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ENTRETIEN AVEC...

CAROLINE
EMMET-BOURGOIS

PETITE-FILLE D’IRVING BERLIN

Quelle a été votre réaction lorsque vous avez appris que Top Hat était a I'affiche
du Théatre du Chatelet?

Caroline Emmet-Bourgois: C’était un peu comme un oubli réparé. La derniére
fois qu’'une comédie musicale d’Irving Berlin fut a I'affiche du Théatre du Chatelet,
c’était au mitan du xx® siécle, avec Annie get your gun, plus connue en frangais sous
le titre Annie du Far West. C’était en 1950, sous la direction de Maurice Lehmann,
et je pense que, aujourd’hui, trés peu de gens s’en souviennent... A I'occasion de
cette production, mon grand-pére a fait le voyage a Paris, accompagné de sa fille
Linda, ma mére, qui découvrait alors la capitale. Je crois que I’envie lui est alors
venue de vivre plus tard en France, par intérét pour la langue et la culture. Quant a
moi, je nai de souvenirs de mon grand-pére qu’aux Etats-Unis, ol nous lui rendions
visite en famille, durant les vacances d’été.

Ce qui me parait intéressant, dans cette nouvelle production de Top Hat, c’est
I'adaptation du film a la scéne, remarquablement réalisée par Matthew White et
Howard Jacques, qui permettent ainsi aux spectateurs de mieux découvrir I'ceuvre
d’Irving Berlin. En effet, dans le film de Mark Sandrich, il n’y avait que cinq chansons
originales, tandis qu’aujourd’hui la comédie musicale en comporte seize. C’est donc
I'occasion de découvrir — ou de redécouvrir — le répertoire d’Irving Berlin, a travers
un spectacle qui méle habilement musique et danse.




Caroline Emmet-Bourgois: J’ai poursuivi une enquéte commencée par ma mere
a la mort de mon grand-peére, lorsqu’elle a retrouvé des lettres ainsi qu’une photo
non identifiée dans un tiroir. Grace a une recherche généalogique, il a été possible
d’établir I'identité de la personne photographiée. C’était I'oncle de mon grand-
pere, Abraham Beilin, qui, en dépit des persécutions qu’il avait subies, avait fait
carriére dans l'orfévrerie, a Saint-Pétersbourg ol sont conservées ses archives.
Notre famille a été affectée par les restrictions de résidence et par le contexte des
pogroms, une vague de massacres qui a débuté en 1881 et qui avait été déclenchée
avec l'assentiment du régime tsariste. Les juifs vivaient alors dans des shtetls —
calque yiddish de I'allemand dialectal Stadtel — c’est-a-dire des quartiers urbains
caractérisés par des effets de proximité, de tendresse et de familiarité propres a
la vie de la communauté. Notre shtetl d’origine était a Tolochine, et il n’y a la plus
aucune trace de notre famille.

Toutefois, mes recherches m’ont permis de confirmer que le pére d’lrving Berlin,
prénommé Moise, était bien chantre, tout comme son propre pére, Lippe Sholem,
qui était chantre et patriarche: la musique était donc au cceur de la vie familiale.
Bien qu’originaires de Tolotchine en Biélorussie, ils ont sans doute vécu a Tioumen,
en Sibérie, ol mon grand-pére serait né en 1888. Expulsée de Sibérie en février 1893,
la famille est retournée a Tolotchine, avant de prendre le chemin de I'exil vers les
Etats-Unis. J'ai eu la certitude que mon grand-pére était officiellement rattaché
a Tolotchine par un article du journal local, daté du 1°" janvier 1909, le rappelant a
ses obligations militaires.

Irving Berlin, petit dernier d’'une grande fratrie, est donc arrivé a New York a I'age
de cing ans. Ses parents se sont installés dans le Lower East Side, au sud-est de
Manhattan, dans un quartier qui borde I’East River. lIs portent alors encore le nom
d’origine de notre famille, Beilin, et c’est a leur arrivée qu’ils adoptent le patronyme
de Baline, tandis qu’lrving a pour prénom Israél. Leur volonté d’assimilation était a
la mesure des persécutions dont avaient été victimes prés de deux millions de juifs
contraints a I'exil au lendemain des pogroms qui précédérent la Premiére Guerre
mondiale.

Caroline Emmet-Bourgois: A I'exception de la musique liturgique juive, Irving
Berlin n’a pas regu de formation musicale académique. Il n’a donc pas appris le
solfege et n’a pas été inscrit au conservatoire. En revanche, il a beaucoup chanté
avec son pére, qui officiait aussi comme chantre, de maniére occasionnelle, a

New York. Aprés la mort de celui-ci, en 1901, il quitte le domicile familial pour vivre
dans la rue. Son activité de newsboy, qui consiste a vendre les journaux a la criée
aprés I'école, I'a rendu familier des quartiers jouxtant le Lower East Side comme
le Bowery et Chinatown. C’est a cette époque que se forge sa posture d’artiste de
rue, et il enchaine avec le métier de busker, en chantant pour divertir les gens, en
échange d’un pourboire. Ensuite, Irving Berlin devient song plugger. Cette activité
consiste a promouvoir des chansons populaires auprés des éditeurs de musique,
concentrés dans le quartier de Tin Pan Alley, le long de la 28¢ rue, entre la 5¢ et la
6° avenue. Engagé au Pelham café a Chinatown en 1906 comme serveur-chanteur,
il y parodie les chansons populaires et compose les paroles de sa premiére chanson
« Marie from Sunny Italy », un titre qui va lui rapporter quelque trente-sept cents
de royalties.

Irving Berlin change a nouveau de patron, pour s’installer dans un saloon un petit
peu plus cossu, tout en continuant a travailler auprés des éditeurs de musique.
Et il compose son premier succés américain, « My Wife’s Gone to the Country »,
en 1909, un peu avant « Alexander’s Ragtime Band », son premier succés planétaire,
en1911. En somme, ce sont dix années d’apprentissage dans larue, a I'intérieur des
cafés chantants et auprés des éditeurs qui lui permettent de comprendre le golt
d’une époque et de développer un style. Quant a la maniére dont il composait ses
chansons, on sait qu’il commencgait par écrire les paroles, avant de composer la
musique, notamment grace a un transposing piano, un piano transpositeur dont
le mécanisme est congu de fagon a changer les tonalités sans avoir a modifier la
position des mains. Celui d’Irving Berlin, fabriqué en 1924 par Sohmner & Co, est
aujourd’hui conservé dans les collections du Red Sar Line Museum, a Anvers. Mon
grand-pére ne jouait presque toujours qu’en fa diese mineur, ce qui lui permettait
de n'utiliser que les touches noires du clavier! Il utilisait donc cet instrument a
contre-emploi, pour s’émanciper des difficultés techniques liées a la transposition.

Caroline Emmet-Bourgois: Le succés d’'« Alexander’s Ragtime Band » va lui donner
des ailes. Il va écrire des revues, parmi lesquelles Watch Your Step (fin 1914), Stop,
Look, Listen (1915). Sa passion pour la création de spectacles le conduira méme
a faire construire son propre théatre a Broadway, The Music Box, en 1920, poury
produire ses revues dont As Thousands Cheer en 1933. Cependant, la trajectoire
américaine d’lrving Berlin est aussi marquée par le patriotisme, et lorsque les
Etats-Unis entrent en guerre, au printemps 1917, il souhaite s’engager. Devenu
citoyen américain en février 1918, il crée une comédie musicale alors qu’il séjourne
dans un camp d’entrainement militaire de Long Island, Camp Upton. Intitulée
Yip Yip Yaphank, cette revue divertit autant qu’elle prépare les soldats au conflit
dans lequel ils s’apprétent a prendre part. Quant a Irving Berlin, il décide de reverser
tous les bénéfices a son pays. C’est a cette occasion qu’il a composé la premiére
version de « God Bless America », chanson qu’il a finalement écartée de sa comédie



musicale. Il y reviendra vingt ans plus tard, en 1938, avant de s’engager en 1942 avec
This is the Army, revue de soldats qui le ménera sur tous les fronts de la guerre,
en continuant d’appliquer le principe selon lequel il refuse tout copyright sur ses
ceuvres patriotiques.

Un peu plus de dix ans plus tard, Irving Berlin est allé pour la premiére fois a
Hollywood, avant de revenir a Broadway, au cceur de la Grande Dépression. Cette
période est marquée par la crise économique et la seule forme d’entertainment
accessible aux Américains est le cinéma noir et blanc. Fred Astaire quitte ainsi
Broadway pour Hollywood, et lors du second voyage d’lrving Berlin a Hollywood,
le monde de I'industrie est convaincu de I'intérét de filmer les comédies musicales.
Mon grand-pére avait déja composé, en 1926, la chanson « Blue Skies », interprétée
par Al Jolson, dans The Jazz Singer — connu en France sous le titre Le Chanteur
de jazz - qui fut le premier succés du cinéma parlant. A son retour & Hollywood,
un peu avant 1935, la RKO lui commande cing chansons pour le prochain film de
Fred Astaire et Ginger Rogers. Ayant connu une déconvenue avec Reaching for the
Moon en 1930, dont la production avait retiré toutes les chansons avant sa sortie,
il se montre particulierement exigeant sur les termes de son contrat. La RKO ne
pouvant lui accorder le cachet élevé qu'il réclame, elle lui propose un cachet plus
modeste assorti d’'un intéressement de 10 % sur les bénéfices du film au-dessus
de 1,2 million de dollars. Un sacré pari, car peu de films a cette époque atteignent
un bénéfice méme d’un million de dollars. Mais mon grand-pere reléve le défi et
impose de pouvoir disposer d’un droit de regard artistique sur le film ainsi que de
conserver les droits de ses chansons.

C’est au cours du tournage de Top Hat que se développe son amitié avec Fred
Astaire, et que mon grand-pére se met a composer spécifiquement pour le cinéma.
Et « Cheek to Cheek », alors qu’elle n’est pas consacrée par I’Oscar de la meilleure
chanson, devient n°1 au Your Hit Parade naissant, durant plusieurs semaines
consécutives. Interprétée par Fred Astaire, elle s'impose aussitét comme un
standard américain et... vous connaissez la suite de I'histoire!

Propos recueillis par Aurélien Poidevin

Pour en savoir plus:

Neal GaBLER, Le Royaume de leurs réves: la saga des Juifs qui ont fondé Hollywood,
Paris, Calmann-Lévy, 2005.

Patrick Niepo, Hello, Broadway! Une histoire de la comédie musicale américaine,
Paris, Les Editions Ipanema, 2017.

James KapLaN, Irving Berlin: New York Genius, New Haven et Londres, Yale
University Press, 2019.

DE L’ECRANALA SCENE:

Lorsque Fred Astaire et Ginger Rogers tournent Top Hat en 1935, le couple qu’ils
forment a I'’écran est déja Iégendaire. Mais c’est le film de Mark Sandrich, leur
quatriéme en trois ans, qui consacre les deux stars et, en dépit d’'un tournage parfois
mouvementé, scelle le mythe et en fixe les figures. Les premiers plans du générique
en témoignent, avec leur cadrage serré sur les pieds virevoltants des danseurs,
dont le nom apparait en surimpression, tandis que I'orchestre entame le medley
d’ouverture, enchainant habilement les deux morceaux iconiques du film, « Top Hat,
White Tie and Tails » et « Cheek to Cheek », auxquels les stars seront par la suite
éternellement associées. Avant méme que la fable ne se déroule, une autre fiction
se donne ainsialire, liée a la fabrique de la star et au processus de mythologisation
caractéristique du cinéma hollywoodien. En quelques plans seulement, un style
vient s’incarner dans des symboles: la robe de Ginger, la canne et le haut-de-forme
de Fred, signes de I'élégance sophistiquée de ce couple mémorable. Lon notera
au passage le glissement symbolique qui s’opére. Les attributs vestimentaires
des deux stars ne fonctionnent plus comme marqueur social, mais deviennent
révélateurs d’une supériorité autrement plus légitime, supériorité de I'art et non
du sang, selon un systéme de valeurs cher a ’Amérique. Fil rouge de Top Hat, ce
sous-texte socioculturel que met au jour la scéne du Thackeray Club articulera les
multiples tensions du film, opposant une vieille Europe sclérosée, élitiste et vaine,
a la jeune Amérique, dynamique et conquérante.



Telle est la véritable fiction du film. Lintrigue elle-mé&me importe peu. Souvent
célébré pour la fluidité de ses transitions, au point que certains critiques y ont
vu les prémices du modéle dit « intégré » caractéristique de I’age d’or du musical
a Broadway et a Hollywood, Top Hat repose de fait sur un scénario des plus
traditionnels: une romance teintée de comédie des erreurs, ol les quiproquos se
déclinent a I’envi. Lhistoire est connue. Jerry, danseur américain a succeés, invité par
son producteur Horace Hardwick a Londres, ou il doit se produire, tombe amoureux
de Dale Tremont un soir ou, a grand renfort de claquettes, il 'empéche de dormir.
Dale céde progressivement a son charme, avant qu’une méprise ne vienne contrarier
leurs amours, la belle prenant son courtisan pour le mari de sa meilleure amie,
Marge, épouse de I'imprésario. Tiraillée entre son devoir (imaginaire) et ses désirs
(bien réels), Dale multipliera elle-méme les obstacles a la romance, a la maniére de
certaines héroines shakespeariennes partiellement dérivées du modeéle antique de
la Old Comedy, dont les comédies du remariage hollywoodiennes des années trente,
contemporaines de Top Hat, se font alors I’écho. Le dénouement heureux peut
sembler convenu. Qu’importe. La fable aura surtout permis I'insertion de numéros
chantés et dansés déployant 'immense talent des interprétes et le savoir-faire des
équipes artistiques de la RKO, dont les costumes et les décors servent de parfait
écrin aux séquences musicales.

Comment faire revivre un tel classique ala scéne? Le défi posé est double: adapter
sans dupliquer; reproduire sans trahir. C’est ce défi que Kathleen Marshall reléve
avec cette nouvelle production de Top Hat, dont elle signe la mise en scéne et la
chorégraphie, sur un livret de Matthew White et Howard Jacques écrit en 2011.
Il aura en effet fallu attendre soixante-seize ans avant que ne soit adaptée cette
pépite du cinéma classique hollywoodien. Loin de toute récupération nostalgique,
Kathleen Marshall plie sa production aux contraintes de la scéne et rend un triple
hommage. Au film, bien slr, mais surtout aux artistes qui I'ont créé et a la riche
tradition américaine dont ils furent le reflet.

Hommage au film, d’abord, dont le spectateur retrouvera avec plaisir le moindre
détail: des dialogues, cités presque verbatim, a I'esthétique Art Déco caractéristique
du studio, qu’évoquent habilement les décors de Peter McKintosh, sans oublier la
fameuse robe a plumes que porte Ginger Rogers dans « Cheek to Cheek », vétement
sans doute le plus commenté de toute I'histoire du cinéma'. Hommage aux créateurs,
surtout. La contrainte du format théatral (2h40 de spectacle contre 1h40 de
film) permet aux librettistes d’étoffer I'ceuvre source en piochant dans I'immense
répertoire d’lrving Berlin, pére fondateur du musical de Broadway, dont Jerome
Kern, autre grand nom du genre, dit qu’il incarnait a lui seul la musique américaine?.
Aux cing numéros d’origine, devenus des classiques, White et Jacques en ajoutent
neuf, qui étoffent les réles secondaires et enrichissent la palette émotionnelle de
I'ceuvre, tout en renforgant la présence vocale du personnage de Dale, dont les

solos (« Wild about You » et « Better Luck Next Time ») viennent rééquilibrer les
rapports genrés, moins asymétriques dans la nouvelle version. Au-dela, c’est tout
un intertexte cinématographique et musical qui nourrit la nouvelle production,
de Follow the Fleet (Sandrich, 1936) a Royal Wedding (Donen, 1951), subtilement
évoqué dans « No Strings » a I'acte |, ou ’humour s’enrichit cette fois de références
métatextuelles: Jerry ne danse plus avec un buste de femme, comme dans le film,
mais avec un porte-manteau de bois, citation de « Sunday Jumps », célebre numéro
de Fred Astaire et clin d’ceil autoréférentiel aux propres réticences de la star a se
laisser enfermer dans un tandem romantique.

Plus intéressant encore est I'ajout de « Puttin’ on the Ritz » en ouverture.
Doublement programmatique, le numéro introduit d’emblée I'identité américaine
et populaire de Jerry, ainsi que la thématique chére a Berlin du jeu social et du rituel
vestimentaire. Le morceau annonce en cela « Top Hat, White Tie and Tails » qui,
sous couvert de fascination pour les élites, se donne a lire sur un mode discrétement
satirique. En témoignent les paroles de Berlin, subtil mélange de phrasé sophistiqué
et de tournures populaires, qui nous invitent a déceler I'artifice sous I'apparat,
dans un milieu qui « empeste la sophistication » (« an atmosphere that simply
reeks with class »). Comme le film avant lui, le musical ne cessera de détourner
les marqueurs sociaux, les réinvestissant d’'une énergie nouvelle, celle de la danse
et de la musique jazz, érigées en nouvel étalon. Ainsi de la canne de Jerry qui, a
I'instar du haut-de-forme, ne vaut pas pour le statut qu’elle dénote, mais pour ses
potentialités percussives.

Si Top Hat est a ce point canonique, c’est peut-étre parce que s’y opére un processus
de sublimation symbolique hérité d’'une longue tradition américaine. Associées au
bruit, a I'’énergie débordante quoique parfois immature d’'une Amérique populaire
longtemps minorisée, les claquettes deviennent le symbole d’une vitalité propre a
la nation ou elles sont nées. En endossant le haut-de-forme et le costume queue-
de-pie, Jerry/Astaire et la culture populaire qu’il incarne acquiérent a jamais
leurs lettres de noblesse, sans rien perdre de leur force vitale. Dans la production
de Kathleen Marshall, qui donne une place de choix aux claquettes, comme la
chorégraphe I'avait fait avec brio pour le revival multi primé d’Anything Goes
en 2011 et en 2021, la sublimation est double. En confiant le role de Jerry a Phillip
Attmore, artiste afro-descendant originaire de Californie, triple récipiendaire du
prestigieux Astaire Award, Marshall ne fait pas de colour-blind casting; elle met
au jour, sous ’hommage a la star hollywoodienne, les racines noires américaines
du jazz et des claquettes, a la source du musical moderne. Racines longtemps
invisibilisées, malgré le rdle historique de danseurs comme Bill Robinson dans
le développement du genre et la formation des artistes, a Broadway comme a
Hollywood. Non qu’Astaire lui-méme l'ait nié, tant s’en faut, lui qui n’a jamais caché
avoir écumeé les cabarets de Harlem, souvent accompagné de Gershwin, durant
les années 20. Mais a une époque ou les Noirs ségrégués n'ont pas droit de cité,
rares sont les opportunités pour les artistes afro-descendants. Dans un entretien
donné en septembre 2025, Phillip Attmore reconnaissait la portée politique de ce



TOP HAT

casting qui lui offrait, disait-il, « 'opportunité d’honorer la mémoire de ces artistes
qui vivaient a la méme époque que Fred Astaire, mais ne bénéficiaient pas d’une
méme visibilité® ». En réincarnant Jerry, c’est a une longue lignée de danseurs
influents mais souvent marginalisés, de Bojangles aux Nicholas Brothers ou a
Gregory Hines, que Phillip Attmore redonne vie, dans un style hybride, a la fois
populaire et sophistiqué, fidéle a I'esprit du genre. Quatre-vingt-dix ans aprés la
sortie du film, Top Hat enfin renoue avec ses sources et leur redonne une place
dans la mythopoétique américaine.

Anne Martina, Sorbonne Université

"La longue robe a plumes d’autruche, signée Bernard Newman, provoqua comme on le sait la fureur de
Fred Astaire, qui dut multiplier les prises lors du tournage de « Cheek to Cheek », les plumes se détachant
au fil du numéro.

2 « Irving Berlin has no place in American music. He is American music. » La citation est célébre, mais
comme le rappelle Jeffrey MAGEeE, sa portée se doit d’étre nuancée. Kern fait cette remarque au milieu
des années vingt, au moment ol la musique populaire américaine incarnée par Broadway commence tout
juste a prendre son envol. Voir Jeffrey Magek, Irving Berlin’s American Musical Theater, Oxford, Oxford
University Press, « Broadway Legacies », 2012, p. 101.

3« lalso think it’s an opportunity to honor the memory of those artists who existed in Fred Astaire’s time
that didn’t have the same platform as his, [...] specifically African-American performers... ». Entretien vidéo
posté sur la page facebook du New Wimbledon Theatre le 25 septembre 2025 : https://www.facebook.
com/watch/?v=1316403823398255 [consulté le 1°" avril 2026].
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