyl, on ne peut pas 
ne pas évoquer un autre instrument, qui 
est votre instrument#: les grandes orgues 
Cavaillé-Coll de Notre-Dame de Paris… 
O. L.#: Depuis trente-cinq ans, Notre-Dame a 
changé ma manière de faire de la musique, 
incontestablement. L’écoute de cet orgue 
transcendant, les mélanges infinis qu’il nous 
propose, l’acoustique de la cathédrale, et l’as-
pect hautement spirituel du lieu ne peuvent 
pas laisser indifférents.

Quelle est la situation de l’instrument 
aujourd’hui#? 
O. L.#: L’orgue est l’une des priorités de la res-
tauration de Notre-Dame, bien évidemment. 
Mais il se situe DANS la cathédrale, et la prio-
rité absolue, actuellement, est de sécuriser le 
bâtiment, ce qui n’est pas encore acquis. Tant 
que cette phase (qui risque de durer encore 
quelques mois) ne sera pas terminée, rien ne 
sera entrepris sur l’instrument. Cela n’empêche 
pas d’envisager dès à présent les procédures à 
suivre lorsque le moment sera venu. L’orgue sera 
entièrement démonté et décontaminé. Pendant 
ce temps, les murs aux abords de l’instrument 
seront également décontaminés. Puis viendra le 
temps du remontage… Il ne faut pas s’attendre à 
le réentendre avant au moins quatre ou cinq ans. 

Propos recueillis par Jean Lukas

Auditorium de la Maison de la Radio,  
116 av. du Président-Kennedy, 75016 Paris. 
Mercredi 18 décembre à 20h.  
Tél. 01 56 40 15 16. Places : 8 à 16  €. 
Œuvres de Balbastre, Franck, Vierne,  
Florentz, Dupré, Langlais, Messiaen, Litaize  
et improvisations d’Olivier Latry.

«!L’orgue français est 
internationalement 

réputé. Les instruments 
attirent des organistes  

du monde entier,  
qui viennent apprendre  

la musique française  
à leur contact.!»

La	Terrasse	–	Décembre	2019		
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Frank Castorf, le théâtre 
de Racine et son double
Le metteur en scène allemand réunit dans sa dernière création le 
dramaturge et le poète Antonin Artaud, interprétés par Jeanne Balibar

THÉÂTRE
lausanne (suisse) - 

envoyée spéciale

Q uatre heures de théâtre
furieuses, fiévreuses,
grotesques, composi-
tes, inégales, dopées à

l’adrénaline et à la dérision : telle 
est la dernière création de Frank 
Castorf, présentée à partir du
4 décembre à la MC93 de Bobigny.
Comme à son habitude, l’ex-maî-
tre de la Volksbühne Berlin signe
avec ce nouveau spectacle, 
Bajazet, en considérant « Le Théâ-
tre et la peste », un monstre, une 
chimère : c’est-à-dire une créature
composée d’éléments disparates, 
qui ne ressemble qu’à elle-même.

Et, comme d’habitude, les uns
adoreront et les autres déteste-
ront. Le théâtre de Castorf, dont 
les spectateurs peuvent suivre le 
parcours grâce à une exposition 
présentée en parallèle au specta-
cle, est un des rares qui divisent 
encore aujourd’hui, signe qu’il n’a
pas été entièrement digéré par un
système qui ne goûte rien tant 
qu’une provocation de surface. 
C’est un théâtre de la collision : en-
tre des textes de nature différente,
entre le théâtre, et donc la pré-
sence vivante des acteurs, et la vi-
déo, que Castorf a été le premier à 
utiliser de manière aussi brillante 
sur le plan dramaturgique, entre 
tragique et grotesque. Entre le sa-
cré et l’ordinaire, aussi.

Ce Bajazet, s’il n’est sans doute
pas le meilleur spectacle du maî-
tre, dont on a pu préférer Die 
Kabale der Scheinheiligen. Das Le-
ben des Herrn de Molière (Le Ro-
man de monsieur de Molière), 

d’après Mikhaïl Boulgakov, n’en 
est pas moins un précis de l’art de 
la mise en scène de Castorf. Inutile
donc de venir chercher ici une vi-
sion classique de la tragédie de Ra-
cine, qu’il est par ailleurs fort inté-
ressant d’exhumer aujourd’hui, 
au vu de ce qu’elle raconte.

Et pourtant la pièce est là et bien
là, avec son texte en alexandrins,
ses personnages et son intrigue, 
qui voit, dans le sérail de 
Constantinople, la favorite du sul-
tan Amurat, Roxane, accéder au
pouvoir. Les manipulations poli-
tiques et amoureuses culmine-
ront dans le conflit tragique qui
enserre Roxane, obligée de sacri-
fier Bajazet, le jeune frère du sul-
tan, dont elle est amoureuse.

Jeanne Balibar, inouïe et nue
La vision de l’Orient que s’est for-
gée l’Occident au fil des siècles tra-
verse l’ensemble de ce spectacle 
qui ne se prive pas de jouer avec les
clichés, kitsch ou dérangeants. 
Sous le regard bleu néon du sultan,
dont une immense effigie sur-
plombe le plateau, le sérail est ma-
térialisé par une tente qui ressem-
ble au voile grillagé d’une burqa. 
Les tenues de Jeanne Balibar – 
quand elle est habillée, car elle ne 
l’est pas souvent dans ce spectacle 
– sont un festival de bling-bling en 
tout genre, de la danseuse du ven-
tre égyptienne à la meneuse de re-
vue de cabaret berlinois.

C’est elle, Jeanne Balibar, qui est
au cœur de ce spectacle où elle in-
carne une femme de pouvoir et 
une grande amoureuse, où elle 
déploie un registre de jeu inouï et 
où elle joue nue pendant une 
bonne partie de la représentation,

comme pour provoquer un frot-
tement, là encore, entre ce corps 
filiforme d’une femme de 50 ans
et celui, rêvé, fantasmé par un Oc-
cident masculin, des odalisques 
et autres créatures de harem.

C’est peu de dire qu’il s’agit là
d’une performance, et que le 
spectacle a visiblement été créé 
pour elle, et pour qu’elle puisse 
donner corps à ce théâtre passé au
filtre des théories d’Antonin Ar-
taud. Car c’est bien lui et son tex-
te-programme, Le Théâtre et son 
double, qui semble guider la re-
présentation, et singulièrement
l’un des passages du livre, intitulé 
Le Théâtre et la peste. 

« Si le théâtre essentiel est
comme la peste, y écrit-il, ce n’est 
pas parce qu’il est contagieux, 
mais parce que comme la peste il 
est la révélation, la mise en avant,
la poussée vers l’extérieur d’un 
fond de cruauté latente par lequel 
se localisent sur un individu ou sur
un peuple toutes les possibilités 
perverses de l’esprit. […] Il semble
que par la peste et collectivement 
un gigantesque abcès, tant moral
que social, se vide ; et de même que
la peste, le théâtre est fait pour vi-
der collectivement les abcès. »

Cet abcès n’est jamais nommé,
mais il n’est guère difficile à dia-
gnostiquer, dans ce spectacle qui 
donne tout pouvoir à son actrice 
principale, capable de passer en 
un clin d’œil du « mon cul sur la 
commode », style boulevard, à la
diction la plus épurée et musicale
des vers de Racine. L’un des inté-
rêts du théâtre de Castorf réside 
en ce qu’il offre, toujours, des sor-
tes de documentaires sur ses ac-
teurs. C’est le cas ici de manière 
stupéfiante avec Jeanne Balibar,
un peu moins avec Jean-Damien 
Barbin, comédien qui peut être 
d’une inventivité débridée, mais
semble ici s’être un peu perdu 
derrière les voiles qui recouvrent 
son Bajazet.

Trois jeunes comédien(ne)s les
accompagnent, qui se glissent
fort bien, chacun(e) avec son style
propre, dans ce chaos organisé,
dans ce match de boxe entre théâ-
tre et vidéo, champ et hors-
champ : Claire Sermonne  (Ata-
lide) et sa sensibilité exacerbée, 
Mounir Margoum (Acomat) et 
son classicisme de comédien raci-
nien et lyrique, et Adama Diop 
(Osmin), avec son aisance et son 
sens du second degré. C’est lui, le 
serviteur, qui aura le dernier mot,
dans cette affaire. p

fabienne darge

Bajazet, en considérant « Le 
Théâtre et la peste », d’après Jean 
Racine et Antonin Artaud. Mise
en scène : Frank Castorf. Vidéo : 
Andreas Deinert. Festival 
d’automne, MC93, 9, boulevard 
Lénine, Bobigny. Jusqu’au 
14 décembre. De 12 à 29 €.
Durée : 4 heures.

La danse furieuse de Merce Cunningham 
à l’honneur au Festival d’automne, à Paris
Une douzaine des ballets historiques du chorégraphe américain sont présentés à la Grande 
Halle de La Villette, et dans différents théâtres d’Ile-de-France, jusqu’au 15 décembre

DANSE

A ttention, grenouilles ! », se
surprend-on à murmu-
rer devant le spectacle

Pond Way, pour treize danseurs, 
créé en 1998 par le chorégraphe 
Merce Cunningham (1909-2009), 
happé par ses souvenirs d’en-
fance. Nous sommes au bord 
d’un étang et on pourrait tout 
aussi bien voir surgir un héron
unijambiste ou un canard qui pi-
que du col dans ces étranges créa-
tures en sarouel blanc dissémi-
nées sur scène. La musique de 
Brian Eno glougloute tandis que 
la pointe d’un petit bateau fend 
les bulles de la toile en noir et 
blanc de Roy Lichtenstein. Et c’est 
étonnamment apaisant !

Pond Way fait partie de la dou-
zaine de pièces historiques créées
entre les années 1950 et 1990, à 
l’affiche jusqu’au 15 décembre du 
maxi-portrait consacré au maître 
américain par le Festival
d’Automne, à Paris. Ce collier de
perles, dans l’interprétation de
six troupes d’excellence dont le
Ballet de l’Opéra national de Paris,
celui de Lorraine, de Lyon, le Royal
Ballet de Londres, jette une passe-
relle sur une œuvre époustou-
flante. Voir et revoir Summers-
pace (1958), sur fond de toile poin-
tilliste de Robert Rauschenberg,
RainForest (1968), au milieu des 
Silver Clouds d’Andy Warhol ou
encore Walkaround Time (1973), 
dans le décor de Jasper Johns, est 
toujours un choc esthétique, don-

nant la mesure, dix ans après sa 
mort, de la révolution chorégra-
phique menée avec audace et ri-
gueur par M. Merce.

Qu’il s’agisse de pièces des dé-
buts ou plus récentes, son travail
excite plus que jamais par sa 
verve gestuelle, son imprévisibi-
lité dramaturgique, son ampleur
spatiale, sa cocasserie aussi. Logi-
que donc qu’il affiche un dévelop-
pement durable. 

Mais comment ? Grâce aux
« dance capsules ». Avant de mou-
rir, Cunningham avait décidé de
mettre la clé de sa compagnie 
sous le paillasson et de conserver 
son répertoire uniquement dans 
des « capsules », sortes de mallet-
tes pédagogiques rassemblant 
tout le matériel (vidéos, notes, 
photos…) nécessaire pour remon-
ter un spectacle. Ce dont dispo-
sent, ainsi que d’interprètes-
transmetteurs, les compagnies
qui le souhaitent en achetant les 
droits à la Fondation Cunnin-
gham, basée à New York.

Dans le film intitulé Cunnin-
gham, qui sera distribué à partir 
du 1er janvier 2020 en France, la 
réalisatrice Alla Kovgan trace, 
avec des images d’archives nom-

breuses et passionnantes, l’im-
mense trajet du chorégraphe jus-
qu’à sa mort. 

Son évolution, soutenue à par-
tir des années 1990 par des logi-
ciels sophistiqués, va tendre vers 
une écriture de plus en plus com-
plexe. Mais, avec ou sans outils 
technologiques, Cunningham, 
comme on peut le voir dans ce 
documentaire, était un furieux
danseur, toujours soucieux de 
casser ses habitudes et de faire bi-
furquer ses circuits. On le suit 
gambadant tout feu, tout fou, 
sautant, se tordant, pirouettant, 
se jetant à genoux pour mieux se 
récupérer dans une arabesque. « Il
faut laisser la forme d’une action
simple ou multiple prendre son 
poids et sa mesure », déclare-t-il
dans le film.

Origami vivant
Hyperactif Cunningham ? Jamais 
en reste d’apprendre et de décou-
vrir. Son appétit de gestes et de 
sensations est gainé par une tech-
nique stricte : les fondamentaux
du corps cunninghamien, para-
doxalement raide et vertical tout 
en étant biseauté menu, sont an-
crés dans le classique. Il rappelle 
d’ailleurs, toujours dans le film de
Kovgan, comment il s’est appuyé
sur la technique de jambes du bal-
let et celle du buste de la danse
moderne pour les combiner. Et il 
faut un mental diablement solide
pour gérer l’origami vivant que
déploient ses enchaînements dis-
jonctés. Pliés, arabesques, attitu-

des et déboulés sont happés par 
des changements de direction 
permanents, des sauts bloqués 
net à l’atterrissage, des ports de 
bras asymétriques cultivant à
droite l’arrondi, à gauche l’angle 
droit, assortis de coups de tête sur
le côté. Un feu roulant de pas exi-
geant un équilibre et une maî-
trise physique parfaites.

Tout au long de sa vie, Merce
Cunningham concevra des cen-
taines d’events uniques et éphé-
mères, invention apparue
en 1964, pour le Musée du ving-
tième siècle, à Vienne (Autriche). 
Devant l’impossibilité de dresser 
un décor, le chorégraphe décide
de composer une soirée d’extraits
de son répertoire, se déroulant 
généralement in situ dans les 
rues, les parcs, sur des plages… Ce 
collage est aussi à l’œuvre dans 
Rambert Event, créé à partir de 
pièces de Cunningham par le Bal-
let Rambert, du 4 au 7 décembre, à
La Villette. Sur une musique de 
Philip Selway, du groupe Radio-
head, dix-huit interprètes se té-
lescopent dans ce jaillissement
effervescent de lignes conflictuel-
les dont chaque danseur est le 
centre rayonnant. p

rosita boisseau

Portrait Merce Cunningham. 
Jusqu’au 15 décembre dans 
différents théâtres en Ile-de-
France. Festival d’Automne, 
à Paris. Grande Halle de 
La Villette : Ballet Rambert, 
du 4 au 7 décembre.

audiolivres à 1,5 fois la vitesse. 
« L’importance, c’est la qualité de 
l’algorithme qui permet d’accélérer 
la parole sans la rendre inaudible 
ou fausse, dit-il. D’ailleurs, pour la 
petite histoire, on a été pionnier 
dans ce domaine, avec Psola [Pitch 
Synchronous Overlap and Add], 
mis au point au CNET en 1987. Mais
je ne suis pas sûr que toutes les pla-
tes-formes aient des algorithmes 
aussi performants. »

« Une liberté sans précédent »
Originaire de l’Etat du Maryland,
aux Etats-Unis, Jeff Guo a 29 ans. 
Il a toujours été impatient et cu-
rieux, admet-il. Lorsqu’il était
étudiant en mathématiques et en
économie au Massachusetts 
Institute of Technology, il a pris
l’habitude d’écouter et de regar-
der en accéléré. Il y a deux ans, 
alors qu’il travaille comme jour-
naliste au Washington Post, son
rédacteur en chef s’étonne de 
cette drôle d’habitude. Jeff Guo 
prend la critique au mot et se
lance dans une longue enquête.
Deux ans plus tard, alors qu’il a 
repris des études de droit à Yale, il
témoigne : « L’article a énervé 
beaucoup de gens, mais, depuis, je
ne cesse de recevoir aussi des té-
moignages qui me disent combien
cela les a rassurés de voir qu’ils 
n’étaient pas seuls à faire ça. »

Il faut dire que Jeff Guo défend
une thèse totalement disrup-
tive : « Il n’y a pas de bonne façon
de lire un livre, affirme-t-il.
Roland Barthes encourageait à
ne pas lire les romans de façon li-
néaire, mais d’y chercher nos pro-
pres signifiants. Pourquoi de-
vrait-il en être différemment avec
la télévision, et nous contenter de
suivre un rythme imposé par le
réalisateur ? N’y a-t-il pas de ma-
nière plus intéressante de traîner
dans son canapé ? Pendant long-
temps, la technologie nous en
empêchait, mais, désormais, avec
l’ordinateur, chacun peut être
maître de la façon dont il regarde
une vidéo. C’est ce qui s’est passé
avec les livres. »

Autrefois, explique-t-il, pour
lire un incunable, sans ponctua-
tion, il fallait une personne ini-

tiée, la lecture était commune, 
les textes sacrés étaient lus dans 
des églises, on se réunissait
autour d’un conteur. « Avec l’arri-
vée du livre, les gens ont conquis
une liberté sans précédent. D’un
seul coup, ils pouvaient être seuls
avec un texte et leurs propres pen-
sées, une liberté sans précédent
qui a amené des bouleversements
politiques profonds. »

Avec un livre, on fait ce qu’on
veut, fait-il remarquer. On saute
des pages, on en relit certaines, 
on commence par la fin, on lit en 
diagonale. Pourquoi en irait-il dif-
féremment avec un film ? Alors 
qu’il déclare adorer le cinéma, Jeff
Guo dit refuser le diktat des réali-
sateurs, et être un « consomma-
teur passif ». Aujourd’hui, il avoue
même préférer attendre la sortie 
d’un film en DVD plutôt que d’al-
ler le voir en salle. Et sa vitesse ha-
bituelle de défilement est passée 
de 1,5 à 2 fois…

Samuel Bischoff, analyste en
veille stratégique devenu respon-
sable des relations publiques de 
la Guilde canadienne des 
réalisateurs, fait part de son in-
quiétude : « L’émancipation crois-
sante des spectateurs à l’égard des 
contenus pose une question im-
portante pour les industries créati-
ves : que devrions-nous privilégier
entre l’intention de l’artiste et la
préférence du consommateur ? »

La famille cinéma crie donc cas-
se-cou à qui veut l’entendre. A 
l’instar de Guy Lecorne, monteur 
français (pour Claire Denis,
Bruno Dumont, Guillaume
Nicloux…), qui vient de terminer 
pour Netflix les deux premiers 
épisodes de la série sur le jazz, The
Eddy, signée Damien Chazelle. 
C’est un sacrilège sans doute,
mais pas inenvisageable.

Comme ce dernier le rappelle,
le cinéma muet tournait à dix-
huit images par seconde, le par-
lant a basculé à vingt-quatre. Et 
c’est parce qu’on les regardait à 
cette vitesse, autrefois, que les 
héros du muet avaient l’air de
courir lorsqu’ils marchaient. On
n’a jamais entendu un enfant 
s’en plaindre. p

laurent carpentier

Castorf a été 
le premier à 

utiliser la vidéo
de manière 

aussi brillante 
sur le plan 

dramaturgique

Hyperactif 
Cunningham ? 

Jamais en reste
d’apprendre 

et de découvrir

Le	Monde	–	5	décembre	2019		
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