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Montréal, New York, Bamako ou Rotterdam. À la 
tête de la compagnie Mayday, Mélanie Demers 
est l’autrice d’une vingtaine de créations qui 
explorent les liens entre poétique et politique.

Delphine Baffour

Du 26 au 30 janvier 2021. 

CHOR. MICHÈLE NOIRET /  
CYCLE VAGABONDAGES

Le Chant des ruines 
Michèle Noiret met sa danse ciselée au 
service d’un manuel de survie dans notre 
monde en ruines.

Avec la complicité de David Drouard, la 
bruxelloise Michèle Noiret lance cinq inter-
prètes virtuoses dans un monde menaçant, 
en constante mutation, en perpétuel effondre-
ment, où l’image est reine. Une photographie 
assez fidèle de notre de notre XXIe siècle en 
somme. Dans ce périple chaotique et fascinant 
qui va de désastre en désastre, des séquences 
humoristiques pointent ça et là, offrant une 
respiration bienvenue, quand la poésie de la 
danse entretient l’espoir. La vidéo produite 
en temps réel et projetée en grand multiplie 
les points de vue, tandis qu’un dispositif scé-

nique minimaliste et ingénieux fait de simples 
panneaux de carton des décors mouvants qui 
redessinent les espaces. Une danse-cinéma 
limpide et percutante.

Delphine Baffour

Du 3 au 5 mars 2021. 

CHOR. MÉLANIE DEMERS /  
CYCLE VAGABONDAGES

Danse Mutante 
Avec Danse Mutante, la montréalaise 
Mélanie Demers invente un étonnant relai 
chorégraphique.

«�À l’ère où les frontières se referment sur elles-
mêmes mais où les migrations se multiplient, j’ai 
voulu, avec Danse Mutante, observer le voyage 
des idées.�» C’est ainsi que Mélanie Demers a 
imaginé un étonnant relai chorégraphique, 
créant un premier duo masculin, Cantique, et 
confiant à trois chorégraphes – Ann Liv Young, 
Kettly Noël puis Ann Van den Broek – comme 
elle engagées et œuvrant sur autant de conti-
nents, le soin de le réinterpréter successivement. 
Une démarche généreuse qui pose la question 
de la porosité et de la solidarité, l’occasion de 
voir ce qu’a à nous dire la danse en direct de 

Danse Mutante. Le Chant des ruines de Michèle Noiret.

entretien / Dominique Brun

Nijinska / Voilà la femme 
CHOR. DOMINIQUE BRUN / CRÉATION

Dominique Brun poursuit son travail d’exploration des 
sources d’œuvres majeures de l’histoire de la danse. 
Après Nijinski, sa sœur, La Nijinska. La chorégraphe 
s’attaque à la recréation des Noces et du Boléro, entre 
traces écrites et inventions chorégraphiques.

Qu’est-ce qui vous a conduite à revisiter Les Noces�?
Dominique Brun�: Voilà longtemps que j’avais envie de ren-
contrer une pièce qui avait fait l’objet d’une remise à jour 
par son auteur. Un jour, je suis tombée par hasard sur des 
annotations de Bronislava Nijinska à la Librairie du Congrès 
de Washington. J’ai découvert ensuite des photos de 1923 et 
de nombreux carnets – mais qui dataient de la reprise en 1966 
pour le Royal Ballet. Néanmoins, ils s’appuyaient sur la partition 
de 1923 qu’elle avait annotée au crayon. Donc différentes 
traces de la mémoire des Noces se sont sédimentées�: en 
1923, 1966, puis celles de sa fille, après le décès de Bronis-
lava en 1972, et une partition de Tom Brown, notateur Laban 
décédé en octobre 2018. L’enjeu essentiel, c’est de partir de 
ces retranscriptions et de revenir à ce qui m’intéresse, soit la 

LOVETRAIN2020
CHOR. EMANUEL GAT

Artiste associé à Chaillot, Emanuel Gat revient avec une 
comédie musicale contemporaine aussi dynamique 
qu’optimiste. 

LOVETRAIN2020 est une chorégraphie pour quatorze danseurs, 
sur les tubes de Tears for Fears (Mad world, Shout, Everybody 
Wants to Rule The World, Change, Sowing The Seeds Of 
Love…). Le titre de la pièce vient d’ailleurs de l’une des chan-
sons. C’est en écoutant de la musique sur une plateforme de 
diffusion aléatoire qu’Emanuel Gat réentend un titre du duo 
anglais. Aussitôt, l’énergie, l’atmosphère des années 1980 resur-
gissent. C’est une période porteuse d’utopie, d’espoir politique 
et social, qu’Emanuel Gat a envie d’interroger. Et c’est aussi un 
groove unique, une utilisation des synthétiseurs particulière, 
une matière sonore très travaillée, efficace, qui l’intéresse pour 
créer ce qui va devenir une comédie musicale contemporaine. 

période très constructiviste de la vie de Bronislava correspon-
dant à la période 1916-1922.

Quelle en est votre vision personnelle�?
D. B.�: Les Noces est construit sur de grandes immobilités. Or la 
vision de Natalia Gontcharova pour la scénographie et d’Igor 
Stravinsky était joyeuse, festive, presque liturgique. Pour Bro-
nislava, au contraire, c’était un mariage arrangé, forcé. Donc un 
drame très noir, très austère. Les hommes et les femmes sont 
séparés, de chaque côté de la scène, et la gestuelle, plutôt 

Bien sûr, il n’est pas question ici de s’attacher à une narration 
ou d’entrecouper la pièce d’un récit théâtral. Reste que LOVE-
TRAIN2020 sera découpé en sections, voire en numéros – une 
nouveauté dans l’écriture de ce chorégraphe.

Énergie et costumes taillés sur mesure
En travaillant une écriture complexe, qui place ses interprètes 
au cœur du processus créatif et joue sur l’équilibre des forces 
entre le groupe et l’individu, Emanuel Gat fait surgir une liberté 
inédite, incarnée par le corps de chaque danseur. Dans LOVE-
TRAIN2020, si son mode de création reste le même, la spéci-
ficité de la musique provoque des réactions dont le choré-
graphe s’empare. Le travail des costumes de Thomas Bradley, 
avec lequel Emanuel travaille depuis 2017, occupe une grande 
place dans l’aspect visuel de la pièce. Ex-danseur, artiste plas-
ticien tout autant que costumier, Thomas Bradley porte une 
affection particulière aux habits et robes surdimensionnés. Pour 
LOVETRAIN2020, il a imaginé des pièces uniques dans une ode 
au volume, à l’élégance et à la forme. Ce n’est pas un hasard 
si les représentations de LOVETRAIN2020 seront précédées 
à Chaillot d’un défilé, sorte d’exposition en mouvement des 
costumes créés par Thomas Bradley, avec pour mannequins 

abstraite, terriblement contenue, montre un corps en lutte, 
qui ne s’abandonne jamais. Mon idée a donc été de mettre en 
perspective ces deux points de vue, en entrecoupant la pièce 
de Nijinska par des «�tableaux vivants�», un art à la mode dans 
les années 1840, consistant à reproduire avec des personnes 
prenant la pose, une œuvre picturale connue. Je suis allée cher-
cher des toiles connues qui représentent la danse, la fête et 
notamment les noces, trois de Pieter Brueghel l’ancien, et une 
de Pierre Paul Rubens pour les intercaler. 

Et le Boléro�?
D. B.�: Le Boléro est tout autre. Originellement, c’est une femme 
sur une table, dans une taverne, adulée par vingt mâles transis 
tels qu’on les imagine dans l’univers flamenco. J’avais envie 
de prendre à bras le corps ces clichés et de les retravailler. 
C’est pourquoi je me suis adressée à François Chaignaud en 
lui demandant s’il avait envie qu’on dérive, en se confrontant 
à l’univers butô, à cet hommage rendu par Ohno et Hijikata à 
La Argentina. Car une forme de cruauté existe dans le butô 
comme dans le flamenco, une danse qui contient un exotisme 
à la fois lointain et proche. Le flamenco donne aux femmes et 
aux hommes un statut assez similaire, tout en interrogeant notre 
modernité sur le genre. À travers son corps et sa voix, je trouve 
que François incarne ces questions et les pose à la société. 

Propos recueillis par Agnès Izrine

Du 19 au 25 mars 2021.

les danseurs d’Emanuel Gat et un DJ set de Michael Lohr, éga-
lement interprète dans la compagnie.

Agnès Izrine

Du 31 mars au 8 avril 2021.

LOVETRAIN 2020.

A passage  
to Bollywood 

CHOR. ASHLEY LOBO / CYCLE SCÈNES D’INDE

Toute l’exubérance du cinéma de Bollywod investit le 
plateau de Chaillot.

Si le cinéma est omniprésent en Inde, Bombay y est son épi-
centre. C’est là qu’on vit les premiers courts-métrages des 
frères Lumière, quelques mois seulement après qu’ils furent 
projetés à Paris. C’est là également que grandit l’industrie 
cinématographique, au point de faire de ce pays le premier 
producteur mondial de films. C’est là enfin que naquit un genre 
si particulier, connu aujourd’hui internationalement et nommé 
depuis les années 1970 Bollywood, contraction de Bombay 
et d’Hollywood. Qu’est-ce alors qu’un film Bollywood�? Une 
comédie musicale, narrant le plus souvent un amour impossible 

où scènes d’action, de danse et chansons se mêlent�; un style 
chorégraphique hybride, intégrant aux danses traditionnelles 
des emprunts au jazz, au break ou aux danses orientales�; des 

costumes chamarrés, des bijoux abondants, des décors opu-
lents. Chorégraphe de nombreux films et directeur artistique 
du Navdhara India Dance Theatre, l’une des rares compagnies 
professionnelles en Inde, Ashley Lobo entreprend avec A pas-
sage to Bollywood de faire migrer cet art singulier du grand 
écran au plateau de théâtre. 

Du grand écran au plateau de théâtre
Convoquant deux chanteurs et vingt-deux danseurs à l’énergie 
débridée, il propose de suivre l’aventure initiatique d’un jeune 
homme quittant son village natal pour chercher la gloire et 
l’amour à Bombay. Romance, drame, et rebondissement final 
sont au programme. Après son succès au Canada, en Afrique 
du Sud, à Taiwan ou au Mexique, en tournée depuis 2015,  
A passage to Bollywood arrive enfin en France. Ses rythmes 
électrisants, ses grandes chorégraphies d’ensemble, ses cou-
leurs chatoyantes promettent une dépaysante et jubilatoire 
immersion dans l’exubérance de l’Inde de Bollywood.

Delphine Baffour

Du 2 au 6 décembre 2021. 

A passage to Bollywood d’Ashley Lobo  
par le Navdhara India Dance Theatre 

entretien / Carolyn Carlson

The TREE (Fragments  
of poetics on fire)

CHOR. CAROLYN CARLSON

Carolyn Carlson poursuit son compagnonnage avec 
Gaston Bachelard en créant une nouvelle poésie 
visuelle intitulée The TREE. 

Pourquoi avoir choisi comme point de départ pour cette 
nouvelle création les Fragments d’une poétique du feu de 
Gaston Bachelard�?
Carolyn Carlson�: Dans ce texte, Gaston Bachelard dit que 
«�nous sommes le feu de la présence�», des êtres lumineux en 
recherche d’un sens plus profond à nos vies, d’une expansion 
de la conscience comme le Phénix qui renaît de ses cendres. 
«�Dans quel désert, dans quelle nuit de l’âme, un oiseau, l’oiseau 
a-t-il appelé le poète�?�: L’oiseau m’a appelé, je suis venu.�» * Cette 
phrase est un défi pour les temps actuels, une renaissance essen-
tielle pour prendre conscience de ce qui est en train de se passer.

Le feu est à la fois symbole de vie et synonyme de dévasta-

tion. Souhaitez-vous avec The TREE alerter sur la destruction 
de notre planète ou délivrer un message d’espoir�?
C. C.�: Les incendies de plus en plus fréquents nous alertent 
sur la destruction de nos forêts, chaque arbre qui brûle nous 
fait perdre un peu d’air respirable et détruit également l’habi-
tat des autres êtres vivants. Est-ce que les arbres pleurent�? 

Oui, si nous sommes assez ouverts nous entendons leurs cris, 
aussi terrifiants qu’alarmants. Le postulat de cette pièce est à 
la fois un état des lieux sur la situation écologique et un appel 
à préserver nos racines, notre environnement naturel. Il y a un 
espoir à vouloir préserver ces choses qui se perdent. L’espoir 
de planter de nouvelles forêts, de nous reconnecter à la nature, 
à nos sources primitives de vie.

En quoi les toiles de Gao Xingjian, qui seront projetées sur 
scène, résonnent-elles avec la thématique de cette création�?
C. C.�: Les peintures poétiques de Gao Xingjian symboliseront 
l’essence même de la pièce, ouvrant l’imaginaire du specta-
teur. Ses tableaux sont des visions métaphoriques de la nature, 
éphémères, mystérieux et intangibles, ils appellent à un voyage 
intérieur. L’abstraction laisse de la place pour le rêve. C’est la 
même chose dans mon travail, je donne des indices pour inter-
préter les textes brillants de Gaston Bachelard et les tableaux 
de Gao Xingjian, par le biais de messages poétiques que cha-
cun peut percevoir à sa manière. Les mots sont les mots, ils ne 
peuvent être comparés à la musique qui nourrit les oreilles, 
l’écoute, la vision qui emplit les yeux et la danse qui enflamme 
l’imagination. 

Propos recueillis par Delphine Baffour
* Hier régnant désert, Yves Bonnefoy, Mercure de France 1958.

Du 5 au 14 mai 2021.

«�L’abstraction laisse  
de la place pour le rêve.�»

entretien / Tatiana Julien

AFTER
CHOR. TATIANA JULIEN / CYCLE VAGABONDAGES

Après Soulèvement, Tatiana Julien revient à Chaillot 
avec une nouvelle création qui sonde l’effondrement et 
rêve une possible résilience.

Quelle est la thématique d’AFTER, votre prochain opus�?
Tatiana Julien�: Il y a dans AFTER l’idée de l’après fête, du len-
demain, mais aussi une réflexion sur l’effondrement, qu’il soit 
écologique ou intérieur. Qu’est-ce qui survit à un effondre-
ment�? Que peut-on inventer, nous, en tant que danseurs face 
à ce péril-là�? Cela entraîne évidemment un questionnement 
sur le corps. Qu’est-ce qu’un corps qui s’effondre, un corps 
qui survit�? Comment peut-on placer le corps dans une forme 
de résilience�? Que fait-on comme proposition pour revenir à 
quelque chose de simple�: le toucher, l’empathie, le temps du 
corps, le temps de respirer, de ralentir�? Nous interrogeons 
ce que pourraient être les danses d’après, les spectacles de 
demain. Il s’agit de réfléchir à une esthétique du partage, c’est-
à-dire à des sujets qui sont liés au présent du spectateur (le 

contexte politique, écologique) et lui proposent un prolon-
gement, un ailleurs. Il s’agit également de les traiter de façon 
immersive, de faire par la scénographie que l’on se sente dans 
un lieu en commun. Il y a dans AFTER, comme dans beaucoup 
de mes spectacles, cette idée de survivre au néant. Je pense 

que j’ai une vision romantique de la danse, qui pourrait à sa 
façon contribuer à sauver le monde, ou à sauver des corps, 
des âmes, des êtres.

La crise sanitaire a-t-elle eu un impact sur la création de cette 
pièce�?
T. J. �: La question de l’après est encore plus prégnante 
aujourd’hui, et cet après, je ne le rêve pas du tout dans des 
conditions sanitaires. Je suis personnellement quelqu’un qui 
touche beaucoup, j’ai besoin de contact. Cela se traduit dans 
les spectacles et performances que je décline. C’était déjà un 
enjeu important pour moi avant la crise. Je suis artiste associée 
à la Maison de la Culture d’Amiens et nous avons dû reporter un 
temps fort que je propose, qui s’intitule la Cité (éphémère) de la 
danse, et qui consiste en une journée accordée à la question du 
soin, du partage, du toucher en danse. Avec la Covid, je crains 
que le «�non toucher�» s’ancre profondément dans les corps. 
Bien sûr il s’agit d’enjeux vitaux, mais il y a d’autres enjeux à 
prendre en compte, comme le risque d’un repli sur soi, d’un 
repli identitaire. AFTER est le contraire d’un spectacle sanitaire 
et je préfèrerais ne pas le jouer plutôt que de ne pas défendre 
ce en quoi je crois.

Propos recueillis par Delphine Baffour

Du 4 au 12 février 2021. Cycle Vagabondages.

AFTER de  
Tatiana Julien.

«�Il y a dans AFTER  
cette idée de survivre au néant.�»

entretien / Léo Lérus 

Entropie 
CHOR. LÉO LÉRUS

Ancien interprète pour la Batsheva, le chorégraphe 
Léo Lérus dévoile Entropie, une pièce qui explore 
grâce à un dispositif technologique le concept 
thermodynamique du même nom, tout en dévoilant des 
influences des danses traditionnelles de Guadeloupe, 
dont il est originaire.

Entropie aborde le concept thermodynamique qui désigne 
la désorganisation au sein d’un système. En quoi cela vous 
a-t-il attiré�? 
Léo Lérus�: Tout est parti du livre Thermodynamique de l’évo-
lution�: Un essai de Thermo-Bio-Sociologie du scientifique Fran-
çois Roddier. J’ai été fasciné par la manière dont il parle du 
mouvement, de l’énergie, du chaos, de comment un organisme 
se constitue… Et j’ai voulu l’explorer dans une création.

Le gwoka et le léwoz vous ont aussi inspirés. Pouvez-vous 
nous parler de ces traditions de la Guadeloupe, dont vous 
êtes originaire�? 

L. L.�: Le gwoka désigne la musique et la danse créées par les 
esclaves en Guadeloupe, il est constitué de sept rythmes (ou 
neuf, c’est un sujet de débat). Quant au Léwoz, c’est un rassem-
blement populaire, souvent en extérieur, où le public se met 
en cercle avec des musiciens, des chanteurs, un chœur. Les 
danseurs rentrent un par un dans ce cercle et improvisent, de 
manière très codifiée.

Quel est le lien avec le concept d’Entropie�?  
L. L.�: Ces danses, que j’ai explorées avec ma professeure Léna 
Blou, reflètent totalement ce concept�: lorsqu’une information 
tombe, il y a un moment de chaos avant que l’organisme se 
réorganise. Dans le Léwoz, lorsqu’un danseur rentre dans le 
cercle, il se met en relation et dialogue avec le marqueur, terme 
qui désigne le percussionniste soliste qui suit le danseur en 
marquant le rythme. Le jeu consiste alors à prendre des risques, 
surprendre, déstabiliser, instaurer des déséquilibres pour créer 
un moment exceptionnel. 

Quel est le rôle du dispositif sonore et lumineux que vous 
avez imaginé avec Gilbert Nouno�?
L. L.�: Je voulais trouver un moyen de reconstituer ce rapport 
entre le danseur et le marqueur grâce aux nouvelles techno-
logies. Lorsque Gilbert est entré dans l’équipe, nous avons tra-
vaillé sur des capteurs qui, placés sur les danseurs et danseuses, 
permettent de donner un répondant musical et lumineux aux 
mouvements. Ainsi, nous, les danseurs, devons être à l’écoute 
des propositions du dispositif. Et la manière dont les lumières et 
les sons s’expriment de façon aléatoire impacte la qualité de nos 
mouvements et de nos intentions. Même si la pièce est chorégra-
phiée, le résultat peut ainsi être très différent d’un jour à l’autre. 

Propos recueillis par Belinda Mathieu 

Du 25 au 28 mai 2021.

Les interprètes d’Entropie, dont Léo Lérus le chorégraphe.

«�Le jeu consiste à prendre  
des risques,  

surprendre, déstabiliser.�»

Une œuvre du projet photographique L’Instant d’avant de Grégoire Korganow.

Hors-champs de la danse
À la demande de Didier Deschamps, le photographe 
Grégoire Korganow a réalisé pour la saison 2020-2021 
de Chaillot une série photographique qui donne à voir 
des préludes à la scène. Des promesses.

À leurs corps tendus, figés parfois dans des positions acroba-
tiques, on devine que les danseurs photographiés par Grégoire 
Korganow sont dans un entre-deux. Leurs regards tournés vers 
un ailleurs indéfinissable le confirment�: passé l’échauffement, 
ils s’apprêtent à monter sur scène. Fruit d’une commande de 
Chaillot, le projet photographique L’Instant d’avant fait entrer le 

spectateur dans les secrets de l’univers chorégraphique. Dans 
des coulisses mi-réelles mi-fictives, car la part de mise en scène 
du photographe est souvent évidente. Rien n’est en effet laissé 
au hasard, rien ne semble avoir été capturé à l’insu des danseurs 
dans cette série. La préparation y est un spectacle en soi. Celui de 
la vie. Ancien photojournaliste, Grégoire Korganow met depuis 
plusieurs années son objectif au service de la danse contempo-
raine. En 2014, il expose ainsi lors du festival Montpellier Danse 
sa série Sortie de scène, où des interprètes des plus grandes 
compagnies du monde photographiés après leurs spectacles 
apparaissent immobiles. L’Instant d’avant forme en quelque sorte 
un diptyque avec ce premier travail. En s’intéressant à ce qui pré-
cède et à ce qui suit la représentation, le photographe sollicite 
la pensée et l’imaginaire. Il interroge les mystères de la danse.

Anaïs Heluin
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Bronislava Nijinska répétant Les Noces à Buenos Aires en 1926. The TREE de Carolyn Carlson.
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Montréal, New York, Bamako ou Rotterdam. À la 
tête de la compagnie Mayday, Mélanie Demers 
est l’autrice d’une vingtaine de créations qui 
explorent les liens entre poétique et politique.

Delphine Baffour

Du 26 au 30 janvier 2021. 

CHOR. MICHÈLE NOIRET /  
CYCLE VAGABONDAGES

Le Chant des ruines 
Michèle Noiret met sa danse ciselée au 
service d’un manuel de survie dans notre 
monde en ruines.

Avec la complicité de David Drouard, la 
bruxelloise Michèle Noiret lance cinq inter-
prètes virtuoses dans un monde menaçant, 
en constante mutation, en perpétuel effondre-
ment, où l’image est reine. Une photographie 
assez fidèle de notre de notre XXIe siècle en 
somme. Dans ce périple chaotique et fascinant 
qui va de désastre en désastre, des séquences 
humoristiques pointent ça et là, offrant une 
respiration bienvenue, quand la poésie de la 
danse entretient l’espoir. La vidéo produite 
en temps réel et projetée en grand multiplie 
les points de vue, tandis qu’un dispositif scé-

nique minimaliste et ingénieux fait de simples 
panneaux de carton des décors mouvants qui 
redessinent les espaces. Une danse-cinéma 
limpide et percutante.

Delphine Baffour

Du 3 au 5 mars 2021. 

CHOR. MÉLANIE DEMERS /  
CYCLE VAGABONDAGES

Danse Mutante 
Avec Danse Mutante, la montréalaise 
Mélanie Demers invente un étonnant relai 
chorégraphique.

«�À l’ère où les frontières se referment sur elles-
mêmes mais où les migrations se multiplient, j’ai 
voulu, avec Danse Mutante, observer le voyage 
des idées.�» C’est ainsi que Mélanie Demers a 
imaginé un étonnant relai chorégraphique, 
créant un premier duo masculin, Cantique, et 
confiant à trois chorégraphes – Ann Liv Young, 
Kettly Noël puis Ann Van den Broek – comme 
elle engagées et œuvrant sur autant de conti-
nents, le soin de le réinterpréter successivement. 
Une démarche généreuse qui pose la question 
de la porosité et de la solidarité, l’occasion de 
voir ce qu’a à nous dire la danse en direct de 

Danse Mutante. Le Chant des ruines de Michèle Noiret.

entretien / Dominique Brun

Nijinska / Voilà la femme 
CHOR. DOMINIQUE BRUN / CRÉATION

Dominique Brun poursuit son travail d’exploration des 
sources d’œuvres majeures de l’histoire de la danse. 
Après Nijinski, sa sœur, La Nijinska. La chorégraphe 
s’attaque à la recréation des Noces et du Boléro, entre 
traces écrites et inventions chorégraphiques.

Qu’est-ce qui vous a conduite à revisiter Les Noces�?
Dominique Brun�: Voilà longtemps que j’avais envie de ren-
contrer une pièce qui avait fait l’objet d’une remise à jour 
par son auteur. Un jour, je suis tombée par hasard sur des 
annotations de Bronislava Nijinska à la Librairie du Congrès 
de Washington. J’ai découvert ensuite des photos de 1923 et 
de nombreux carnets – mais qui dataient de la reprise en 1966 
pour le Royal Ballet. Néanmoins, ils s’appuyaient sur la partition 
de 1923 qu’elle avait annotée au crayon. Donc différentes 
traces de la mémoire des Noces se sont sédimentées�: en 
1923, 1966, puis celles de sa fille, après le décès de Bronis-
lava en 1972, et une partition de Tom Brown, notateur Laban 
décédé en octobre 2018. L’enjeu essentiel, c’est de partir de 
ces retranscriptions et de revenir à ce qui m’intéresse, soit la 

LOVETRAIN2020
CHOR. EMANUEL GAT

Artiste associé à Chaillot, Emanuel Gat revient avec une 
comédie musicale contemporaine aussi dynamique 
qu’optimiste. 

LOVETRAIN2020 est une chorégraphie pour quatorze danseurs, 
sur les tubes de Tears for Fears (Mad world, Shout, Everybody 
Wants to Rule The World, Change, Sowing The Seeds Of 
Love…). Le titre de la pièce vient d’ailleurs de l’une des chan-
sons. C’est en écoutant de la musique sur une plateforme de 
diffusion aléatoire qu’Emanuel Gat réentend un titre du duo 
anglais. Aussitôt, l’énergie, l’atmosphère des années 1980 resur-
gissent. C’est une période porteuse d’utopie, d’espoir politique 
et social, qu’Emanuel Gat a envie d’interroger. Et c’est aussi un 
groove unique, une utilisation des synthétiseurs particulière, 
une matière sonore très travaillée, efficace, qui l’intéresse pour 
créer ce qui va devenir une comédie musicale contemporaine. 

période très constructiviste de la vie de Bronislava correspon-
dant à la période 1916-1922.

Quelle en est votre vision personnelle�?
D. B.�: Les Noces est construit sur de grandes immobilités. Or la 
vision de Natalia Gontcharova pour la scénographie et d’Igor 
Stravinsky était joyeuse, festive, presque liturgique. Pour Bro-
nislava, au contraire, c’était un mariage arrangé, forcé. Donc un 
drame très noir, très austère. Les hommes et les femmes sont 
séparés, de chaque côté de la scène, et la gestuelle, plutôt 

Bien sûr, il n’est pas question ici de s’attacher à une narration 
ou d’entrecouper la pièce d’un récit théâtral. Reste que LOVE-
TRAIN2020 sera découpé en sections, voire en numéros – une 
nouveauté dans l’écriture de ce chorégraphe.

Énergie et costumes taillés sur mesure
En travaillant une écriture complexe, qui place ses interprètes 
au cœur du processus créatif et joue sur l’équilibre des forces 
entre le groupe et l’individu, Emanuel Gat fait surgir une liberté 
inédite, incarnée par le corps de chaque danseur. Dans LOVE-
TRAIN2020, si son mode de création reste le même, la spéci-
ficité de la musique provoque des réactions dont le choré-
graphe s’empare. Le travail des costumes de Thomas Bradley, 
avec lequel Emanuel travaille depuis 2017, occupe une grande 
place dans l’aspect visuel de la pièce. Ex-danseur, artiste plas-
ticien tout autant que costumier, Thomas Bradley porte une 
affection particulière aux habits et robes surdimensionnés. Pour 
LOVETRAIN2020, il a imaginé des pièces uniques dans une ode 
au volume, à l’élégance et à la forme. Ce n’est pas un hasard 
si les représentations de LOVETRAIN2020 seront précédées 
à Chaillot d’un défilé, sorte d’exposition en mouvement des 
costumes créés par Thomas Bradley, avec pour mannequins 

abstraite, terriblement contenue, montre un corps en lutte, 
qui ne s’abandonne jamais. Mon idée a donc été de mettre en 
perspective ces deux points de vue, en entrecoupant la pièce 
de Nijinska par des «�tableaux vivants�», un art à la mode dans 
les années 1840, consistant à reproduire avec des personnes 
prenant la pose, une œuvre picturale connue. Je suis allée cher-
cher des toiles connues qui représentent la danse, la fête et 
notamment les noces, trois de Pieter Brueghel l’ancien, et une 
de Pierre Paul Rubens pour les intercaler. 

Et le Boléro�?
D. B.�: Le Boléro est tout autre. Originellement, c’est une femme 
sur une table, dans une taverne, adulée par vingt mâles transis 
tels qu’on les imagine dans l’univers flamenco. J’avais envie 
de prendre à bras le corps ces clichés et de les retravailler. 
C’est pourquoi je me suis adressée à François Chaignaud en 
lui demandant s’il avait envie qu’on dérive, en se confrontant 
à l’univers butô, à cet hommage rendu par Ohno et Hijikata à 
La Argentina. Car une forme de cruauté existe dans le butô 
comme dans le flamenco, une danse qui contient un exotisme 
à la fois lointain et proche. Le flamenco donne aux femmes et 
aux hommes un statut assez similaire, tout en interrogeant notre 
modernité sur le genre. À travers son corps et sa voix, je trouve 
que François incarne ces questions et les pose à la société. 

Propos recueillis par Agnès Izrine

Du 19 au 25 mars 2021.

les danseurs d’Emanuel Gat et un DJ set de Michael Lohr, éga-
lement interprète dans la compagnie.

Agnès Izrine

Du 31 mars au 8 avril 2021.

LOVETRAIN 2020.

A passage  
to Bollywood 

CHOR. ASHLEY LOBO / CYCLE SCÈNES D’INDE

Toute l’exubérance du cinéma de Bollywod investit le 
plateau de Chaillot.

Si le cinéma est omniprésent en Inde, Bombay y est son épi-
centre. C’est là qu’on vit les premiers courts-métrages des 
frères Lumière, quelques mois seulement après qu’ils furent 
projetés à Paris. C’est là également que grandit l’industrie 
cinématographique, au point de faire de ce pays le premier 
producteur mondial de films. C’est là enfin que naquit un genre 
si particulier, connu aujourd’hui internationalement et nommé 
depuis les années 1970 Bollywood, contraction de Bombay 
et d’Hollywood. Qu’est-ce alors qu’un film Bollywood�? Une 
comédie musicale, narrant le plus souvent un amour impossible 

où scènes d’action, de danse et chansons se mêlent�; un style 
chorégraphique hybride, intégrant aux danses traditionnelles 
des emprunts au jazz, au break ou aux danses orientales�; des 

costumes chamarrés, des bijoux abondants, des décors opu-
lents. Chorégraphe de nombreux films et directeur artistique 
du Navdhara India Dance Theatre, l’une des rares compagnies 
professionnelles en Inde, Ashley Lobo entreprend avec A pas-
sage to Bollywood de faire migrer cet art singulier du grand 
écran au plateau de théâtre. 

Du grand écran au plateau de théâtre
Convoquant deux chanteurs et vingt-deux danseurs à l’énergie 
débridée, il propose de suivre l’aventure initiatique d’un jeune 
homme quittant son village natal pour chercher la gloire et 
l’amour à Bombay. Romance, drame, et rebondissement final 
sont au programme. Après son succès au Canada, en Afrique 
du Sud, à Taiwan ou au Mexique, en tournée depuis 2015,  
A passage to Bollywood arrive enfin en France. Ses rythmes 
électrisants, ses grandes chorégraphies d’ensemble, ses cou-
leurs chatoyantes promettent une dépaysante et jubilatoire 
immersion dans l’exubérance de l’Inde de Bollywood.

Delphine Baffour

Du 2 au 6 décembre 2021. 

A passage to Bollywood d’Ashley Lobo  
par le Navdhara India Dance Theatre 

entretien / Carolyn Carlson

The TREE (Fragments  
of poetics on fire)

CHOR. CAROLYN CARLSON

Carolyn Carlson poursuit son compagnonnage avec 
Gaston Bachelard en créant une nouvelle poésie 
visuelle intitulée The TREE. 

Pourquoi avoir choisi comme point de départ pour cette 
nouvelle création les Fragments d’une poétique du feu de 
Gaston Bachelard�?
Carolyn Carlson�: Dans ce texte, Gaston Bachelard dit que 
«�nous sommes le feu de la présence�», des êtres lumineux en 
recherche d’un sens plus profond à nos vies, d’une expansion 
de la conscience comme le Phénix qui renaît de ses cendres. 
«�Dans quel désert, dans quelle nuit de l’âme, un oiseau, l’oiseau 
a-t-il appelé le poète�?�: L’oiseau m’a appelé, je suis venu.�» * Cette 
phrase est un défi pour les temps actuels, une renaissance essen-
tielle pour prendre conscience de ce qui est en train de se passer.

Le feu est à la fois symbole de vie et synonyme de dévasta-

tion. Souhaitez-vous avec The TREE alerter sur la destruction 
de notre planète ou délivrer un message d’espoir�?
C. C.�: Les incendies de plus en plus fréquents nous alertent 
sur la destruction de nos forêts, chaque arbre qui brûle nous 
fait perdre un peu d’air respirable et détruit également l’habi-
tat des autres êtres vivants. Est-ce que les arbres pleurent�? 

Oui, si nous sommes assez ouverts nous entendons leurs cris, 
aussi terrifiants qu’alarmants. Le postulat de cette pièce est à 
la fois un état des lieux sur la situation écologique et un appel 
à préserver nos racines, notre environnement naturel. Il y a un 
espoir à vouloir préserver ces choses qui se perdent. L’espoir 
de planter de nouvelles forêts, de nous reconnecter à la nature, 
à nos sources primitives de vie.

En quoi les toiles de Gao Xingjian, qui seront projetées sur 
scène, résonnent-elles avec la thématique de cette création�?
C. C.�: Les peintures poétiques de Gao Xingjian symboliseront 
l’essence même de la pièce, ouvrant l’imaginaire du specta-
teur. Ses tableaux sont des visions métaphoriques de la nature, 
éphémères, mystérieux et intangibles, ils appellent à un voyage 
intérieur. L’abstraction laisse de la place pour le rêve. C’est la 
même chose dans mon travail, je donne des indices pour inter-
préter les textes brillants de Gaston Bachelard et les tableaux 
de Gao Xingjian, par le biais de messages poétiques que cha-
cun peut percevoir à sa manière. Les mots sont les mots, ils ne 
peuvent être comparés à la musique qui nourrit les oreilles, 
l’écoute, la vision qui emplit les yeux et la danse qui enflamme 
l’imagination. 

Propos recueillis par Delphine Baffour
* Hier régnant désert, Yves Bonnefoy, Mercure de France 1958.

Du 5 au 14 mai 2021.

«�L’abstraction laisse  
de la place pour le rêve.�»

entretien / Tatiana Julien

AFTER
CHOR. TATIANA JULIEN / CYCLE VAGABONDAGES

Après Soulèvement, Tatiana Julien revient à Chaillot 
avec une nouvelle création qui sonde l’effondrement et 
rêve une possible résilience.

Quelle est la thématique d’AFTER, votre prochain opus�?
Tatiana Julien�: Il y a dans AFTER l’idée de l’après fête, du len-
demain, mais aussi une réflexion sur l’effondrement, qu’il soit 
écologique ou intérieur. Qu’est-ce qui survit à un effondre-
ment�? Que peut-on inventer, nous, en tant que danseurs face 
à ce péril-là�? Cela entraîne évidemment un questionnement 
sur le corps. Qu’est-ce qu’un corps qui s’effondre, un corps 
qui survit�? Comment peut-on placer le corps dans une forme 
de résilience�? Que fait-on comme proposition pour revenir à 
quelque chose de simple�: le toucher, l’empathie, le temps du 
corps, le temps de respirer, de ralentir�? Nous interrogeons 
ce que pourraient être les danses d’après, les spectacles de 
demain. Il s’agit de réfléchir à une esthétique du partage, c’est-
à-dire à des sujets qui sont liés au présent du spectateur (le 

contexte politique, écologique) et lui proposent un prolon-
gement, un ailleurs. Il s’agit également de les traiter de façon 
immersive, de faire par la scénographie que l’on se sente dans 
un lieu en commun. Il y a dans AFTER, comme dans beaucoup 
de mes spectacles, cette idée de survivre au néant. Je pense 

que j’ai une vision romantique de la danse, qui pourrait à sa 
façon contribuer à sauver le monde, ou à sauver des corps, 
des âmes, des êtres.

La crise sanitaire a-t-elle eu un impact sur la création de cette 
pièce�?
T. J. �: La question de l’après est encore plus prégnante 
aujourd’hui, et cet après, je ne le rêve pas du tout dans des 
conditions sanitaires. Je suis personnellement quelqu’un qui 
touche beaucoup, j’ai besoin de contact. Cela se traduit dans 
les spectacles et performances que je décline. C’était déjà un 
enjeu important pour moi avant la crise. Je suis artiste associée 
à la Maison de la Culture d’Amiens et nous avons dû reporter un 
temps fort que je propose, qui s’intitule la Cité (éphémère) de la 
danse, et qui consiste en une journée accordée à la question du 
soin, du partage, du toucher en danse. Avec la Covid, je crains 
que le «�non toucher�» s’ancre profondément dans les corps. 
Bien sûr il s’agit d’enjeux vitaux, mais il y a d’autres enjeux à 
prendre en compte, comme le risque d’un repli sur soi, d’un 
repli identitaire. AFTER est le contraire d’un spectacle sanitaire 
et je préfèrerais ne pas le jouer plutôt que de ne pas défendre 
ce en quoi je crois.

Propos recueillis par Delphine Baffour

Du 4 au 12 février 2021. Cycle Vagabondages.

AFTER de  
Tatiana Julien.

«�Il y a dans AFTER  
cette idée de survivre au néant.�»

entretien / Léo Lérus 

Entropie 
CHOR. LÉO LÉRUS

Ancien interprète pour la Batsheva, le chorégraphe 
Léo Lérus dévoile Entropie, une pièce qui explore 
grâce à un dispositif technologique le concept 
thermodynamique du même nom, tout en dévoilant des 
influences des danses traditionnelles de Guadeloupe, 
dont il est originaire.

Entropie aborde le concept thermodynamique qui désigne 
la désorganisation au sein d’un système. En quoi cela vous 
a-t-il attiré�? 
Léo Lérus�: Tout est parti du livre Thermodynamique de l’évo-
lution�: Un essai de Thermo-Bio-Sociologie du scientifique Fran-
çois Roddier. J’ai été fasciné par la manière dont il parle du 
mouvement, de l’énergie, du chaos, de comment un organisme 
se constitue… Et j’ai voulu l’explorer dans une création.

Le gwoka et le léwoz vous ont aussi inspirés. Pouvez-vous 
nous parler de ces traditions de la Guadeloupe, dont vous 
êtes originaire�? 

L. L.�: Le gwoka désigne la musique et la danse créées par les 
esclaves en Guadeloupe, il est constitué de sept rythmes (ou 
neuf, c’est un sujet de débat). Quant au Léwoz, c’est un rassem-
blement populaire, souvent en extérieur, où le public se met 
en cercle avec des musiciens, des chanteurs, un chœur. Les 
danseurs rentrent un par un dans ce cercle et improvisent, de 
manière très codifiée.

Quel est le lien avec le concept d’Entropie�?  
L. L.�: Ces danses, que j’ai explorées avec ma professeure Léna 
Blou, reflètent totalement ce concept�: lorsqu’une information 
tombe, il y a un moment de chaos avant que l’organisme se 
réorganise. Dans le Léwoz, lorsqu’un danseur rentre dans le 
cercle, il se met en relation et dialogue avec le marqueur, terme 
qui désigne le percussionniste soliste qui suit le danseur en 
marquant le rythme. Le jeu consiste alors à prendre des risques, 
surprendre, déstabiliser, instaurer des déséquilibres pour créer 
un moment exceptionnel. 

Quel est le rôle du dispositif sonore et lumineux que vous 
avez imaginé avec Gilbert Nouno�?
L. L.�: Je voulais trouver un moyen de reconstituer ce rapport 
entre le danseur et le marqueur grâce aux nouvelles techno-
logies. Lorsque Gilbert est entré dans l’équipe, nous avons tra-
vaillé sur des capteurs qui, placés sur les danseurs et danseuses, 
permettent de donner un répondant musical et lumineux aux 
mouvements. Ainsi, nous, les danseurs, devons être à l’écoute 
des propositions du dispositif. Et la manière dont les lumières et 
les sons s’expriment de façon aléatoire impacte la qualité de nos 
mouvements et de nos intentions. Même si la pièce est chorégra-
phiée, le résultat peut ainsi être très différent d’un jour à l’autre. 

Propos recueillis par Belinda Mathieu 

Du 25 au 28 mai 2021.

Les interprètes d’Entropie, dont Léo Lérus le chorégraphe.

«�Le jeu consiste à prendre  
des risques,  

surprendre, déstabiliser.�»

Une œuvre du projet photographique L’Instant d’avant de Grégoire Korganow.

Hors-champs de la danse
À la demande de Didier Deschamps, le photographe 
Grégoire Korganow a réalisé pour la saison 2020-2021 
de Chaillot une série photographique qui donne à voir 
des préludes à la scène. Des promesses.

À leurs corps tendus, figés parfois dans des positions acroba-
tiques, on devine que les danseurs photographiés par Grégoire 
Korganow sont dans un entre-deux. Leurs regards tournés vers 
un ailleurs indéfinissable le confirment�: passé l’échauffement, 
ils s’apprêtent à monter sur scène. Fruit d’une commande de 
Chaillot, le projet photographique L’Instant d’avant fait entrer le 

spectateur dans les secrets de l’univers chorégraphique. Dans 
des coulisses mi-réelles mi-fictives, car la part de mise en scène 
du photographe est souvent évidente. Rien n’est en effet laissé 
au hasard, rien ne semble avoir été capturé à l’insu des danseurs 
dans cette série. La préparation y est un spectacle en soi. Celui de 
la vie. Ancien photojournaliste, Grégoire Korganow met depuis 
plusieurs années son objectif au service de la danse contempo-
raine. En 2014, il expose ainsi lors du festival Montpellier Danse 
sa série Sortie de scène, où des interprètes des plus grandes 
compagnies du monde photographiés après leurs spectacles 
apparaissent immobiles. L’Instant d’avant forme en quelque sorte 
un diptyque avec ce premier travail. En s’intéressant à ce qui pré-
cède et à ce qui suit la représentation, le photographe sollicite 
la pensée et l’imaginaire. Il interroge les mystères de la danse.

Anaïs Heluin
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Bronislava Nijinska répétant Les Noces à Buenos Aires en 1926. The TREE de Carolyn Carlson.



LA CROIX - 15 SEPTEMBRE 2020 
BRUNO SERROU

La	Croix	–	15	septembre	2020	
	
	

Date : 15 septembre
2020

Pays : FR
Périodicité : Quotidien
OJD : 91467

Journaliste : Bruno Serrou

Page 1/1

 

AUTOMNE 7133539500505Tous droits réservés à l'éditeur



LE MONDE - 15 SEPTEMBRE 2020 
ROSITA BOISSEAU 

	
	

0123
MARDI 15 SEPTEMBRE 2020 culture | 23

Thibault Noally. Il en rêvait 
depuis qu’il avait découvert, à 
8 ans, la pièce de Molière et Lully 
à la Comédie-Française : Jérôme 
Deschamps, robe de chambre 
rose bonbon et bonnet d’âne, 
a attendu ses 71 ans pour endos-
ser le rôle de M. Jourdain, homme
crédule et infatué, que ridiculise 
son entourage. Le comédien et 
metteur en scène a convié sur les 
planches une bande de joyeux lu-
rons qui se prêtent avec bonheur 
aux facéties d’un plateau plein de 
rebondissements, enclin aux ré-
férences burlesques des fameux 
Deschiens. Mais il apporte aussi 
son content d’humanité et de 
poésie à ce personnage, prouvant 
que le burlesque n’empêche pas 
le rêve. p marie-aude roux
« Le Bourgeois gentilhomme »,
de Molière et Lully.
Opéra-Comique, Paris 2e.
Du 28 septembre au 8 octobre.

« La Traviata »
Venue du Capitole de Toulouse, 
dont elle a fait l’ouverture de sai-
son en 2018, cette production de
La Traviata ne sera pas présentée 
dans sa version originale. Et pour 
cause. Les mesures sanitaires im-
posées par la pandémie ont 
laissé des traces visibles. Ce n’est 
donc pas au Grand Théâtre mais 
à l’Auditorium que la mise en 
scène en blanc et noir de Pierre 
Rambert, qui a dû complètement 
réadapter le travail de sa pre-
mière mise en scène d’opéra, sera
présentée aux Bordelais. Exit 
donc décors haussmanniens et 
mobilier design. S’il faut s’en dé-
soler, avouons que toute l’atten-
tion sera requise par la prise de 
rôle de la sublime Rachel Willis-
Sorensen en Violetta et pour le 
dernier Alfredo annoncé de Ben-
jamin Bernheim (en alternance 
avec Elbenita Kajtazi et Kévin 

Amiel). A la baguette, le valeu-
reux Paul Daniel dirigera, en 
verdien patenté, l’ouverture de sa
dernière saison en tant que direc-
teur musical de l’Orchestre
national Bordeaux-Aquitaine. p
m.-a. r.
« La Traviata », de Verdi.
Grand Théâtre de Bordeaux.
Du 17 au 27 septembre.

« Le Ballet royal de la nuit »
Ce ballet de cour, imaginé par
Mazarin pour asseoir le pouvoir 
du jeune Louis XIV au lendemain 
de la Fronde, est sans doute l’une 
des meilleures campagnes de 
« communication » jamais or-
chestrées. Consacré au monde
nocturne, le spectacle voit le 
rayonnant monarque, alors âgé 
de 15 ans, apparaître en Apollon,
dieu Soleil dont le symbole aura
la vie dure. Grâce soit rendue à 
Sébastien Daucé et à son ensem-
ble Correspondances d’avoir re-
constitué, d’abord sur disque
en 2015 pour Harmonia Mundi, 
puis en version scénique sous la
régie de la cinéaste et chorégra-
phe italienne Francesca Lattuada, 
une partition jamais rejouée de-
puis sa création, le 23 février 1653, 
à laquelle il a ajouté des scènes 
d’opéra de Luigi Rossi et 
Francesco Cavalli (tous deux invi-
tés par Mazarin à la cour de 
France). 
Entre affinités et contrastes, hu-
mour et poésie, violence et sen-
sualité, les scènes s’enchaînent 
dans une féerie kaléidoscopique, 
avant de laisser place au temps 
suspendu d’une grande scène ly-
rique. Un ravissement dans tous 
les sens du terme. p m.-a. r.
« Le Ballet royal de la nuit ». 
Théâtre des Champs-Elysées, 
Paris 8e, les 7 et 8 octobre. 
Théâtre de Caen,
du 23 au 25 octobre. Opéra
de Lille, les 18 et 19 novembre. 
Opéra national de Lorraine, 
Nancy, du 17 au 22 décembre.

Danse
Angelin Preljocaj
On l’attendait depuis longtemps 
sans trop oser y croire. Et voilà, 
c’est chose faite. Angelin Preljocaj 
se risque dans une version du Lac
des cygnes. Le monument classi-
que, plumé dans tous les sens de-
puis son succès, en 1895, dans la 
chorégraphie de Marius Petipa et 
Lev Ivanov, possède toujours un 
attrait puissant auprès des met-
teurs en scène. 
Aussi aiguisé dans les créations 
contemporaines que dans les re-
lectures du répertoire – on con-
serve un souvenir impérissable
de son Sacre du printemps, sur la
musique de Stravinsky –, Preljo-
caj projette sa troupe de vingt-six 
danseurs sur les traces du conte
nordique, de son prince trop rê-
veur et de sa princesse-cygne vic-
time d’un sortilège. Dans les cos-
tumes du styliste russe Igor 
Chapurin, une horde de cygnes 
s’abat sur scène tandis que la mu-
sique de Tchaïkovski donne le
frisson. p rosita boisseau
« Le Lac des cygnes ». La Comédie 
de Clermont-Ferrand, du 7
au 14 octobre. Puis en tournée.

Théo Mercier
et Steven Michel
L’étagère Ikéa de leur spectacle 
Affordable Solution for Better 
Living a porté chance au duo
composé du plasticien Théo 
Mercier et du chorégraphe Ste-
ven Michel. Les revoilà au coude-
à-coude pour une nouvelle pièce 
intitulée Big Sisters, avec quatre 
femmes âgées de 23 à 65 ans sur 
scène. Les deux artistes, qui 
signent conjointement la scéno-
graphie et la chorégraphie, s’em-
parent du texte Les Guérillères,
écrit en 1969 par Monique Wit-
tig, pour sonder en profondeur le
genre, la féminité, les archétypes, 
les fantasmes qui s’accrochent 
aux femmes. Dans une cuisine
ou en forêt, le quatuor de dan-

seuses se jette dans un rituel de 
libération et de plaisir. p r. bu
« Big Sisters », festival Actoral, 
Marseille, les 1er et 2 octobre. 
Centre Pompidou, Paris 4e, du 21 
au 25 octobre. TNB Rennes,
les 13 et 14 novembre. Le Maillon, 
Théâtre de Strasbourg, les 
18 novembre, 26 et 27 novembre.

Kaori Ito
L’agenda de Kaori Ito déborde. 
Deux créations, Le Tambour de 
soie, en duo avec le grand acteur 
japonais Yoshi Oïda, à l’affiche de 
la Semaine d’art en Avignon, et 
Chers, sur le thème des fantômes, 
s’enchaînent, ainsi que quatre 
reprises en tournée pendant la
saison 2020-2021. Kaori Ito trace 
sa route entre intime et spectacu-
laire, Asie et Occident, danse, 
cirque et texte. Celle qui a d’abord
été formée au classique dans son 
pays ne fait qu’une bouchée de 
tous ses désirs. Elle embarque 
son père dans une pièce autobio-
graphique intitulée Je danse 
parce que je me méfie des mots 
(2015), et son partenaire dans la
vie, Théo Thouvet, dans un nu-
méro de roue cyr intitulé Embra-
se-moi (2017). Artiste associée au 
Centquatre, à Paris, régulière-
ment programmée à La Scala, elle
sera partout en France. p r. bu
« Chers », KLAP, Maison pour la 
danse, Marseille, les 2 et 
3 octobre. Théâtre Garonne, 
Toulouse, du 9 au 15 oct. Le 
Centquatre, Paris 19e, du 4 au 
7 novembre. 
« Le Tambour de soie », Semaine 
d’art en Avignon, du 23 au 26 oct.. 
Théâtre de la Ville, Paris 4e, du 
29 oct. au 1er nov.
« Embrase-moi », avec Théo 
Touvet, La Scala, Paris 10e, les 24 
et 25 nov. « Robot, l’amour 
éternel », Le Monfort Théâtre, 
Paris 15e, les 1er et 2 décembre.

Dominique Brun
Une tête chercheuse aussi à l’aise 
dans les bibliothèques que sur un
plateau, telle est Dominique
Brun, danseuse et chorégraphe, 
éprise d’histoire de la danse et de 
mémoire. Après avoir travaillé 
sur l’œuvre de Vaslav Nijinski
(1889-1950), elle s’attaque 
aujourd’hui à sa sœur, nettement 
moins connue : Bronislava Ni-
jinska (1891-1972). Au plus près
d’archives, de partitions, elle s’at-
tache à faire renaître Noces, 
sublime rituel collectif chorégra-
phié en 1923 par Nijinska. Parallè-
lement, elle ose aussi une relec-
ture très personnelle de son 
Boléro, créé en 1928. Elle déplace
et relance la scène originelle de la 
soliste entourée par un groupe 
d’hommes, avec François 
Chaignaud qui l’interprète et en a 
coécrit la chorégraphie. Cette tra-
versée qui s’annonce très exci-
tante se décline en deux pro-
grammes : Nijinska : Un Boléro et 
Nijinska : Voilà la femme, qui 
comprend Un Boléro et Noces. 
p r. bu

« Nijinska », Festival d’automne, 
du 30 novembre au 12 décembre.

Boris Charmatz
Un gros morceau spectaculaire 
pour un chorégraphe vorace de 
gestes. Le grand « Portrait » con-
sacré par le Festival d’automne à
Boris Charmatz colle bien au
tempérament fonceur de cet ar-
tiste. Avec une dizaine de rendez-
vous, des reprises comme A bras-
le-corps, interprété par les
danseurs étoiles de l’Opéra natio-
nal de Paris Stéphane Bullion et 
Karl Paquette, à des créations 
comme La Ronde, inspirée par 
l’écrivain Arthur Schnitzler, en
passant par des performances 
collectives, Boris Charmatz re-
mue les couches de son parcours.
De la MC93, à Bobigny, au Grand
Palais, à Paris, un feu d’artifice de 
pièces. p r. bu
Festival d’automne.
Du 18 septembre
au 16 janvier 2021.

Cirque
Compagnie XY
Ils sont 19 acrobates, experts en 
portés, toujours main dans la 
main, épaule contre épaule, tête 
contre tête. Parée aux architectu-
res mobiles et aux sculptures vi-
vantes les plus époustouflantes, la
Compagnie XY, créée en 2005, 
poursuit sa quête d’une œuvre 
enracinée, toujours happée vers 
le haut et cimentée par le sens du 
groupe. Avec sa nouvelle pièce 
Möbius, la troupe, en collabora-
tion avec le chorégraphe Rachid 
Ouramdane, est partie des vols 
d’étourneaux pour faire jaillir des 
corps comme en plein ciel. Avec 
toujours le fantasme d’envol en 
tête, XY poursuit sa route vers 
l’infini du mouvement. Sa devise : 
« Seul, on va plus vite, à plusieurs, 
on va plus loin. » p r. bu
« Möbius », Le Palc-PNC, Châlons-
en-Champagne, les 15 et 
16 septembre. Théâtre-Sénart, 
Scène nationale, du 7 au 
11 octobre. La Villette, Paris 19e, 
du 12 novembre au 6 décembre. 
Maison de la danse, Lyon, du 9 au 
12 décembre.

Baro d’Evel Cirk
Camille Decourtye et Blaï Mateu 
Trias sont les deux piliers de la 
compagnie Baro d’Evel Cirk. 
Depuis 2006, le duo, accompa-
gné par des chevaux et des 
oiseaux, met en scène des pièces 
de groupe soufflées par la pas-
sion des animaux et cette anima-
lité en nous qui ne demande
qu’à s’épanouir. Soucieux d’une
cohabitation tranquille avec les
bêtes, ils viennent de mettre en
scène un diptyque. Là, un trio 
avec le corbeau pie Gus en quête 
d’harmonie et de légèreté, ouvre
sur Falaise, pièce pour huit acro-
bates, un cheval et des pigeons,
qui plonge dans la nuit du chaos 
pour mieux en sortir. Les deux
pièces sont en tournée. p r. bu
« Là », Espaces pluriels, Pau,
du 22 au 29 septembre.
Théâtre 71, Scène nationale
de Malakoff, du 30 septembre
au 3 octobre. « Falaise »,
Théâtre du Nord, CDN, Lille,
du 27 novembre au 1er décembre.

Chloé Moglia
L’artiste de cirque et trapéziste 
Chloé Moglia nous invite à ralen-
tir pendant un mois aux Métal-
los, à Paris. L’as de la lenteur et de
la suspension tranquille propose 
des performances comme La Li-
gne, dans laquelle elle traverse 
une salle accrochée à un filin 
d’acier, ou Biface, pour un duo de 
femmes piégées dans une spire. 
Pour mieux partager ce sens ma-
gique de la décélération, l’artiste 
a imaginé Le Jardin des attentions
partagées, où l’on pourra expéri-
menter en sa compagnie des bar-
res de suspension. On met déjà le
pied sur le frein… p r. bu
« On ralentit », La Maison des 
métallos, Paris 11e, du 4 au 
21 novembre.

Humour
Camille Chamoux
« Ce monde où tout est minuté 
m’angoisse beaucoup. Aucun 
moment de vie ne devrait être jugé
inutile. C’est ainsi qu’est né le 
spectacle : dans une urgence 
d’apaiser. » Dans sa note d’inten-
tion, on retrouve chez Camille
Chamoux son penchant pour 
porter un regard doux-amer sur 
sa génération. Après l’excellent
Née sous Giscard puis L’Esprit de 
contradiction, le retour de cette 
comédienne pétillante et atta-
chante est l’un des plus attendus 
de cette rentrée post-confine-
ment. Avec, à l’écriture, la compli-
cité de Camille Cottin, elle a 
choisi de se réconcilier avec le 
temps qui passe, aidée à la mise 
en scène par Vincent Dedienne. 
Un trio plus qu’alléchant. p
sandrine blanchard
« Le Temps de vivre », Théâtre
du Petit-Saint-Martin, Paris 10e,

à partir du 10 septembre,
du mercredi au samedi à 20 h 30.

Marc Fraize
On est très impatient de décou-
vrir la version féminine de
M. Fraize, ce personnage ina-
dapté au monde qui a rencontré
un succès mérité. Avec ce nou-
veau spectacle, Marc Fraize, ré-
vélé au cinéma par Quentin Du-
pieux, Eric Judor et Michel 
Hazanavicius, fête ses vingt ans
de scène et s’offre le Théâtre du
Rond-Point à Paris. 
A rebours de la tendance humo-
ristique actuelle, où les vannes 
doivent fuser toutes les quatre
secondes, ce clown de l’absurde,
cet antihéros désarmant joue
sur les silences, multiplie les
maladresses. Gageons que Ma-
dame Fraize sera la digne héri-
tière de Monsieur. p s. bl.
« Madame Fraize », mise en scène 
de Papy, Théâtre du Rond-Point, 
Paris 8e, du 28 octobre
au 28 novembre, du mercredi
au samedi à 21 heures.

Laurent Sciamma
Son spectacle féministe intitulé 
Bonhomme fut l’une des très bon-
nes surprises en début d’année. 
Laurent Sciamma, trentenaire en-
joué, nouveau venu dans le petit 
monde du stand-up, revient avec 
un nouveau spectacle post-confi-
nement. « Je ne sais pas à quoi 
ressemblera le “monde d’après”, 
mais j’ai très envie qu’on y pense 
ensemble. Je peux d’ores et déjà 
vous dire que ce spectacle cultivera 
notamment notre féminazisme ra-
dical d’islamo-séparatistes écolos 
bien-pensants pro-déboulonnage 
des statues. Tout ça dans la joie et 
la rigolade, évidemment », an-
nonce l’humoriste. p s. bl.
« On reprend tout à zéro »,
Café de la Gare, Paris 4e,
à partir du 19 septembre,
du jeudi au samedi à 21 heures.

Kyan Khojandi
Qu’elle est bonne, cette soirée de 
Kyan Khojandi ! Pas étonnant que 
ce spectacle truculent de l’ancien 
« mec de Bref » (mini-série diffu-
sée sur Canal+ en 2011-2012) parte 
en tournée avant d’arriver au 
Casino de Paris. Sa force réside 
dans sa construction en poupées 
russes, et dans la capacité de son 
interprète à nous entraîner, sans 
qu’on le perde jamais, dans des 
temporalités différentes. Le temps 
d’une soirée mémorable, Kho-
jandi revisite en flash-back le film 
de sa vie familiale et amoureuse, 
ses choix, ses doutes, ses meil-
leurs et moins bons souvenirs, 
toutes les « graines semées » qui 
lui ont permis d’avancer. Cette 
aventure d’un soir se dévore en 
riant. p s. bl.
Actuellement en tournée
dans toute la France et au Casino 
de Paris, du 4 au 22 novembre.

Alexandra Pizzagali
Cette trentenaire n’a pas son 
pareil pour faire émerger la folie 
derrière l’apparence de la norma-
lité. Dans un monologue 
tragicomique, très éloigné du 
stand-up et très proche du théâ-
tre, Alexandra Pizzagali, comé-
dienne multirécompensée dans 
les festivals d’humour, joue à 
merveille les désaxées. Grinçante, 
provocante, s’attaquant à la face 
sombre de la psyché, cette jeune 
femme à l’allure sage revisite l’hu-
mour noir armée d’un texte parti-
culièrement peaufiné. Son jeu est 
précis, ses sujets inflammables, 
notre société ne va pas très bien 
et elle non plus. Elle paraît droite 
dans ses bottes, mais prend un 
malin plaisir à sauter dans les
flaques pour éclabousser la 
bienséance. Alexandra Pizzagali 
offre un spectacle inédit et 
prometteur. p s. bl.
« C’est dans la tête »,
Théâtre du Marais, Paris 3e,
les samedis à 18 heures
et en tournée.

En haut, à gauche : « Möbius »,
de la Compagnie XY. CHOLETTE LEFÉBURE

En haut, à droite : « Le Bourgeois gentilhomme »,
avec Jérôme Deschamps.
MARIE CLAUZADE

En bas, à gauche : la comédienne
et humoriste Camille Chamoux. CHRISTOPHE RAYNAUD DE LAGE

En bas, à droite : « Farm fatale », de Philippe 
Quesne. MARTIN ARGYROGLO
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Spectacles

«DANSE DANS

LES NYMPHÉAS»

Inaugurée en 2017 dans l’es

pace immersif des grandes

décorations de Monet, la pro
grammation de danse con

temporaine, intitulée «Danse

dans les Nymphéas », propose
des pièces courtes adaptées et

interprétées par des artistes

chorégraphes et danseurs

prestigieux (Carolyn Carl

son, Noé Soulier, Dominique

Brun...). Ces rendez-vous
réguliers illustrent la filiation

entre les créations du début

du XXe siècle et la danse

contemporaine.

Prochains spectacles, en
partenariat avec le Festival

d’automne, le 30 novembre
à 19 heures et 20 h 30 : « Un

boléro » (1928). François
Chaignaud et Dominique

Brun s’attellent à la choré

graphie conçue par la sœur

de Nijinski, sur la célèbre

musique de Ravel. Le 7
décembre : « Boléro 2 » et

« Étrangler le temps » conçus

et interprétés par Boris Char-

matz et Emmanuelle Huynh.

  Tarif : de 6,50 € à 10 €.

Réservation sur billetterie.

musee-orangerie.fr.

Atelieis enfamille

TOUS COLLECTIONNEURS :

créez collectivement la ma

quette d’une salle de musée

destinée à recevoir dessins et

reproductions.
CHAMBRE AVEC VUE : parents

et enfants décorent leur

chambre en pop-up à l’aide de

papiers à motifs dans l’esprit

des intérieurs de Matisse,

lumineux et colorés.

  2 
heures. Tarif : 7 €.

musee-orangerie.fr

O
PRATIQUE
Musée de l’Orangerie

Jardin des Tuileries

(côté Seine) 75001 Paris

Tél. 01.44.50.43.00.
information

musee-orangerie.fr
HORAIRES

Ouvert de 9 h à 18 h tous les

jours sauf le mardi, le 1er mai,
le matin du 14 juillet

et le 25 décembre (Début de

fermeture des salles à 17h45)

RÉSERVATIONS

OBLIGATOIRES sur le site

bilIeterie.musee-orangerie.fr
ACCÈS

Métro : lignes 1,8 et 12,

station Concorde.

Bus: 24,42,52,72, 73,84

et 94, arrêt Concorde.
TARIFS

Entrée : 11 € / Tarif réduit :

8,5 €. Gratuit pour les moins

de 18 ans, les moins de 26 ans

de l’UE, les adhérents
détenteurs de la Carte

Blanche et pour tous

les premiers dimanches

de chaque mois.
Audioguides : 5 €

Livret famille gratuit,

sur demande à l’accueil.
Retrouvez le musée

de l’Orangerie sur

musee-orangerie.fr
Facebook:

www.facebook.com/
museedelorangerie

Twitter :

twitter.com/MuseeOrangerie
Instagram :

lnstagram.com/
(ffimuseeorangerie

La salle des

«Nymphéas» de Monet,
un des atouts majeurs

du musée de l’Orangerie.
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François Chaignaud, du Boléro au
Butô
Christophe Candoni 1 octobre 2020

Dans le cadre du festival dʼautomne, lʼinclassable danseur a
enchaîné à quelques jours dʼintervalle une interprétation
fiévreuse et colorée du Boléro de Ravel et la création de Gold
Shower, un irradiant pas de deux avec Akaji Maro.

Fasciné par la transformation physique, amoureux de costumes, de
perruques et de masques, grand adepte dʼartifices et de
métamorphoses, François Chaignaud joue de sa superbe androgynie
pour multiplier les figures à interpréter. Il y a chez lʼartiste quelque chose
de toujours mouvant, mutant, oscillant, où sʼassume généreusement un
goût pour la transidentité et la transdisciplinarité dans la mesure où il
rend magnifiquement féconde la porosité entre les êtres, les arts, les
genres, les styles, les époques, les cultures, les langages, modernes ou



	 	
classiques, élitistes ou populaires.

La singularité du geste s e̓st déjà illustrée dans Romances Inciertos, un
autre Orlando, un spectacle baroque conçu en collaboration avec Nino
Laisné, acclamé au festival dA̓vignon, dans lequel il endossait les
costumes de la Doncella Guerrera, une jeune fille-soldate du Moyen-Age,
de San Miguel, l A̓rchange victorieux, et enfin de la Tarara, gitane inspirée
par Garcia Lorca. Elle se démontre à nouveau parfaitement à travers deux
étonnantes performances dernièrement données : à la Philharmonie de
Paris, dʼabord, où, surplombant sur une simple estrade de bois l e̓ffectif
colossal dʼun orchestre ravelien, François Chaignaud est apparu en
bohémienne échevelée. Boucles et blondeur botticelliennes, torse nu et
longue jupe, lʼartiste charriait son lourd jupon aux étoffes chamarrées ;
puis, à la Maison de la musique de Nanterre, où en gracieux et extatique
faune anadyomène, tout scintillant d o̓r, il a de nouveau ébloui.

Dans chacune de ces prestations, la danse est athlétique,
assurément théâtrale, empreinte de beauté sauvage et sensuelle. Le
corps est solidement ancré dans le sol mais aussi en perpétuelle
élévation. Le danseur se meut les bras tendus vers le haut tandis que ces
pieds nus frappent le sol avec aplomb. Ainsi sʼaccompagnent les
roulements infernaux de tambours du célèbre Boléro exécuté avec
puissante exaltation par les musiciens de lʼOrchestre Les Siècles dirigé
par François-Xavier Roth. La pièce ponctue un triptyque enivrant et
décadent constitué de la Rhapsodie espagnole et de la Valse, elles-
mêmes précédées des fracas percussifs comme des accalmies délicates
que fait sʼalterner Clinamen / Nodus, une pièce composée par Olga
Neuwrith au tournant du XXIe siècle et encore jamais entendue à Paris.

Passionnée par les Ballets Russes et lʼart des années 1920,
Dominique Brun réalise avec ce Boléro un nouveau travail qui repose
sur une double résurrection. Elle exhume la chorégraphe Bronislava
Nijinska, sœur du géant Vaslav Nijinski injustement éclipsée par la
postérité tandis que Chaignaud fait revivre La Argentina, danseuse à
laquelle il prête un corps tantôt courbé tantôt déplié, variant et



	 	réinventant allègrement les mouvements du flamenco.

De Gold Shower, on retient lʼhyper-esthétisation du ballet même si
on regrette un certain clinquant superfétatoire. Pour autant, le talent
abonde chez Chaignaud, qui use de poses sculpturales et
dʼinimaginables contorsions, comme chez son acolyte, le japonais Akaji
Maro, danseur butô de plus de 70 ans, figure bouffonne et néanmoins
fort imposante. Une palpable respectueuse complicité réunit avec
bonheur les deux interprètes qui ont pensé leur pièce comme le “portrait
de lʼun par et pour lʼautre ». Au cours dʼun rituel aussi bien charnel que
immatériel, où la rencontre et le fantasme jouent un rôle primordial, les
deux divas pleine d o̓utrance, d e̓xubérance et de subversion atteignent
lʼalchimie poétique et physique recherchée.

Christophe Candoni – www.sceneweb.fr

GOLD SHOWER
Conception et performance, François Chaignaud, Akaji Maro
Costumes, Romain Brau, Cédrick Debeuf, Kyoko Domoto
Conception lumières, Abigail Fowler
Conception décors, François Chaignaud, Abigail Fowler, Akaji
Maro
Interprète japonais, Mohamed Ghanem
Régie son, Caroline Mas
Assistante auprès d A̓kaji Maro, Naomi Muku (Dairakudakan)
Collaborateur artistique auprès de François Chaignaud, Baudouin
Woehl
Production Vlovajob Pru
Coproduction Pôle européen de création – Ministère de la
Culture/Maison de la Danse en soutien à la Biennale de la danse
de Lyon ; Maison de la musique de Nanterre scène
conventionnée ; Bonlieu scène nationale Annecy ; Charleroi danse
– Centre Chorégraphique de la Fédération Wallonie-Bruxelles ;
Chaillot – Théâtre national de la Danse (Paris) ; Le Quartz – scène
nationale de Brest ; Teatro Municipal do Porto ; manège – Scène
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