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Nuée

Emmanuelle Huynh revient à Angers avec deux solos, Múa, pièce historique qui 
a lancé sa carrière de chorégraphe en 1995, et Nuée, créé en 2021. Deux facettes 
d’une même quête, deux propositions qui se répondent et s’illuminent l’une l’autre.

Ces deux solos ont comme dénominateur commun le retour au pays du père,  
le Viet-Nam, mais qui cheminent autour de motifs différents à presque trente ans 
d’intervalle. 

Nuée se présente comme une expérience-performance qui explore l’obscurité.  
Les mots ; ceux qui défilent en fond de scène, font écho au geste déployé. Les lignes 
de fuite, les lignes de force construisent et déconstruisent un portrait en creux. 
Celui d’un pays, celui d’une artiste profondément fidèle à ses choix, ceux d’hier 
comme ceux d’aujourd’hui.

Samedi 22 mars | 19h
Scène de répétition
Durée : 1h

—

En parallèle : Conversation croisée entre Emmanuelle Huynh et Nina Laisné
À la suite de la représentation de Como una baguala oscura, rendez-vous dans  
la Serre pour une rencontre entre Emmanuelle Huynh et Nina Laisné modérée  
par Marion Colléter, directrice déléguée du Cndc.

—

Vous pourrez également (re)découvrir Múa pendant le festival Conversations,  
le mercredi 26 mars à 19h et 21h30.

Mentions de production

Production : Plateforme Múa

Coproduction : Théâtre de Nîmes , scène 
conventionnée d’intérêt national – art et création 
– danse contemporaine (Emmanuelle Huynh est 
artiste associée pour trois saisons de 2018 à 
2021) ; Équinoxe, Scène nationale de Châteauroux ; 
Théâtre National de Bretagne ; Bonlieu, Scène 
nationale d’Annecy ; Maison de la musique de 
Nanterre, scène conventionnée d’intérêt national ; 
Festival d’Automne à Paris ; ICI — centre 
chorégraphique national, Montpellier-Occitanie 
dans le cadre de l’accueil-studio ; Théâtre 
Garonne – scène européenne ; CCN2- Centre 
chorégraphique national de Grenoble dans le 
cadre de l’accueil-studio

Soutiens : Dance Reflections by Van Cleef & Arpels ;  
Fondation Thalie à Bruxelles ; Région des Pays 

de la Loire au titre de l’aide à la création ; FRAC 
Franche-Comté ; Institut français au Vietnam,  
au titre de la résidence d’artiste Villa Saïgon

Avec le soutien en prêt de plateau : Théâtre + 
Cinéma - Scène nationale Grand Narbonne ; 
Théâtre Molière Sète, scène nationale archipel 
de Thau

Remerciements à la Compagnie Prana - Brigitte 
Chataignier.

Plateforme Múa est conventionnée par l’État – 
Direction régionale des affaires culturelles (DRAC) 
des Pays de la Loire, par le Département  
de Loire-Atlantique et soutenue par la Ville  
de Saint-Nazaire.

Conception et interprétation : Emmanuelle Huynh
Dramaturgie et textes : Gilles Amalvi
Lumières et scénographie : Caty Olive
Musique : Pierre-Yves Macé
Collaboration artistique : Jennifer Lacey, 
Katerina Andreou
Costumes : Thierry Grapotte
Ressources chorégraphiques et vocales : 
Florence Casanave, Nuno Bizarro,  
Ezra et Jean-Luc Chirpaz
Ressources en astrophysique : Thierry Foglizzo

Flûte enregistrée : Cédric Jullion
Prise de son et prise de voix au Vietnam :  
Brice Godard, Christophe Bachelerie
Voix : Hanh Nguyen, Huong Nguyen, Ly Nguyen, 
Nguyễn Thuận Hả
Direction technique : Maël Teillant
Administration et développement :  
Amelia Serrano
Production, diffusion et communication :  
Elodie Richard

Distribution



Emmanuelle Huynh

Danseuse, chorégraphe et enseignante, Emmanuelle Huynh a étudié la danse et la  
philosophie. Son travail s’ancre dans une vision élargie de la danse, produisant des  
savoirs, des émotions qui modifient la vision que la société peut porter sur elle-même.  
Elle explore la relation avec la littérature, la musique, la lumière, l’architecture, en 
résonnance avec d’autres disciplines artistiques, scientifiques ou sociologiques.
Elle crée entre autres Múa (1995), A Vida Enorme (2002), Cribles (2009), Shinbaï,  
le Vol de l’âme (2009), TÔZAI !... (2014), Formation (2017)...

De 2004 à 2012, elle dirige le Cndc et y refonde l’Ecole en créant notamment la 
formation « Essais » qui dispense alors un Master danse, création, performance.

De 2014 à 2016, Emmanuelle Huynh est Maître-Assistant associée à l’Ecole Nationale  
Supérieure d’Architecture de Nantes. Elle intervient également à l’ENSA NANTES 
[MAURITIUS] de 2016 à 2019. Depuis septembre 2016, Emmanuelle Huynh est Cheffe 
d’Atelier danse performance aux Beaux-Arts de Paris.

En 2016, avec Jocelyn Cottencin, ils créent A taxi driver, an architect and the High Line,  
un portrait de la ville de New York à travers son architecture, ses espaces, ses habi- 
tant·es, composé de films portraits et d’une performance, puis Nous venons de trop  
loin pour oublier qui nous sommes, un portrait de Saint-Nazaire en 2019. Iels pour- 
suivent leur collaboration et réalisent les portraits de LANDS – Portrait de la ville de 
Houston en 2023 puis Atravessemos ! – Portrait de la ville de São Paulo en 2024.

De 2018 à 2021, elle est artiste associée au Théâtre de Nîmes où elle crée en mars 
2021 le solo Nuée qui explore la question de son cheminement, de son parcours 
tant artistique que personnel.

En 2022, suite à une commande du Wiener Festwochen, elle met en corps et en espace  
Kraanerg de Xenakis avec Caty Olive, scénographe de la lumière, quatre danseur·euses, 
le chef Sylvain Cambreling et 23 musicien·nes de l’ensemble musical Klangforum Wien.

Emmanuelle Huynh conçoit des performances et petits formats permettant d’aller vers  
les publics, au-delà du plateau, dans des lieux muséaux, patrimoniaux, ou en pleine 
nature. Ainsi, Archeologia (2019-2023), proposition déambulatoire pour les musées 
conçue avec DJ Automat puis Matthieu Doze, Anatomie SoNore (2021-2024), portrait  
sonore d’une ville avec les musiciens-compositeurs Christophe Havard et Fabrice 
Arnaud-Crémon, et Embrasser un arbre, embrasser le temps (2022), performance 
in situ sur la question mémorielle des arbres avec le compositeur Christian Sebille.

En juin 2024, elle crée Hô nhay múa, danser Hô une indépen danse, une commande 
du Paris Dance Project (Benjamin Millepied) pour l’événement La Ville Dansée autour  
de la figure d’Hô Chi Minh, Place Maubert à Paris.

Quelle a été la trajectoire entre Múa, 
ton premier solo, ton premier travail 
sur le pays paternel, et Nuée vingt-cinq 
ans plus tard ?

Emmanuelle Huynh : Ce travail s’est fait  
suite à une résidence à la villa Médicis 
hors les murs au Vietnam. Je ne con- 
naissais pas ce pays, j’étais dans 
un moment de grande crise. Je suis 
revenue, et Múa a existé, ce qui a été une 
métaphore du voyage vietnamien. Mais, 
c’est plus large que le voyage vietnamien, 
c’est aussi une trajectoire de danseuse, 
d’interprète, d’une jeune femme. 

Vingt-cinq ans après c’est une autre 
crise, qui est la disparition de la figure 
paternelle. Ça m’amène, à nouveau, à 
repartir parce qu’il y a eu trop peu de  
mot. Et il y a aussi eu un livre que notre 
père nous a laissé. Il a eu le temps 
d’écrire ce qu’il n’avait pas eu le temps 
de dire, notamment sur la fratrie, là  
où il est né, là où il avait grandi, appris  
à lire, et d’où il était parti sur les rives du  
fleuve Saigon. J’ai eu envie de retourner 
dans ces endroits, en ayant la conviction,  
que les endroits nous font tout autant 
que nous les faisons. Donc retourner 
là où mon père est né en frontières 
cambodgiennes ; retourner au Delta  
du Mékong là où il a appris à marcher,  
à parler ; retourner sur les rives du fleuve 
de Saigon exactement d’où il est parti,  
avec les photos, la famille qui était encore  
là, c’était pour moi revenir sur les traces 
et me mettre physiquement dans un  
endroit où j’aurais pu apprendre, 
comprendre, ressentir. 

Je suis la deuxième génération métisse. 
Le métisse par définition n’est ni de 
là-bas, ni d’ici. Donc c’est aujourd’hui, 
réexplorer, cet endroit de ni de là-bas  
ni d’ici, avec les gens avec qui je travaille.

Quel est le rapport entre ton corps et 
le pays des origines ?

À chaque fois que je vais en Asie, 
je suis vraiment dans mon élément. 
J’aime beaucoup la mousson, où il ne 
fait que pleuvoir, chauffer. Cet endroit 
c’est une ambiance, c’est un moteur 
physique pour moi, je sens quelque 
chose ; je ressens. Ça me met dans un 
état dansant parce que ça me permet 
de ne presque pas m’échauffer et de 
pouvoir danser « tout le temps ». Donc  
le corps, se transforme en une espèce 
de base climatique météorologique. 
C’est Min Tanaka, le grand danseur 
butô qui parle de « body weather 
laboratory », du corps comme un 
laboratoire météorologique. Je me  
sens absolument en total continuité.

D’où vient cette image de masser sa  
peau avec la terre comme un rapport 
de soin entre le corps et le pays comme  
si le corps allait soigner le pays et que 
le pays allait soigner le corps ?

C’est réversible comme la question des  
espaces et de l’architecture, c’est-à-dire  
que les espaces nous forment, nous 
conforment et nous on les modifie, et  
même une terre, un pays. J’adore l’idée  
que je masse mon pays. Prendre soin 
de son pays, prendre soin de son corps,  

Entretien
avec Emmanuelle Huynh et Pierre-Yves Macé



des autres, c’est vraiment la tâche et le 
savoir des danseur·euses.

Comment avez-vous appréhendé le 
travail musical dans cette réalisation ?

Pierre-Yves Macé : Il est paru assez 
évident que la musique devait tenir 
compte des sons du pays, aussi bien 
des sons que Emmanuelle a ramenés. 
Puis on s’est focalisé sur la berceuse 
qui est devenue un élément vraiment 
central dans ce choix de matériau pour  
un ensemble de raisons : l’une d’entre  
elles est que c’est vraiment lié biogra-
phiquement au père d’Emmanuelle. 
Il est vraiment comme un élément 
rassurant et en même temps un 
élément lié à l’angoisse du départ, 
de l’inconnu. Et puis, il se trouve 
aussi que le travail sur ce genre 
de matériau, ritournelle-berceuse, 
résonne avec ma propre pratique de 
compositeur. Je pense que ce qui est 
intéressant dans le fait de ne pas être 
allé moi-même à Saigon c’est que 
je ne peux pas faire fonctionner la 
fonction biographique qui est celle 
d’Emmanuelle. Et je pense que c’est 
intéressant, je pense que ça nous 
oblige aussi à trouver un langage, un 
vocabulaire commun et ça ce n’est pas 
seulement avec moi, mais aussi avec les 
autres membres de l’équipe, c’est-à-dire 
que ça met un petit peu à distance, ça 
abstractise ces éléments qui pourraient 
être un peu trop anecdotiques.

Emmanuelle Huynh : La façon dont 
je savais sans bien savoir comment 
travaillait Pierre-Yves, en tout cas, la 
connaissance du matériau existant, 
pouvait être un support de travail 
qui m’attirait. Toute la dimension 
compositionnelle m’attire aussi, 

c’est à dire que ce n’est pas juste 
des prélèvements qui sont remis, 
mais un vrai travail de composition, 
d’épaississement du son, de ce qu’il 
contient, que moi je ne sais pas, mais 
qui peut résonner avec des choses 
qui sont dans ce projet. Ce travail 
de traduction, lié au processus de 
chacun me plait. Je me sens toujours 
curieuse de comment l’autre invente,  
car c’est toujours passionnant.

Comment la musique vient-elle 
s’entrechoquer avec tes pas sur  
le plateau ?

Emmanuelle Huynh : On a fait deux 
essais depuis ce matin, on a fait un 
gros bout à bout massif avec quatre 
matériaux que j’avais, qui sont sortis 
depuis juin, depuis la sortie du premier 
confinement, et que j’avais repéré 
avec Gilles Amalvi, Katerina Andreou 
et Jennifer Lacey, les deux femmes 
chorégraphes qui m’accompagnent. 
En fait je n’entends pas toujours, mais 
j’entends. Que ça soit les sons de Pierre-
Yves, la lumière, ou le brouillard de Caty 
et puis parfois les mots que j’aperçois...

Pierre-Yves Macé : On est dans ce 
stade assez agréable du travail où il  
y a une part assez large d’imprévu.  
Moi-même dans ce que j’envoie c’est 
très peu fixé, c’est-à-dire que ce sont  
des sons qui se déclenchent de manière  
aléatoire. Par exemple tous les feel 
recording, les ambiances de Saigon 
qui viennent de l’arrière, apparaissent 
et disparaissent de façon purement 
aléatoire. Dans ce processus-là, il y a 
des rencontres heureuses, parfois on 
se dit « Ah tiens, il faut noter ça parce 
que ça s’est produit là ! » c’est ce qu’a 
fait Gilles pendant le filage. Il faut peut-

être écrire ça effectivement, parce que 
ce qu’il s’est passé par hasard, peut-être  
que c’est un hasard heureux donc finale- 
ment on en est là, à essayer, à collecter 
ces hasards heureux, à travers une 
démarche intuitive, faite de pur hasard 
et de rencontres imprévues. 

Il y a peut-être aussi la question des 
haut-parleurs, c’est une question qui 
s’est posée assez vite parce que je 
sais que pour moi, ça a du sens de 
rendre visible les haut-parleurs et les 
faire apparaître sur le plateau. Donc 
il faut imaginer dans l’espace que 
Emmanuelle va traverser, qu’il y aura 
ces présences, presque comme des 
arbres qui vont marquer l’espace.

Emmanuelle Huynh : Oui ça me plait 
beaucoup. Moi aussi j’aime beaucoup 
les haut-parleurs, les enceintes, et leur 
physicallité. On a décidé qu’ils seraient 
sur pied, comme des arbres. Ça me plait 
de ne pas être toute seule au plateau, ça  
m’aide que l’espace ne soit pas vide. J’aime  
beaucoup la manifestation physique du 
son, ça a une histoire dans mon propre 
parcours. Le son se manifeste par sa 
volonté et j’adore. J’aime vraiment ce 
que chacun amène et comment je 
peux faire quelque chose avec ce qui 
est amené, ce que ça va apporter.  
Je n’en aurais pas eu l’idée et tant mieux 
que ça vienne comme ça.

D’où proviennent les mots qui appa-
raissent sous la forme d’un puzzle 
poétique ?

Emmanuelle Huynh : Il y a deux sortes 
de textes. J’ai les rushs de quelques 
improvisations où je dis « Je masse 
mon pays avec mon squelette, avec 
mon sang, ma lymphe, mon liquide 

encéphalo-rachidien… » En fait, 
j’étais en train de revisiter les corps 
de danseuse qui m’ont faite : corps 
classique, corps post-moderne, corps 
butô. Et puis, il y a les textes où il y a 
plusieurs adresses et ça c’est vraiment 
l’écriture de Gilles. Il avait remarqué 
dans certaines impro-visations que je 
m’adresse à mon père, à un amant, et 
aussi au pays. Gilles, Caty, Pierre-Yves 
disent ce qu’ils ont ressenti. Ça c’est 
la complexité du danseur, du choré-
graphe qui est au plateau. Je confie ma 
vision aux gens à qui j’ai confiance.

Que vous évoque le concept de  
« destinérance » de Jacques Derrida ?

J’ai écrit au Vietnam à un ami, en lui 
disant que j’étais arrivée à Radja, là 
où mon père est né. Je ne sais pas 
où il est né, il n’y a pas d’hôpital, pas 
d’adresse. Mais j’ai eu un sentiment de 
total dissolution dans le vent et dans 
le ciel. Puis je suis allée me baigner 
dans l’île qui était en face, Fouk Wok, 
dans le golfe de Thaïlande. Un intense 
sentiment que l’errance était une 
destination et que je continuais à  
chercher, mais que je pouvais revenir.  
Je suis allée à Radja et je suis allée 
sur une île, je m’y suis baignée 
longuement, j’y ai vu une nature 
extraordinaire et j’ai pu revenir. Et 
cet ami m’a dit « ça me fait vraiment 
penser au concept de Derrida, la 
destinérance », donc cheminer, 
chercher errer : c’est une destination.

Propos recueillis par Cécile Baranger et  
Nicolas Sarris pour le théâtre Garonne 
- Scène européenne, 2002.



Bar et restauration
Toute la soirée, le bar du Quai est ouvert au 
cœur du Forum et le restaurant La Réserve 
sur le toit terrasse.

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

contact@cndc.fr   
02 44 01 22 66
www.cndc.fr
Instagram : @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.

Une soirée au Quai Infos pratiques

→ Œuvres présentées dans le Forum du Quai
— Exposition d’Ikue Nakagawa : Danseuse et chorégraphe, l’artiste utilise le dessin 
comme outil d’introspection et base de création pour ses spectacles, transformant 
chaque série en scénographie où le corps prend vie.
— Vidéo d’Alix Boillot : Dans la fontaine de la Villa Médicis, Alix Boillot invite Valentina 
D’Angelo, batteuse romaine, à interpréter Grace de Jeff Buckley.
Entrée libre aux horaires d’ouverture du Quai.

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 et le Département de Maine-et-Loire.

Partenaires

À voir pendant le festival Conversations

Múa
Emmanuelle Huynh 
Mercredi 26 mars | 19h & 21h30

Pièce fondatrice d’Emmanuelle Huynh, 
Múa est à vivre comme une expérience où 
obscurité-lumière, apparition-disparition, 
silence-musique, danse et immobilité sont 
les interfaces d’une seule et même chose : 
l’avènement à soi-même et au monde.

rêve et ivresse
Élise Lerat
Mercredi 26 mars | 20h

Élise Lerat s’est plongée dans les textes 
pour imaginer une matière forte et fluide. 
Sur une musique créée en live, les cinq inter- 
prètes foulent un sol recouvert de lichens 
et de lauriers comme iels retournent un 
terreau sensible et philosophique.


