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Culture & Savoirs

ENFANT DE LA MOVIDA,
LA RIBOT VIT

D’A,//(856 COMME
ELLE BOUGE, EN

e9,7A17 /’,1(57,(.

E
xtravagante, excentrique, cérébrale et rigou-
reuse, la Ribot (57 ans), chorégraphe madrilène
qui vit à Genève depuis 2004, croise les genres
(performance, vidéo, installation en direct)
avec brio. Le Festival G’DutRPQH propose un

portrait G’HOOH. De son vrai nom Maria José Ribot, elle
présente six productions, ainsi Tu’uQH création intitulée
Please Please Please, avec Mathilde Monnier et le
metteur en scène portugais Tiago Rodrigues.
La pièceseramontrée demain soir à O’(VSDFH
1789, à Saint-Ouen, puis au Centre Pom-
pidou (du 17au 20 octobre). On sesouvient
Tu’DvHF Mathilde Monnier, déjà, la Ribot
créait Gustavia en 2009, Rù, dans le genre
burlesque, juchées sur de hauts talons, les
cuisses nues, elles semblaient G’DQtLTuHV
ᚏgures de la déploration au chevet de la
dansecontemporaine, faisant mine de pleu-
rer, au point que le public, à la longue, sepayait
un fou rire général. Si la Ribot vient de la danse
classique (pratiquée àMadrid dès O’âJH de 13 ans), elle a
depuis beau temps jeté par-dessus les moulins le carcan
académique. 1’D-t-HOOH pas quitté son pays natal à la ᚏn
des années 1990, car elle y voyait stagner la danse ?

/’H[SRVLtLRQ « Sevende » propose 1000 entrées
sur son travail, enrichies de ses cahiers G’DUtLVtH
Performeuse plasticienne, elle est O’uQH des premières à
avoir bravé les attendus scéniques en investissant musées
et galeries G’DUt. Elle torpille lesfrontières, occupe O’HVSDFH,
désaliène le regard, renverse les normes. Elle prend, par
exemple, un malin plaisir à mettre sur un pied G’pJDOLtp

les éléments du décor, O’DFtLRQ et le corps du danseur.
Quand elle ᚏ lme, F’HVt moins le danseur que le mouvement
lui-même Tu’HOOH ausculte. Elle pointe ainsi O’HQvHORSSH
de chair instrumentalisée, au SURᚏ t G’uQH caméra animée
de mouvements et G’LQtHQtLRQV. Emblématiques de son
JRût de la subversion sont sesPiècesdistinguées, déclinées
depuis le début des années 1990. Il V’DJLt de brèves per-

formances (numérotées et à vendre !) comme des
tableaux vivants Rù elle peut mettre son corps

à nu au plus près desspectateurs. Panoramix
(durée trois heures), programmé en sep-
tembre, a rebattu les cartes de 34 G’HQtUH
elles, conçues entre 1993 et 2003, tandis
Tu’ Another Distinguée (du 13 au 16 no-
vembre, au Centquatre) embrasse les huit
pièces constitutives de la cinquième série.
/’H[SRVLtLRQ « Sevende » (la « Partie II » a
lieu au Centre national de la danse [CND],

à Pantin, MuVTu’Du 16 novembre) propose
1000 entrées sur son travail, enrichies de sescahiers

G’DUtLVtH, montrés pour la première fois.
Les LQᚐ uences de la Ribot voyagent de Pina Bausch à
Jérôme Bel en passant par Loïe Fuller, la photographe
Cindy Sherman ou la romancière Virginie Despentes, sans
oublier Goya « pour le noir » et Miro « pour le bleu ». Elle
exprime sa colère contre O’HQIHU de Guantanamo dans
Laughing Hole (F’ptDLt le 5 octobre) et sort des sentiers
battus face au handicap dans Happy Island (du 7 au 9 no-
vembre au CND).

MURIEL STEINMETZ

(1) Renseignements au 01 53 45 17 00.

Le Festival G’DutRPQH propose un portrait de la chorégraphe madrilène, avec six
productions revisitées et une création, toutes des pièces hors des sentiers battus.

La Ribot torpille
les frontières de la danse

SPECTACLE VIVANT

-h�)VNBOJUÏ�
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CULTURE

DANSE

L e chorégraphe, mort il y a
dix ans, en aurait eu 100 cette année.
Après Montpellier Danse, qui a magnifi-
quement célébré cet anniversaire en
juin dernier, le Festival d’automne à
Paris dédie une bonne part de sa pro-
grammation au pape de la modern dan-
ce, soit une dizaine d’événements et
autant de compagnies. Merce Cunnin-
gham, encore lui ! Ceux qu’il assomme
s’arrachent les cheveux. En aura-t-on
jamais fini avec ces plateaux remplis de
danseurs qui sautillent sur une gestuelle
inorganique et des borborygmes musi-
caux signés John Cageou David Tudor ?

« La première fois que j’ai vu un spec-
tacle de Cunningham, je n’ai rien com-
pris. En tant que spectateur, à quoi pou-
vais-je bien m’accrocher ? Ni à la
musique, ni à une couleur, ni à l’histoire ;
il n’y avait rien à suivre, juste à regarder

ARIANEBAVELIER
@arianebavelier

ce qui se passait devant moi. Pourquoi
étais-je là et pourquoi étais-je intéressé
par ce qui se déroulait sous mes yeux ?
J’ai été énormément intrigué par cette
question » , se souvient le chorégraphe
Thomas Caley, qui, après cette expé-
rience, a tout de même dansé sept ans
chez Cunningham.

Ludion plein d’esprit, Cunningham
s’est retrouvé statufié en grand com-
mandeur de la danse contemporaine à
son corps défendant. Cela s’est fait in-
sensiblement. Outre-Atlantique, de son
vivant, personne ne prisait son art plus
que cela. « Quand le New York City
Ballet a voulu, par curiosité, inscrire une
de ses œuvres, Summerspace , à son ré-
pertoire, ils ont proposé de le danser sur
pointes » , rappelle en riant Brigitte
Lefèvre, naguère directrice du Ballet de
l’Opéra de Paris, qui a dansé Cunnin-
gham dans les années 1970 pour le
Théâtre du Silence.

Si Merce est devenu une star, c’est
uniquement en France, et un peu en
Europe, grâce au travail de fourmi de
Bénédicte Pesle (1927-2018), son agent.

Le Figaro
19.09.2019

https://twitter.com/@arianebavelier


Elle est employée dans une galerie lors-
qu’elle découvre le travail du chorégra-
phe. Elle passera sa vie entière à pro-
mouvoir son œuvre. Dans les années
1950, elle démarche les espacesles plus
improbables - cours de récréation, sal-
les paroissiales - pour que Cunningham
y fasse ses events. John Cage signe la
musique et, de 1954 à 1964, Robert
Rauschenberg joue les directeurs artis-
tiques, créant costumes et décors à par-
tir d’objets de rebut traînant sur place,
se chargeant des éclairages et de la régie
spectacle de ballets majeurs. D’autres
artistes collaboreront à sa suite,
Warhol, Pollock ou Jasper Johns. Juste
ce qu’il faut pour asseoir la légende.
Quand Cunningham et Cage, qui for-
ment un couple, rentrent aux États-
Unis, ils vont cueillir des champignons
avec Marcel Duchamp…

Une vision radicale
« Pour moi, Cunningham, c’est le Marcel
Duchamp de la danse. Il a mis le curseur
si haut, avec une conception si avant-
gardiste de l’idée qu’on avait de l’art, que
la plupart des artistes essaient encore de
combler ce vide » , dit Angelin Preljocaj.
Comme la plupart des chorégraphes
français, il fait le voyage àNew York à la
fin desannées 1970.« À Beaubourg, une
série de performances et d’ events de
Cunningham m’avait sidéré : lesdanseurs
étaient complètement aiguisés, investis
et, malgré cela, une sorte d’absence as-
sez bouleversante apportait du mystère.
C’est que Merce composait descombinai-
sons techniques tellement complexes à
réaliser que le danseur ne seposait pas la
question d’une interprétation belle ou
élégante. Il pouvait s’estimer heureux s’il
finissait par réaliser cette suite d’enchaî-
nements. Il n’était paspossible de mettre
de l’ego, du romantisme ou de la narra-
tion là-dedans. » D’ailleurs, avec ce sens
de la formule qui a contribué à sagloire,
Merce Cunningham l’énonce : « Motion
is emotion. » Le chorégraphe américain
n’est jamais à court de principes révo-
lutionnaires.

Compositions complexes
À la narration, à l’accord du mouve-
ment avec la musique il substitue les

lois du hasard et de l’aléatoire, qui
ouvrent, dit-il, le champ des possibles
au-delà de ce que l’intelligence humai-
ne peut concevoir. L’enchaînement des
mouvements ou des phrases chorégra-
phiques est joué aux dés, quand il n’est
pas inspiré des gestuelles saisies dans la
nature. La danse n’est qu’une affaire de
temps - de rythme - et d’espace, grand
bain que les mouvements cisèlent, ré-
trécissent et dilatent : « Il m’a fait com-
prendre que l’espace entre les corps est
parfois plus intéressant à regarder que
les mouvements des corps eux-mêmes » ,
raconte Preljocaj. C’est une vision si ra-
dicale que l’entrée de Cunningham au
Ballet de l’Opéra de Paris, où il crée Un
jour ou deux en 1973, tourne au scandale
avec grève des musiciens et des dan-
seurs. « Il disait prendre les jambes de la
danse classique et le travail multidirec-
tionnel du torse appris chez Martha Gra-
ham, afin de montrer que le centre est
partout , se souvient Brigitte Lefèvre.
Terrifiée, une danseuse passait sesrépé-
titions en cinquième position arguant
qu’elle risquait à ce train-là de perdre
sonen-dehors !»

Il faut dire que la gestuelle, commen-
tée et détaillée par le danseur Cédric
Andrieux dans le spectacle éponyme de
Jérôme Bel, d’une drôlerie ravageuse,
est un véritable casse-tête. Chaque ma-
tin avant l’arrivée des élèves au studio,
Merce Cunningham invente des combi-
naisons de mouvements qu’il transmet
aux danseurs. Il n’aime rien tant que
créer descompositions membres, buste
et tête qui poussent le danseur au bord
du déséquilibre, risque aggravé encore
par un rythme très rapide lors de l’exé-
cution. Vers 75 ans, lorsque son corps
est trop usé, Merce s’empare du logiciel
Lifeforms et la gestuelle se complique
davantage : « Il cherchait une chorégra-
phie pour les bras, une autre pour le tor-
se, les jambes et les fesses, et assemblait
tout ensemble sur le logiciel, à charge
pour les danseurs d’essayer de réaliser le
mouvement. À part cela, on se sentait
très autonomes et libres car le chorégra-
phe nous laissait nous emparer des mou-
vements et n’imposait rien », se souvient
Thomas Caley, aujourd’hui coordina-
teur de recherche et assistant chorégra



phe du CCN–Ballet de Lorraine.
Que reste-t-il de tout cela ? Le public

ne tempête plus. On va voir Cunnin-
gham comme on va voir les classiques.
Les danseurs sont parfois aussi bons que
ceux qui avaient signé les créations ori-
ginales. On guette quelque chose de
joyeux, de ludique, un battement d’ailes
d’oiseau, la chute d’une feuille. L’en-
nui ? Il guette, mais pas plus que dans un
roman, dans un film ou un opéra. L’art a
ses tunnels, dont les échappées belles
paraissent miraculeuses. « C’est un cho-
régraphe de la vie, où il y a de bons mo-
ments et de fichus quarts d’heure » , ré-
sume Brigitte Lefèvre.
Centre national de la danse à Pantin (93),
les 28 et 29 septembre, à l’Espace Cardin
(Paris VIIIe), les 5 et 6 octobre, au Théâtre
de Chaillot (Paris XVIe), du 12 au 16 octobre,
puis du 22 au 26 octobre, au Théâtre du
Châtelet (Paris Ier), du 14 au 20 novembre…

Summerspace, une création
de Merce Cunningham, reprise
lors duFestival deMontpellier
en juin dernier.
LAURENT PHILIPPE/DIVERGENCE-
IMAGES.COM



De la Tate Modem de Londres aux festivals underground
de Berlin, la performeuse espagnoleprésente depuis 1993
ses«piècesdistinguées»,œuvres vivantes qu’elle a parfois
mises en vente. Le Festival d ’automne à Paris lui consacre

un programme d ’exposition et de spectacles.
Par
ÈVE BEAUVALLET

Q
uelque chose de curieux
relie le musée madrilène
Reina Sofia à l ’informaticien
suisse SergeRochat ou au chorégr

phe français Jérôme Bel (lire ci-con
tre). Ils sont tous propriétaires d ’une
œuvre d ’art contemporain qu ’ils
n ’auront aucun mal à stocker, mais
peineront sûrement à revendre sur
le marché et ne pourront plus con
templer dans trente ans. Achetée en
viron 1000 dollars (905 euros), leur
œuvre est immatérielle, dure entre
une et sept minutes, voyage du Bré
sil à l ’Afrique du Sud, et prend tou
jours l ’allure d ’une grande femme
rousse androgyne, qui tient à la fois
de Buster Keaton, pour la présence
tragique et drolatique, et d ’une reine
almodôvarienne, pour la voix rau
que et carnavalesque. A tous, par
contrat, l ’artiste espagnole installée
à Genève Maria Ribot, dite «La Ri
bot», a vendu une petite part d ’elle-
même entre 1993 et 2003. Une très
courte performance numérotée, vi
gnette corrosive qu ’elle interprète
souvent nue dans les musées au mi
lieu des spectateurs et qui, collée à
toutes les autres, forme une série

guées».Chacun descollectionneurs
seraprochainement invité à(re)voir
son œuvre à Parisou Pantin (Seinte-
Saint-Denis), dans le cadre du grand
portrait que lui consacreaujourd ’hui
le Festival d ’automne à Paris.

a

Lorsqu ’elle avait 30 ans, La Ribot a
décidé qu ’elle créerait 100 «pièces

distinguées». Elle a désormais
57ans, en acréé 53, et voudrait rete
nir les chiffres, et avec eux le temps,
en en créant une numérotée 53A,
une 53B, pour être bien sûre de ne
jamais achever le projet. En même
temps, après l ’avoir baladé de la
Tate Modem de Londres aux festi
vals underground de Berlin pen
dant des années, elle est fatiguée de
le jouer. Peut-être qu ’après cet
automne, elle mettra un terme à
cette entreprise. Histoire de se
consacrer par exemple à son pre
mier long métrage, elle qui raffole
de cinéma: elle a créé tout un projet
sur les figurants de Spartacus et cite
volontiers Peter Sellers et les grands
burlesques anglo-saxons.

FARCES ACIDES
La der des ders, donc. Mais La Ribot
sait changer d ’avis. Par exemple,
quand elle nous a retrouvés en
terrasse à Paris, un soir, elle a com
mencé par dire: «Je suis trop fa

m’effondre.» A la troisième, elle était
tout à fait fringante. Au cours de la
soirée, son français àtrès fort accent
espagnol s’est mixé à de l ’anglais
(elle a longtemps vécu à Londres) et
àune foultitude de mots non réper
toriés, hybrides entre les trois
langues -un free-jazz linguistique
dont elle rit en nous tapotant le
bras.«Et vous avez remarqué le
nombre de mots qui sontféminins en
espagnol et masculins enfrançais, et
inversement ?Du coup, je confonds
tout letemps lesgenres,je m ’en fous!»
Elle a quelques raisons d ’être fati

guée : à peine revenue de Lausanne
où elle vient de créer une pièce un
peu obscure avec sa copine Ma
thilde Monnier et le dramaturge
Tiago Rodrigues, elle enchaîne le
lendemain avec le montage de son
exposition au centre Pompidou,
pour laquelle elle a dû trier ses
40 carnets de travail accumulés de
puis 1982, où s’entrechoquent cita
tions, to do lists, recettes de cuisine.
Elle présentera également cette
performance qu ’on aime particu
lièrement, LaughingHole (2006) :
quatre femmes courent, dérapent
et se vautrent sur un sol jonché de
pancartes en carton en s’esclaffant
comme des gosses en cour de récré

Libération  
13.09.2019



alors qu ’elles brandissent des
messages atroces sur Gaza ou
Guantânamo -une performance de
six heures au cours de laquelle on
peut entrer et sortir comme dans
une expo. D ’autre part, elle doit
donc préparer la reprise de ses
«pièces distinguées», farces acides
divisées en deux compiles: notre
préférence va vers les pièces desdé
buts regroupées dans l ’anthologie
Panoramix, qui sont jouées seule,
nue, avec des outils rudimen
taires et domestiques (carton,
chaise, scotch, etc.)
Le projet des «distinguées», ra-
conte-t-elle, date d ’une époque où
les performeurs et chorégraphes
n ’étaient pas autant convoités par
les musées. En cela, elle est pion
nière. C’était le mitan desannées 90
étonné débattait pas vraiment de
la valeur et de la circulation de
ces œuvres vivantes, ces «perfor

mances» qui posent pas mal de
colles au marché de l’art aujourd ’hui
-c ’était encore l ’objet de la foire
bruxelloise A Performance Affair, le
week-end dernier. Bien sûr, rappel-
le-t-elle, il y avait eu Yves Klein
avant, qui, en 1962,avait vendu une
Zone de sensibilité picturale imma
térielle à Dino Buzzati. Une vente de
«rien», avec un reçu qui spécifiait:
«Cettezone transférable ne peut être
cédée par son propriétaire qu ’au
double desa valeur d ’achat initiale.»
Bien sûr, d ’autres ont poussé la logi
que plus loin qu ’elle, pliant le mar
ché à leurs pratiques, comme la star
du genre, Tino Sehgal, «un ami
d ’ami» de La Ribot, qui vend par
contrat oral et monnaie en liquide
à plusieurs milliers de dollars ses
performances dont il ne veut archi
ver aucune trace.

PIED DE NEZ
La «vente» de La Ribot demeure,
comme elle le dit elle-même,
«essentiellement sémantique et poé
tique». Le contrat stipule que l ’ar
tiste doit inviter le propriétaire cha
que fois que sa «pièce distinguée»
est présentée quelque part dans le
monde. Ce dernier ne peut exiger
la présentation de saperformance,
mais il peut la revendre - ce qui
n ’est encore jamais arrivé. Le
contrat passé entre La Ribot et les
acquéreurs des pièces fut chaque
fois oral, sauf celui conclu avec le

été: Soledad Lorenzo, l ’ancienne
galeriste de l’artiste et propriétaire
de la pièce distinguée n°33, Es li-

quid, a légué toute sa collection à
l ’institution. Le pied de nez au mar
ché n ’est pas juste anecdotique. Ce
mode deproduction malicieux-par
vente ou préachat de chacune des
vignettes, donc - parle au fond de la
même chose que les œuvres. De la
propriété, du corps-outil, du corps-
objet, un matériau sécable, à plier,
déplier, monter, démonter, empa
queter, affréter.

Exemple emblématique, la pièce
n°14: La Ribot, nue, accroche à son
cou une pancarte en carton stipu
lant «sevende» («à vendre»), enfile
une chaise pliable qu ’elle ouvre et
ferme de plus en plus vite sur son
bassin et devient peu àpeu devant
nous une prostituée en train de se
faire baiser passivement contre un
mur. «C’estd ’autant plus intéressant
que l ’objet, la chaise, désigne un

homme et non unefemme. Cest’ cette
pièce quej ’aurais voulu offrira ma
femme mais malheureusement je
n ’ai pas pu la rachètera sonproprié
taire, raconte Serge Rochat, heu
reux acquéreur d ’une autre pièce
distinguée, la n°17 (lire ci-contre).
Dans une autre, Pa amb tomàquet,
évocation des rituels préliminaires
à l’acte érotique, La Ribot émiette et
frotte sur son corps une gousse d ’ail,

puis des tomates avant de verser un
filet d ’huile d ’olive.
Donc oui, elle comprend pourquoi
certains médias la présentent par
fois comme «la mère de l ’art fémi
niste». Même si elle est plutôt fille
ou cousine - de l’Autrichienne Valie
Export, par exemple-, même si son
travail est moins doloriste que les
pionnières du body-art, et même si
elle-même ne croit pas trop à cette

notion d ’«art féministe». «Atten
tion, je suis féministe, mais je ne
pense pas tout le temps mon art
de façon aussi genre.» Reste qu ’à
l ’ heure du marché de l ’ art
post-#MeToo, on ne serait pas
étonné de voir gonfler la liste des
prétendants. Les dernières «distin
guées» ne sont pas à vendre, mais
les premières n ’ont pas toutes un
propriétaire. ♦

PANORAMIX du 14au
22septembre et l’expo SEVENDE
(PART.I) du 14au23 septembre
aucentre Pompidou, 75005.
LAUGHINGHOLE le 5 octobre et
l’exposition SEVENDE(PARTII)
du 5 octobre au 16novembre
auCentre national de la Danse,
Pantin (93). A signaler : le reste
du programme LaRibot sur le site
du Festivald ’automne à Paris.



Maria Ribot tient à la fois de Buster Keaton,
pour la présence tragique et drolatique,

et d ’une reine almodôvarienne,
pour la voix rauque et carnavalesque.

PHOTO PABLO ZAMORA
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/’DUtLVtH, qui a savamment dissocié la danse et la musique avec la complicité du compositeur John Cage,
est à O’hRQQHuU au Festival G’DutRPQH. Marie Collin, codirectrice artistique, nous en parle avec ferveur.

Hommage à Merce Cunningham,
qui aurait 100 ans

DANSE

L
e grand danseur et choré-
graphe américain Merce Cun-
ningham aurait eu 100 ans
cette année. Le Festival G’Du-
tomne lui rend hommage.
Marie Collin, codirectrice
artistique de la manifestation

depuis 1982, a bien connu Cunningham.

Vous O’DvHz souvent UHQFRQtUp«
MARIE COLLIN Michel Guy (créateur du Fes-
tival G’DutRPQH en 1972– NDLR) P’D appris
à voir et entendre Cunningham, dont les
créations nécessitent G’pFRutHU notamment
les musiques de John Cage. Il P’D initiée à
leur lyrisme conceptuel. -’DL vu Cunnin-
gham créer et danser puis ne faire Tu’DS-
paraître dans ses pièces bouleversantes,
ne plus apparaître du tout et rester en
coulisses sur son fauteuil roulant. Un être
G’HxFHStLRQ, 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 O’RQ doit son « in-
vention » en France ?
MARIE COLLIN Pas tout à fait. Merce était
déjà venu en 1966, à O’LQvLtDtLRQ du Théâtre
de O’(Vt parisien (TEP). Deux danseurs,
Françoise et Dominique Dupuy, ont été au
tout début G’uQ bouche-à-oreille intrigué.
/’HQVHPEOH était soutenu par Bénédicte
Pesle (1927-2018). Ce programme lui est
dédié. Sans elle, Michel Q’DuUDLt pas connu
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Cunningham. Dans les années 1960, jeune
étudiante protestante française, elle résidait
à Boston. À O’uQLYeUVLWp, 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 G’DUWLVWeV majeurs de son
temps dans tous les domaines. Il a révolu-
tionné le mouvement en travaillant sur ses
logiciels et en inventant des gestes Tu’RQ
pensait impossibles. Tout était dirigé mais
– les danseurs le disent – il laissait une
sorte de liberté, G’LQWeQVLWp et donc G’LQ-
terprétation dans ses enchaînements de
torsions très complexes, tels ces mouve-
ments des bras contraires à ce que O’RQ
attendait par rapport aux MDPEeV…

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 V’eQ inspire DuMRuUG’KuL 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 G’DuWRPQe ?
MARIE COLLIN Il y aura des pièces de O’eQ-
semble de sa vie, dans la mesure du possible
et de la disponibilité des répertoires. Ce
Q’eVW pas évident. Ce très grand choré-
graphe est très peu dansé. Jepense à Four
Walls (1941), première collaboration de
Cage et de Cunningham. La partition mu-
sicale de Cage existe, mais il Q’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 allant de 1958
MuVTu’j sa mort. Grâce à Yorgos Loukos,
on verra Scenario, 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 PDJQLᚏTXH�
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 G’DPDWeuUV 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 F’pWDLW G’uQ 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. dD risque
G’rWUe assez marrant !

ENTRETIEN 5eA/,6e PAR

MURIEL STEINMETZ

Festival G’DuWRPQe à Paris,
du 10 septembre au 31 décembre. Rens.:
01 5345 1717 (festival-automne.com).
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Marcelo Evelin -
A Invençâo
da maldade
Jusqu'au 18 oct., 20h (du mer.
au ven.), Centre national de

la danse, 1, rue Victor-Hugo,
93 Pantin, 0153 451717,

festival-automne.com . (10-156).
T Avec A Invençâo da
maldade («L ’Invention
de la méchanceté »), le
chorégraphe Marcelo Evelin

rassemble sept danseurs
totalement nus autour
de cinq bûchers. Le groupe
danse et se jette dans des
rafales de mouvements
proches d ’une transe autour
de ces feux de camp. Proche
d ’une invocation tribale,

cette performance invite
le public à partager l ’espace
scénique. Pour ce nouvel
opus, l ’artiste brésilien

a plongé dans ce qu ’ il
nomme «lesabîmes
de la méchanceté».

Télérama Sortir
16.10.2019
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Le corps libéré

=- 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 estival -

automne.com

LeFestivald'automneconsacreun«Portraitgrandformat»,
richedenombreuxévénements,à l’AméricainMerceCunningham,
quia radicalementrenouvelél’artchorégraphique.

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,

DANSE

il fait la rencontre déterminante
du très anticonformiste musi
cien et plasticien John Cage,
autre figure majeure de l ’avant-
garde du XX esiècle. 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 selivrer à une déconstruction
radicale de la pratique chorégra
phique, notamment en introdui
sant unepart essentielled ’aléatoire
dans le processus de création. En
outre, qu ’ il travaille avec Cage ou
d ’autres compositeurs, il dissocie
danseet musique, lesdeux sedéve
loppant séparément sansque 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 laissepar ailleurs toute latitude
au regard du spectateur,lui offrant
ainsi une forme de liberté - dont
il faut apprendre àuser.

«Aujourd ’hui je vois Merce
Cunningham comme le choré
graphe moderne le plus impor
tant, mais çan ’a pas étéd ’emblée
une évidence pour moi, déclare

Yorgos Loukos, directeur artis
tique du Ballet de l ’Opéra de
Lyon, qui compte cinq pièces de
Cunningham àson répertoire (2).
Les premières pièces que j ’ai pu
voir de lui, lorsque j ’étais encore
unjeune 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 seprésentaient
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 lesplus aventureuses,
lechorégraphe américain y fonde
en 1953 la Merce Cunningham
Dance Company. À 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
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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

g 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.

«Je 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 tr avail, en particulierson com
pagnon et plus proche collabora
teur, John Cage, ou les peintres,
notammentJasper 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. » •

(1) Cité dans La Danse du XXesiècle,
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/



MLemagazine duMonde— 14 septembre 2019

La chaise pliante en bois est
l’accessoire fétiche de la dan-
seuse et chorégraphe Maria
Ribot. Dans sa performance
marathonienne Panoramix,
cet objet tout à fait ordinaire
devient son partenaire. Nue,
à l’exception d’un carton
accroché autour du cou sur
lequel est écrit «For sale»,
elle se glisse à l’intérieur de
la chaise et commence à la
mouvoir frénétiquement, le
regard lointain et froid. Les
claquements et grincements

du meuble suggèrent un coït mécanique qui
laisse la performeuse effondrée au sol, une
fois sa mission accomplie. Parallèlement, sous
l’influence de Pina Bausch, dont la chaise est
un accessoire emblématique de son travail,
la performeuse espagnole a aussi conçu
l’installation Walk the Chair (2010), entrée
dans la collection du Centre Pompidou.
Un amas de chaises pliantes sur lesquelles
sont écrites des citations de personnalités,
de la danseuse Isadora Duncan au
philosophe Ludwig Wittgenstein, est posé
en vrac. À charge pour les spectateurs de
les manipuler pour lire les phrases.
Panoramix, de Maria Ribot, Festival d’Automne, du 14 au 22 septembre. www.centrepompidou.fr Exposition «Se Vende », du 14 au
23 septembre, au Centre Pompidou, puis du 5 octobre au 16 novembre, au Centre national de la danse à Pantin. www.cnd.fr

Le sens du détail.

Ébats de siège.
Par Rosita Boisseau
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Rentrée scènes

Figure de la danse depuis les années 1990, la chorégraphe espagnole
LA RIBOT se joue des frontières géographiques et esthétiques. Une oeuvre

qui est l'un des grands rendejz-vous de cette RENTREE SCENES.

texte Philippe Noisette

LES GRANDESZ

TRAVERSEES
LA LISTE DES PROPRIÉTAIRES D'UNE
DES “ PIÈCES DISTINGUÉES ” CRÉÉES

PAR MARIA LA RIBOT DEPUIS 1993
ressembleà une distribution idéale. On y
retrouve les noms deMathilde Monnier
et JérômeBel, la chorégraphe et la
compagnie espagnolesOlga Mesa et Mal
Pelo, le performeur Franko B, des galeries
d ’art, et même, plus surprenant, Daikin
Air Conditioners (Madrid) . Ces Piezas
distinguidassont dèslors activées
par La Ribot elle-même. Son corps estson
œuvre.Elle peut setransformer en femme-
sandwich - littéralement -, se couvrir
d ’une pancarte “Se vende” (“ à vendre”)
ou, nue sur une chaise p̂liée en deux, se
laisser aller aux sanglots.Peu à peu, ces
pièces distinguées ont fait œuvre :après
Piezasdistinguidas,il y aura en 1997 Aîus
distinguidas,puis Still Distinguished(2000).

Jusqu’à ce Panoramix,représentation
de trois heures, compendium des trente-
quatre premières piècesdistinguées
attenduesau Festival d ’Automne. ‘Je ne
savaispasoùj ’allais encommençantles
Piècesdistinguées.Mais ceprojeta toujours
étédansma tête.J ’avaisjuste besoinde temps
pour leréaliser.Leplus étonnantpour moi,

c’estquepar rapportà d ’autresprojets,je sais
avecclartécequeje veuxfaire dechaque
Pièce” , déclare Maria. Investissant des
muséescomme desthéâtres,s’amusant de
la position du mécène, elley parle d ’une
femme vivante, de sexualité.

Le dernier volet en date,Another
Distinguée,est superbed ’engagement.
La Ribot n ’y est plus seule,partageant la
scèneavec le chorégraphesud-africain
Thami Manekleha et son vieux complice,
Juan Lorente, acteur chez Rodrigo Garcia.
Gravitant autour d ’une mystérieuse
sculpture noire, la triplette actionne huit
nouvelles Piècesdistinguées.Le plus
souvent rampant à terre, lessolistesse
défont de leur peau de scènepour s’offrir
au regard de l ’autre. Dans une scène
saisissante,les corps deviennent décor
d ’une toile vivante. Renouvelant enpartie
son gesteinitial, l ’artiste démontre la force
d ’un propos unique.

Après desétudes endanse classique
à Madrid, Maria Ribot - devenue
La Ribot - va naviguer entrethéâtre et
danse,deCologne à Parisen passantpar
New York. A la fin desannées1980,elle
crée un collectif avecBlanca Calvo,

BocanadaDanza. Mais c’est en solitaire
avecSocorro! Gloria! (strip-tease)qu ’ elle
amorce leprocessus qui va mener aux
Piècesdistinguées.Cesmorceaux de choix
seront vus par beaucoup comme un pied
de nez à la danse contemporaine
institutionnelle. Bien avant que l’on ne
parle - àtort - de “ non danse”, Maria
Ribot définit d ’autres contours, flous, àla
représentation. Le public, souvent assis
autour d ’elle, devient partie prenante
d ’un rituel chorégraphique.

Un projet sans limite ?La Ribot
envisaged ’aller jusqu’au numéro 10Û.
‘J ’ensuisà 53.Je nefinirai peut-êtrejamais
leprojet. Il y a desjours oùje n ’ai pas
envied’arrivér à lafin et oùj ’aimerais
imaginerunePièce 53A, une53 B. Voireen
faire dix d’uncoup” , s’amuselaperformeuse.
Entre-temps, La Ribot s’est réaliséeavec
despiècesd ’une autre ampleur comme
LaughingHole, où elletentait de se
confronter au réel - celui desannées
Bush ou de Guantanamo - ou Gustavia,
fantaisie débridée en dialogue avec
Mathilde Monnier.

A l’heure d ’un mouvement comme
#MeToo ou de la grève pour le climat, —>

Les Inrockuptibles 
11.09.2019

https://twitter.com/search?q=%23MeToo&src=hash




Rentrée Scènes La Ril^£8fc

on ne peut s’empêcher de voir dans son
art féministe un manifeste. ‘Je ne crois pas
pouvoir dire que l’actualité sereflète dans
mon travail. J ’essaieplutôt de la reconvertir
en poésie.Ce qui ne veut pas dire queje ne
suis pas interpelléepar la.causeféministe ou
environnementale. La rage,c’est important.
Le besoin de modifier lepoint de vue aussi.
On ne va pas changer le monde, mais l’art
peut changer lafaçon de réfléchir, d’être les
uns avec les autres.Lorsqueje metsen scène
quatre trisomiquesenplein désir,c ’estpolitique. ’

La Ribot fait ici référence à Happy
Island, tout juste mis en scène
avec la compagnie de danse inclusive
Dançando com a Diferença. Cette
troupe basée à Madère au Portugal
a convié Maria La Ribot à collaborer sur
ses terres. Le plus beau dans Happy Island
est que la signature La Ribot reste
entière. On retrouve sur le plateau énergie
et concentration tout autant qu ’une
sensualité explosive. Sur une bande-son
électronique, ces interprètes laissent libre
cours à une fantaisie dont l ’acmé serait
une sorte de bacchanale filmée par Raquel
Freire dans la forêt de Funchal.

Henrique Amoedo, responsable de
cette compagnie, résume la situation :
“La Ribot mettait lefeu pendant une semaine
et nous avions un moispour l ’éteindre avant
la prochaine sessionde répétitions! ” Cette
façon d ’aborder l’intime, surtout dès lors
que l’on réunit des personnes en situation
de handicap, n ’est pas sans rappeler le

travail de Sidi Larbi Cherkaoui ou Jérôme
Bel. La Ribot, simplement, en fait
une célébration des sens, foutraque
et libre. Le résultat, découvert au festival
Latitudes contemporaines au printemps
dernier, est renversant.

“Je n ’imagine jamais queje nepuissepas
être moi ” , ponctue l’ Espagnole. Avec le
Portrait proposé par le Festival d ’Automne
à Paris, La Ribot va également donner
la possibilité aux visiteurs de se plonger
dans ses carnets de travail avec l ’exposition
Se vende. Elle ne sait si les gens vont
apprécier ces lignes, ces dessins
- “En espagnol.Il y a mêmedeslistes et des
recettes!” C ’est un peu Maria de l ’intérieur.

Enfin, elle reprendra langue avec
Mathilde Monnier le temps d’un spectacle
encore en gestation. PleasePleasePleaseest
aussi une affaire de pensée en commun.
“J ’ai entendu Tiago Rodrigues à la radio, et

je me suis dit quec ’était lui dont nous avions
besoin!’ Le duo devenu trio avec le metteur
en scène portugais va s ’autoriser le pas
de côté, le verbe haut. Il s ’agira de
questionner la norme dans un monde,

“ On ne va pas changer
le monde, mais l’art

peut changer la façon
de réfléchir, d ’être

les uns avec les autres ”
MARIA LA RIBOT

y compris peut-être celui des écoles d ’art,
où elle tend presque à devenir la règle.

Maria, après s'être installée à Londres,
a accosté en Suisse mais a gardé quelque
chose de cet esprit nomade. Son travail
sur les limites de l ’art, ou plutôt l ’absence
de limites, porte en lui les Laces de
ces déplacements continuels. La Ribot
dit souvent que la scène est une énergie,
une concentration qui doit expliquer.
“Ce ne sont pas lesfrontières, mais
la transversalité qui m ’importe. Eidée
de traverser encoreet toujours. ”

Le plus dur serait alors de définir ce
que La Ribot est : danseuse, plasticienne,
vidéaste. Un peu tout cela, mais surtout
plus que cela. Une émission sur Arte
présentait La Ribot comme la “mère
de l ’art féministe ” . Elle en rit encore.
‘Je suis mère,je suis artiste,je suisféministe. ”
Les artistes l’intéressent lorsqu ’ils
dépassent leur art. “Loïe Fuller a changé
la scène,pas la danse. Tout était important
pour elle, de l’abstraction à la lumière;
le corps était plus qu’un instrument! ’

Dans son panthéon personnel, La Ribot
place Cindy Sherman, Pina Bausch,
Maguy Main, Lars von Trier, “enfin moins
maintenant ” . Surtout, elle est “amoureuse
de Buster Keaton. Il était au centre d ’un
monde bienplus large que le cinéma! ’
La Ribot admire ces bricoleurs de génie.
‘Jean-Luc Godard aussifait deschosesde
sesmains, commeBuster. ” Et de conclure :
‘J ’ai besoinde l ’échellehumaine! ’ Ce
Portrait La Ribot sera définitivement hors
format. On s ’en réjouit d’avance. *

Portrait La Ribot au Festival d ’Automne
Panoramix conception, mise en scène,
chorégraphie et interprétation La Ribot, du
IL au 22 septembre, Centre Pompidou, Paris
Another Distinguée conception, mise
en scène et chorégraphie La Ribot, du 13 au
16 novembre, CENTQUATRE-PARIS, Paris
Se vende - Partie I du IL au 23 septembre,
Centre Pompidou, Paris
Se vende - Partie II du 5 octobre au
16 novembre, CND, Pantin, entrée libre
Laughing Hole direction et chorégraphie
La Ribot, le 5 octobre, CND, Pantin,
entrée libre
Please Please Please spectacle de La Ribot,
Mathilde Monnier et Tiago Rodrigues,
avec La Ribot et Mathilde Monnier,
le 15 octobre, Espace 1789, Saint-Ouen,
du 17 au 20 octobre, Centre Pompidou, Paris
Happy Island direction et chorégraphie
La Ribot, avec Dançando com a Diferança,
du 7 au 9 novembre, CND, Pantin

festival- automne.com
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LA RIBOT, C'ESTBEAULAVIEFARMANOU FARINE

Guest star du Festival d'automne, Maria Ribot, dite La Ribot, chorégraphe et performeuse

demeure, à 57 ans, impeccablementféroce et joueuse. Portrait express.

Radicale. La Madrilène commence par affûtercorps et grammaire côté danses classique et contempo
raine avantde faire dérailler sa discipline en 1991 avec«Socorro ! Gloria ! (Striptease) »,où la jeune femme

s'arrache sur scène de folles couches de vêtements. Faussement burlesque, franchementféministe, voilà La

Ribot, diva rousse et crue, exposant son corps comme arme de critique massive.
Culte. A voir absolument, « Panoramix», marathon rétrospectif qui aligne ses premières fameuses

« Pièces distinguées», vignettes acides essorées en quelques minutes, cavalantde galerie en musée
depuis 1993. Soit 34 petites formes performatives, aussi barrées que millimétrées, manipulant nudité,

couleurs fétiches, vêtements et objets domestiques, devant un public actif, plus visiteur que spectateur.
Multiple. Spectacles, installations live, films et même expo : en six rendez-vous, le Festival d'automne
brassel'identitéformidablementinstabledecellequi necessed'atomiserlescontoursdesonart. Lapreuve ?

«Please Please Please», fraîche création avec la chorégraphe Mathilde Monnieretle metteuren scène

Tiago Rodrigues,qui promet sauvagerie plastique, chorégraphique etthéâtrale... multipliée par trois.
LA RIBOT, du 14 septembre au 16 novembre, Festival d'automne, Centre Pompidou, Paris-4 e, le CentQuatre, Paris-19 0,

Lafayette Anticipations, Paris-4 e, CND, Pantin (93), et Espace 1789, Saint-Ouen (93).
MICHEL

JOHN

ER
;ALFRED

MAUVE

;PRESSE.

Elle 
30.08.2019
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LE LETTRE DU SPECTACLE 

Vendredi 1er novembre 2019 
	

	

	

	



: de Volmir Cordeiro ,

du au 12 décembre

au Centre national de

la danse ( Pantin , 1h)

SPECTACLES

,

pair remplit instantanément la scène , nous entraînant , grâce à sa gestuelle
atypique et à son expressivité magnétique , dans son univers empreint de

folie , un poil inquiétant . Après avoir dansé au Brésil , notamment pour Lia

Rodrigues , Volmir Cordeiro s' est illustré en France , grâce à des pièces
singulières et marquantes , dont Rue (2015) et ECEil la bouche et le reste

. (2017) . explorait alors à travers la danse la figure

de
celles et ceux que l '

on appelle les « marginaux» Recouverts decollants ,- mendiants , prostitués , réfugiés - ,des corps
considérés comme honteux , indésirables , rejetés les danseurs déploientde la société et qui occupent l'

espace public.
Dans sa dernière création , Trottoir , il poursuit ce uneénergie frénétique.questionnement en déployant un délire bigarré
pour six interprètes . Recouverts de collants de couleur , les danseurs

déploient une énergie frénétique , portant différents couvre-chefs
ou mimant la population qui circule sur les trottoirs , des enfants aux
clochards en passant par des policiers . Une série de métamorphoses que
Cordeiro nous exhorte à voir comme un espace de liberté , autant individuel

que collectif . On plonge allègrement dans ce joyeux désordre de carnaval ,

qui renverse les normes et invite à la transe . MATHIEU

Trois Couleurs
1.11.2019
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CENTRE NATIONAL DE LA DANSE /

CHOR. MARCELO EVELIN

A Invençâo
da Maldade

Cette création du Brésilien Marcelo
Evelin expose sept danseurs dans le

dénuement de leur humanité, mais sur
une scène riche en Imaginaires.

Marcelo Evelin à ne pas manquer au CND.

Marcelo Evelin n'a pas encore l'aura d'une Lia
Rodrigues, sa compatriote, mais son travail
possède autant de force et de créativité. De
la même génération, il a connu la dictature
dans son pays, et peut-être est-ce cela qui a

poussé sa démarche vers un engagement des
corps sans concession... Mais c'est sur notre
époque que Marcelo Evelin porte aujourd ¶hui
un regard acide et alarmé. Sans céder à la nar

ration ou au documentaire, son Invention de

la Méchanceté (Invençâo da Maldade) verse
plutôt dans l'abstraction de corps venus de
pays et cultures différents, mais présentés
dans la plus simple nudité. Autour et avec eux,

le public assiste à leurs façons très physiques

d ¶exister dans l'espace du bien et du mal.
Espace occupé également par un foyer, sym
bolisé par des morceaux de bois, qui invite
toute communauté à se rassembler autour du
feu, sous un plafond de cloches de céramique
et de métal.

Nathalie Yokel

Centre National de la Danse, 1 rue Victor-
Hugo, 93500 Pantin. Du v, au 18 octobre 2019
à 2oh. Tel. 01 5345 1717.

La Terrasse 
1.10.2019
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DANSE

John Cage & Merce
Cunningham

les 18 et 29 septembre au CND
dans le cadre de La Fabrique,
Pantin

Grâce à leur processus créatif
radical, basé sur le hasard, qui
rapproche l’art et la vie, Merce
Cunningham et John Cage ont
révolutionné la danse. Le CND
consacre sa nouvelle édition de La
Fabrique à la collaboration entre
ces deux géants, rétrospective du
festival d'Automne oblige. Œuvre à
l’honneur : Musicircus, un « dispo
sitif-partition » imaginé par Cage
dans lequel les musiciens profes
sionnels comme non-profession
nels jouent une large sélection
d ’œuvres du compositeur. Une
performance anarchique presque
magique.

0 B.M.

Merce Cunningham et John Cage,Westbeth,
1972.p. JamesKlosty

Mouvement  
1.09.2019
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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
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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 



@DANSE CONTEMPORAINE 

Dans les se rets créatifs de 
Cage et unningham 
Les 28 et 29 septembre, le CND rejoue son temps fort de la rentrée, La Fabrique, qui 
plonge, cette fois, dans les créations des deux inseparables Américains, le musicien 
John Cage et le chorégraphe Merce Cunningham. À retrouver le même week-end, tes 
Danses partagées et sa kyrielle d'ateliers. 

longer, le temps d'un 
week-end, dans un uni
vers chorégraplùque sin
gulier, décortiquer les 

œuvres, le processus de création 
'd'un artiste ou d'une compagnie: 
voici le beau pari auquel s'attelle 
chaque année le Centre national de 
la danse (CND). Fin septembre, La 
Fabrique honore un couple 
mythique de créateurs, le danseur 
et chorégraphe américain Merce 

\ Cunningham et son compatriote, 
le compositeur de musique 
contemporaine, poète et plasticien 
John Cage. << L'un n'existe pas sans 
l'autre», précise Aymar Crosnier, 
le directeur adjoint du CND, en 
charge de la programmation. 
En effet, depuis leur rencontre 
dans les années 1940 au Black 
Mountain College, une université 

Participez à Muslclrcu• et 
donnez naissance à une nouvelle 
grande composition au sein de 
laquelle musiciens professionnels, 
amateurs ou néophytes irlterprètent 
ensemble le répertoire de Cage. 
lte:naeignementa et inscription 
avant le 16 septemhJ:e: 

expérimentale, ces deux figures 
majeures de l'art du XX• siècle ne 
se sont plus jamais quittées. Parta
geant leur vie intime et créative, ils 
ont bouleversé la relation qui unit 
leurs disciplines, comme l'a théo
risé.Cage:« La première chose à
laquelle nous nous sommes atta
chés en commençant à travailler 
ensemble a été de libérer la musique 
de la nécessité d'aller avec la danse, 
et de libérer la dansè d'avoir à inter
préter la musique:» Aymar Cros
nier précise : « Les danseurs de Cun
ningham découvraient la musique 
de Cage, sur lmjuelle ils se produi
raient, uniquement le soir de la 
générale. De l'union fortuite de la 
danse et de la musique, surgissait 
l'aléatoire. Ces deux personnages 
révolutionnaires aimaient laisser 
une grande part au hasard;» 

en 1967: une œuvre aléatoire 
pour musiciens professionnels, 
amateurs, enfants, solistes ou 
groupes. Autour de ce phare, le 
week-end sera foisonnant. Au 
rrienu? Un cycle de films pour 
(re)découvrir l'œuvre des deux 
artistes, des performances pour 
deux pianos préparés et, bien sùr, 
de multiples occasions de s'ini
tier, en mouvement, à l'œuvre 
unique de Cunningham. Car La 
Fabrique reçoit aussi .l'événe
ment Danses Partagées,· cette 
grand-messe des danseurs ama
teurs et professionnels, et ses huit 
ateliers animés par les danseurs 
Daniel Squire et Susan Quinn 
proposés aux enfants, à leurs 
parents et aux professionnels. 

Anne-Laure Lemançel 

1 .- '· -� 

L'aléatoire ·· 28 et 29 septembre • _. 1

· L• Fabrique I jà l'honneur 

Cette année, l'une des 
pièces maîtresses de La 
Fabrique n'est autre que 
Musicircus, un dispositif
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Discussion distinguée
avec La Ribot

Elle est aussi incontournable que mal connue, la faute à son
œuvre : tentaculaire. En plus des arts plastiques et du cinéma,
La Ribot s’est fixé avec les Pièces distinguées un programme
chorégraphique pour toute une vie. Le festival d ’Automne lui
consacre une rétrospective à Paris. Mise au point.

Propos recueillis par Léa Poiré
Photographie : Calypso Mahieu, pour Mouvement

Lorsqu’elle lance sa carrière solo au début des an
nées 1990, son premier geste est de changer de nom.
Maria José Ribot bazarde son prénom et s’entiche
d’un article pour devenir La Ribot. « En Espagne, c’est

comme ça qu 'on désigne les gens au quartier : La Maria,
La Carmen. C’est très populaire mais ça a un côté sublime.

Comme La Callas ! » Ses premiers travaux sont ceux du
peu : chaises, Scotch, cartons, bois, les matériaux sont
précaires, son corps souvent entièrement nu. Cette
tête brûlée autodidacte louche vers les déviations de
la danse et navigue entre arts visuels, cinéma expéri
mental et chorégraphie. Son travail est difficile à cer
ner mais qu'importe ; enfant, elle voulait simplement
être « artiste ». Après avoir étudié la danse classique
à Cannes, voyagé jusqu'à New York pour apprendre la

danse contemporaine, elle atterrit à Madrid en pleine

Movida, ce courant artistique hédoniste et exubérant
né après la mort du dictateur Franco au début des

années 1980. Dans sa ville natale, elle crée en 1993

la première de ses Pièces distinguées, une série
tentaculaire, défi pour toute une vie, qui la ren
dra célèbre à l’international. Le Festival d’Au
tomne à Paris lui consacre un portrait en forme
de rétrospective, traversant en cinq pièces et
deux expositions trente-cinq ans de carrière.
À quelques jours de la reprise des répétitions de
Please Please Please à Genève, où elle réside désormais,
La Ribot déplie ses nombreuses vies.

Après avoir voyagé en France, en Allemagne et à

New York pour apprendre la danse, vous êtes reve
nue à Madrid, votre ville d ’origine, à 22 ans. C’était les



années 1980, en pleine période de la Movida. Com
ment avez-vous vécu ce mouvement artistique et
social d ’ouverture ?

« Je me suis retrouvée dans une ville complètement
différente de celle que j ’avais quittée, plus animée et
plus bestiale. Ça a été pour Madrid un moment fan
tastique de changement d’énergie, de valeurs, de mo
dernité. On faisait la fête tout le temps, on travaillait,
on allait au théâtre et après, on dansait toute la nuit.
Mais je n'ai pas l'impression d’avoir pleinement ap
partenu à la Movida. ses protagonistes étaient plus
âgés que moi. J’y ai participé d'un peu plus loin. Au
jourd ’hui, cette effervescence s ’est éteinte. Des fes
tivals et des théâtres ferment, les artistes s’en vont,
des conventions ne sont jamais signées. La maire
Manuela Carmena [soutenue par Podemos et battue aux
municipales au mois de mai dernier - ndlr] a fait du très
bon travail, mais il y a peu de chances que sa politique
culturelle soit maintenue. Probablement que rien de

tout cela ne tiendra.

Pourquoi avez-vous déménagé à Londres en 1997 ?

« L’Institute of Contemporary Arts (ICA) m’avait in
vitée et j ’ai adoré l ’ambiance, tout semblait beaucoup
plus facile. Avec Gilles Jobin, mon mari à l ’époque,
on a décidé de partir ensemble, un peu comme ça,

à l ’aventure, pour voir. À Londres, tout le monde a

compris ce que j'étais en train de faire, personne
ne me demandait si c’était de la danse ou pas. En
France, mon travail n’était pas encore accepté : je
tournais dans des festivals de mime, les gens de la
danse contemporaine ne voulaient pas vraiment
voir mes pièces. Disons que la scène anglaise était
beaucoup plus vivante, elle avait une force terrible.
Les Young British Artists [Damien Hirst, Tracey Emin
et autres, à qui la Saatchi Gallery consacre une exposition

collective en 1992 - ndlr] avaient démarré au début
des années 1990. et quand je suis arrivée, ils étaient
en plein boum. Puis il y avait la scène du Live Art.

Pouvez-vous préciser ce qu ’est le Live Art anglais ?

« Dans une forme de volontarisme politique. Lois
Keidan a voulu donner un nom à l ’art performatif an
glais lorsqu’elle dirigeait ce département à l ’ICA. Il
faut savoir que la danse contemporaine anglaise était
- je ne sais pas si c’est encore le cas - très conser
vatrice à l'époque. Le Live Art, avec ses questionne
ments sur le genre, l ’identité, l ’engagement politique
au sens large, tentait d’appuyer la parole d’artistes qui
avaient besoin d’être défendus, parce que leur travail
était violent ou à risque, notamment en mettant à

leur disposition des lieux d’expression. Lois Keidan
m ’a permis de développer mes Pièces distinguées et un
langage particulier. Après huit ans passés à Londres,
nous avons déménagé à Genève. Depuis que je suis
arrivée, la Suisse a beaucoup changé, et la danse
contemporaine a connu un énorme essor. Ça montre
que la volonté politique est encore importante pour
garantir un écosystème artistique.

Vous avez créé votre première Pièce distinguée
en 1993. Aviez-vous déjà l’ambition d ’en faire une
série qui durerait plus de 25 ans et que vous pour
suivez encore aujourd ’hui ?

« J’ai toujours voulu créer 100 Pièces distinguées, ce qui

au départ me paraissait énorme. Je voulais monter
un projet sur le temps long, que je pourrais vraiment
poursuivre toute ma vie. 27 ans plus tard, je n’en suis
qu ’à la cinquante-troisième. C ’est comme un roman
en cours d’écriture : chaque série est un chapitre,
et dans chaque chapitre il y a un nombre de pièces
différent - 13, puis 8, puis 10, ça dépend. Les 13 pre
mières Pièces distinguées m’ont pris un an. Pendant des

années je n’ai joué que celles-ci, sous le titre de 13 Pie-

zas distinguidas. Puis j ’ai fait une deuxième série, Mds

distinguidas ; et Still Distinguished, en 2000. Le projet
s’est tellement diversifié que je commence à parler de

Projet distingué.

Certaines de vos Pièces distinguées ont été
achetées par des particuliers. Qu ’est-ce que cela
implique ?

« C ’est quelque chose que j ’ai fait seulement avec les

premières. Je m’interrogeais sur la valeur pécuniaire
du “moment ” par rapport à l ’objet : un moment
comme quelque chose qui passe, une présence ; le

moment live, le moment vivant. Si ce moment-là est
vendu, qu ’est-ce que cela veut dire ? Mes acheteurs, je
les appelle les “propriétaires distingués ”. En échange,
je garantis qu ’ils soient toujours nommés à côté du
titre de la pièce et de les informer à chaque fois que
la pièce est jouée. Certains étaient intéressés avant
même que je commence à créer la troisième série. Par
exemple, Robyn Archer, artiste et directrice du Festi
val d’Adélaïde en Australie à l ’époque, est venue me
voir dans ma loge après Mds distinguidas à Montpel
lier Danse. Elle m’a dit veux la pièce où tu cries beau

la n° 22, Oh! Compositione. Mes pièces de cette
période-là étaient des pièces précaires, faites de ma
tériaux communs, faciles à manipuler avec les mains.
Les vendre m’a permis de continuer le projet pendant
dix ans. Cet automne à Paris W l ’occasion du Portrait La

Ribot dans le cadre du Festival d ’automne et du programme
New Settings de la Fondation Hermès - ndlri, je présente
Panoramix, qui regroupe les 34 premières pièces, de
1993 à 2000, et que je jouerais probablement pour la

dernière fois. Je ne veux pas transmettre les pièces de

cette époque, elles vont mourir avec moi. Il faut que
je poursuive la série jusqu ’à 100, même si j ’ai parfois
la tentation de retenir la fin, de faire 54a, 54b, ou de

m’arrêter avant. Il y a autant de façons de perpétuer le
projet que de le tuer.

Quel est le fil conducteur de toutes les Pièces distin
guées ?

« Une façon de faire. C ’est envisager la danse contem
poraine comme un art contemporain. J'applique des

fonctionnements et des pratiques venues des arts
plastiques à la danse, avec des résultats toujours très
différents. Je ne suis pas systématique mais j ’ai des

stratégies, un fonctionnement, un langage personnel
poétique ou provoquant, qui questionne beaucoup de

choses : comment on regarde, comment on s'utilise
les uns les autres, qu ’est-ce qu ’être spectateur, qu ’est-

ce qu ’un corps, qu’est-ce qu ’on expose quand on
montre un corps, un objet, qu ’est-ce que la présence,
la représentation, la théâtralité, la non-théâtralité. Au
départ la brièveté, la pièce courte, c’était une mesure
de temps. Et il était implicite que je faisais des choses
que je pouvais faire seule, le tout sans hiérarchie : je
ne privilégie pas le mouvement à la couleur, au texte
ou à certains objets.





Vous avez écrit Laughing Hole en 2006, en réaction
au traitement médiatique qui était réservé à la prison
de Guantânamo. C’est toujours une question sen
sible : Barack Obama n’a pas réussi à la faire fermer,
Donald Trump veut la maintenir ouverte. Comment
une pièce qui s’indigne de l’actualité résiste-t-elle au
temps ?

« J’aime les pièces qui durent. Cette pièce est mal
heureusement encore pertinente car elle touche à des

choses qui tiennent durablement dans le monde : l ’ex
ploitation, l ’humiliation du corps, l ’utilisation terrible
que nous en faisons, la pornographie médiatique de

la guerre et de la souffrance par l ’image. On continue
de torturer, de violer, la violence contre le corps est

partout. Laughing Hole parle de tout ça. Ce sont trois
femmes habillées en blouse de travail, entourées par
quatre murs, dans une salle pleine de panneaux et de

cartons par terre, recouverts de slogans, concrets ou
poétiques, réalistes ou pas. Les trois femmes rigolent
pendant six heures, sans raison apparente, pendant
quelles collent, un par un. les panneaux sur les murs.
Ça produit une terrible ambiguïté. Le spectateur, qui
se place où il peut/veut dans la salle, est aussi coincé
au milieu de cette espèce de cauchemar graphique qui
devient de plus en plus violent, tragique ou comique.

Qu ’est ce qui se produit, physiquement, quand on se
force à rire pendant longtemps ?

« Le rire m ’a beaucoup appris sur la présence du
corps. Chercher à repousser les limites physiques
du corps, comme a pu le faire le performance art ou
le body art des années 1960 1970, ne m’intéresse pas

du tout. Ce sont les états de conscience modifiés qui
m'intéressent. Dans Laughing Hole, le rire spontané est

la seule façon de tenir. Mais on doit aussi le forcer
de nombreuses fois. C'est assez brutal de le faire. Il
faut être courageux, le spectateur doit l ’être aussi. Ça

touche à notre regard pornographique, à la gestion
compliquée de l ’émotion, de la douleur, du comique.
Pourquoi rit-on de choses moches ou violentes ?

Le rire est diabolique, disait Baudelaire. C ’est une
réaction, une émotion, qui vire d’un extrême à l ’autre.
C ’est aussi et surtout une expression de la peur.

Qu ’est-ce qu’ un corps-opérateur ?

« C ’est un terme inventé par la chorégraphe Olga
Mesa, une copine que je connais depuis mes 16 ans.

Selon moi, ce terme décrit bien ma technique. Une
façon de filmer qui est profondément liée au corps
et à l ’expérience de la danse : un seul plan-séquence
avec une petite caméra Handycam tenue à la main.
Le corps de la danseuse opère et manipule la caméra
pour rendre visible l'expérience de la danse. On sent,
on voit, on vit ce que c'est de danser. Ce qui m’inté
resse dans le cinéma, c’est le mouvement de la camé
ra, comment elle bouge, comment elle nous fait lire
le monde.

Quels films vous ont particulièrement marquée ?

« L’Arche russe de Sokourov me fascine complètement,
c’est un unique plan-séquence de trois heures, le tout
filmé au musée de l ’Ermitage de Saint-Pétersbourg.
J’aime aussi beaucoup Lady in the Laite, un film amé
ricain des années 1940 dans lequel la caméra est le

caméra est vivante, elle respire. Dans Mariachil7, une
pièce que j ’ai créée en 2009, on filme plusieurs films
dans le film qui parlent de terreur et de destruction
liées à l ’espace : Earthquake (1974), Crimewave (1985),

The Red Shoes (1948). Mon travail regorge de réfé
rences au cinéma qui ne sont pas forcément visibles.

FILM NOIR, votre film commencé en 2014, s’ inté
resse aux figurants, à ceux tapis dans le fond des
scènes que nous ne voyons pas, à moins de s ’en
nuyer.

« C ’est un projet sur et avec les figurants. Dans les
années 1990, j ’ai entamé un travail sur scène avec les
figurantes que j ’appelle “extras ”. Dans une production
de cinéma, l ’extra est la figure qui donne l ’effet de réel
au film. Si deux comédiens dialoguent et que l ’on ne
voit pas Rome s’agiter en arrière-plan, ça devient du
théâtre. FILM NOIR vient de là. Le film suit et observe
les figurants des superproductions d’Hollywood. J’ai
commencé avec deux films tournés en Espagne dans
les années 1960, Le Cid d’Anthony Mann et Spartacus

de Stanley Kubrick. Spartacus a été tourné à Colme-
nar Viejo, un petit village à côté de Madrid où les ré
publicains ont été battus par les troupes de Franco.
Tous les figurants savent très bien jouer la rébellion,
la communauté qui se défend contre des Romains. Ils
le jouent bien car vaincus, ils l ’ont tous été.

Essayez-vous de donner une tribune aux marges ?

« Travailler avec des figurants, c’est redonner un
corps intelligent à chacun d’entre nous. Tous les

corps peuvent être expressifs, parlants, loquaces,
donc vivants. Le figurant est un chaînon entre le spec
tateur et moi. Il a beau donner toute sa réalité au film,
le figurant restera toujours “ à la production, le
dernier arrivé. Dans ma pièce 40 Espontdneos, 40 per
sonnes envahissent la scène du théâtre et deviennent
provisoirement les protagonistes principaux de la
pièce. “ en espagnol, c’est celui qui saute
dans l ’arène, qui vole la vedette au toréador. Je sais

que beaucoup d’artistes ne les paient pas pour ce

genre de projets. Moi, je suis complètement contre
l ’utilisation des amateurs sans rémunération, sans re
connaissance du travail. En Angleterre ou à Maputo,
j'ai beaucoup travaillé avec des chômeurs, des per
sonnes menacées d’exclusion sociale, et des gens qui
avaient besoin de ce travail ou de cette expérience,
pour de multiples raisons, notamment économiques.
Le travail devenait nécessaire pour eux et pour moi
encore plus pertinent et plus beau. »

Propos recueillis par Léa Poiré

> Please Please Please de La Ribot, Mathilde Monnier et Tiago Rodrigues
du 5 au 8 septembre à Vidy, Lausanne ; le 15 septembre à l ’espace 1789,

Saint-Ouen ; du 17 au 20 octobre au Centre Pompidou, Paris
> Paneramix. du 14 au 22 septembre au Centre Pompidou, Paris
> Laughing Hole, le 5 octobre, puis Happy Island du 7 au 9 novembre, au
CN D, Pantin
> Another distinguée, du 11 au 16 novembre au Centquatre, Paris
> Exposition SE VENDE (Partie 1) dont Mariachi 17, du 14 au 22 septembre
au Centre Pompidou, Paris
> Exposition SE VENDE (Partie 2) dont FILM NOIR, du 5 au 16 novembre
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Appel 
à participation!
Événement
exceptionnel 
Le Musicircus
de John Cage
au CN D
28.09.2019
dans le cadre de La Fabrique John Cage
& Merce Cunningham
avec le Festival d’Automne à Paris

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

Entrée libre
Appel à participation & plus d’infos sur cnd.fr

CN D
Centre national de la danse
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Direction générale de la création artistique / Le Paris Réseau Danse et le Prix de l’essence

LE PRIX DE L’ESSENCE ET JHR FILMS PRÉSENTENT

« Et que l’on estime perdue toute journée
où l’on aura pas dansé au moins une fois »

F. Nietzsche

un film de Jérôme Cassou
avec Nadia Vadori-Gauthier

d’après Une minute de danse par jour
un acte quotidien de résistance poétique

AU CINéMA LE 11 SEPtEMbRE
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infini de Boris Charmatz.

Critique

infini
THÉÂTRE DE LA VILLE / CHOR. BORIS CHARMATZ

Avec ses interprètes d’exception et sa chorégraphie en état
d’urgence, Boris Charmatz nous plonge dans le vertige des nombres.

Après la création de 10�000 gestes, Boris Char-
matz continue à creuser la relation entre le

physique et l’algébrique avec infini. Mais, pré-
cise-t-il�: «�la pièce ne va pas commencer avant

que les spectateurs entrent dans la salle, elle 
ne va pas se poursuivre au-delà des applaudis-
sements, elle ne durera pas quatre heures, elle
n’impliquera pas 200 danseurs…�» Car pour lui,
l’infini est sans doute un espace intérieur qui
se met en branle dans la mise en relation de
chiffres. On compte la musique, ses pertes et 
ses bénéfices, la danse, la mesure et les mou-
tons, les jours et les semaines. Cette infinitude
berce notre quotidien�! Notre vie ressemble
à une suite infinie de chiffres comme autant
de mots de passe et de formules… Au-delà du 
comptage permanent, qui demande une agi-
lité mentale diabolique aux danseurs pendant
une heure et demi, Infini ressemble à un état
d’urgence absolu, comme en témoignent les 
gyrophares posés au sol qui servent de décor
et d’éclairage à une pièce en tension perma-
nente. 

Du zéro à l’infini
Mais surtout ces comptes incessants
deviennent une matière sonore surprenante,
sur un rythme implacable et modulable, une
cadence inouïe, qui pulse et soutient une
danse saisissante, exacerbée, excessive. Les
gestes semblent puisés à la racine même du
chaos. Les interprètes, dont Boris Charmatz lui-
même, se lancent à corps perdus dans cette
danse exigeante et frénétique à la gestuelle
insatiable et impatiente, infiniment risquée,
curieusement virtuose et époustouflante. Car 
en plus de tout ça, ils chantent�! Mais le plus
souvent, ils énoncent les nombres comme on 

jouerait aux dés, leur destin à la merci de ce
tirage sans pitié, qui se combine à l’acharne-
ment des danseuses et danseurs, tournant, sau-
tant, spiralant sur eux-mêmes, tombant, utilisant
toutes les techniques à leur disposition pour
construire une chorégraphie aussi originale
qu’hétérogène. infini est une sorte de lame de
fond qui recouvre toute la danse sur son pas-
sage et nous laisse rincés quand elle se retire, 
face à l’infini de ses possibles interprétations.

Agnès Izrine

Théâtre de la Ville - Espace Cardin, 
1 av. Gabriel, 75008 Paris. 
Du 10 au 14 septembre. Du mardi au vendredi à 
20h, samedi à 16h. Tél. 01 53 45 17 17. 
Durée : 1 heure. Dans le cadre du Festival 
d’Automne à Paris. Spectacle vu le 4 juillet 
2019, Festival Montpellier Danse.
Également les vendredi 4 octobre, Charleroi 
danses à Charleroi�; du 17 au 19 octobre au 
Lieu Unique à Nantes�; du 7 au 8 novembre à 
Bonlieu-Scène Nationale d’Annecy�; 
du 13 au 16 novembre à Nanterre-Amandiers�; 
le 19 novembre à l’Espace 1789 à Saint-Ouen�; 
le 28 novembre à la Maison de la Culture 
d’Amiens�; du 5 au 6 décembre à Next Festival, 
Le Phénix à Valenciennes�; le 29 avril 2020 
au Centre Chorégraphique National 
d’Orléans�; du 5 au 6 mai à La Manufacture 
CDCN à Bordeaux�; du 12 au 16 mai au TNB, 
Centre Européen Théâtral et Chorégraphique 
à Rennes.

Outwitting the devil, la nouvelle création d’Akram Khan.

Critique

Outwitting the devil
LE 13e ART / CHOR. AKRAM KHAN

La toute nouvelle pièce d’Akram Khan prend des allures d’épopée 
pour mieux parler du monde d’aujourd’hui. Au risque d’épuiser la 
danse dans une dramaturgie sans fin.

Ce qu’on aime chez Akram Khan, c’est avant
tout la richesse d’une écriture qu’il a su inven-
ter en puisant dans des références multiples,
lui le maître de danse classique indienne
dont il révéla la puissance et la porosité sur
les plus grandes scènes contemporaines. Il
en découle un geste d’une grande beauté
et toujours virtuose, des déploiements de
bras jusqu’au bout des doigts, une fluidité
extrême, un ancrage profond dans le sol
et une ligne de mouvement qui dessine et
tranche l’espace sans artifice. On aime éga-
lement sa propension à aller vers l’autre, à
se nourrir de ses rencontres, cherchant
l’humain avec autant de grâce chez Sylvie
Guillem, Juliette Binoche, que chez Sidi Larbi
Cherkaoui ou Israel Galván. Alors que dire
d’Outwitting the devil, sa dernière création�? 
Assurément une pièce dont on reconnaît la
signature.

Quelle danse pour quel discours�?
Et pourtant, même si la danse ne déroge pas
au savant et fameux métissage du choré-
graphe, elle ne résiste pas à une dramaturgie 
qui réduit les corps en un va-et-vient binaire
entre attraction et répulsion. Qu’est allé faire

Akram Khan dans cette tentative de narra-
tion, puisée notamment dans l’Épopée de
Gilgamesh et autres mythes et récits collec-
tifs�? Devant ce répertoire d’actions faisant se 
rencontrer les corps puis les opposer, mâti-
nées d’arts martiaux pour mieux appuyer la
tension et le danger, ne filtre aucune émotion,
sinon celle de l’admiration des danseurs vir-
tuoses. Même Dominique Petit, que le petit
monde de la danse française se réjouissait de 
retrouver sur scène, se perd dans un person-
nage constamment hagard. Quant au discours
sur la nature et la folie de l’homme, il se dilue 
dans un déploiement constant de danse, un
usage du geste à outrance trop bavard et trop
décoratif. Seule la scénographie minérale de 
Tom Scutt tire son épingle du jeu, en accord
avec l’écrin de la Cour d’Honneur du Palais
des papes d’Avignon dans lequel nous avons 
vu le spectacle. 

Nathalie Yokel

Le 13e Art, 30 av. d’Italie, 75013 Paris.
Du 11 au 20 septembre 2019 à 20h. 
Tél. 01 42 74 22 77. 
Spectacle vu au Festival d’Avignon. 

La Ribot se distingue dans un portrait que lui 
consacre le Festival d’Automne.

La Ribot, une œuvre  
et ses métamorphoses

FESTIVAL D’AUTOMNE / PORTRAIT 

L’artiste espagnole n’a jamais cessé de susciter la curiosité, avec 
une œuvre foisonnante aux multiples formats. Le coup de 
projecteur du Festival d’Automne en dévoile différents aspects, 
jusqu’à ses plus méconnus.

L’exposition Se Vende, conçue en deux parties 
entre le Centre Pompidou et le Centre Natio-
nal de la Danse, permet de découvrir, parmi 
les photos et les vidéos, quelques éléments 
habituellement cachés comme les cahiers 
d’artistes de La Ribot, ou les références qui 
alimentent son travail. Un pas de plus pour 
se plonger dans son univers, que le grand 

permet au spectateur, dans un temps record, 
de traverser un maximum de ses pièces, avec 
Panoramix qui offre une anthologie des trois 
premières séries créées pendant 10 ans, et 
Another distinguée, qui regroupe 8 pièces 
réalisées 16 ans plus tard.

De l’espace du musée à la scène
Mais là n’est pas toute l’œuvre de l’Espagnole. 
Une création constituera l’événement de ce 
temps fort, avec un casting particulièrement 
attirant�: plusieurs années après Gustavia, La 
Ribot retrouve sur scène Mathilde Monnier, 
pour Please Please Please, qui convoque éga-
lement des textes de Tiago Rodrigues écrits 
pour l’occasion. Deux autres projets montre-
ront l’engagement de l’artiste. Sa performance 
Laughing Hole, toute de pancartes brandies, 
s’attaque à la prison de Guantanamo. Happy 
Island, davantage poétique, est un travail qui 
exalte la liberté, conçu avec la compagnie 
de danse Dançando com a Diferença, dont 
la plupart des interprètes sont en situation de 
handicap.

Nathalie Yokel

Panoramix, du 14 au 22 septembre 2019 au 
Centre Pompidou. 
Another Distinguée, du 13 au 16 novembre 2019 
au CentQuatre-Paris. 
Se Vende, partie 1, du 14 au 27 septembre 2019 
au Centre Pompidou. 
Se Vende, partie 2, du 5 octobre  
au 16 novembre 2019 au Centre National  
de La Danse. 
Laughing Hole, le 5 novembre 2019 de 15h à 21h 
au Centre National de la Danse. 
Happy Island, du 7 au 9 novembre 2019 au 
Centre National de La Danse. 
Please Please Please, le 15 octobre 2019 à 20h à 
l’Espace 1789, et du 17 au 20 octobre au Centre 
Pompidou.  
Festival d’Automne à Paris. Tél. 01 53 45 17 17.

public a d’abord découvert dans ses Pièces 
distinguées dans les années 1990�: une série 
de solos qui la mettaient en scène avec des 
objets du quotidien, dans une approche très 
performative et conceptuelle de l’art. On 
aurait pu la ranger parmi les plasticiennes, 
mais on ne pouvait oublier ni sa formation de 
danseuse, ni la place importante qu’elle don-
nait au corps dans ses prestations. Principe 
et démarche qu’elle n’a jamais abandonnés, 
puisque multipliés à l’envi et avec d’autres 
interprètes pour un jour dit-elle en réaliser 
jusqu’à 100. Le focus du Festival d’Automne 

La Terrasse
septembre 2019 
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AUDITORIUM DE RADIO-FRANCE /  
ORCHESTRE SYMPHONIQUE

Emmanuel 
Krivine 

et Mikko Franck
La rentrée des chefs à Radio-France.

Les directeurs musicaux de l’Orchestre
National de France et de l’Orchestre Philhar-
monique se succèdent à deux jours d’inter-
valle sur le podium de l’Auditorium de Radio-
France. Le chef français voue entièrement son 
programme à Berlioz – anniversaire oblige�! – 
avec les trois «�tubes�» que sont l’ouverture 
du Carnaval romain, le cycle de mélodies 
Les Nuits d’été servi par la grande contralto 
Marie-Nicole Lemieux et enfin l’inextinguible
Symphonie fantastique (le 18). Deux jours plus 
tard, le maestro finlandais qui dirigeait il y a 
moins d’un an Pelléas et Mélisande au Sempe-
roper de Dresde, se consacre lui aussi (en par-
tie) au répertoire français avec La Damoiselle 
élue de Debussy, poème lyrique de jeunesse 
conçu pour voix de femme, solo, chœur et

orchestre, puis le Boléro de Ravel, associés 
aux Quatre chants paysans russes de Stra-
vinsky et au Concerto pour piano et orchestre 
n°�2 de Prokofiev servi par le toujours impérial 
Nikolaï Lugansky.

Jean Lukas

Auditorium de Radio France, Maison de la 
Radio, 116 av. du PrésidentKennedy, 
75016 Paris. Mercredi 18 et vendredi  
20 septembre à 20h. Tél. 01 56 40 15 16.

Royau
mont

Festival
de

Royau
montLe week-end,

du 7 septembre
au 6 octobre 

2019

(XV

Abbaye
de Royaumont, 
Val d’Oise

Et aussi : des ateliers
enfants, des rencontres, 
les buffets du Chef...

26 concerts 
et spectacles

Eléonore Pancrazi  
& Quatuor Van Kuijk,  
Les Ambassadeurs  
(dir A. Kossenko), Eva Zaïcik
& Le Consort, Charlie-
Anastasia Merlet, Les  
Vieux Galants, Aurélien 
Delage & Aline Zylberajch, 
Luca Montebugnoli,  
Laura Fernandez Granero…

Hervé Robbe, Les Métaboles 
(dir. L. Warynski), Edoardo 
Torbianelli & I Giardini, Marc 
Nammour, Jean-Luc Ho  
& Le Petit Trianon, Amir 
ElSaffar, Thomas Lacôte, 
Edmond Russo & Shlomi 
Tuizer, Ensemble Organum 
(dir. M. Pérès), 

LAFAYETTE ANTICIPATIONS / FESTIVAL

Échelle Humaine
Lafayette Anticipations, la fondation 
d’entreprise des Galeries Lafayette, 
propose la deuxième édition de son 
festival dédié à la danse.

Sweat Baby Sweat de Jan Martens. 

Dès ses premières années, la fondation 
yette Anticipations, créée en 2013 et 
depuis l’an dernier dans un bâtiment rénov
cœur du Marais, s’est engagée pour l’art 
régraphique. C’est donc naturellement
a créé la saison dernière Echelle Humaine, 
festival dédié à la danse. Pour sa 
tion, elle accueille cinq artis
Avec le solo Se sentir vivant, Yasmine 
net cherche «�une parole d’avant les mo
Que ce soit dans une salle de spectacle 
We Are Still Watching ou dans l’intimité 
dizaine de tentes dans Hors-Champ, c’est 
public qui interprète les performan
Müller, même si c’est elle qui en règle 
textes. Avec Sweat Baby Sweat Jan 
ausculte toutes les nuances du duo 

reux, «�de l’étreinte au rejet, du vertige de 
l’abandon aux retrouvailles�» tandis que Trajal 
Harrell s’interroge dans Dancer of the Year sur 
la distinction qu’il a reçu de la célèbre revue
Tanz Magazine. Yves-Noël Genod, enfin, avec 
Yves-Noël Genod dira au moins une phrase de
Merce Cunningham (et peut-être un peu plus), 
propose une «�conversation sous l’égide d’un 
jeune homme de cent ans�».

Delphine Baffour

Lafayette Anticipations, 9 rue du Plâtre, 
75004 Paris. Du 16 au 22 septembre. 
Tél. 01 57 40 64 17. www.lafayetteanticipations.
com. Présenté dans le cadre du Festival 
d’Automne à Paris.

THÉÂTRE DES ABBESSES / CHOR. JÉRÔME BEL

cette quasi perte d’équilibre peut déterminer 
une certaine façon d’aborder le mouvement. 
Avec pour point de départ la tête, elle engage 
ses quatre danseuses dans un ensemble de 
contraintes spécifiques, jusqu’à une écriture 

CENTRE NATIONAL DE LA DANSE /  
CHOR. MARCO BERRETTINI

Sorry,  
do the tour. 

Again�!
Sorry, do the tour�! fut une pièce aussi 
iconoclaste qu’hilarante créée en 
2001. Son auteur, Marco Berrettini, la 
réactualise avec d’anciens et nouveaux 
interprètes et pose un nouveau regard 
sur la danse disco.

Sorry do the tour, une hybridation de Travolta et du 
nec plus ultra de la danse contemporaine.

Sorry, do the tour�! qui signifie «�Alors, tu la 
fais ta pirouette�!�» ou «�Désolé, fais la tour-
née quand même�», est, comme l’indique le 
titre, une pièce sur la danse, vue de l’intérieur 
comme de l’extérieur. Autrement dit, Marco 
Berrettini se lance dans la gageure de réunir 
dans le seul corps de ses interprètes le point 
de vue du public et celui du danseur. Le résul-
tat est une hybridation de Travolta et du nec 
plus ultra de la danse contemporaine, qui se 
joue comme un marathon de danses de salon 
et de fièvre du samedi soir. «�Où s’arrête le 
trivial pour atteindre au sacré�?�», semble se 
demander le chorégraphe qui, à coup de 
détournements ambigus et de fantaisie, pro-
pose une réflexion sur ce que le spectateur 
voit en allant regarder de la danse. Puis il 
retourne la question en explorant son propre 
vécu de très jeune champion de disco, avant 
qu’il ne parte étudier la danse aux côtés de 
Pina Bausch… 

Agnès Izrine

Centre national de la danse, 1 rue Victor-
Hugo, 93500 Pantin. Du 3 au 5 Octobre,  
jeudi et vendredi à 20h, samedi à 18h.  
Tél. 01 41 83 98 98. Durée : 1h30.  
Dans le cadre du Festival d’Automne à Paris.

classique / opéra 
festivals

RÉGION / BONLIEU-SCÈNE NATIONALE ANNECY 
/ MES (LA)HORDE

Marry me  
in Bassiani

Après le succès de To Da Bone, le 
collectif (La)Horde marie danse 
traditionnelle géorgienne et techno dans 
un nouvel opus.

Disponible gratuitement  
sur google play et App Store.

L’appli de référence 
sur le spectacle 
vivant en France

www.journal-laterrasse.fr

Les Glissements de Myriam Gourfink à l’Orangerie.
© Marie Pétry

Joël Pommerat (au fond) et Francesco Filidei  
en répétition.

L’Inondation
OPÉRA-COMIQUE / OPÉRA

La rentrée de la salle Favart se place sous le signe de la création 
contemporaine avec un opéra de Francesco Filidei mis en scène 
par Joël Pommerat, qui a également écrit le livret.

À ceux qui penseraient le répertoire de 
l’Opéra-Comique uniquement dédié aux 
œuvres du passé, la Salle Favart offre un 
magistral démenti avec le premier spec-
tacle de la rentrée�: L’Inondation. Fruit d’une 
commande de l’Opéra-Comique avec l’aide
à l’écriture du ministère de la Culture, cette

création lyrique s’inspire d’une nouvelle de 
l’écrivain russe Evgueni Zamiatine, plus connu
pour son roman Nous autres, qui a influencé 
George Orwell pour 1984. Joël Pommerat 
signe le livret du deuxième opéra de Fran-
cesco Filidei, Italien né en 1973, qui a beau-
coup travaillé avec l’ensemble 2e2m. L’histoire
est celle de deux époux qui, ne pouvant avoir 
d’enfants, finissent par adopter une adoles-
cente orpheline. Mais quand le mari éprouve 
de l’attirance pour la jeune fille, la femme va
tout faire pour que l’intruse quitte la maison 
tandis que les eaux de la Neva envahissent la 
ville…

Une épiphanie poétique
Joël Pommerat, qui met en scène L’Inondation, 
confie que la nouvelle l’accompagne depuis 
longtemps�: «�La première fois que je l’ai lue, 
j’ai éprouvé ce que pouvait être une épipha-
nie poétique. Il y a dans ce texte une forme de
condensation qui me touche, une montée sou-
daine du sens sans explication, une façon de 
présenter intimement des personnages sans 
faire de psychologie, une façon de décrire 
sans juger, sans commenter.�» Conscient de la 
difficulté à transposer l’économie et le silence
sur scène, il en a proposé une adaptation, une
«�réécriture plus concrète et moderne, néces-
sairement plus bavarde même si le chant per-
met aussi une forme d’abstraction.�» Dirigé par 
Emilio Pomarico, l’opéra sera chanté notam-
ment par Chloé Briot et Vincent Le Texier.

Isabelle Stibbe

Opéra-Comique, place Boieldieu, 75002 Paris. 
Du 27 septembre au 3 octobre 2019.  
Tél. 01 70 23 01 31. Durée : 2h10 sans entracte.

Marie-Nicole Lemieux chante Les Nuits d’été de 
Berlioz. 
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INFERNO

MARCELO EVELIN, « A INVENÇAÕ DE MALDADE » : LE SABBAT 
DES CENTAURES

Posted by infernolaredaction on 18 octobre 2019 

FESTIVAL D’AUTOMNE. « A Invenção da Maldade » – Une pièce de Marcelo Evelin/Demolition
Incorporada – Conception et chorégraphie, Marcelo Evelin – Du 15 au 18 octobre 2019 – CND
Pantin, dans le cadre du Festival d’Automne 2019. 

inferno-magazine.com
18.10.2019�



Le sabbat des centaures  

Le Centre national de la danse a Pantin, bâti en bordure du canal possède des espaces insoupçonnés,
que je découvre à chaque fois que j’y vais voir un spectacle.

Cette fois-ci, après s’être délestée de mon sac au vestiaire comme me l’a gentiment conseillé la dame
de l’accueil, je procède à une descente aux enfers, et me retrouve deux étages plus bas dans une salle
sans fauteuils, où on me dit que je peux m’assoir où je le désire. Là, cinq hommes et deux femmes
entièrement nus, négocient l’espace avec le flot des spectateurs qui déferlent.

La nudite au spectacle n’est jamais anodine et induit chez le spectateur une distance. On ne vient pas
se poser à côté d’un corps nu comme on le fait d’un corps habillé. D’autant plus que ces corps se
meuvent d’une drôle de manière, le regard presque rentré, ils ont des ébauches de gestes coordonnés,
un peu comme lorsqu’on a réchappé d’un trauma crânien…

Au moins deux bûchers rythment l’espace, des cloches sont accrochées tout autour de la scène en
l’air, parfois une bouffée d’air amenée par un ventilateur les fait tinter de manière aléatoire. Tout
semble calme dans ce décor alpestre. Si ce n’est ces gens nus qui déambulent comme dans l’attente de
quelque chose qui va advenir dans un futur proche….

Le temps élastique se distend, et enfin laisse échapper les sons lourds d’un tambour. La danse peut
commencer, une drôle de danse totalement animale faite de sexes qui ballotent, de fesses qui
tremblent, de seins qui tressautent, de reins qui se cambrent, de mouvements désarticulés.

Les yeux rentrent dans les orbites, les pieds frappent le sol, la sueur coule le long des dos et habille
bientôt les corps d’une pellicule luisante. Une danseuse affalée sur le sol prend des poses à la Rodin
dévoilant un sexe recouvert d’une toison fauve, d’autres ébauchent les rythmes et les portés d’un
simulacre de fornication, l’ambiance est électrique, une odeur âcre de sueur envahit la salle, la danse
elle-même ferait presque s’embraser l’amoncellement de bûches posées en deux endroits sur le lino
noir du plateau.

Les spectateurs scrutent les corps, le regard fixé sur certains plus que sur d’autres. C’est souvent
comme ça lorsque l’on voit des gens nus sur scène, on choisit ceux qu’on regarde, dont on détaille les
moindres gestes. On les observe, on se repaît de leurs muscles, de la forme de leurs membres, de la
couleur de leur peau. Et eux reçoivent ces regard, les sentent et s’en servent pour fendre l’espace de
plus belle.

La danse devient transe, cérémonielle , célébrant un dieu inconnu dans une drôle de langue. Dieu ou
le diable. Je me sens ramenée aux récits de sabbat où tout est inversé, où les sorciers dansent dos à
dos et s’accouplent à la lueur des flammes.

Bientôt l’espace de leur suffit plus, des grappes de danseurs, les corps luisant agglutinés, se déplacent
et chassent les spectateurs de l’espace personnel qu’ils se sont mentalement créés. Certains fuient,
accusent le choc qui n’est jamais très violent, qui dérange un peu juste, d’avoir à être approché de très
près par ces corps chauds luisants, un d’entre eux va chercher une calebasse et les habille du geste du
semeur d’une poudre, qui colle immédiatement aux peaux suantes. Puis le son des cloches
tintinnabulant réapparaît derrière celui du tambour qui martelait l’espace, cette chose interne qui
faisait se mouvoir ces muscles, saillir les côtes, tressauter les hanches, creuser le dos, vriller les tailles,
ces mouvements de têtes accompagnés de cheveux dégoulinants qui bougent fouettant l’espace, ces
regards torves disparaissent, sans bruit dans un coin de la salle. Restent les spectateurs unis dans un
tonnerre d’applaudissements, les vidages rosis de contentement réenergisés par cette danse / transe
offerte si généreusement .

Ils nous ont transportés dans un âge archaïque où les hommes et les chevaux ne faisaient qu’un, dans



une animalité sacrilège, une transgression savamment orchestrée des codes de la représentation, sans
vulgarité ni concupiscence. Marcelo Evelin metteur en scene est un monsieur à la barbe blanche et au
regard qui pétille et lorsque je lui dit qu’au-delà de toute justification intellectuelle, ce qu’il nous avait
donné à voir de cette manière était d’abord des corps, il rigole et me prend chaleureusement la main
dans les siennes. Les danseurs pour certains sont des élèves de l’école de mime d’Amsterdam, ils
traversent tous les soirs ce genre d’aventure, après le spectacle, ils semblent heureux, transfigurés, ils
ont conscience d’avoir tout donné d’eux-mêmes presque jusqu’à leurs entrailles.

Un partage venu du fond des âges à ne pas louper.

Claire Denieul
Vu le 15/10/19 à Pantin

Création et interprétation, Matteo Bifulco, Elliot Dehaspe, Maja Grzeczka, Bruno Moreno, Márcio Nonato, Sho
Takiguchi, Rosângela SulidadeDramaturgie, Carolina MendonçaSon, Sho Takiguchi – Réalisation des cloches
en céramique, Yu Kanai – Recherches philosophiques, Jonas Schnor

Filed under Danse, FESTIVAL D'AUTOMNE, FESTIVAL D'AUTOMNE 2019, FESTIVALS, NEWS,
Scènes · Tagged with A Invenção da Maldade CDN Pantin, A Invenção da Maldade Festival d'Automne, A
Invenção da Maldade Marcelo Evelin, A Invenção da Maldade Marcelo Evelin Festival d'Automne, Danse,
Festival d'Automne, FESTIVAL D'AUTOMNE 2019, Festivals
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//  ccrriittiiqquuee  //  AA  IInnvveennççããoo
ddaa  MMaallddaaddee  ::  lleess  ccoorrppss
eenn  ffeeuu  ddee  MMaarrcceelloo  EEvveelliinn

Invité pour la troisième fois au festival d’automne, 
Marcelo Evelin chorégraphie une étonnante transe 
aussi bien

17 octobre 2019 / dans À la une, Danse, Pantin / par

Christophe Candoni

17.10.2019�

sceneweb.fr



extatique qu’exténuante dans A Invenção da 
Maldade, une pièce frénétique créée au Brésil et 
présentée au CND de Pantin.

Ils sont sept interprètes, Brésiliens ou Européens, occupant un seul et 
même espace partagé par les spectateurs, debouts ou assis, dans 
l’inconfort d’un plateau vide et de l’inévitable promiscuité des corps. 
L’assemblée prend place un peu hasardeusement et est parfois obligée de 
se mouvoir selon les déplacements aléatoires des danseurs qui tournent 
autour de quelques minces bûchers érigés à différents endroits. L’un d’eux 
sera élu comme le centre de gravité d’un rituel tout à fait étrange et 
stupéfiant, donnant lieu à un spectacle à la fois simple et grand, reposant 
sur une totale économie et pourtant plein de force et de vigueur.

Au centre du dispositif scénique et performatif : l’Homme, dans son 
plus simple appareil, renvoyant à la figure du sauvage, de l’indigène, 
primal et tribal, tel qu’il a été découvert lors des grandes conquêtes 
comme la découverte du Nouveau Monde ou fantasmé dans les récits et 
les peintures mythologiques. Il s’agit par l’intermédiaire d’une danse 
physique et particulièrement habitée, de situer l’individu dans un rapport 
au monde originel, en véritable osmose avec la nature. Dans une totale 
égalité, ils se présentent nus, pacifiques, innocents, totalement vaillants, 
quasiment invincibles. Conduits par une jeune femme de peau noire 
tenant au bout de ses doigts une simple brindille, ils se rassemblent 
autour d’un tas de bois prévu pour un feu, et dansent, ensemble et 
séparés, chacun pour soi mais conscient de la
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communauté qu’ils représentent, à l’image d’une tribu possédée en pleine 
incantation qui vrille au délire.

L’action se passe entre les murs bétonnés d’un sous-sol du Centre 
national de la danse à Pantin. Le contraste entre cet univers urbain, 
hypercontemporain et la dimension archaïque de ce qui se joue dedans est 
proprement stupéfiante. Cette relation antithétique est voulue par le 
chorégraphe lui-même qui a fait naître sa nouvelle pièce dans un entrepôt de 
Teresina qui sert de lieu de résidence rudimentaire à sa compagnie.

Suivant le principe d’une intense gradation, le rite prend de l’ampleur, 
gagne en puissance. La transe s’anime aux sons métalliques de clochettes 
perchées au dessus du plateau et de percussions denses et massives 
préenregistrées. Elle devient de plus en plus éloquente, véhémente. Les corps 
se meuvent d’une façon singulière et spectaculaire, assument une étrangeté, 
une certaine irrégularité, une inévitable brutalité, qui font toute la beauté de la 
proposition artistique. Peut-être y a-t-il une part d’improvisation ? La danse, 
qui est très physique et pas du tout narrative, parvient formidablement à 
produire des images, des visions, bien au-delà de la représentation 
métonymique de son sujet. La ronde éclate et se disperse, l’un d’entre eux 
joue de la musique sur des branchages et des rondins, certains se grimpent 
dessus avec animalité. L’ensemble devient secouant. Lassant un peu aussi car 
son développement plutôt invariant ne tient pas nécessairement la longueur. 
Mais l’expérience est singulière et fascinante car pleine d’une euphorique 
organicité et d’une brûlante beauté.

Christophe Candoni – www.sceneweb.fr



A Invenção da Maldade Concept et chorégraphie 
Marcelo Evelin
Création et interprétation Bruno Moreno, Elliot 
Dehaspe, Maja Grzeczka, Márcio Nonato, Matteo 
Bifulco, Rosângela Sulidade, Sho Takiguchi Cloches 
en céramique
Yu Kanai
Création son et direction technique
Sho Takiguchi
Dramaturgie
Carolina Mendonça Collaboration à la recherche en 
philosophie
Jonas Schnor
Collaboration
Christine Greiner, Loes Van der Pligt

Production Marcelo
Evelin/Demolition Incorporada, Materiais Diversos. 
Coproduction HAU Hebbel am Ufer mit – Berlin, 
Künstlerhaus Mousonturm – Francfort-sur-le-Main, 
Kunstenfestivaldesarts –Bruxelles, Teatro Municipal 
do Porto, CN D Centre national de la danse, Festival 
d’Automne à Paris.
Coréalisation Festival d’Automne à Paris, CN D
Centre national de la danse. Avec le soutien de 
l’Adami. Avec le soutien de Rumos Itaú Cultural 
2017-2018 – São Paulo, de la MIME School – Academy 
of Theatre and Dance –Amsterdam, de Xing/Live Arts 
Week – Bologne.
Spectacle créé le 5.04.2019 au CAMPO arte 
contemporânea, Teresina. Durée 1h10

CN D Centre national de la danse 15 > 18.10.19
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DANSE ( SPECTACLE 

Festival d'Automne I Laughing 
Hole 
05 Oct - 05 Oct 2019 

Q CENTRE NATIONAL DE LA DANSE 

g LA RIBOT 

Performance en continu de six heures, Laughing Hole. de La Ribot, 

plonge dans l'absurde des sociétés occidentales contemporaines. 

Et créée en 2006 en réponse à Guantanamo. Laughing Ho/e 

oppose. au traitement médiatique désinvolte du macabre. un rire 

non moins inquiétant. 

. . r/;... 
1 11<11'-- . 

La Ribot. Laughing Hole, 2006. Performance chorégraphique. Durée: 6h. en continu. 

© La Ribot. 

paris-art.com 
02.10.2019
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Festival d’automne : Maria Ribot, performeuse haute en couleur
Le Monde, publié le 14/09/2019 à 09:00

Au croisement de la chorégraphie, des arts plastiques, de la performance et de la vidéo, l'Espagnole a su faire de son
corps une large palette d'expressions.

Une bombe de couleurs. La rousse Maria Ribot détonne sur le bureau blanc du Centre national de la danse de Pantin. Tout sourire bien rouge, raccord
avec son énergie flamboyante, l’Espagnole tournicote autour de tables couvertes de cahiers aussi multicolores qu’elle. Modèles scolaires, grands
formats, carnets plus chics, cette ribambelle de calepins, qui relie son exposition « Se vende », rassemble les notes de la chorégraphe depuis… 1982 !
Trente-sept ans de création à feuilleter, entre croquis, images, commentaires, dessins de ses fils Pablo et Matéo, photos… Tiens, un cliché de la styliste
anglaise Vivienne Westwood ! « Quelle merveille ! Elle ne s’est jamais pliée à rien ! », s’exclame-t-elle. Elle rit, lit quelques mots au hasard. « Je ne
cherche pas de nouvelles formes, ni de nouveaux thèmes, je cherche un nouveau public, c’est Kurt Weill qui l’a dit. »

Maria Ribot, alias La Ribot, 57 ans, 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...

planet.fr
14.09.2019�



Alfred Mauve

Une bombe de couleurs. La rousse Maria Ribot détonne sur le bureau blanc du Centre national de la
danse de Pantin. Tout sourire bien rouge, raccord avec son énergie flamboyante, l’Espagnole
tournicote autour de tables couvertes de cahiers aussi multicolores qu’elle. Modèles scolaires, grands
formats, carnets plus chics, cette ribambelle de calepins, qui relie son exposition « Se vende »,
rassemble les notes de la chorégraphe depuis… 1982 ! Trente-sept ans de création à feuilleter, entre
croquis, images, commentaires, dessins de ses fils Pablo et Matéo, photos… Tiens, un cliché de la
styliste anglaise Vivienne Westwood ! « Quelle merveille ! Elle ne s’est jamais pliée à rien ! », s’exclame-
t-elle. Elle rit, lit quelques mots au hasard. « Je ne cherche pas de nouvelles formes, ni de nouveaux
thèmes, je cherche un nouveau public, c’est Kurt Weill qui l’a dit. »

Maria Ribot, alias La Ribot, 57 ans, 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. »

Une toile abstraite

CULTURE • FESTIVAL D'AUTOMNE

Festival d’automne : Maria Ribot, performeuse haute en
couleur
Au croisement de la chorégraphie, des arts plastiques, de la performance et de la vidéo,
l’Espagnole a su faire de son corps une large palette d’expressions.

Par Rosita Boisseau • Publié le 14 septembre 2019 à 09h00

Lemonde.fr
14.09.2019�



Cœur battant du parcours de La Ribot, Panoramix, qui ne se prend pas pour Astérix (quoique, vu le
marathon qu’il représente !), se place sous l’aile du compositeur Erik Satie (1866-1925) et ses Valses
distinguées, source d’inspiration illimitée pour la chorégraphe. Elle rassemble trente-quatre
performances courtes et incisives 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 est proposée dans Another distinguée, impulsée par la lecture d’Histoire de la douleur.
XVIe-XXe siècle (Les Prairies ordinaires, 2015), de l’écrivain espagnol Javier Moscoso.

« 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 signification. »

Programmé dans les théâtres, 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 vêtements et des
accessoires sont scotchés. Et la voilà en train de courir entre les gens avec un carton pour se
dissimuler, puis saucissonnée 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… « C’est le vivant de la
représentation qui m’intéresse. Le mystère jamais totalement dévoilé de cet instant qui change chaque
jour et qui est un spectacle. »

Les questions du corps et de son utilisation, de sa commercialisation, des stéréotypes qui enferment
ses représentations en particulier féminines innervent Panoramix. La nudité, le rapport aux objets
aussi. « 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
signification. Et, en tant que danseuse, son expression, qui n’a pas besoin de mots, me fascine toujours. »

La Ribot dans « Panoramix ». Alfred Mauve



Des corps quels qu’ils soient, d’ailleurs. Des amateurs se jettent en apnée dans l’arène hystérique de
40 espontaneos ; des handicapés interprètent Happy Island (2018), réalisé avec la troupe portugaise
Dançando com a Diferença. Plus intimement, Maria Ribot ne campe jamais sur le même registre.
Drôle, tragique, satirique, ironique, grave, elle balaye les nuances d’un féminin volatil qui déborde du
cadre avec une épatante facilité.

Le rire, motif de prédilection

Silhouette fière plantée au carrefour de la chorégraphie, des arts plastiques, de la performance et de la
vidéo, Maria Ribot, qui vit à Genève depuis 2004, est d’abord danseuse et ça se voit. Dans la ligne, la
maîtrise. Classique 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 contemporain, déboule à New York avant de revenir dans sa ville
natale. Elle y fonde, en 1986, la compagnie Bocanada Danza, qu’elle dirige jusqu’en 1989 avec la
chorégraphe Blanca Calvo. Deux ans plus tard, elle se risque seule dans un strip-tease multicouche
intitulé Socorro ! Gloria !, moteur des Piezas distinguidas.

Lire aussi | La danseuse qui se jouait des frontières

Elle cite parmi ses références Pina Bausch (1940-2009), Loïe Fuller (1869-1928), mais encore ses amis et
contemporains Olga Masa, Claudia Triozzi, Jérôme Bel… Plus largement, elle évoque le poète Joan
Brossa, la photographe Cindy Sherman, la plasticienne Yayoi Kusama, mais encore les écrivains
Virginie Despentes et Paul B. Preciado. Et… le cinéma muet. « Mon imaginaire a évolué avec le temps,
glisse-t-elle en feuilletant des photos de ses pièces. Je me suis récemment demandé d’où je viens et me
suis penchée sur mes influences. La peinture évidemment, celle de Goya pour le noir, de Miro pour le
bleu, d’Uccello pour l’orange et le jaune »…

« Le rire est d’abord hédoniste dans “40 espontaneos”
(2004), puis il devient violent et dur, diabolique même, dans
“Laughing Hole” (2006) ; enfin, dans “Executions” (2012), il
sonne faux pour faire déraper la machine du classique. »

Celle qui se revendique « hétérogène » l’est à tous les niveaux. Ses productions couvrent un large
spectre. Parallèlement aux spectacles et à l’exposition, elle présente différents films dont Mariachi 17
(2009), visite chahutée dans les coulisses d’une création, 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 Centre 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), créé pour le Ballet de Lorraine. « 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 à six mains avec Mathilde Monnier et Tiago Rodrigues, elle se
confronte à un texte sur la famille, la transmission dans le monde aujourd’hui 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 questions que nous nous sommes posées, glisse-t-elle. Nous évoquons aussi
dans cette pièce des figures marginales comme celle de l’artiste mais aussi du cafard… » Une échelle
d’intensités que La Ribot, femme multiple et insaisissable, devrait monter et descendre à toute allure.



Rosita Boisseau

Exposition « Se vende – Partie I », du 14 au 23 septembre au Centre
Pompidou
Exposition « 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
L’intégrale du programme du Festival d’automne est à retrouver sur :
www.festival-automne.com

¶

Cet article est extrait d’un dossier réalisé dans le cadre d’un partenariat avec
le Festival d’automne, à Paris.

¶
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Septembre 2019 : Les 
rendez-vous 

Par Ma Culture. Publié le 04/09/2019 

maculture.fr
4.09.2019 





Célébrée par le Festival d’automne le temps d’un portrait l’artiste espagnole 
reste un mystère pour beaucoup. Tentative d’explication. Alors que Please ! 
Please ! Please ! est créé cette semaine à Vidy Lausanne

/  p o r t r a i t  /  L a   R i b o t  «  s e n s  »   d e s s u s   d e s s o u s
3 septembre 2019 / dans À la une, Danse, Paris / par Philippe Noisette

sceneweb.fr
3.09.2019



DDeess  ppiièècceess  àà  vveennddrree,,
vvrraaiimmeenntt  ??

Avec Panoramix, 3 heures de performance, La
Ribot, Maria de son prénom, donne de sa
personne. C’est le moins que l’on puisse dire.
Ce programme réunit les premières Pièces
distinguées de la créatrice. Nous sommes en
1993 et La Ribot, après des débuts sur scène
avec la chorégraphe Blanca Calvo, prend la
tangente, seule. L’idée avec ces 13 Piezas
distinguidas est alors de repenser le modèle de
production et de faire de son propre corps une
œuvre d’art. Parmi les acheteurs on trouve une
sorte de bottin de la modernité avec Olga Mesa,
Jérôme Bel, Victor Ramos ou Franko B. et Lois
Keidan. Ils sont « propriétaires » d’une
performance que La Ribot décide alors
d’actionner. Ou pas. En 2003 elle se lance à
Londres dans l’aventure de Panoramix soit ses
34 premières pièces données en une seule
représentation. Distinguées toujours. Ce
panorama est l’un des événements de
l’automne.

LLaa  RRiibboott  cc’’eesstt  eennccoorree  ddee  llaa
ddaannssee  ??

De par son passé, classique –elle a suivi les
cours de danse à Madrid puis à Cannes avec la
ballerine Rosella Hightower-, Maria affiche un
profil de soliste classique. Mais elle a
rapidement trouvé d’autres voies d’expression
avec la création sous toutes ses formes. Elle
sera à l’origine avec d’autres chorégraphes
d’une association nommée UVI- La Inesparada
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en 1995. Elle collabore avec des chorégraphes
comme Meg Stuart notamment puis se lance
dans la vidéo. La danse n’est jamais loin. Mais
pas comme on l’imagine.

DDeess  ffiiddéélliittééss  aarrttiissttiiqquueess

Que ce soit avec l’acteur Juan Loriente ou avec
Mathilde Monnier, La Ribot est fidèle en
création. Elle a travaillé avec Loriente, fabuleux
acteur révélé par Rodrigo Garcia, dès le début
des années 90 pour un duo rageur Los trancos
del avetruz puis Oh ! Sole ! On retrouve Juan
Loriente dans Another Distinguée superbe
création reprise ces jours-ci. Il partage l’affiche
avec le sud-africain Thami Manekehla et La
Ribot bien sûr. Une pièce comme une
installation vivante. Quant à Mathilde Monnier,
complice de jeu dans Gustavia, elle reprend
langue avec La Ribot dans Please ! Please !
Please ! co-écrit par Tiago Rodrigues*.

HHaappppyy  IIssllaanndd  llaa  ppiièèccee  qquuii
bboouussccuullee  cceerrttaaiinnss  pprrééjjuuggééss

Imaginée avec et pour les interprètes de la
compagnie portugaise Dançando com a
Diferença, Happy Island est une claque. Doublé
d’un film, ce spectacle est d’une liberté folle,
abordant de façon frontale la question du désir.
Les artistes sur scène forment une troupe de
danse inclusive. Ce qui n’empêche pas La Ribot
de les « bousculer » pour faire jaillir sur scène la
vie et la fiction du théâtre. Sur une bande-son
aux contours électroniques Happy Island est
une réussite. Du pur La Ribot, solaire et
borderline. On adore.

Philippe Noisette – www.sceneweb.fr



*Please ! Please ! Please ! est créé à Vidy Lausanne du 5 au 
8 septembre
Panoramix, conception, mise en scène, chorégraphie et 
interprétation La Ribot, du 14 au 22 septembre au Centre 
Pompidou, Paris IVe, tél. 01.44.78.12.33,
www.centrepompidou.fr Another Distinguée, conception, 
mise en scène et chorégraphie La Ribot, du 13 au 16 
novembre au Centquatre-Paris, Paris XIXe, tél. 
01.53.35.50.00, www.104.fr Se Vende – Partie I, du 14 au 23 
septembre au Centre Pompidou, Paris IVe, tél. 
01.44.78.12.33,
www.centrepompidou.frSe Vende – Partie II, du 5 octobre 
au 16 novembre au CN Dà Pantin, tél. 01.41.83.27.27, 
www.cnd.fr/fr, entrée libre Laughing Hole, direction et 
chorégraphie La Ribot, le 5 octobre au CN D à Pantin, tél. 
01.41.83.27.27, www.cnd.fr/fr, entrée libre dans la limite des 
places disponibles
Please Please Please, spectacle de La Ribot, Mathilde 
Monnier et Tiago Rodrigues, avec La Ribot et Mathilde 
Monnier, le 15 octobre à

Le Portrait La Ribot

l’Espace 1789 à Saint-Ouen, tél. 01.40.11.70.72,
www.espace-1789.com ; du 17 au 20 octobre au Centre 
Pompidou, Paris IVe, tél. 01.44.78.12.33,
www.centrepompidou.fr Happy Island, direction et 
chorégraphie La Ribot, avec Dançando Com A Diferança, 
du 7 au 9 novembre au CN D à Pantin, tél. 01.41.83.27.27, 
www.cnd.fr/fr
Festival d’Automne à Paris, tél. 01.53.45.17.17, 
www.festival-automne.com



Les 10 questions de la rentrée Danse 2019-2020

Ecrit par : Amélie Bertrand
2 septembre 2019 | Catégorie : En coulisse

À peine  rentré  de  vacances  et  déjà  l'on  s'y  remet  :  mais  de  quoi  sera  faite  cette  saison  danse

2019-2020 ? Côté spectacle bien sûr, mais aussi côté coulisse. De quoi parle-t-on, de quoi se gausse-

t-on, que regarde-t-on ? Quelle création ne faut-il pas rater ? Et où reprendre le chemin de la barre ?

Nos dix questions de cette rentrée danse 2019-2020... Et rendez-vous en fin de saison pour voir si nous

avions vu juste. 

Études de Harald Lander

os

dansesaveclaplume.com 
2.09.2019



                 
deux derniers mois ? 

Alors en plein mois de juillet, Alexander Neef a été nommé Directeur de l'Opéra de Paris. Actuellement 

directeur général de la Canadian Opera Company, il est sur-calé en lyrique mais n'a pas encore donné 

un indice sur sa vision de la danse. On attend, donc. Sinon - sans transition - une présentatrice 

américaine s'est moqué de la passion du prince George, six ans, pour la danse classique. Bouh ! Et c'est 

à peu près tout. 

Puisqu'on en parle, est-ce que l'Opéra de Paris ne va faire parler de lui que par 
ce qui se passe en scène cette saison ? 

Hahaha. Vous êtes drôles. Rien que le gala d'ouverture, il ne fait parler de lui qu'en amont parce qu'il 

privatise le Défilé (qui ne sera visible que lors de ce gala surtaxé cette saison), et qu'après pour ses 

points fashion. 

Où va-t-on pour se remettre à la barre ? 

Comme d'habitude, on file à Biarritz pour le festival Le Temps d'aimer du 6 au 15 septembre avec ses 

célèbre Gigabarres face à l'océan, tous niveaux acceptés ! Rendez-vous les 8 (avec le Malandain Ballet 

Biarrtiz) et le 15 (avec la Compañía Nacional de Danza) le long de la grande plage. On remet ça une 

semaine plus tard au festival Cadenses à Arcachon le dimanche 22 septembre. À Paris, on participe 

aux Danses partagées du CND les 28 et 29 septembre, avec notamment des ateliers autour de la 

technique Cunningham, centenaire oblige. 



Le Temps d'aimer la danse 2019

Le Concours de promotion, on commence à stresser quand pour avoir des 
places ? 

Pour avoir la réponse, il faudrait déjà savoir quand a lieu le Concours cette année, et chez DALP, on ne 

le sait pas encore. En même temps, maintenant que Héloïse Bourdon est passée Première danseuse et 

que rien ne pourra arrêter Bianca Scudamore pour avoir le prochain poste, y a-t-il encore des 

Balletomanes qui s'intéressent au Concours de promotion ? Et pour les mordu.e.s, la règle reste la 

même : on ne panique que cinq minutes avant le début du Concours. Et encore, une légende raconte 

qu'un jeune passionné a dégoté une année une place au balcon à 9h58. 

C'est quoi la première de la rentrée à ne pas manquer ? Et celles de la saison ?



C'est celle de Parade, spectacle inaugural du Théâtre du Châtelet qui rouvre enfin ses portes ! Une 

soirée qui se passe aussi bien dans les espaces publics que sur scène, et qui mélange la danse, le 

cirque, les marionnettes ou les arts plastiques. À l'Opéra de Paris, on ne manquera pas la nouvelle 

création de Crystal Pite à l'automne, suivie de la reprise très (trop ?) attendue de Raymonda. Toujours 

à Paris, on ira explorer des contrées lointaines - aka la Seine musicale à Boulogne-Billancourt 

(commentaire : il s'agit d'une remarque ironique, non ce n'est pas le bout du monde) pour découvrir 

Roméo et Juliette  de  Benjamin  Millepied. Au Capitole de Toulouse, on filera vers la création 

Toulouse-Lautrec de Kader Belarbi en mai, un projet ambitieux. Et l'on terminera la saison avec La 

Sylphide d'Auguste Bournonville, qui fait son entrée au Ballet de l'Opéra de Bordeaux.  

Il faut mettre combien d'alarmes pour ne pas rater les places de Raymonda au 
Palais Garnier ? 

Les places seront en vente le 10 septembre à 12h. Et on sèchera. Parce qu'à ce moment-là, il n'y aura 

pas les distributions date par date. Et que tout sera rebattu dès qu'elles seront connues. Soit à peu près 

15 jours avant la première, si l'on se fie à la moyenne de la saison dernière. Donc on respire et le 10 

septembre, on va prendre un petit verre en terrasse à 11h58 au lieu d'être collé à son smartphone. Bon 

allez, d'accord, sauf pour une place pour la première par acquit de conscience. 

On la regarde, cette dixième saison de Danse avec les stars ? 

Pour l'instant, disons-le, notre motivation n'est pas au beau fixe. Est-ce le casting composé 

essentiellement de figures made in TF1 ? Oui et non : ce n'est pas emballant mais on a l'habitude et cela 

a toujours donné de bonnes surprises finalement. On tique plutôt sur l'éviction scandaleuse (oui, n'ayons 

pas peur des mots : scandaleuse) de Marie Denigot, l'une de nos chouchoutes chez les pros. Et on 

craint légèrement le pire côté mises en scène putassières auxquelles devrait inévitablement avoir droit 

Clara Morgane. Verdict après le premier prime fin septembre-début octobre. 

Qui va faire ses adieux cette saison ? 

À Paris, Eleonora Abbagnato le 23 décembre dans Le Parc. Et il n'y a pas de "Mais j'ai une fête de 

famille le lendemain au find fond de la Creuse" qui tienne. Tout le monde sera là, et puis c'est tout. Et 

c'est tout de même plus pratique que les adieux du 31 décembre de Karl Paquette la saison dernière.  



Eleonora Abbagnato - Cheek to Cheek de Roland Petit

Et pour les nominations d'Étoiles alors ? 

Bon, en général, on se plante bien sur cette question. Mais l'on ne devrait pas prendre trop de risque en 

évoquant le nom de Paul Marque. Le jeune danseur a proposé une excellente saison l'année dernière, 

prenant de l'ampleur, de l'épaisseur dans sa danse. Une nomination sur Giselle - ou sur Raymonda -

serait envisageable. Les plus fous vont à parier sur une double nomination avec Bianca Scudamore, qui 

devrait être Première danseuse à ce moment-là. L'on peut peut-être espérer aussi quelques belles 

surprises du côté de Bordeaux ou Toulouse, ce ne sont en tout cas pas les talents qui manquent.



Du 10 septembre au 21 décembre 2019, le 48e Festival d’Automne 
présente ses programmes dans 27 lieux parisiens et 29 d’Île-de-France. 
Pluridisciplinaire, international, nomade et fédérateur, il s’inscrit dans les 
théâtres et les centres dramatiques mais aussi hors les murs.
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Une centaine d’artistes venus d’Europe (Chypre, Italie, Allemagne, Belgique, 
Portugal, Danemark, Grande-Bretagne…), mais aussi d’Égypte, de Corée, de 
Taiwan, de Chine, d’Australie, du Brésil, d’Afrique du Sud, du Canada ou de la 
République Démocratique du Congo offrent le regard de culturelles plurielles 
qui s’enrichissent mutuellement, parfois dans des parcours communs ou 
croisés. Danse, théâtre, performances, musique, cinéma et arts plastiques s’y 
côtoient et s’y répondent.

Summerspace. Jean Freebury, Matthew Mohr, Scen. Timothy Greenflield-Saunders. Courtesy Merce
Cunningham Company.

Un focus sur trois grands artistes contemporains

Merce Cunningham, né il y a cent ans, aura révolutionné la danse. En la dé‐
barrassant de son folklore narratif et de sa théâtralité pour en faire un outil de 
la pensée et du geste, Cunningham a fait de la danse un art en prise avec 
son temps entretenant avec les autres arts un rapport étroit. Plastique, avec 
toute l’avant-garde artistique de son époque, Marcel Duchamp, Jasper Johns, 
Robert Rauschenberg, Andy Warhol ou La Monte Young, mais aussi musical 
à travers sa longue et fructueuse collaboration avec John Cage. Reprenant à 
son compte les mouvements erratiques des électrons pour développer les no‐
tions de décentrement et d’espace, en particulier à travers les events, il a 



Laughing Hole. LaRibot © Neyda Paredes

La Ribot, née en Espagne, enfant de la Movida, est une performeuse, dan‐
seuse et chorégraphe mais aussi  une artiste vidéaste et  une metteuse en
scène. Elle a été parmi les premiers à investir musées et galeries. Son voca‐
bulaire nerveux et saccadé, toujours exécuté avec précision, fonctionne en
rythme avec sa critique du monde contemporain et son humour acide, avec
pour seul principe de ne jamais rien tenir pour figé. Dans ses pièces, corps,
images, sons, textes et objets prennent place dans un espace indifférencié de
manière à mettre en défaut les attentes et les grilles de lecture du spectateur.
Le Festival montre les différentes facettes de cette personnalité singulière et
révoltée, du spectacle-performance Panoramix à Se Vende qui permet de voir
son travail de vidéaste et d’installation et ses carnets de bord, en passant par
ses questionnements du monde contemporain (Laughing Hole, sur l’absurdité

intégré le hasard dans la chorégraphie et une composition aléatoire dépouillée de 
l’affect. Il a consacré la disparition du danseur étoile autour duquel gravitent les 
satellites. Chaque danseur est devenu son propre centre. Le nombre et le rôle des 
danseurs comme l’ordre et la durée des séquences gestuelles ou les 
combinaisons de mouvements ont été joués aux dés. Dans la même démarche, 
danse et musique ont été créées simultanément mais en totale indépendance, les 
danseurs ne découvrant la partition qui les accompagne qu’en même temps que le 
public. Il a également contribué à l’élaboration d’un système de notation du 
mouvement chorégraphique.



irrationnelle de Guantanamo) ou les façons laternatives de pratiquer la danse 
(Happy Island, avec des handicapés, Please Please Please où elle s’attaque 
aux conventions théâtrales).



ival

Festival d’automne 2019 : notre
sélection
Égypte, Corée, Portugal, Taïwan, Chypre… Voilà presque 50 ans (48 pour être précis) que le Festival 
d’Automne offre à des artistes du monde entier une scène pour s’exprimer, partager leur regard et

t

interrogations sur le monde. La 48  édition de ce festival fleuve étiré sur quatre mois ne déroge pas à 

as à
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la règle avec une programmation européenne et internationale pointue et éclectique, « fruit de regards 
croisés et de cultures plurielles » comme le souhaitait son directeur Emmanuel Demarcy-Mota. Pour vous 
aider à faire votre choix dans cette programmation pléthorique, nous avons sélectionné quelques spectacles, 

mois par mois, du 10 septembre au 31 décembre. 

À voir en septembre

ème

anousparis.fr
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Milo Rau, »Oreste à Mossoul » © Fred Debrock



• Oreste à Mossoul de Milo Rau

tant le

Inventer une Orestie  d’aujourd’hui, avec les préoccupations et les interrogations qui éprouvent 
notre réalité. Le metteur en scène et directeur du NTGent Milo Rau s’empare de la tragédie 
d’Eschyle pour la glisser dans les décors détruits des villes de Mossoul et de Sinjar, au nord de 
l’Irak. En documen réel et en se rendant plusieurs fois sur place avec son équipe de comédiens, il 
invente un théâtre d’investigation.

Oreste à Mossoul de Milo Rau (https://www.festival-automne.com/edition-2019/milo-rau-oreste-
a-mossoul) du 10 au 14 septembre aux Amandiers-Nanterre

Gisèle Vienne, « Crowd » © Estelle Hanania



• Crowd de Gisèle Vienne du 25 au 28 septembre au Centre Pompidou

1942

Pièce de danse contemporaine essentielle, Crowd réunit sur le plateau du Centre Pompidou une 

quinzaine de danseurs le temps d’une fête improvisée. Une chorégraphie polyphonique traversée 
par un DJ set de musique électro signée Peter Rehberg. Pour Gisèle Vienne, Crowd   exprime « la 
façon dont une communauté spécifique peut gérer (ou non) l’expression de la violence ». Inspirée 
par le Sacre du printemps, la chorégraphe déroule une rave euphorique où violence et désir 

cohabitent.

Crowd de Gisèle Vienne (https://www.festival-automne.com/edition-2019/gisele-vienne-crowd_ 
du 25 au 28 septembre au Centre Pompidou

À voir en octobre

Robert Wilson, « Jungle Book » © Lucie Jansch

• Jungle Book d’après « The Jungle Book » de Rudyard Kipling par Robert Wilson et CocoRosie du 6
octobre au 8 novembre au 13ème art

s

ès

Difficile de ne pas reconnaître l’esthétique bleutée des spectacles de Robert Wilson. Des œuvre 
théâtrales et poétiques que l’on retrouve fréquemment programmées au Festival d’Automne. Apr 
Peter Pan, le metteur en scène et plasticien américain s’est de nouveau entouré du duo musical 

CocoRosie pour son adaptation du Livre de la jungle. Un spectacle jeune public qui devrait séduire un



the-

large public.

Jungle Book d’après « The Jungle Book » de Rudyard Kipling par Robert Wilson et CocoRosie
(https://www.festival-automne.com/edition-2019/robert-wilsonbrcocorosie-jungle-book-
dapres-jungle-book-de-rudyard-kipling)  du 6 octobre au 8 novembre au 13ème art 

La Ribot, « Laughing Hole » (2006), Galeria Soledad Lorenzo, Madrid, 2007 © Oronoz

• Laughing Hole de La Ribot

cée

tacle

s un

 murs

Impossible de passer outre le magnifique focus du Festival d’Automne sur Maria Ribot alias La 
Ribot. Performeuse, danseuse et chorégraphe suisso-espagnole, La Ribot est un véritable 

OVNI. Influen par l’histoire du théâtre et des arts visuels, ses chorégraphies se sont souvent 

affranchies des normes sociétales, investissant des lieux tels que des musées ou des 

galeries. Pour Laughing Hole, spec créé en 2006, la chorégraphe a mis en scène trois 

interprètes et des centaines de pancartes. Dan rire nerveux constant, les cartons « brutal 

killing », « my terror », « sales here » s’affichent sur les du décor. Une performance cynique et 

brutale dédiée au traitement médiatique des tortures qui ont eu lieu à Guantanamo.

Laughing Hole de La Ribot (https://www.festival-automne.com/edition-2019/la-ribot-
laughing-hole 5 octobre au CND – Pantin

À voir en novembre



Fanny De Chaillé, « Désordre du discours » © Marc Domage

• Désordre du discours d’après « L’Ordre du discours » de Michel Foucault de Fanny de Chaillé

 il

u
,

é. Le

ordre

x

Le 2 décembre 1970, Michel Foucault prononce sa leçon inaugurale au Collège de France, où il 
deviendra jusqu’en 1984 professeur d’Histoire des systèmes de pensée. Des cours dans lesquels 
aborda des thématiques telles que la guerre, la biopolitique, le pouvoir politique. Avec Désordre du 

discours, Fanny de Chaillé met en scène Guillaume Bailliart derrière un bureau dans un 
amphithéâtre alors que le théâtre s’articule autour d’un discours réel dans un décor inventé. Ici 

tout est inversé
Le décor est réel et le discours fictif. Son idée derrière cette performance d’une heure, « Partir 

de L'ordre  du discours  et redonner du corps à ce texte. »

Désordre du discours d’après « L’Ordre du discours » de Michel Foucault de Fanny de Chaillé
(https://www.festival-automne.com/edition-2019/fanny-de-chaille-desordre-du-discours), le 4 
novembre à l’université Paris 8, les 6 et 7 novembre à l’université de Nanterre, le 8 novembre au 

Beaux-Arts et les 10 et 11 décembre à la Sorbonne. 
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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.
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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 composition à des variantes aléatoires 
calquées sur le Yi-Ching chinois. Merce Cunningham voit immédiatement la transposition 
chorégraphique qu’il peut en faire, échafaudant une pensée imprévue dans la danse. Son préalable 
fondamental est pourtant d’une simplicité 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’Italienne 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 environnements sont à la fois indépendants et 
reliés les uns aux autres ». Avec lui, chaque danseur 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 mouvement. Il 
saura les utiliser à ses fins chorégraphiques, 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 « portatif » 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 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
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Sorry, do the tour ! fut une pièce aussi iconoclaste qu’hilarante créée en 
2001. Son auteur, Marco Berrettini, la réactualise avec d’anciens et 
nouveaux interprètes et pose un nouveau regard sur la danse disco.

©
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Sorry, do the tour ! qui signifie « Alors, tu la fais ta pirouette ! » ou « Désolé, fais la tournée quand même », 

est, comme l’indique le titre, une pièce sur la danse, vue de l’intérieur comme de l’extérieur. Autrement dit, 

Marco Berrettini se lance dans la gageure de réunir dans le seul corps de ses interprètes le point de vue du 

public et celui du danseur. Le résultat est une hybridation de Travolta et du nec plus ultra de la danse 

contemporaine, qui se joue comme un marathon de danses de salon et de fièvre du samedi soir. « Où 

s’arrête le trivial pour atteindre au sacré ? », semble se demander le chorégraphe qui, à coup de 

détournements ambigus et de fantaisie, propose une réflexion sur ce que le spectateur voit en allant 

regarder de la danse. Puis il retourne la question en explorant son propre vécu de très jeune champion de 

disco, avant qu’il ne parte étudier la danse aux côtés de Pina Bausch…

Agnès Izrine

A PROPOS DE L'ÉVÉNEMENT

Sorry do the tour. Again ! de Marco Berrettini
du Jeudi 3 octobre 2019 au Samedi 5 octobre
2019
CND Centre national de la danse
1, rue Victor Hugo 93500 Pantin
jeudi et vendredi à 20h, samedi à 18h. Tél. :
01 41 83 98 98. Durée : 1h30. Dans le cadre
du Festival d’Automne à Paris.



A Invenção da Maldade 
de Marcelo Evelin

Marcelo Evelin conçoit la chorégraphie de cette nouvelle création comme une 
expérience à la fois née du doute et ouverte à l’accident, confrontée au 
surgissement d’une altérité posée en résistance. Si la pièce est née de souvenirs 
et de lectures, elle ne s’inscrit pour autant dans aucun imaginaire précis. Après 
s’être inspiré de Tatsumi Hijikata dans son précédent spectacle Dança Doente, 
Marcelo Evelin se déleste ici de la démarche référentielle pour ne conserver que 
les motifs incertains du moment critique et de la tâche impossible. Cette manière 
de procéder abandonne toute démonstration virtuose, qu’il s’agisse de la 
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chorégraphie, de l’interprétation ou de la technique musicale, au profit d’une 
dramaturgie de l’échec, toute en déséquilibre et dysharmonie. Réunis autour d’un feu 
symbolique, danseurs et objets se confondent ou se confrontent, formant une horde 
primitive indifférenciée. De blessure en guérison, ils s’initient ensemble au plaisir et à la 
douleur.

,,
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L’artiste espagnole n’a jamais cessé de susciter la curiosité, avec une œuvre

foisonnante aux multiples formats. Le coup de projecteur du Festival

d’Automne en dévoile différents aspects, jusqu’à ses plus méconnus.

L’exposition Se Vende, conçue en deux parties entre le Centre Pompidou et le Centre

National de la Danse, permettra de découvrir, parmi les photos et les vidéos, quelques

éléments habituellement cachés comme les cahiers d’artistes de La Ribot, ou les

références qui alimentent son travail. Un pas de plus pour se plonger dans son univers,

que le grand public a d’abord découvert dans ses Pièces distinguées dans les années

1990 : une série de solos qui la mettaient en scène avec des objets du quotidien, dans

une approche très performative et conceptuelle de l’art. On aurait pu la ranger parmi les

plasticiennes, mais on ne pouvait oublier ni sa formation de danseuse, ni la place

importante qu’elle donnait au corps dans ses prestations. Principe et démarche qu’elle

n’a jamais abandonnés, puisque multipliés à l’envi et avec d’autres interprètes pour un

jour dit-elle en réaliser jusqu’à 100. Le focus du Festival d’Automne permet au spectateur,

dans un temps record, de traverser un maximum de ses pièces, avec Panoramix qui offre

une anthologie des trois premières séries créées pendant 10 ans, et Another distinguée,

qui regroupe 8 pièces réalisées 16 ans plus tard.

De l’espace du musée à la scène

Mais là n’est pas toute l’œuvre de l’Espagnole. Une création constituera l’événement de

ce temps fort, avec un casting particulièrement attirant : plusieurs années après

Gustavia, La Ribot retrouve sur scène Mathilde Monnier, pour Please Please Please, qui

convoque également des textes de Tiago Rodrigues écrits pour l’occasion. Deux autres

projets montreront l’engagement de l’artiste. Sa performance Laughing Hole, toute de

pancartes brandies, s’attaque à la prison de Guantanamo. Happy Island, davantage

poétique, est un travail qui exalte la liberté, conçu avec la compagnie de danse Dançando

com a Diferença, dont la plupart des interprètes sont en situation de handicap.

Nathalie Yokel



A PROPOS DE L'ÉVÉNEMENT
Panoramix 
du Samedi 14 septembre 2019 au Dimanche 22 septembre 2019 
Centre Pompidou
Place Georges Pompidou, 75004, France
Another Distinguée, du 13 au 16 novembre 2019 au CentQuatre.

Se Vende, partie 1, du 14 au 27 septembre 2019 au Centre Pompidou.

Se Vende, partie 2, du 5 octobre au 16 novembre 2019 au Centre National de La
Danse.

Laughing Hole, le 5 novembre 2019 de 15h à 21h au Centre National de la
Danse.

Happy Island, du 7 au 9 novembre 2019 au Centre National de La Danse.

Please Please Please, le 15 octobre 2019 à 20h à l’Espace 1789, et du 17 au 20
octobre au Centre Pompidou.

Festival d’Automne à Paris. Tel : 01 53 45 17 17.

https://www.journal-laterrasse.fr/danse


Qui était
Merce
Cunningham,
l’Einstein
de la
danse
?

ART 

Disparu en 2009, Merce Cunningham est considéré comme le pionnier de la 

danse  

15
JUILLET

moderne américaine. Cette année, à Paris, le Festival d’Automne célèbre le 

chorégraphe surnommé l’“Einstein de la danse”.
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Par Chloé Sarramea

Petter Jacobsson et Thomas Caley /Ballet de Lorraine, "For Four Walls", Festival d'Automne à Paris © Laurent Philippe

Voilà quarante ans que Marie Collin prend en charge la direction artistique du 
Festival d’Automne, grande manifestation culturelle parisienne de septembre 
à décembre. À sa création, en 1972, la manifestation était “toute petite” et “durait 
deux semaines”, se souvient Marie Collin. Cette année, elle permet au public de 
découvrir un chorégraphe aux cheveux bouclés et au regard espiègle : Merce 
Cunningham, esprit visionnaire et avant-gardiste, danseur et chorégraphe 
américain qui amorce la transition entre la danse moderne et la danse 
contemporaine dans les années 50. Et l’Europe ne soupçonne pas ce qui l’attend. 
Sous l'impulsion du festival d'Automne, s’en suivront des tournées mondiales, des 
spectacles futuristes, fantastiques et fascinants, décriés ou adulés, mais qui 
feront voyager toute une époque et tomber à la renverse ceux qui croyaient tout 
savoir de la danse.

https://www.numero.com/fr/content/chloe-sarramea
https://www.numero.com/fr/art/merce-cunningham-americain-danse-contemporaine-festival-automne-paris-numero-magazine
https://www.facebook.com/dialog/feed?app_id=712622628846507&caption=Qui+%C3%A9tait+Merce+Cunningham%2C+l%E2%80%99Einstein+de+la+danse+%3F+&description=%3Cp%3EDisparu+en+2009%2C+Merce+Cunningham+est+consid%C3%A9r%C3%A9+comme+le+pionnier+de+la+danse+moderne+am%C3%A9ricaine.+Cette+ann%C3%A9e%2C+%C3%A0+Paris%2C+le+Festival+d%E2%80%99Automne+c%C3%A9l%C3%A8bre+le+chor%C3%A9graphe+surnomm%C3%A9+l%E2%80%99%E2%80%9CEinstein+de+la+danse%E2%80%9D.%3C%2Fp%3E%0A&display=popup&e2e=%7B%7D&link=https://www.numero.com/fr/art/merce-cunningham-americain-danse-contemporaine-festival-automne-paris-numero-magazine&locale=fr&next=http%3A%2F%2Fstatic.ak.facebook.com%2Fconnect%2Fxd_arbiter%2F6Dg4oLkBbYq.js%3Fversion%3D41%23cb%3Dfa65af664%26domain%3Dwww.numero.com%26origin%3Dhttp%253A%252F%252Fwww.numero.com%252Ff35b6535d%26relation%3Dopener%26frame%3Df13949e09%26result%3D%2522xxRESULTTOKENxx%2522&picture=https://www.numero.com/sites/default/files/images/push/thumb-cover-merce-cunningham-danse-festival-automne-paris-numero-magazine.jpg&sdk=joey
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Merce Cunningham, "Sounddance" 1975 © Johan Elbers / Merce Cunningham Trust
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1. L'avant-garde

Avant d’être reconnu comme un chorégraphe majeur dans l’histoire de la 
danse contemporaine, Cunningham est déjà un danseur hors pair. En studio 
ou sur scène, il virevolte, tourne sur lui-même et passe souvent de cour à jardin 
en un grand jeté élégant. Merce Cunningham est gracieux, il est longiligne et 
assez solide pour effectuer des portés somptueux malgré sa minceur. Fort d’un 
stage décroché dans sa ville natale, Centralia (dans l’État de Washington), le 
danseur rencontre Martha Graham – la grande dame de la “modern dance” du 
début du XXème siècle – et intègre sa classe à seulement 19 ans. À l’époque, 
rien ne prédestine Merce Cunningham à devenir danseur : il est né en 1919 
dans un milieu où personne ne mène de carrière artistique. Son père et ses 
frères sont des hommes de loi et n’emmènent jamais le petit Merce au music-
hall. Très vite pourtant, il tombe amoureux de la danse, des carrures, de 
l’élégance que dégagent les silhouettes. S’il veut danser, ce sera à New York. Il 
fait donc ses classes aux côtés de Martha Graham qui lui créée des rôles taillés 
sur mesure. Les années passent, et la rupture survient. Brutale, fracassante mais 
salvatrice. Cunningham quitte Graham en 1945 et se lance en solo. Il est très vite 
confronté à la précarité, l’insécurité et la pauvreté mais fait une rencontre qui 
changera à tout jamais sa vie et sa carrière…

“Quand le chorégraphe crée, il ne jure que par la 
logique implacable du hasard et des données 
affichées sur son chronomètre”



Merce Cunningham, 1987 © Peter Hujar



2. La collaboration avec John Cage

Chaque belle histoire débute par une rencontre : John Cage croise Merce 
Cunningham à la Cornish School de Seattle. S’en suit une complicité sans 
borne et un amour inconditionnel qui a fasciné le monde pendant 50 ans. Le 
compositeur de Quatre minutes trente-trois secondes de silence (1952) voit 
tout de suite le potentiel de Cunningham et, souligne Marie Collin, comprend 
dans quelle “aventure artistique, intellectuelle et personnelle” les deux 
hommes sont sur le point de s’engager. Le musicien s’est déjà forgé une 
réputation d’artiste pointu et embarque Cunningham vers une toute nouvelle 
aventure : celle de la reconnaissance. À New York, le public de Cage est 
radicalement différent de celui qui vient admirer les ballets de Martha 
Graham : ces gens sont profondément amoureux de musique contemporaine 
et d’arts plastiques. Très vite, ils voient dans les pièces de Merce Cunningham 
un tableau en mouvement, expressionniste. Le succès est rapide, fulgurant. À 
New York, on reconnaît désormais ce personnage charismatique au manteau 
à col très haut, cheveux fous, regard profond. Il respire la vivacité et 
l’intelligence. 

Merce Cunningham et John Cage © Festival d'Automne à Paris
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3. La méthode du hasard
Celui qui, selon Marie Collin, a “inventé un vocabulaire qu’il est le seul à 
posséder et à transmettre aux danseurs” n’a jamais décliné. Tout au long 
de sa carrière, Cunningham a innové, persévéré, réfléchi et ébloui. À la fin de 
sa vie, terrassé par la mort de John Cage (en 1992), le chorégraphe enseigne 
en chaise roulante et tape les rythmes avec ses pieds. Très vite, ses 
danseurs décryptent le moindre de ses mouvements.

Voilà dix ans que le chorégraphe est mort, et au CNSM (Conservatoire 
National Supérieur de Musique et de Danse de Paris) on continue de se 
baser sur la méthode Cunningham. En quoi consiste-t-elle ? “Motion is not 
émotion” (le mouvement n’est pas l’émotion). D’après l’Américain, sur scène, 
la beauté du mouvement prévaut sur l’expression des sentiments. Et dans les 
années 50, c’est une révolution aux États-Unis. Comme l’explique Marie 
Collin, Merce Cunningham, en véritable “fou de travail” répète, crée, “fait 
s’échauffer ses danseurs pendant deux heures chaque jour” et développe sa 
“thèse Cunningham”. Cette dernière est fondée sur la compréhension des 
mécanismes du corps et le pousse dans ses derniers retranchements : en 
résulte un travail très physique et harassant. La danse de Merce Cunningham 
est esthétique, frontale et occupe tout l'espace. Quand le chorégraphe crée, 
il ne jure que par la logique implacable du hasard et des données affichées 
sur son chronomètre : il est le premier à dissocier la danse de la musique, les 
deux composantes essentielles d'une pièce, faisant travailler les danseurs et 
le compositeur chacun de leur côté. L'américain prépare des phrases puis 
utilise le Yi-King (le manuel chinois fondamental des arts divinatoires) qu’il 
découvre au début des années 50. Trois ans plus tard, la compagnie Merce 
Cunningham se produit pour la première fois sur scène en suivant la méthode 
(hasardeuse) du chorégraphe.

“Cette année, le festival d’Automne fête ainsi le 
centenaire de la naissance de Merce Cunningham” 



4. La compagnie Cunningham

Pour Marie Collin, les danseurs de Cunningham sont reconnaissables 
entre mille : ils sont à la fois “costauds et athlétiques”, souples et 
graciles… à l'image de leur chorégraphe. Ils apprennent à bouger selon 
ses critères et ses exigences, dansent comme jamais ils n’ont dansé, tels 
des enfants qui réalisent leurs premiers pas. Formés aux danses codifiées 
(comme le classique), les membres de la troupe doivent désormais 
“danser moderne”, de façon organique et instinctive. Avec sa compagnie, 
Merce Cunningham multiplie les tournées pendant près de 50 ans. 
L’ascension est fulgurante. Le plasticien américain Robert Rauschenberg 
signe les décors : l’artiste néo-dadaïste et précurseur du pop art devient le 
scénographe attitré de la compagnie. En juin 1964, cette dernière est 
invitée à Vienne, mais la salle est trop petite poury installer les décors. 
Merce Cunningham, tel un scientifique fou, invente le concept d’event qu’il 
décrit en ces mots : “des séquences arrangées pour une performance et 
un lieu particulier (…) qui permet moins une soirée de danse que 
l’expérience de la danse”. On danse n’importe où, à l’intérieur comme à 
l’extérieur, sur la place Saint-Marc à Venise ou sur le forum du Centre 
Pompidou à Paris.

Aujourd’hui, la compagnie Cunningham est réduite en cendres. 
Amoureux des couchers de soleil, le chorégraphe a longtemps fait répéter 
sa troupe au 11ème étage d’un studio à Greenwich Village, dans un 
espace gigantesque aux fenêtres immenses. Désormais, tout est terminé : 
il n'y a “presque plus de danseurs de la compagnie” regrette Marie Collin. 
Fini les répétitions qui dominent la Grosse Pomme, les échauffements 
sous le regard bienveillant de l’Américain et les tournées mondiales. 
Interviennent alors d’autres compagnies et ballets qui, “sous le contrôle 
d’anciens danseurs assistants” perpétuent l’héritage du chorégraphe : “le 
Ballet de Lorraine, celui de Lyon, de Boston et le Rambert de Londres”. 
Car le père de la modern dance a tout organisé, jusqu’à exiger la 
dissolution de sa compagnie deux ans après sa mort. Mais les festivals 
contribuent à “maintenir le style Cunningham” : Automne s’y adonne 
depuis maintenant dix ans.
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Miguel Gutierrez, CCN – Ballet de Lorraine, "Cela nous concerne tous" (This concerns all of us) // Costumes par Rei 
Kawakubo © Laurent Philippe

5. 2019 signe le retour de Cunningham au
Festival d'Automne

Cette année, le festival d’Automne fête ainsi le centenaire de la 
naissance de Merce Cunningham et brille par sa programmation 
exigeante oscillant entre performances, théâtre, danse, arts plastiques, 
cinéma et musique.

Le QG du Festival d'Automne domine les Tuileries. À l'intérieur, les miroirs 
sont gigantesques, le parquet craque et la hauteur de plafond est 
vertigineuse. Confortablement assise dans un fauteuil vert, au centre de 
son bureau rue de Rivoli, Marie Collin peut être fière de ce qu’elle a 
accompli. Depuis 1982, elle est la directrice artistique de ce festival 
d’envergure, qui s’étend sur quatre mois (dans Paris et sa banlieue). Cette 
blonde au carré impeccable et aux yeux bleu perçant déambule dans 
Paris depuis quarante ans : elle “se balade, écoute, entend parler de 
projets, les voit (ou non), rencontre les artistes et imagine de les 
programmer” au festival d’Automne. Sa spécialité – la création 
contemporaine – requiert une certaine exigence. 



Il s’agit de révéler les futurs grands noms et de “soutenir les artistes que le 
festival a toujours suivi et aimé” en leur consacrant des portraits. Celle qui 
a rencontré Michel Guy (le créateur du festival) à seulement 22 ans 
continue de perpétrer la tradition d’Automne : elle dialogue avec les 
scènes parisiennes – de l’Odéon au Théâtre de la Ville en passant par le 
104 et les Amandiers – dans lesquelles elle programme des pièces et des 
portraits. Forte de sa complicité avec les directeurs de théâtres, Marie 
Collin multiplie ses actions d’année en année : spectacles de rue (Slow 
Walkd’Anne Teresa De Keersmaeker en 2018), hommages et 
programmation d’artistes plasticien.nes, “souvent des femmes, qui font un 
travail extraordinaire et ne sont pas toujours soutenues”.

En 2008, Automne signe avec Merce Cunningham “un accord amical” 
dans lequel le festival “s’engage à inviter le chorégraphe pendant 
trois ans”. Malheureusement, souffle Marie Collin, Cunningham meurt 
avant. Les legs artistiques, eux, ne meurent pas et font revenir à Paris le 
virtuose de la danse à travers un portrait-hommage, dont plusieurs pièces 
correspondent à “des périodes différentes dans son œuvre”. Un voyage 
au cœur de soixante ans de création programmé tantôt au CND, tantôt au 
Théâtre du Châtelet ou au 104. On s’impatiente déjà à l'idée d’admirer 
Summer Space, une pièce de Cunningham “presque jamais vue”, reprise 
par le ballet de l’Opéra de Lyon et dont les costumes ont été imaginés par 
Rei Kawakubo (fondatrice de Comme des Garçons). Automne à Paris est 
définitivement un festival sur lequel plane encore l'ombre de l'Einstein de 
la danse.



«SORRY, DO THE TOUR. AGAIN!»,
DANCEFLOOR ENDIABLE!

« SORRY, DO THE TOUR. AGAIN! », DANCEFLOOR ENDIABLE !

Posted by infernolaredaction on 3 juin 2019 · Laisser un commentaire 

Lausanne, correspondance.
« Sorry, do the tour. Again! » de Marco Berrettini – A l’Arsenic, Lausanne, du 30 mai au 2 juin
2019.

Dans sa jeunesse, Marco Berrettini fut champion d’Allemagne de danse disco avant une
formation de danseur et chorégraphe à la London School Contemporary Dance et à la
Wolkwang-Hochschule de Pina Bausch.

Retour aux seventies, avec ce spectacle échevelé. Musique disco, vêtements disco, lumière disco
et évidemment disco danse! La fièvre de ce soir-là dépasse largement celle du samedi.

Cela commence par un concours, tel que l’a connu Marco Berrettini. La.e danseu.se.r, pourvu.e
d’un dossard numéroté, doit improviser durant 2 ou 3 minutes sur une bande musicale. Après un
moment, iel est remercié et on passe au suivant. Jolie façon de présenter une troupe recomposée
pour l’occasion. En effet, ce spectacle créé en 2001 a été commandé (par le CND) à nouveau au
chorégraphe, qui a volontairement sauvegardé la chorégraphie originale. Si les spectacles de
danse classique sont toujours joués à l’identique, il est temps de faire pareil avec certaines pièces
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de danse contemporaine, en garder l’essence et le parfum temporel, tout en revitalisant un
répertoire historique.

Leurs vêtements nous plongent immédiatement quarante ans en arrière. Pantalon taille haute et
pattes d’éph, combinaison moulante, brassière dorée, chaussures à plateformes, chevelures
gonflées, paillettes et camaïeu de rouge. Chaque participant.e utilise la surface du dancefloor, les
différentes personnages se distinguent, improvisant à grand renfort de ronds de hanches, doigts
pointés, balancement de crinière et regards effrontés vers le public. Pour danser disco,
l’égocentrisme est exigé .

Une belle trouvaille est de faire dialoguer en paroles les interprètes avec les titres des morceaux
mythiques de la musique disco! «You make me feel», «I love the night life», «le fric, c’est chic»,
etc. Ces phrases déclarées d’un ton sérieux évoquent immédiatement la mélodie du tube cité.

Les interprètes, qu’ils dansent seuls, en couple ou collectivement sont tous félins et sexy,
pétillants et appliqués, dignement sérieux en même temps que follement drôles.

Un parallèle est tiré avec la danse classique, pratique usuelle chez les petites filles de cette
époque. Pourtant, fraîcheur et tutus n’ont pas empêché le punch du disco d’avoir popularisé une
danse empreinte de spontanéité malgré ses codes, une danse qui se rapproche malicieusement des
danses folkloriques, une danse festive faite pour s’amuser, au tempo cardiaque et viscéral qui
charrie tout sur son passage, telle un fleuve tumultueux auquel on ne résiste pas! Mais je
m’égare…un intempestif lyrisme discographique…

Dans un ralenti esthétique accompli, une course à la boule à facette termine ce spectacle souvent
jubilatoire. Et c’est dans cette même allure, que les artistes, surjouant une émotion pailletée de
pacotille, saluent un public conquis.

Martine Fehlbaum,
à Lausanne

Avec Marco Berrettini, Jean-Paul Bourel, Natan Bouzy, Bryan Campbell, Ruth Childs, Simon
Crettol, Marion Duval, Bruno Faucher, Chiara Gallerani, Milena Keller.
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Petit agenda chorégraphique, actualité de la danse contemporaine, chroniques de spectacles.

A voir et à danser

# Musicircus le 28 septembre de 14h à 22h en continu, entrée libre.
Il  revient  au  Centre  national  de  la  Danse  d'accueillir,  dans  le  cadre  du  Festival  d'Automne,  la  première
manifestation consacrée à Merce Cunningham. Pour l'occasion le CND, rappelant que John Cage fut le directeur
musical  de sa compagnie jusqu'à sa disparition en 1992,  a souhaité mettre en avant  la  relation tout  à fait
féconde que les deux hommes ont entretenue. Ainsi sera réactivé la pièce Musicircus qui prendra la forme d'un
"chaos organisé" avec des performances, de la danse, des conférences, des studios jusqu'au bord du canal. Le
CND lance à cette occasion un appel à participation à celles et ceux, amateurs ou professionnels, désireux de
s'investir dans cette (ré)activation inédite. Pour participer toutes les infos sont par là >.

# Danses partagées les 28 et 29 septembre.
Ce même weekend, le CND ouvre sa saison avec Danses partagées, rendez-vous incontournable de la pratique

A voir et à danser : agenda de septembre 2019 

C'est pour bientôt !

< CN D >

amateur. Echauffement, répertoire Cunningham ou Marthe Graham, voguing, country, disco, etc., ces ateliers 
sont accessibles à tous. Il reste encore de la place... Réservation par ici >.

avoiretadanser.blogspot.com
septembre 2019
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