
Soirée de clôture 
DJ Sainte Rita
sam. 18 mars I à partir de 23h

Sainte Rita est un DJ tout terrain qui 
aime subvertir les règles du mix, que 
ce soit en club ou en contexte moins 
festif. 
Sainte Rita a réalisé avec Belec 
“Dynam’hit”, une courte anthologie 
de la dance française méconnue des 
années 90, et joue aussi des disques 
de voix parlée au sein du duo Dictée 
Magique.

slowly, slowly... until the sun 
comes up
Ivana Müller
sam. 18 mars I 21h30

Ivana Müller imagine une rêverie 
collective entre les murs du théâtre, 
cet autre lieu où l’impossible devient 
possible. Les spectateur·ices sont 
plongé·es dans un paysage scénique 
et sonore, un lieu de rassemblement 
des regards, des récits, des gestes 
et des matières, en permanente 
transformation. 

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

À voir pendant le festival Conversations

Une soirée au Quai
Le bar du Quai
Tout au long du festival, le bar du Quai est 
ouvert au cœur du Forum.

La Réserve
Bar et restaurant sur le toit terrasse.
Réservations : 02 41 87 85 50

La librairie
En partenariat avec la librairie angevine 
Contact, une sélection de livres en lien 
avec la programmation vous est proposée.

Billetterie
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.

+ d’infos
contact@cndc.fr 
02 44 01 22 66
Instagram & Twitter : @cndc_angers
Facebook : cndc.angers

Dying on Stage
Christodoulos 

Panayiotou



Qu’est-ce qui relie l’overdose d’Amy Winehouse, l’assassinat de Pasolini, 
la mucoviscidose de Grégory Lemarchal ? Alors que ces personnalités étaient les 
personnages d’une fiction qu’iels alimentaient, la mort s’est soudainement interposée. 
Décédé·es dans la lumière, les projecteurs braqués sur elles·eux, leur histoire a marqué 
plusieurs générations.

Dans sa pratique artistique, Christodoulos Panayiotou mêle les méthodes du 
chercheur et du chorégraphe et tend à reformuler l’Histoire plutôt qu’à la raconter. 
Ses réalisations prennent différentes formes, naviguant entre les arts plastiques et les 
arts vivants. Les deux chapitres de la lecture-performance Dying on Stage révèlent les 
liens ambivalents entre la mort et le spectacle.
À la façon d’un spectacle documentaire, l’artiste a réuni un ensemble de matériel, 
issu exclusivement de la plateforme vidéo Youtube, dont une des particularités est 
d’être ouverte et participative, reflétant ainsi un certain regard de la société. D’une 
archive vidéo à l’autre, le chorégraphe et plasticien chypriote embrasse pêle-mêle 
culture classique et populaire, passant des tragédies de Dalida à l’embrasement du 
tutu d’Emma Livry à l’Opéra de Paris. Ponctuant ce long monologue de ses irruptions 
dansées, Jean Capeille réaffirme par son mouvement que, si la mort en fait partie 
intégrante, la scène reste le lieu du vivant.

Dying on Stage

Sam. 18 mars
14h – Studio de création
Durée : 5h avec entracte

Distribution
Conception et interprétation : Christodoulos Panayiotou
Avec la participation de Jean Capeille (Chapitre 1)

Mentions de production
Production déléguée : centre chorégraphique national de Caen en Normandie
Avec le soutien de l’Onda pour ses tournées internationales
Le centre chorégraphique national de Caen en Normandie est subventionné par le Ministère de la 
Culture – DRAC Normandie, la Région Normandie, la Ville de Caen, le Départements du Calvados, 
le Département de la Manche et le Département de l’Orne. Il reçoit le soutien de l’Institut français, de 
l’Onda et de l’Odia Normandie pour ses projets internationaux.

« Une forme hybride, une lecture-performance illustrée d’une navigation en direct 
parmi les méandres de YouTube, afin d’embrasser toutes les occurrences de ce 
paradoxe suprême qu’est la mort sur scène. »
Les Inrockuptibles

« Inclassable, la performance Dying on Stage que Christodoulos Panayiotou réalise à 
trois reprises dans l’auditorium du musée d’Orsay, dans le cadre du Festival d’Automne, 
est aussi inattendue que sensible, éclairante et parfois hilarante. » 
Art Press

« On en sort ému, traversé sourdement par un sentiment de gravité, compensé aussitôt 
par la consolante force de sublimation de l’art qui, en mettant en scène la mort, 
l’installe au centre de notre attention tout en la mettant à distance. » 
AOC

Extraits de presse

Dying on Stage – le Podcast

Par ceux et celles qui l’ont vu...
Témoignages, réactions, analyses en 5 minutes
→ https://www.kafecreme.com/d-o-s/

Avec : 
Donatien Grau, conseiller pour les programmes contemporains au Louvre
Marcella Lista, conservatrice en chef et historienne de l’art au Centre Pompidou Paris
Hervé Mauger, directeur technique du CCN de Caen en Normandie

Réalisation : Aude Lavigne, Alexandre Plank Making Waves 
Production : centre chorégraphique national de Caen en Normandie



Christodoulos Panayiotou

Christodoulos Panayiotou (né en 1978 à Limassol, Chypre) est un artiste dont les 
recherches couvrent de multiples aires d’investigation autour de l’identification et de 
l’exploration des récits cachés dans les archives visuelles témoignant du temps et de 
l’Histoire. 

Plusieurs expositions solo lui ont été consacrées notamment à la 56e Biennale de 
Venise, au Pavillon de Chypre, au Camden Arts Centre à Londres, au Musée d’Orsay 
à Paris, au CCC OD de Tours, à la Casa Luis Barragán à Mexico, au Moderna Museet de 
Stockholm, au Kunsthalle à Zürich, au Casino du Luxembourg, au CCA de Kitakyushu, 
au Musée d’Art Contemporain de St. Louis (USA), au Musée d’Art Contemporain de 
Leipzig, au Centre d’Art Contemporain de Brétigny, et au Point Center of Contemporary 
Art à Nicosia. En 2019, il a collaboré à la conception de l’exposition Emma Kunz - 
Visionary Drawings à la Galerie Serpentine. 

Certaines de ses œuvres font partie des collections permanentes du Centre Pompidou 
et du Moderna Museet de Stockholm, et il a aussi été exposé dans le cadre 
d’expositions comme la 8e Biennale de Melle, la 14e Biennale de Lyon, la 13e Biennale de 
Sharjah, dOCUMENTA (13) à Kassel, la 8e Biennale de Berlin, la 7e Biennale  de 
Liverpool, au Hammer Museum à Los Angeles, au Centre Pompidou à Paris, au 
Museion à Bolzano, au Migros Museum à Zürich, au CCA Wattis Institute for 
Contemporary Arts à San Francisco, à la Joan Miro Foundation à Barcelone, au Witte de 
With à Rotterdam, au Bonniers Konsthall à Stockholm, au Philadelphia Museum of Art, 
au Ashkal Alwan Center for Contemporary Arts à Beirut, et au Artist Space à New York, 
ainsi qu’au MoCA Miami.

Christodoulos Panayiotou est représenté par la galerie Kamel Mennour et par la 
Rodeo Gallery.

Entretien
avec Christodoulos Panayiotou

Dying on Stage était au départ une 
performance dont vous présentiez 
un nouveau chapitre à chacun de vos 
anniversaires. Était-ce un moyen pour 
vous de conjurer votre propre angoisse 
face au temps qui passe ? 
 
Je ne pense pas, du moins pas de 
manière consciente. À dire vrai, je n’ai pas 
pris tout de suite la mesure de ces deux 
sous-textes majeurs de l’exercice 
(la mort et la scène) lorsque l’idée a 
germé et que j’ai commencé à amasser 
des éléments. Au début de cette 
recherche, je ne cherchais d’ailleurs 
pas de manière délibérée des vidéos 
qui illustreraient cette thématique 
précisément. Ils ne me sont apparus qu’à 
un stade ultérieur, après avoir organisé le 
matériel de ce qui est finalement devenue 
une performance. Dans mes précédents 
classements, j’utilisais d’autres titres tels 
que « Le drag queen comme biographe » 
et « Le paradoxe sur le Comédien », des 
formules que je convoque encore parfois 
pour des arrangements spécifiques.

Si la pièce était initialement pensée pour 
un cadre privé, intime, pourquoi en avoir 
fait un spectacle, un événement public ? 

C’est arrivé ainsi. Chaque année, durant 
mes anniversaires, je présentais ces 
séquences à mes invités, mes proches 
et des amis parfois conservateurs 
ou impliqués dans des institutions. 
Je pensais que ça allait être une 
performance unique, mais dans la 
mesure où la pièce continue d’intéresser 
le public et que j’aime toujours la 
présenter, elle est encore programmée 

aujourd’hui et reste à la fois pour moi 
un chantier ouvert et un rendez-vous 
inflexible tous les 21 février.

Êtes-vous vous-mêmes séduit par le 
spectacle de la mort ? Faut-il y voir un 
certain voyeurisme ?

Il serait difficile de le nier mais, en 
réalité, documenter la mort en soi ne 
m’intéresse pas particulièrement. Je veux 
dire que je ne tire aucun plaisir à voir des 
artistes souffrir d’une crise cardiaque 
et mourir sur scène. Il existe pourtant 
de nombreux cas que je mentionne (de 
Molière à Carmen Miranda, de Harry 
Parke à Tiny Tim), dont j’ai déjà dressé 
une longue liste, mais j’évite néanmoins 
de les regarder moi-même dans les 
cas où ils sont documentés et je ne les 
montre d’ailleurs pas tels quels durant 
la représentation. Ce qui m’intéresse 
principalement, c’est de déconstruire 
une série de systèmes qui concernent 
la représentation et la narration de la 
mort sur scène. Je travaille à l’endroit 
où la triangulation entre le personnage, 
les spectateur·ices et l’acteur·ice est 
radicalement perturbée par la question 
de la mort, là où les biographies infiltrent 
les fictions, et vice versa.

Les références à l’égard de la mort sur 
scène sont proliférantes. Sont-elles 
équivalentes, certaines vous fascinent 
plus que d’autres ?

Pratiquement tous les chapitres de 
Dying on Stage sont le produit d’une 
fascination. Pour n’en citer que quelques-
uns : Noureev chorégraphiant la mort de 



Je pense surtout que cela reflète mon 
propre chaos et celui de mon champ 
de références ! [rires] En tout cas, cela 
correspond certainement au seul cadre 
de recherche systématique que je me 
sois donné pour Dying on Stage, 
c’est-à-dire Youtube. En opposition aux 
archives traditionnelles, la plateforme 
vidéo est une somme active de nos 
fascinations, de nos obsessions et de nos 
désirs, ouverte et collaborative. 
La façon dont toutes ces informations 
arrivent à la surface est elle-même dictée 
par un algorithme de projections, qui 
permet de façon spectaculaire le passage 
que vous pointez entre la « haute » et la 
« basse » culture. Maintenant, en ce qui 
concerne l’égalité que nous partageons 
dans la mort, je n’en suis plus tellement 
sûr. Dying on Stage examine surtout la 
symptomatologie de la mort sur scène 
spécifiquement, et non dans la vie, 
depuis le grand art de l’opéra jusqu’au 
plus trivial show TV de variété.

Vous avez vous-même été danseur 
avant de vous engager dans l’art 
contemporain, de quelle façon les arts 
vivants influencent-ils votre travail 
plastique ?
 
Même si j’ai très peu dansé après mes 
études, je ne dirais pas qu’il y a eu un 
moment de transition décisif. C’est 
une série de conséquences plutôt 
harmonieuses qui m’ont permis de 
pratiquer l’art. Et de manière assez 
étrange, si l’on considère que cela dure 
depuis assez longtemps, j’ai toujours 
l’impression que ce processus de 
transition est en cours. C’est même, 
je crois, un luxe de l’avoir conservé au 
cœur de ma démarche, agissant dans la 
production d’œuvres de toutes sortes. 

Ce que je peux dire avec certitude en 
revanche, c’est que l’héritage auquel je 
me réfère le plus souvent est l’histoire de 
la danse et du théâtre. Ce n’est peut-être 
pas formellement évident dans la plupart 
de mes travaux, mais l’histoire des arts 
vivants en est très souvent le sous-texte 
et même un moteur.

Vous avez présenté une exposition au 
Musée d’Orsay en 2020, que pouvions-
nous y trouver ? Et quel est votre 
rapport à l’art moderne (plutôt que 
contemporain) ?
 
Je travaille sur la patine du temps, sur 
ce qui n’est pas désiré et nos efforts 
pour l’apprivoiser. Cela peut paraître 
plus abstrait que ça ne l’est, mais je 
n’ai pas encore les mots pour en parler. 
J’éprouve aussi une difficulté à traduire 
mon rapport à l’art moderne en terme 
d’opposition. Ce partage chronologique, 
qui induit des régimes esthétiques 
radicalement distincts, ne trouve pas 
écho dans mes expériences perceptives. 
Celles-ci se déploient dans une pluralité 
de formes, chronologies et lieux. Je suis 
un spectateur curieux et ouvert, parfois 
peut-être confus, ce qui est un bon 
« rapport » à l’art, non ?

Propos recueillis par Florian Gaité
pour le Festival d’Automne

Nikiya dans le ballet La Bayadère, alors 
qu’il mourait du sida, l’approche animiste 
de Maria Callas dans La Tosca ou Dalida 
élaborant et codifiant les signes du 
désespoir durant les reprises de Je Suis 
Malade…

La question de la mort et de la scène est 
aussi ancienne que le théâtre lui-même 
mais sous la forme d’un paradoxe : 
d’un côté, c’est le lieu d’exposition par 
excellence de la tragédie humaine, 
de l’autre, cette image de la mort y est à 
la fois factice et éphémère. 
En quoi, selon vous, l’illusion théâtrale 
permet-elle au public de mieux regarder 
la mort en face ?

Traditionnellement, dans la logique de 
la définition aristotélicienne du théâtre, 
les passions des héros, et dans l’absolu 
leur mort, seraient des moyens pour les 
spectateur·ices de purger leurs émotions, 
particulièrement la pitié et la peur. 
Ces notions n’étant jamais réellement 
définies et expliquées par Aristote, elles 
ont été à l’origine d’une longue tradition 
d’interprétation et de spéculation. 
Dans ce système de transferts, la 
purification de la mort, soit la peur 
absolue en quelque sorte, devient 
centrale. Néanmoins, j’ai opté pour une 
façon d’apprivoiser la théorie du drame 
grec ancien quelque peu différente, 
plutôt personnelle et anecdotique, en 
partant du concept de « l’ironie tragique ». 
Au lycée à Chypre, où j’ai grandi, cette 
notion était toujours attachée à la 
définition d’Aristote et constituait en 
quelque sorte le filtre systématique 
pour aborder les poètes anciens. L’ironie 
tragique décrit une charge émotionnelle 
d’un genre spécifique, qui relève d’une 
forme de sentiment moral très fort qui se 
produit chez le public lorsqu’il sait ce que 

vont devenir les personnages, lorsqu’il 
les voit s’acheminer vers leur fin fatale, 
alors qu’eux l’ignorent. À l’époque, mon 
professeur nous avait fait comprendre 
que c’était l’affect moteur des pièces 
d’Eschyle, de Sophocle et d’Euripide. 
Bien des années plus tard, j’ai découvert 
que le terme n’avait été inventé qu’en 
1833 par un évêque anglican nommé 
Connop Thirlwall et qu’il était le pur 
produit de la rencontre entre la morale 
chrétienne et le romantisme. C’est en 
quelque sorte par l’intermédiaire de ce 
malentendu que je retourne au drame 
grec ancien. 
Dying on Stage apparaît en ce 
sens comme un moyen de méditer 
sur le cercle vicieux entourant les 
spectateur·ices, l’acteur·ice et les 
personnages pris au piège dans l’action 
face à ce paradigme radical qu’est la 
mort.

Vous présentez ce matériel 
iconographique dans sa totalité, cette 
vision panoramique vous a-t-elle 
permis d’aborder autrement votre 
performance ? 
 
Oui, c’est la toute première fois que j’ai 
l’occasion de présenter cette recherche 
dans son intégralité. Je mobilise le 
matériel que j’ai accumulé pendant toutes 
ces années de manière rétrospective, au 
sein d‘une proposition conçue en trois 
parties, ce qui me permet de construire 
surtout des articulations nettement plus 
élaborées, de complexifier la narration et 
de multiplier les enjeux de lecture.

Des chef-d’œuvres d’Opéra aux show 
TV de variété, vous mélangez culture 
savante et culture populaire, est-ce un 
moyen pour vous de montrer que nous 
sommes tou·tes égaux devant la mort ? 


