
CASCADE
Meg Stuart

Mardi 13 décembre
20h – T900

Durée : 1h50

Damaged Goods

Mardi 17 janvier
Brother
Marco Da Silva Ferreira
20h – T900
—

Festival Conversations
du 9 au 18 mars 2023
Présentation du Festival Conversations mardi 17 janvier à 18h30 dans la Serre
Gratuit sur réservation à invitation@cndc.fr 

14 spectacles et un programme En parallèle (ateliers, rencontres, débats, vidéos et 
films de danse, DJ sets)
Avec : Nacera Belaza, Céline Cartillier, Clédat & Petitpierre, Linda Hayford, 
Anne Teresa De Keersmaeker, Aline Landreau, Maud Le Pladec, Maguy Marin, 
Ivana Müller, Christodoulous Panayiotou, Pol Pi, Soa Ratsifandrihana, Marion 
Siéfert et Noé Soulier.
Retrouvez toute la programmation du Festival Conversations sur le site cndc.fr 

Le Cndc - Angers (Centre national de danse contemporaine) est une association Loi 1901 
subventionnée par le Ministère de la Culture – DRAC des Pays de la Loire, la Ville d’Angers, 
la Région des Pays de la Loire et le Département de Maine-et-Loire.

Partenaires

Prochainement

Infos pratiques

Le Quai
Cale de la Savatte, 49100 Angers
—
contact@cndc.fr
02 44 01 22 66
www.cndc.fr
Instagram & Twitter : @cndc_angers	 Facebook : /cndc.angers
—
Pour réserver vos places et adhésions, rendez-vous sur l’application du Quai, 
sur la billetterie en ligne lequai-angers.eu ou par téléphone au 02 41 22 20 20



Comme un grand saut dans le vide, CASCADE, la récente création de Meg Stuart, 
ne craint ni l’inconnu ni l’imprévu. Tout en réactions en chaîne, de synchronisations 
en désynchronisations, sept danseur·euses plongé·es dans un environnement 
galactique tentent de faire cohabiter leurs multiples réalités.

Quoi de plus difficile à saisir que l’instabilité ? C’est derrière cet impossible 
que court pourtant l’Américaine Meg Stuart, devenue maîtresse dans l’art 
de chorégraphier à partir d’improvisations et d’un temps devenu élastique. 
CASCADE, place sept danseur·euses dans un chaos vertigineux. De chutes en 
rebonds, de courses en propulsions, dans une suite perpétuelle d’effondrements 
et de régénérations, le groupe joue avec les lois de la physique tout en essayant, 
tant bien que mal, de se synchroniser. Le décor cosmique signé Philippe Quesne a 
aussi son propre rythme : de gigantesques coussins se gonflent et disparaissent, 
des formes en mousse tombent du plafond et une grande rampe de skate — ou de 
lancement de fusée — est prête à accueillir des sauts sans garantie d’atterrissage. 
Avec ses effets domino et ses multiples réalités qui coexistent, CASCADE observe 
le vacillement constant du monde, n’oubliant jamais d’appuyer sur le bouton reset 
pour, sans relâche, tout recommencer.

CASCADE

Distribution
Chorégraphie : Meg Stuart
Créé avec et interprété par : Pieter 
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Costumes : Aino Laberenz
Texte : Tim Etchells / Damaged Goods
Assistante scénographie : Elodie 
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Meg Stuart
Née en 1965 à la Nouvelle-Orléans, Meg Stuart vit et travaille entre Berlin et 
Bruxelles. En 1983, elle intègre une formation de danse à l’Université de New York. 
Elle prolonge son travail de recherche au sein du « Movement Research » et 
s’implique activement dans la vie artistique de la scène chorégraphique new 
yorkaise. Invitée à se produire au Festival Klapstuk à Louvain en 1991, elle crée sa 
première pièce longue-durée, Disfigure Study, qui marque le début de sa carrière 
en Europe. Soucieuse de développer ses projets au sein d’une structure qui lui soit 
propre, Meg Stuart fonde sa compagnie Damaged Goods à Bruxelles en 1994. 
De cette structure naîtra plus d’une trentaine de productions : des solos et des 
duos comme Maybe Forever (2007), Blessed (2007) et Hunter (2014) mais aussi 
des spectacles grand format – Until Our Hearts Stop (2015), Violet (2011) et 
Celestial Sorrow (2018). L’artiste développe également des projets vidéo, des 
installations et des créations in situ. 
S’associant à des artistes de différentes disciplines, Meg Stuart travaille à 
l’élaboration d’un nouveau langage qui se joue des frictions entre danse et théâtre. 
Ses résidences au Schauspielhaus Zurich (2000-2004) et à la Volksbühne Berlin 
(2005-2010) l’ouvrent à des collaborations avec Stefan Pucher, Christoph 
Marthaler et Frank Castorf. Sa création, Celestial Sorrow (2018), est créée en 
collaboration avec l’artiste visuel indonésien Jompet Kuswidananto. En parallèle à 
son travail de chorégraphe, Meg Stuart dirige régulièrement des master-classes et 
ateliers au sein d’écoles de danse, de festival et d’institutions culturelles. 
En 2018, à la Biennale de Venise, elle est récompensée du Lion d’Or pour 
l’ensemble de sa carrière dans la catégorie danse. Meg Stuart/Damaged Goods 
poursuit une collaboration de longue date avec le Kaaitheater à Bruxelles et le 
HAU Hebbel am Ufer à Berlin.

Entretien 
avec Meg Stuart

Pourriez-vous retracer la genèse de 
CASCADE ?

Après le Tanzkongress à Dresde en juin 
2019, j’avais envie de créer un spectacle 
pour un groupe nombreux. J’assurais la 
direction artistique de ce colloque, qui a 
réuni pendant cinq jours près de 500 
professionnel·les de la danse, 
étudiant·es et artistes. Nous ne voulions 
pas seulement y parler de danse, mais 
rendre l’art aux artistes en nous 
penchant avant tout sur la pratique, 
puis en développant le sujet à partir de 
ce point de départ. De plus, nous avons 
lancé une réflexion sur des questions 
métaphysiques en prenant soin de 
regarder au-delà du contexte allemand, 
voire européen. Les sujets abordés 
étaient très divers : pour quelle raison 
les individus se réunissent-ils, autour 
de quoi se rassemblent-ils, comment 
pouvons-nous communiquer entre 
générations, comment voyons-nous 
l’avenir de la danse et les espaces 
artistiques futurs ? Nous avons traité de 
ces questions en mettant en commun 
nos pratiques, entre autres en ouvrant 
le colloque par une chorégraphie qui 
invitait tous les participant·es à se 
toucher du bout des doigts – ce qui 
serait parfaitement impossible 
aujourd’hui. Nombre de ces 
expériences ont laissé des traces 
dans CASCADE.

La décision de travailler avec Philippe 
Quesne semble d’une importance 
capitale. 

Certaines images et idées, comme le 
ciel étoilé peint sur toile, appartiennent 
clairement à son univers.

En effet, l’un des points de départ a été 
le souhait de travailler avec Philippe. 
Nous avions collaboré à Kampnagel, à 
Hambourg, pour la création de 
The Greatest Show on Earth, une 
espèce de spectacle de cirque 
contemporain dans un décor conçu par 
Philippe. Des interprètes comme 
Antonia Baehr et Florentina Holzinger y 
participaient également. Pour ce projet, 
j’avais créé un pas de deux futuriste, 
teinté de science-fiction. J’avais 
découvert lors des répétitions que nous 
nous comprenions étonnamment bien.

L’écriture chorégraphique de 
CASCADE est très spécifique, remplie 
de sauts malhabiles et de mouvements 
hésitants. Ces principes étaient-ils 
présents dès le départ ?

Je savais que ce serait une pièce très 
physique et j’avais l’intention de ne pas 
seulement travailler sur la gestuelle en 
marchant, mais aussi sur la gravité et 
les chutes. J’avais déjà exploré un tel 
sujet dans Appetite et il était même 
déjà présent dans Disfigure Study, où le 
danseur Francisco Camacho 
interrompait ses mouvements en 
s’effondrant sur le sol. Ensuite nous 
avons ajouté à cette notion de chute, de 
capitulation, l’idée d’un jeu sans règles 
explicites. On reconnaît que c’est un jeu, 
même s’il contient un ensemble de 
configurations qu’on ne comprend pas, 



mais ce qui est là suffit pour que l’on s’y 
engage à fond. La tentative est 
l’élément essentiel du jeu. Les 
interprètes tentent tout le temps de 
suivre des règles impossibles à 
respecter – remonter dans le temps, 
par exemple. Iels se lancent sans cesse 
en l’air sans savoir comment iels 
atterriront. Il y a toujours un sens de 
l’échec latent, mais il en résulte aussi un 
apaisement, une délivrance totale. Et 
c’est dans cet espace-là qu’iels entrent 
en communion.

À quoi fait référence le titre CASCADE ?

J’aimais la polysémie de ce mot. En 
français, « cascadeur·euse » désigne 
une doublure qui se charge des exploits 
dangereux, ou encore un·e individu·e 
courageux·euse et intrépide. Ça a 
d’ailleurs inspiré la rampe de skate 
présente sur scène. En anglais, il 
m’évoque immédiatement The Way 
Things Go, l’œuvre de Peter Fischli et 
David Weiss dans laquelle le 
mouvement d’un objet déclenche celui 
d’un autre dans une succession infinie. 
Mais à l’intérieur d’une cascade les 
choses ne tombent pas forcément, elles 
peuvent aussi monter, comme c’est le 
cas dans The Way Things Go ; ce qui s’y 
présente invariablement, en revanche, 
c’est une interruption ou une 
perturbation. Au départ nous 
travaillions surtout sur ce concept 
d’interruption, de perturbation, ce qui 
nous a amenés au rythme en tant 
qu’outil pour en arriver à une 
cohérence, un ancrage. C’est là qu’est 
intervenu Brendan, le compositeur. Le 
mot cascade a aussi pris un sens 
personnel spécifique. 

On pourrait dire qu’un cycle de vie, ou 
même juste une journée, est comme 
une cascade d’événements, d’arrêts et 
de nouveaux départs. Et finalement, la 
pièce propose une cascade de temps et 
d’âges différents, car j’ai demandé à 
mon frère Davis Freeman de participer 
aux côtés d’interprètes beaucoup plus 
jeunes. Pieter Ampe fait figure de pont 
entre les membres les plus âgé·es et les 
plus jeunes de la distribution. Tous ces 
éléments étaient présents au départ du 
processus. 

La pièce contient plusieurs textes. Il y 
a d’abord un long discours de Davis, 
qui dit : « Tout monte et redescend. 
Vous êtes arrivé·es, mais vous n’êtes 
peut-être jamais parti·es. Une certaine 
continuité est difficile à trouver. Ce qui 
se passe n’est pas du tout inspirant. 
Mais gardez la foi. » D’où vient-il ?

Il a été conçu comme une manière de 
dire « soyez les bienvenu·es, maintenant 
que vous êtes revenu·es ». C’est lié 
d’une certaine façon à la rampe de 
skate sur scène ; on peut la voir comme 
un élément d’un skatepark, mais aussi 
comme un portail vers un autre monde. 
Le discours était le résultat de nos 
conversations sur le fait de tourner en 
boucle, de briser les schémas, de 
s’arrêter et de repartir. Davis a écrit à 
propos de tout cela un texte que Tim 
Etchells a ensuite retravaillé. Cet 
exposé est important, car Davis est une 
espèce d’hôte ou de narrateur de 
l’univers sur le plateau, mais au lieu d’en 
être détaché, il est entièrement 
immergé dans l’action et l’expérience 
de ce monde.

Le plateau rappelle souvent la scène 
d’une catastrophe, ne serait-ce qu’à 
cause des débris, des rochers parpillés 
ou accrochés dans des filets. À la fin, il 
y a aussi un incendie cataclysmique 
dans le fond et les interprètes 
semblent pris·es de folie. Ça m’a fait 
penser aux inondations désastreuses 
en Belgique et en Allemagne. 

Oui, il y a certainement une atmosphère 
de lendemain qui déchante, ou du 
moins un sentiment du genre « mais 
qu’est-ce que je fais là ? ». C’est ainsi 
que nous vivons aujourd’hui. Les 
représentations de la pièce ont été 
annulées à plusieurs reprises, comme si 
désormais les annulations sont « la 
norme » et qu’on doit donc s’y plier. 
Mais c’est une flexibilité forcée, 
l’improvisation nous est imposée.
À une échelle supérieure, il faut se 
demander comment nous allons 
résoudre la situation. Où se situent nos 
points de repère ? Les rochers au 
premier plan sont comme des 
spécimens d’une réalité naturelle 
opposée à la réalité cosmique qui 
s’effondre à l’arrière-plan. On pourrait 
comprendre la pièce comme un récit 
épique sur des extraterrestres qui 
arrivent sur Terre. 
Iels ne veulent pas partir de l’idée 
qu’iels comprendront cette planète, 
mais osent cependant l’espérer. Ce sont 
les protagonistes d’une situation qui 
n’est pas dramatique, mais iels veulent 
croire qu’il y a bien un dessein. En 
dansant, au travers de structures 
rythmiques, iels découvrent des 
manières différentes, complexes de 
faire l’expérience du temps et des 
formes, et iels apprennent à s’adapter à 
d’autres approches du temps.

Mais vous ne les présentez pas 
littéralement comme des 
extraterrestres.

Non, j’ai cherché à créer des espaces où 
leurs doutes et incertitudes pourraient 
se manifester, sans y donner une forme 
narrative. À la fin de la première moitié 
de la pièce, les danseur·euses inventent 
ensemble une espèce de rituel disco 
extraterrestre forcené, iels se tuent 
presque à la besogne. On pourrait le 
voir comme une évocation de la 
tendance de notre génération à 
privilégier le travail avant toute chose, 
de notre conception du progrès et de 
l’accomplissement. Après cette scène a 
lieu un revirement. Pieter Ampe dit un 
texte dans lequel il affirme vouloir 
parfois trop bien faire. En abandonnant 
ses attentes, il parvient mieux à s’ouvrir 
aux rapports humains et à la 
collaboration. Ce sentiment de 
vulnérabilité imprègne toute la seconde 
moitié de la pièce. Il suscite de 
nouvelles possibilités, tout en rendant 
les choses plus complexes, car il oblige 
à se demander quelles convictions ou 
images il faut laisser tomber. Ce groupe 
peut être vu comme une communauté 
déracinée qui cherche comment 
déchiffrer sa situation précaire avec les 
moyens dont elle dispose. Cela fait 
aussi écho, d’une certaine façon, à ce 
que nous avons vécu en travaillant au 
théâtre pendant presque un an et demi 
sans jamais voir un public. Nous nous 
sentions seul·es et pourtant nous avons 
persévéré, car nous étions confiant·es 
qu’à la fin, toute cette énergie produirait 
un résultat formidable.

Par Pieter T’jonck · Maculture.fr
Publié le 28 février 2022


