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MERCREDI 19 FÉVRIER

9H : ACCUEIL 
au Centre de ressources documentaires 

Matinée modérée par Marc-Antoine Boutin

 

10H - 10H40 : HIGHLANDERS, HORNPIPES AND
HORSES :  MUSIC IN THE EARLY MODERN CIRCUS

/en anglais/
par Kim Baston, La Trobe University (Australie) 

10H40 - 11H20 : MUSIQUE ET ACROBATES SOUS
L’ANCIEN RÉGIME

par Bertrand Porot, CERHIC (Université de Reims)

9H30 : MOT D'OUVERTURE
par Gérard Fasoli, directeur du CNAC

J A L O N S  H I S T O R I Q U E S  :  D E  L A  F I N  D U
X V I I E   A U  X V I I I E  S I È C L E

11H20 - 11H40 : PAUSE

D E  L ' O R C H E S T R E  A U  G R O U P E  D E  R O C K

11H40 - 12H20 : LE CIRQUE D'HIVER BOUGLIONE ET
SON ORCHESTRE (1934-2020) : ÉVOLUTION DU
RÉPERTOIRE MUSICAL POUR LA PISTE ET DU
STATUT DES MUSICIENNES ET MUSICIENS DE
CIRQUE

par Caroline Barbier de Reulle

12H20 - 13H00 : PIERROT BIDON ET ARCHAOS : UNE
MUSIQUE CIRCASSIENNE ROCK'N'ROLL

par Délima Sogny, Université Paris 8



MERCREDI 19 FÉVRIER

14H30 - 15H10 : LA CRÉATION MUSICALE AU
CIRQUE CONTEMPORAIN : UN « FAIRE » PLURIEL

par Marc-Antoine Boutin, Université de Montréal (OICRM) et
Sorbonne Université (IreMus)

15H10 - 15H50 : LES MÉTHODES ACTUELLES DE
COMPOSITION/CRÉATION SONORE AU CIRQUE
CONTEMPORAIN

par Timothée Langlois, CNSMDP

C I R Q U E  C O N T E M P O R A I N

15H50 - 16H10 : PAUSE

16H10 - 16H50 : VERS UN CIRQUE NON MUSICAL

par Coline Ménard, ENSATT

16H50 - 18H30 : TABLE RONDE COMPOSITEURS ET
COMPOSITRICES DE CIRQUE 

avec Thierry Epiney, Timothée Langlois, Fanny Thollot, et Carmino
d'Angelo (en attente de confirmation )

13H - 14H30 : DÉJEUNER AU CNAC 

Après-midi modérée par Karine Saroh

 



JEUDI 20 FÉVRIER

9H30 - 10H10  : PAUL CUZENT (1813-1856), LE
VOLTIGEUR-COMPOSITEUR

par Patrick Péronnet, IreMus

10H10 - 10H50 : SEARCHING FOR THE MUSIC USED
BY THE MARVELLOUS CRAGGS, GENTLEMEN
ACROBATS

/en anglais/
par Charlie Holland, chercheur indépendant, anciennement The
Circus Space (National Centre for the Circus Arts, London)

P A R C O U R S  D ' A R T I S T E S

10H50 - 11H10 : PAUSE

11H10 - 11H50 : DEBUSSY ET LA MUSIQUE DE
CIRQUE

par Benjamin Lassauzet, Université Clermont-Auvergne

11H50 - 12H30 : RE-CONTEXTUALIZING OPERATIC
SAMPLING IN CIRCUS PERFORMANCES

/en anglais/
par Katie Gardner, The Queen's College (University of Oxford)

Matinée modérée par Bertrand Porot

 

9H : ACCUEIL 
au Centre de ressources documentaires 

I N F L U E N C E S  C R O I S É E S



JEUDI 20 FÉVRIER

14H - 14H40 : LES FANTAISIES MUSICALES DU
NOUVEAU-CIRQUE À LA FIN DU XIX E SIÈCLE

par Nathalie Coutelet, Université Paris 8

14H40 - 15H20 : LA MUSIQUE DANS LES CIRQUES
STABLES PARISIENS DES « ANNÉES FOLLES »,
NOUVELLE DISCIPLINE DE CIRQUE ?

par Karine Saroh, Université Toulouse Jean Jaurès

M U S I Q U E S  D E  C I R Q U E  À  P A R I S

15H20 - 15H40 : PAUSE

15H40 - 16H30 : CONCLUSION 

 

16H30 - 18H00 : SÉANCE D'ÉCOUTE 

 

Après-midi modérée par Cyril Thomas et Diane Moquet

 

12H30 - 14H00 : DÉJEUNER AU CNAC

18H15 : VISITE DE L'EXPOSITION

 





RÉSUMÉS DES COMMUNICATIONS

CAROLINE BARBIER DE REULLE : LE CIRQUE D'HIVER
BOUGLIONE ET SON ORCHESTRE (1934-2020) : ÉVOLUTION DU
RÉPERTOIRE MUSICAL POUR LA PISTE ET DU STATUT DES
MUSICIENNES ET MUSICIENS DE CIRQUE
 
Le Cirque Bouglione est l'une des rares compagnies de cirque traditionnel à toujours

employer de manière permanente des musiciens professionnels. L'orchestre qui joue

sous le chapiteau du Cirque d'Hiver est particulièrement mis en avant au cours des

spectacles. Les programmes ont progressivement cité les noms des musiciennes et

musiciens mais ces documents ne font pas état des titres des musiques qui

accompagnent les numéros.

 
Si la musique a toujours été présente chez les Bouglione, comment le répertoire a-t-il

évolué ? Compositeurs, arrangeurs, ingénieurs du son : quels sont les différents

professionnels de la musique sollicités ? Une transformation dans les pratiques

musicales a-t-elle eu lieu au fil des années ? De quelles manières le statut des

musiciennes et musiciens du Cirque Bouglione a-t-il été modifié ?

 
Pour répondre à ces interrogations, notre travail sera fondé sur les sources 

suivantes :

- Archives publiques (presse, programmes, SACEM, SACD) ;

- Archives privées du Cirque Bouglione (contrats, partitions, documents de travail) ;

- Entretiens menés avec des musiciennes et musiciens employés par le Cirque

Bouglione (actuels et anciens).

 
Un questionnement plus général évoquera également les raisons du maintien d'un tel

orchestre, son rôle dans la scénographie et la cohésion des spectacles ainsi que la

manière dont les musiciens peuvent collaborer avec les circassiens. Cette étude sera

fondée sur une approche à la fois historique, sociologique et musicologique.



KIM BASTON : HIGHLANDERS, HORNPIPES AND HORSES :
MUSIC IN THE EARLY MODERN CIRCUS.
 
As established by Philip Astley, the eighteenth-century circus was a feast for the eyes

and the ears. Music underpinned the circus acts in the ring, and accompanied the

pantomimic and theatrical entertainments. My ongoing research into the circus music

of this period is based on a micro-historical examination of the music that was used

by the Edinburgh Equestrian Circus, the first circus established in Scotland in 1790,

and a representative example of a small regional circus. My approach is

intertheatrical, focusing on the extant music for the circus acts, and how these were

situated within the ‘whole show’ of the early circus. My primary focus is what can be

determined about the nature of early equestrian and acrobatic acts by approaching

them analytically from the music used for them. I also argue that the compilation of

the scores used throughout an evening at the circus reveals a network of reciprocal

influences between the circus and its local audience, both influential patrons, local

musical societies, and with the embodied practices of local musicians in conjunction

with the musical practices of the performers themselves.

MARC-ANTOINE BOUTIN : LA CRÉATION MUSICALE AU
CIRQUE CONTEMPORAIN : UN « FAIRE » PLURIEL
 
Avec l’émergence et l’institutionnalisation du «  nouveau cirque  » puis du «  cirque

contemporain », les modes de production des spectacles se sont vus transformés. La

création du spectacle, conçu comme une œuvre singulière à l’esthétique

pluridisciplinaire, nécessite la participation de multiples acteurs et actrices. Plus

encore, la recherche d’innovation et de cohérence du spectacle requiert des artistes

qu’ils coopèrent. Certain.e.s, comme les circassien.ne.s, metteur.e.s en scène et

musicien.ne.s, jouent un rôle «  cardinal  » (Becker, 1988), c’est-à-dire

indispensable. L’hypothèse à la base de cette recherche est que créer des musiques

de cirque requiert un savoir-faire que ne possède pas tous les acteurs prenant part à

la création du spectacle. De fait, les musicien.ne.s agissent dans une certaine mesure

comme autorité. Or, malgré l’évidence que témoigne le caractère collectif de la

création musicale, la réussite de la coopération ne va pas de soi. Cela nous amène à

poser la question suivante : comment crée-t-on collectivement la musique au cirque

contemporain ?                                                                                  --->



 
Cette recherche a été menée sur la base d’entretiens auprès de quatre compositeurs

ayant travaillé sur des spectacles de la compagnie québécoise les 7 Doigts et

appréhende la création musicale comme un processus, à travers la division du travail

et les distributions «  verticales » et « horizontales » de l’autorité (Cordier, 2007 ;

Menger, 2013).

 
Les résultats révèlent, d’une part, que la position occupée par les compositeurs dans

la hiérarchie les incite tantôt à satisfaire les exigences de la direction artistique,

tantôt à juger qu’ils sont en meilleure position pour prendre une décision, notamment

en raison de leur expérience et de leurs connaissances des outils compositionnels.

L’attention accordée aux collaborations révèlent, d’autre part, les enjeux esthétiques

et pratiques sur lesquels se fondent les décisions, notamment l'importante contrainte

de temps. Le travail de création musicale au cirque est ainsi à considérer comme un

exercice délicat de négociations, de compromis et d’affirmation de soi.  

 
Références citées :

 
Becker, Howard S., Les mondes de l’art, Paris, Flammarion, 1988. 

Cordier, Marine, « Le cirque contemporain entre rationalisation et 

quête d'autonomie », Sociétés contemporaines, vol. 66, no. 2, 2007, p. 37-59. 

Menger, Pierre-Michel, « La dramaturgie sociale du travail. Une conception

interactionniste de la stratification », dans Marc Perrenoud (dir.), Les mondes pluriels
de Howard S. Becker, La Découverte, 2013, p. 207-237.



NATHALIE COUTELET : LES FANTAISIES MUSICALES DU
NOUVEAU-CIRQUE À LA FIN DU XIX E SIÈCLE
 
Le Nouveau-Cirque, célèbre en son temps pour sa piscine et ses pantomimes

nautiques comme pour l’attrait de ses numéros clownesques, est également le lieu de

toutes les excentricités musicales. Doté d’un orchestre et d’un compositeur – Laurent

Grillet – le cirque veille à proposer des musiques exotiques nouvelles, fort prisées par

les publics : airs espagnols, asiatiques, sud-américains ou afro-américains,

interprétés en lien avec les scènes jouées sur la piste. La musique y est alors, non pas

un simple accompagnement du spectacle, mais une partie essentielle de l’identité

circassienne autant qu’une source de publicité et de revenus, par le biais des ventes

de partitions notamment.

 
Toutefois, les fantaisies ne se limitent pas à ces orchestrations de pantomimes, mais

investissent aussi le champ des attractions, par des inventions instrumentales –

miraclophone, étranges xylophones – ou des orchestres inattendus, composés de

chiens, d’éléphants ou de poneys chanteurs. Pour attirer le public, chaque spectacle

se doit d’être novateur et la musique participe de cette quête permanente.

Séduisante, cocasse, étrange ou inattendue, elle est omniprésente, durant les

numéros de la première partie – proprement circassiens – et les pantomimes de la

seconde partie, afin de procurer la fantaisie et le divertissement attendus de tout

spectacle donné au Nouveau-Cirque.



KATIE GARDNER : RE-CONTEXTUALIZING OPERATIC
SAMPLING IN CIRCUS PERFORMANCES
 
Opera and circus arts espouse humanity’s virtuosic pursuits, and when they are
combined create spectacular, visceral scenes of raw communicative emotion;
however, despite continued successful collaborations between these artforms, on and
off the opera stage/ in and out of the ring, this phenomenon remains largely absent
from opera and circus examination. By examining circus productions sampling opera
recordings (ex. Bellini’s ‘Casta Diva’ from Norma  in Compagnie Yoann
Bourgeois’  Celui qui Tombe  to Mozart’s ‘Der Hölle Rache’ from  Die Zauberflöte  in

Svalbard’s All Genius All Idiot),  I aim to consider how opera as an art form is both
presented and functions throughaerial acrobatic action in current circus
performances from a musicological perspective. By investigating the auralinclusion of
the operatic  sampling  (in this case specific recordings of opera performances with
their own cultural histories and not live accompaniments) in a selection of circus
performances, I explore the following questions : What is the connection between the
cultural identification of the operatic work and the bodily action of the circus artist ?
What is gained/lost in sampling opera for the circus performance ? for the operatic
work ? What assumptionsof opera are invoked and/or challenged by and through the
circus performance ? What is the relationship between the operatic sampling and the
wider soundscape of the individual performances ?
 

Despite being decontextualized from its original musico-dramatic meaning, I
conclude that the operatic  sampleremains a dominant dramatic force re-
contextualized by the circus action, and serves a greater spectatorial purposethan
being an aural and rhythmic anchor for the circus artists. I end the inquiry by opening
up a discussion and briefcontemplation on our collective analytic tools for
investigating culturally and historically rich art forms in a cross- disciplinary platform
(ex. circus in opera houses and vice versa).



CHARLIE HOLLAND : SEARCHING FOR THE MUSIC USED BY
THE MARVELLOUS CRAGGS, GENTLEMEN ACROBATS
 
The family, initially De Castro (1868-1880) and latterly Cragg (1880-1917), were a top
acrobatic act during the Belle Époque (L’acrobatie et les acrobates,  Strehly, 1903
and  Les jeux du cirque et la vie foraine,  Hugues Le Roux, 1889). I am writing their
biography, and researching the music they used.
 

Initially aerialists with Sangers’ Circus (1865-7), the family, like many top-quality
‘circus’ actsof that era we remember - Schaffer, Kremo, Cinquevalli, Leotard - mainly
performed in variety theatres around the world, though also at Cirque Rancy. We
should look beyond the circus.
 

They had music for their acrobatic acts and two pieces are known to have been
published, though I have yet to find copies : 
 

- The Craggs-Waltz  (published also for full orchestra) composed 1894 or earlier by
Edmund Bosanquet, Printed and Publ. by Chas. Sheard & Co., listed in the New and
Fashionable Dance Music catalogue 31.12.94. Bosanquet was Musical Director at the
Canterbury Music Hall, London (the first of the giant grand music halls) where the
Craggs often performed.
 

- En Tour Waltzes  composed by L.C. Desormes (Orchestra Director at the Folies
Bergere, another frequent venue for the Craggs), published in America by M. Witmark
and Sons, 1896, and in the 1899 catalogue but mis-spelling Desormes as Desomes.
https://memory.loc.gov/service/gdc/scd0001/2012/20121121010co/20121121010co.p
df
 

In 1898 the Craggs introduced a new act, " The Alpine Monarchs," with music by Mons.
Senechal, Paris (maybe unpublished).
 

The Cragg Family was an 1899 Edison film of one of their acts, included in the 1901
catalogue (https://rucore.libraries.rutgers.edu/rutgers-lib/23953/ ). No copy has yet
been found. A film of a later, similar family gives a flavour :
https://youtu.be/zIIRMgsSsNs



TIMOTHÉE LANGLOIS : LES MÉTHODES ACTUELLES DE
COMPOSITION/CRÉATION SONORE AU CIRQUE
CONTEMPORAIN 
 
Méthodologie : Je comparerais les méthodes utilisées pour la création sonore et
musicale de trois spectacles grâce à 5 entretiens semi-dirigés menés avec les
metteurs en scène et compositeurs de ces spectacles :
- Dans le ventre de la Ballerine, cie Anomalie & ... écriture et mise en scène :  Jean
Benoit Mollet ; compositeur : Thomas Turine
- Bestias, cie Baro d’evel, écriture et mise en scène : Camille Decourtye et Blaï Mateu
Trias ; création sonore et 
musicale : Fanny Thollot
- Vanavara, CNAC et Collectif AOC, mise en scène : Gaëtan Levêque ; 
compositeur : Bertrand Landhauser assisté de Stéphane Podevin
J’utiliserais des extraits vidéo de ces trois spectacles pour venir illustrer les propos de
ces créateurs. 
 

Résultats : Je trouverais d’un côté des points communs dans la manière de créer une
musique pour un spectacle de cirque :
- définition du projet artistique avec le metteur en scène et préparation des outils en
amont des résidences de création : logiciels, instrumentation, etc.
- présence du compositeur/créateur sonore en continu lors des résidences de
création et nécessité de composer la musique en contact direct avec le plateau (une
musique composée en amont des résidences est rarement présente dans le résultat
final)
- collaboration nécéssaire avec les circassiens : ces derniers doivent se sentir l’aise
pour pouvoir s’exprimer librement au plateau, une musique qui ne les « portent » pas
est donc contreproductive, leurs avis sur l’utilisation d’une musique sont donc
importants ; certains circassiens veulent parfois jouer d’un instrument en live; certains
circassiens veulent parfois participer à la composition d’une partie de la musique- les
musiques composées doivent être interactive : elles doivent pouvoir s’adapter
temporellement à ce qui se passe au plateau.
 

Mais chaque créateur va développer ses propres techniques qui aboutiront à un
univers sonore qui le caractérise. Dans le cadre des trois spectacles analysés :
- composition d’une musique électro-acoustique à partir de sources sonores
uniquement acoustiques (Bertrand Landhauser)
- création sonore qui utilise la spatialisation comme méthode de composition (Fanny
Thollot)
- composition à partir d’un set up de DJ d’acid-house (Thomas Turine)



BENJAMIN LASSAUZET : DEBUSSY ET LA MUSIQUE DE CIRQUE 
 
Jean Cocteau, dans Le Coq et l’Arlequin (1920), appelle de ses vœux un art musical
débarrassé notamment des brumes debussystes en lui substituant l’influence des
divertissements populaires comme le cirque, il ne faudrait pas pour autant oublier que
Debussy a lui-même intégré dans sa production l’influence du domaine circassien.
Grand consommateur et amateur de cirque lui-même, il aurait été approché par le
manager du Théâtre Marigny envue de l’écriture d’une musique de scène pour le
spectacle du Général Lavine – projet qui n’a pas vu le jour, mais dont il pourrait rester
des traces dans un prélude pour piano contemporain du sommet de popularité du
clown, intitulé  General Lavine  –  eccentric  (1912). La pièce joue sur la dialectique
consubstantielle au personnage, incarnation synecdoque du cirque de cette époque,
associant le topique du  militaire  par le biais d’imitations d’appels de clairons et
deroulements de caisse claire et du populaire sous la forme d’un cakewalk, lui-même
étant un genre issu à la fois de la marche militaire et du divertissement populaire, et
où le corps est sollicité d’une manière exacerbée. Une même relation dialectique
entre militaire et populaire reparaît dans le ballet pour enfants  La Boîte à
joujoux  (1913) au moment de la rencontre d’un Nègre et d’un Policeman, très
probablement inspiré d’un sketch de Foottit et Chocolat. A partir de ces constantes
stylistiques, il s’agira alors d’observer de quelle manière Debussy conçoit la musique
de cirque et dans quelle mesure elle se conforme ou s’écarte des  tendances de la
musique pour la piste à son époque.



COLINE MENARD : VERS UN CIRQUE NON-MUSICAL ? 
 
Dans le cirque contemporain, le sonore est majoritairement pris en charge par de la
musique. Qu’elle soit originale ou pré-existante, jouée en live ou enregistrée, rares
sont les spectacles où elle n’est pas présente. Il existe diverses façons d’appréhender
le sonore en dehors des champs musicaux, notamment avec l’utilisation d’autres
sonorités, « ambiances », intégrant ou non les sons produits sur scène. Les exemples
dans le cirque contemporain restent encore peu fréquents au regard d’un art voisin
comme le théâtre.
Il me semble intéressant de creuser l’idée d’un sonore non-musical pour le cirque car
il pourrait être une source d’innovation notamment dans son lien avec le corps en
scène. 
 

En s’appuyant sur la relation Corps-Musique déjà en place des suites d’une longue
tradition musicale et sur le pouvoir d’évocation d’univers réels et imaginaires du
sonore non-musical, une telle proposition pourrait permettre de bousculer les
habitudes des artistes de cirque dans leur pratique. Que ce soit dans les sons ou les
espaces sonores ainsi créés, l’artiste en scène trouve alors son écoute et son
appréhension du sonore modi ées mais aussi sa perception de l’espace et de sa
place.
 

C’est à la suite de diverses expérimentations, et avec ce désir de renouveau que ma
démarche créative s’est construite : une nécessité d’intégrer la création sonore dès le
début du processus afin d’établir une relation Corps-Son particulière ; faire entrer le
son comme un partenaire au plateau en s’appuyant à la fois sur des effets physiques
mais aussi l’improvisation.
 

Par la proposition d’un sonore « inhabituel » et d’un processus de création peu
commun, une telle approche non-musicale pourrait alors faire émerger de nouveaux
états de corps, une nouvelle approche sonore du cirque, une nouvelle approche
circassienne du sonore.



PATRICK PÉRONNET : PAUL CUZENT (1812-1856), 
LE VOLTIGEUR-COMPOSITEUR
 
Paul Cuzent connut, en son temps, la célébrité sous l’habit de l’habile écuyer du
Cirque Olympique et du Cirque des Champs Élysées dirigés par les Franconi et Louis
Dejean. Il fonde sa propre troupe, le Cirque de Paris et sillonne l’Europe entre 1844 et
1848. Revenu à Paris il intègre alors le Cirque Napoléon en 1852.
 

Si le circassien Paul Cuzent est reconnu, il fut cependant un cas unique dans l’histoire
du Cirque. Cuzent possédait d’autres talents et fut chorégraphe, chef d’orchestre,
« habile musicien » et « charmant compositeur ».
 

Ce parcours atypique est  celui d’une fratrie où les origines et les
mariages endogamiques évoquent les dynasties fondatrices du Cirque français. Son
père, Antoine Louis Cuzent dit « Jolibois » écuyer et « artiste » dramatique le fait
héritier d’un nom célèbre sur les pistes de sable. Sa mère musicienne est fille de
musicien lui transmet ce goût particulier pour la musique. Sa tante est mariée à
Antoine Joseph Loyal, ses sœurs se marient avec d’autres « hommes de l’art », écuyers
ou comédiens.
 

Pendant longtemps sa production musicale resta inaperçue, mais non in-entendue. Il
est en fait l’auteur de nombreuses compositions écrites spécialement pour les
« exercices » ou « travaux » d’équitation savante des chevaux présentés au public par
le célèbre maître écuyer François Baucher (1796-1873) et, par la suite, par ses propres
sœurs, les  amazones Pauline Cuzent et Antoinette Lejars (née Marie Antoinette
Cuzent).
 

De retour en France avec une certaine aisance financière, installé à Meudon, Cuzent
donne libre court à sa vocation musicale dans les années 1854-1855 et commet un
petit opéra comique en un acte, l’Habit de noce, représenté à Paris au Théâtre-

Lyrique dans l’hiver 1855- 1856. Cette nouvelle « carrière  » musicale s’interrompt
brutalement, le 5 juillet 1856. Il meurt lors d’un voyage d’affaire à Saint Pétersbourg,
victime du choléra asiatique.
 

Un regard sur les œuvres conservées de Paul Cuzent  permet de se faire une idée
assez précise d’une musique permettant une chorégraphie équestre, usant de
mélodies agréables, sur le pas rythmique du cheval. Les musiques composées pour le
« travail » du cheval Partisan, présenté par Baucher ou celles faites pour le travail de
sa sœur, Mme Lejars (réunies sur le titre  Pick-Pocket) forment des ensembles
cohérents permettant d’aborder ce genre si particulier.



BERTRAND POROT : MUSIQUE ET ACROBATES 
SOUS L’ANCIEN RÉGIME
 
Les numéros d’acrobaties et de danses de corde, qui constituent une des origines du
cirque moderne, étaient parmi les attractions les plus courues de l’Ancien Régime.
Ainsi dans les deux foires les plus importantes à Paris, celles de Saint-Germain l’été
et de Saint-Laurent l’hiver, ils attiraient une foule considérable où toutes les classes
sociales se côtoient, une réalité encore parfois ignorée l’historiographie qui les voit
comme des prestations foraines quelque peu indigentes et sans art. En effet, le
succès de ces numéros provenait en grande partie d’une dramaturgie travaillée par
les artistes. Dès le XVIIe siècle, ils étaient inclus dans de comédies qui les mettaient
en valeur et qui mêlaient différents registres du spectaculaire : danses de corde,
acrobaties, danses de théâtre, musique. C’est ce dernier aspect que nous proposons
de présenter : bien peu d’études s’y sont consacrées et l’ont fait surtout à propos de
l’opéra-comique forain. Ce dernier comportait pourtant des numéros d’acrobatie en
ouverture de spectacles, du moins jusqu’en 1720. Signalons toutefois les travaux de E.
Campardon à la fin du XIXe siècle*, fondé sur le dépouillement de rapports de police
ou, plus récente, la thèse d’Agnès Paul qui a mis au jour de nouvelles sources
d’archives*. Enfin pour notre part, une étude systématique des orchestres de l’Opéra-
Comique entre 1697 et 1720*, qui sont communs avec ceux de acrobates. 
 

L’étude proposée ici portera sur les points suivants :
- constitution des orchestres (cordes, bois, percussions, nombre de parties),
- provenance des musiciens (musiciens de ville et ménétriers),
- statut des musiciens : contrats, circulation entre les scènes et les orchestres
(spectacles, fêtes urbaines et privées),
- répertoire joué.
 

La recherche se fondera sur les documents déjà trouvés, mais aussi sur un nouveau
dépouillement d’archives dans le Minutier central des notaires parisiens de l’Ancien
Régime, ainsi que sur les écrits de témoins ou historiens de l’époque. L’iconographie y
jouera également son rôle comme témoignage de ces pratiques musicales foraines.
 
1  Campardon, Émile,  Les Spectacles de la Foire  depuis 1595 jusqu’à 1791. Documents inédits recueillis aux archives
nationales, Paris, Berger-Levrault, 1877 ; reprint Genève, Slatkine, 2012.
2 Paul, Agnès, Les Théâtres des foires Saint-Germain et Saint-Laurent dans la première moitié du XVIIIe siècle (1697-
1762), thèse École nationale des chartes, 1983.
3 Porot, Bertrand, « Aux origines de l’opéra-comique : étude musicale du Théâtre de la Foire de Lesage et d’Orneval

(1713-1734) », dans  The Opéra-comique in the Eighteenth and Nineteenth Centuries, Lorenzo Frassa (éd.), Turnhout,

Brepols Publishers, coll. « Speculum Musicae » 15, 2011, p. 283-329.



KARINE SAROH : LA MUSIQUE DANS LES CIRQUES STABLES
PARISIENS DES « ANNÉES FOLLES », NOUVELLE DISCIPLINE DE
CIRQUE ?
 
Le cheval, dont la place est encore centrale dans les cirques stables parisiens au
début du siècle dernier, est une des nombreuses victimes de la Première Guerre
mondiale. Bien que l’industrialisation de la guerre l’ait dispensé des manœuvres
offensives, sa présence à l’arrière-scène des combats est encore d’actualité et, à la
fin de la guerre, les pertes sont nombreuses. Aussi le conflit mondial a-t-il des
répercussions jusque sur les pistes de cirque. De même, la désunion de certaines
troupes, due à la dispersion ou à la disparition d’artistes, contraint le cirque à
renouveler et adapter ses programmes*.
 

À partir d’une étude inédite de 89 programmes de cirques parisiens entre 1920 et
1930 compris, archivés par le centre de ressources du CNAC en collaboration avec la
BnF*, nous nous demanderons quel rôle la musique joue dans cette évolution et de
quelle manière elle participe à la mutation des esthétiques de l’époque.
 

Nous présenterons en premier lieu une typologie des usages de la musique, composée
à partir de cet échantillon de programmes qui comprend la plupart des cirques
parisiens. Il s’agira notamment d’observer les différentes fonctions que la musique
adopte sur la piste (accompagnement ou cœur du numéro, sujet de performance et
de virtuosité, expression de l’exotisme, etc.). Nous interrogerons ensuite cette
typologie en observant notamment la cohabitation des répertoires, dits « savant » et
« populaire », ainsi que la déconstruction des catégories hiérarchiques que leur mise
en piste peut occasionner. La pluridisciplinarité et la variété des numéros donnent
une place de choix à la musique. L’inauguration de l’Empire, music-hall-cirque, en
1924*, est un indice de l’intérêt du public parisien pour ces spectacles hybrides et
musicaux, qui animent le paysage culturel des années folles.
 
1 Comme en témoigne Paul Adrian à plusieurs endroits de son histoire des cirques parisiens. Voir ADRIAN, Paul, Histoire

illustrée des cirques parisiens d’hier et d’aujourd’hui, Ed. Paul Adrian, 1957, p. 75 et p. 117.
2 Ce corpus, encore jamais étudié, rassemble les collections Cnac, Jacob/William, Fratellini et le fonds Tristan Rémy. Il

concerne les programmes du Nouveau Cirque, du Cirque Medrano, du Cirque d’Hiver, du Cirque Ancillotti (Versailles),

du Cirque Molier et de l’Empire. Nous avons mis de côté les programmes de soirées exceptionnelles telles que les galas,

notamment celui de l’union des artistes.

3 Cf. ADRIAN, Paul, op. cit., p. 222.
 

 



DÉLIMA SOGNY : PIERROT BIDON ET ARCHAOS : UNE
MUSIQUE CIRCASSIENNE ROCK’N’ROLL
 
Pierrot Bidon, metteur en piste français, né en 1954 et décédé en 2010, a été connu
et reconnu avec la création de la compagnie Archaos en 1986, dont il en sera
directeur jusqu’en 1994. La musique tient une place importante d’un point de vue
dramaturgique dans la construction des spectacles d’Archaos. Pierrot Bidon,
musicien, crée ses mises en scène à travers la musique en s’ancrant dans son époque
: les années 1980-1990.
 

Comment Pierrot Bidon modernise-t-il la représentation de la musique de cirque à
travers les spectacles d’Archaos et du contexte socio-culturel de son époque ?
 

Les genres musicaux tels que le punk ou le rock alternatif font leur apparition en
France dès la fin des années 1970, et enivrent les oreilles de la jeunesse des années
1980. Archaos, « nouveau » cirque émergeant dans ces mêmes années prend part aux
rythmes punk et rock en y incorporant la musique de manière dramaturgique. Le
groupe de rock remplace l’orchestre du cirque traditionnel, tout en étant toujours
présent sur la piste disposée à différents niveaux d’un point de vue scénographique
(sur des estrades, mobiles : camion-concert, etc.). Pierrot Bidon joue sur le mélange
des cultures y compris musicales avec le cas du spectacle  Metal Clown (1992) «
entrechoquant » les sons punks anglais des Thunderdogs et la musique traditionnelle
brésilienne de Bahia Axe Bahia.
 

La musique cadence de manière « rock’n’roll » l’enchainement des numéros dans les
spectacles d’Archaos, accentuant les propositions artistiques sur la piste, et
s’imprégnant de son contexte socio-culturel. Le rôle de ces musiques originales influe
sur la dramaturgie des spectacles d’Archaos en prenant part de la jeunesse de cette
époque.



BIOGRAPHIES

CAROLINE BARBIER DE REULLE
Caroline Barbier de Reulle est pianiste, professeure agrégée de musique et docteure
de l'Université Paris-Sorbonne en Musique et musicologie. Sa thèse, sous la direction
de Michèle Barbe, est intitulée  Salvador Dali et la musique  (soutenue en 2017).
Diplômée du Conservatoire national supérieur de musique et de danse de Paris
(CNSMDP), elle est membre associée de l'Institut de Recherche en musicologie
(IReMus). Ses travaux se situent dans une démarche d'interdisciplinarité et étudient
principalement les relations entre la musique et les autres arts. Elle a notamment
publié « Le spectacle surréaliste selon Salvador Dalí » (Mélusine, Le surréalisme et les

arts du spectacle, n° XXXIV, Lausanne, L’Âge d’homme, 2014, p. 99-109) et 
« Valentine de Saint-Point : Éducation, lectures et influences entre littérature,
peinture et musique », (Valentine de Saint-Point, des feux de l'avant-garde à l'appel

de l'Orient, Presses Universitaires de Rennes, 2019, p. 31-46). Elle réalise actuellement
des recherches sur la musique de cirque auprès de compagnies françaises et
québécoises et s'investit également dans des projets de cirque social.

KIM BASTON
Kim Baston has spent many years working as an actor, director and composer in
theatre, circus and film, in the UK and in Australia. She is currently Senior Lecturer in
Theatre and Drama at La Trobe University, and member of the curriculum advisory
group of the National Institute of Circus Arts (NICA) in Melbourne, Australia. Her
research interests include popular entertainments in the eighteenth century, circus
history and culture, and the intersection of music and theatre. Her recent publications
include “The Celebrated Circus Tunes: Music in an eighteenth-century circus” Popular
Entertainment Studies 9:1-2, (2018), 6-24; "Circus at the edge of Europe: acrobatic
entertainments in the Ottoman Empire., 16 (1), 57-82";  “’New’  Hippodrama,
or  ‘old’  circus?: Legacy and Innovation in Contemporary
Equestrian Performance” Popular Entertainment Studies 7: 1-2 (2016), 21-38;  “Circus
Music : The Eye of the Ear” in The Routledge Circus Studies Reader ed. Peta Tait and
Katie Lavers. New York : Routledge, 2016, 117-13; “Not just evocative : The function of
music in theatre”  Australasian Drama Studies  67, (2015), 6-27;  “Jacques  Brel and
Circus Performance : The Compiled Score as Discourse
in ‘The Space Between’ by Circa.” Australasian Drama Studies : 56 (2010), 154-169.



BIOGRAPHIES

NATHALIE COUTELET
Nathalie Coutelet est Enseignant(e)-Chercheu(se). Rémoise enseignant à Paris,
chercheur qui s'intéresse aux concepts délicats de "théâtre populaire" et de
"démocratisation du spectacle", ainsi qu'aux relations entre le spectacle et le
politique et aux représentations de l'altérité comme enjeux esthétiques et politiques.
Docteure en Esthétique, sciences et technologie des arts de l'Université Paris 8
(2000) ; enseignant-chercheur au département Théâtre de l'Université Paris 8 depuis
2002, membre de l'Equipe d'Accueil EA 1573  "Scènes et Savoirs".

MARC-ANTOINE BOUTIN
Marc-Antoine Boutin est doctorant en sociomusicologie à l’Université de Montréal
(OICRM) et Sorbonne Université (IreMus). Sa thèse porte sur les processus de création
musicale dans les arts du cirque et bénéficie du  soutien financier  du Conseil de
recherche en Sciences humaines du Canada, du Fonds de recherche du Québec -
Société et Culture et de l'Université de Montréal. Au sein de l’Observatoire
interdisciplinaire de création et de recherche en musique (OICRM), il coordonne
l’équipe de recherche Partenariat sur les publics de la musique (P2M). Marc-
Antoine  œuvre également au développement de la médiation de la musique au
Québec et est musicien. Il a notamment joué dans les Minutes  et sur le
spectacle Babel_Remix au Festival Montréal complètement cirque.

KATIE GARDNER
Katie Lynn Gardner is a Lecturer at Royal Central School of Speech and Drama, and a
doctoral candidate inMusicology at The Queen’s College, University of Oxford. Her
doctoral dissertation examines the musico-dramatic
interpretive contributions of aerial acrobatics in staging opera performance. Her
research focuses on the varied cultural, dramatic, and historical intersections of
opera and circus in performance. She has held teaching positions at the Ashmolean
Museum and California Institute of the Arts.



BIOGRAPHIES

CHARLIE HOLLAND
Former Programme Director at The Circus Space (National Centre for the Circus Arts),
London. Compiled Strange Feats and Clever Turns : Remarkable Speciality Acts at the
Turn of the 20th Century as Seen by Their Contemporaries, Holland & Palmer, 1997.

TIMOTHÉE LANGLOIS
Timothée Langlois est créateur sonore / Ingénieur du son. Il intègre en 2014 la
Formation supérieure aux métiers du son du Conservatoire de Paris, spécialisation 
« spectacle vivant/sonorisation » et axe son projet de recherche sur « La création
sonore dans le cirque contemporain » (2019 - sous la direction de Jean-Michel Guy).
En parallèle de sa formation, il rencontre en janvier 2016 le collectif de cirque La
Contrebande à la Villette durant le spectacle « Avec vue sur la piste... » (CNAC) et
intègre leur nouveau projet « Willy Wolf », spectacle de cirque maximaliste
questionnant la prise de risque sous toutes ses formes.
En 2018, il assure au pied levé la fin de la tournée européenne du spectacle en
chapiteau « Bestias  » de la compagnie Baro d’evel et débute d’autre part une
collaboration avec la fanfare/cirque Circa Tsuica (Cheptel Aleikoum) en développant
un système de sonorisation inédit pour leur nouvelle création 
« (V)îvre  ». Il s’ouvre également au théâtre en réalisant les créations sonores des
compagnies Totem Récidive, Les Entichés et Sur la cime des actes.



BIOGRAPHIES

BENJAMIN LASSAUZET
Benjamin Lassauzet est Professeur agrégé à l’Université Clermont-Auvergne (France),
et membre du GREAM (Groupe de Recherche Expérimentale sur l’Acte Musical). Il a
consacrésa thèse de doctorat à Debussy et l’humour, dont il a tiré un livre
intitulé L’humour de Claude Debussy  (Hermann, 2019). Il a également écrit quelques
articles sur ce sujet, par exemple à propos de  Pierrot  (dans  La Revue musicale
OICRM, vol 2, n°2) ou le motif du « rire nègre » (dans  Mélotonia,  n°2). Il a aussi
travaillé sur les relations entre le timbre et la forme dans les Préludes pour piano (La
fonction structurante du timbre dans les  “Préludes pour piano” de Debussy, Cahiers
Recherche 25, Strasbourg, 2015) et l’analyse d’enregistrementspour pianos
reproducteurs (dans A. Arbo et P.-E. Lephay (dir.), Quand l’enregistrement change la
musique, Paris, Hermann, 2018, p. 329-362).

COLINE MÉNARD
En premier lieu passionnée par la musique Live et la sonorisation, c’est en intégrant le
cursus Conception sonore à l’ENSATT (Arts et Techniques du Théâtre) que j’ai étendu
mon champ lexical du musical au sonore découvrant ses possibilités avec avidité. En
parallèle de mon rôle de créatrice sonore et régisseuse son pour des compagnies de
cirque : Seb et Blanca, Fallait pas les inviter, Les Hommes Penchs, The Rat Pack... ; je
poursuis ma recherche sur  la relation Corps-Son dans un processus de création,
entamée avec Chlo Mazet (artiste de cirque) dans le cadre d’un mémoire de Master
: les influences réciproques entre le sonore et la pratique circassienne. J’aiguise au fil
des créations mon attrait pour l’espace sonore, la prise de son et l’improvisation.



BIOGRAPHIES

PATRICK PÉRONNET
Patrick Péronnet est né en 1959 à Moulins (Allier). Professeur certifié « hors classe »
d'Histoire, Docteur en Musicologie de l’Université Paris Sorbonne, il est un spécialiste
de l’histoire des ensembles d’instruments à vent aux XVIIIe, XIXe et XXe siècles
(répertoires, organologie, implications politiques et sociales).  Membre associé de
l’IReMus (CNRS-UMR 8223 CNRS) depuis 2016, il a reçu le Fritz-Thelen-Preis 2014 de
l’Internationale Gesellschaft zur Erforschung unf Förderung der Blasmusik (IGEB). Il est
aussi chef d’orchestre, compositeur et arrangeur. Hors sa thèse (Les Enfants
d’Apollon. Les ensembles d’instruments à vent en France de 1700 à 1914), il est auteur
de publications universitaires touchant les ensembles d’instruments à vent, la musique
romantique, l’enseignement et la transmission des savoirs musicaux, les rapports entre
musique et pouvoir (politique ou religieux) et ceux entre musique et nation.

BERTRAND POROT 
Bertrand Porot est Professeur des universités à l’Université de Reims et rattaché au
Centre d’études et de recherches en histoire culturelle (CERHIC) de cette université. Il
est codirecteur, avec Raphaëlle Legrand, du GRIMAS, groupe de recherches sur les
arts de la scène, de l’IReMus (CNRS-Université Paris-Sorbonne). Il est codirecteur,
pour la partie musicologique, du projet ANR CIRESFI (Contrainte et Intégration : pour
une réévaluation des spectacles forains et italiens sous l’Ancien Régime). Il a organisé
dans ce cadre le colloque international « Identités et circulation des spectacles
forains » (mars 2019). Son intérêt pour les questions du genre en musique l’a
également poussé à participer à la fondation du CReIM, le Cercle de Recherche
interdisciplinaire sur les musiciennes.
Ses recherches portent sur l’opéra et l’opéra-comique français ainsi que sur la vie
musicale des  XVIIe  et  XVIIIe  siècles. Il a publié plus de cinquante articles
scientifiques, articles de dictionnaire et préfaces. Il a donné notamment un chapitre à
l’ouvrage paru chez Brépols, The Opéra-comique in the XVIIIe and XIXe
Centuries (2011) : « Aux origines de l’opéra-comique : étude musicale du Théâtre de
la Foire de Lesage et d’Orneval (1713-1734) ». Il a codirigé l’ouvrage Les Interactions
entre musique et théâtre aux éditions L’Entretemps en 2011 et l’ouvrage Musiciennes
en duo, Compagne, fille, sœur d’artistes, publié aux Presses universitaires de Rennes
en 2015. Une monographie sur l’opéra-comique dans la première moitié du
XVIIIe  siècle pour les éditions Vrin (collection « MusicologieS ») est en cours de
publication.



BIOGRAPHIES

KARINE SAROH
Karine Saroh est docteure en arts du spectacle et ATER à l’Université Toulouse Jean
Jaurès (18e section, département Art&Com), spécialiste de la musique dans les arts
du spectacle. Sa thèse de doctorat, soutenue en novembre 2018, est consacrée au
théâtre musical et à l’opéra politiques au XXe  siècle. Dernièrement, la mission de
secrétaire scientifique pour la chaire ICiMa (Innovation Cirque Marionnette) menée
au Centre national des arts du cirque de septembre 2018 à août 2019 a ouvert ses
champs de recherche aux arts du cirque et plus particulièrement aux relations que le
cirque entretient avec la musique. Son article « La musique dans la création
contemporaine, pour une étude des dramaturgies du cirque » paraîtra prochainement
dans un ouvrage collectif publié par le Cnac. Elle a aussi co-dirigé les actes du
colloque Du fil à la slackline, une traversée des corps  qui seront publiés en janvier
2020. Actuellement, ses recherches portent sur la place de la musique et les numéros
musicaux dans les cirques stables parisiens de l’entre-deux-guerres.

DÉLIMA SOGNY
Enfant de la balle, trainant dans les écoles de cirque et dans les coulisses de
spectacle par le biais de la profession de mes parents (Pascal Sogny et Marie-Josée
Larin-Sogny) artistes de cirque et enseignants en agrès à propulsion (ENACR,
Académie Fratellini, CNAC), je me suis forgée assez jeune une analyse critique. Après
un Bac Littéraire en spécialité Arts Plastiques, j’ai obtenu une Licence en Arts du
spectacle  –  Théâtre à l’Université Paris VIII à Saint-Denis. J’ai continué mes études
dans cette même université en Master Arts de la scène -Scènes du monde, histoire et
création. J’ai entrepris mon mémoire de recherche sous la direction de Nathalie
Coutelet sur Les partis pris artistiques de Pierrot Bidon dans les spectacles d’Archaos,
achevé et soutenu en septembre 2019. La majorité de mes travaux universitaires sont
orientés sur le cirque ou les arts de la rue, par exemple : Comment le festival Furies
cultive l’institutionnalisation et la provocation ? ou Il faut sourire et (fermer sa gueule)
au cirque ?! sur le sourire de la femme dans le cirque et l’expérience du collectif PDF
au Festival mondial du cirque de Demain.



 
 
 
 
>> CHAIRE ICiMa 
Cyril Thomas / +33 (0)7 85 74 12 40 / cyril.thomas@cnac.fr
Diane Moquet / +33 (0)6 37 38 58 49 /
secretariatchaireicima@cnac.fr
Florence Géraldy / +33 (0)3 26 21 80 49 / recherche@cnac.fr
 
>> MÉDIATION - CENTRE DE RESSOURCES ET DE 
RECHERCHE 
Audrey Laloy /+33(0)6 13 48 21 06/ mediation@cnac.fr
 
>> COMMUNICATION 
Nelly Mailliard / +33 (0)6 89 28 28 84/ nelly.mailliard@cnac.fr
 
 
 

CNAC / CIRQUE HISTORIQUE
Centre de ressources et de recherche
1er étage - 1 rue du Cirque
51000 Châlons-en-Champagne
 

A D R E S S E

C O N T A C T S



CHAIRE ICIMA (CHAIRE D'INNOVATION 
CIRQUE ET MARIONNETTE) 
La chaire d’innovation Cirque et Marionnette ICiMa reçoit le soutien du Ministère de 
la Culture, du Conseil régional du Grand Est, du Conseil Départemental de la Marne, 
du Conseil Départemental des Ardennes, de la Communauté d’Agglomération 
de Châlons-en-Champagne et de la Communauté d’Agglomération Ardenne Métropole
https://icima.hypotheses.org
 

CARP-CIRCUS ARTS RESEARCH PLATFORM
Site web donnant accès gratuitement à un ensemble de ressources scientifiques en arts du
cirque, CARP est une plateforme créée pour valoriser des recherches et pour faciliter les
échanges et la circulation des recherches universitaires. CARP est porté par le CNAC 
Châlons-en-Champagne (FR) - Le Centre de recherche, d’innovation et de transfert en arts du
cirque de l'École nationale de cirque, Montréal (CA) - Circuscentrum, Gent (BE) - Circusinfo
Finland, Helsinki (FI) - Doch (SE) - Unicamp (BR) en collaboration avec de nombreux-ses
chercheurs-euses internationaux. https://circusartsresearchplatform.com

 

 

CNAC
Le CNAC est un opérateur de l’État, financé par le ministère de la Culture-DGCA et reçoit le
soutien du Conseil Régional du Grand Est, du Conseil Départemental de la Marne, de la ville de
Châlons-en-Champagne et de la Communauté d’Agglomération de Châlons-en-Champagne
CNAC.FR / CNAC.TV

Ce colloque international s’inscrit dans l’axe de recherche n°3 de la chaire ICiMa
intitulé « Terminologie des arts du cirque et de la marionnette »
Une bibliographie en ligne est disponible sur :  https://icima.hypotheses.org/3630

 

CERHIC (CENTRE D’ÉTUDES ET DE RECHERCHE EN
HISTOIRE CULTURELLE)
Fondé en 2005, le CERHiC (EA 2616) est un centre d'études et de recherche pluri- et
interdisciplinaire rattaché à l'Université de Reims. Son identité scientifique est orientée vers
l’histoire culturelle dans une acception très large. Le contrat de laboratoire pour 2018-2022
s’articule suivant trois axes : "Normes, individus et sociétés", "Espaces, territoires et mobilités" et
"Modèles, cultures et transmissions".
https://cerhic.hypotheses.org/presentation-du-cerhic

MAISON DES SCIENCES HUMAINES (URCA)
La MSH a été lancée le 1er janvier 2018 avec la mise en place d’une équipe administrative et de
développement de projets dont les objectifs sont : valoriser l'interdisciplinarité, mettre en place
des supports administratifs et services financiers mutualisés, démontrer l’ancrage territorial et
l’attractivité qu’il peut générer, montrer sa pertinence en complément des établissements et 
réseaux du territoire, développer l’ingénierie de projet, favoriser la formation à la recherche.
https://www.univ-reims.fr/msh/la-maison-des-sciences-humaines/les-missions/les-missions,22636,37760.html


