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CRÉATIONS

Depuis vsprs (2006), Alain Platel s’in-
téresse à l’expression physique de 
l’hystérie, qu’il voit comme une «hy-
persensibilité à la Grande Vie». Dans 
sa nouvelle création, Out of Context,
le chorégraphe des Ballets C. de la B. 
poursuit sa recherche autour des émo-
tions et sentiments qui nous dépassent 
et explore l’état d’extase. Avec ses huit 
danseurs, il visera à amplifier l’intimité 
entre performeurs et spectateurs pour 
réduire la pudeur du regard sur un sujet 
a priori dérangeant. Première le 13 jan-
vier au Kaaitheater à Bruxelles.

Après Vivaldi dans son quadriptyque 
V.-Nightmares, Thierry Smits poursuit 
son exploration de la musique baroque 
en s’emparant cette fois de différentes 
compositions de Jean-Sébastien Bach, 
qu’il considère comme figure embléma-
tique de la culture occidentale. To the 
ones I love, le titre de cette nouvelle 
création, sera interprétée librement par 
neuf danseurs d’origine africaine, fai-
sant de la scène un lieu de rencontre 
culturelle entre l’Europe et l’Afrique. 
Avec cette pièce, la compagnie Thor 
marque un retour à la danse pure, 
concentrée exclusivement sur la plas-
tique des corps en mouvement en ac-
cord avec la musique. Première le 27 
janvier au Manège à Liège (Festival 
Pays de danses).

À la demande du laboratoire Les Sub-
sistances à Lyon, la chorégraphe 
Yasmina Godder s’est emparée d’un 
répertoire inexploré par elle jusqu’ici: 
la musique classique de danse et, plus 
précisément, une série de valses cé-
lèbres de Strauss à Chostakovitch. Le 
résultat en est Love Fire, un voyage 
dans la passion amoureuse, visitant le 
désir de tomber amoureux, de perdre 
le contrôle, au moyen d’images dénon-
çant les stéréotypes du masculin et 
du féminin. Pour cette pièce romanti-
que et sensuelle mais non dépourvue 
d’humour, la chorégraphe aura pour 
partenaire Eran Shanny, jeune danseur 
fidèle à sa compagnie. Première le 2 fé-
vrier au Manège à Liège (Festival Pays 
de danses).

Fascinée par le thème de l’inspiration, 
Daniela Lucà a fait appel à quatre ar-
tistes: deux metteurs en scène et deux 
chorégraphes pour le quadriptyque 
Pagina Bianca. Elle offre à chacun 
une «page blanche»: son corps «neu-
tre» d’interprète autour du thème de 
la «Muse», médiatrice de l’inspiration. 
Elle explore dans ce projet trois figures 
célèbres, voire mythiques: la Joconde 
dans une mise en scène et un texte 
de Pietro Pizzuti; Nora Barnacle, com-
pagne et inspiratrice de James Joyce, 
dans une mise en scène de Françoise 
Berlanger et la chanteuse brésilienne 
Maria Bethania dans une chorégraphie 

éDITO
A, comme Anna. Et comme Abécédaire du corps dansant. Anna Halprin que nous invitons à Paris 
pour un stage et une rencontre à la mi-janvier. L’abécédaire du corps dansant dont nous relatons la 
recherche dans la rubrique éponyme avant d’en goûter les fruits, à l’aube du printemps à Bruxelles 
avec un B. C comme Corps, Création, Clash et Carmen. Ou quand le Clash de Carmen Blanco 
Principal se fait poème de Veronika Mabardi. Le D c’est la raison d’être de NDD, mais c’est aussi 
la question de la diffusion de la danse, dont nous faisons écho avec un E. F, les nombreux festivals 
et les flocons de Neige de Michèle-Anne De Mey  G.H. comme les Initiales de G. Hoffman Soto 
qui se raconte dans la rubrique Pratique. I, ici. J, Janvier. Janvier, février et Mars, que couvre ce 
numéro. K. 0.067 kilo, le poids de celui-ci. L, notre ministre. Fadila Laanan revient sur le travail des 
cinq années passées et les perspectives des cinq à venir. M, Mouvements de vie : notre nouveau 
livre. N, la neige, mais on l’a déjà dit. O, la forme d’un rond-point. P, la pratique de la danse, très 
présente dans ce numéro, dans le fond comme dans la forme ; Journal de bord de stage, de studio 
et d’atelier de recherche. Q comme Québec -on ne pouvait pas ne pas le dire- nouvelle terre 
d’adoption de Cathy De Plée, qui a écrit la plupart des pages que vous allez tourner. R, regard 
d’écrivain, recherche chorégraphique. S, stage. T, tout est dit.  U.V.  peu présents sous ce ciel de 
janvier. W, Wallonie car quand il est question de diffusion de la danse il est toujours un peu question 
de Wallonie. X, l’inconnue, lettre qu’emmènera la chercheuse et chorégraphe Andrée Martin lors de 
son séjour en Europe. Et parce qu’une inconnue c’est aussi l’inachevé, nous terminerons par le Y. 
Happy New Year.

Isabelle Meurrens
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de Claudio Bernardo. Le quatrième vo-
let sera inspiré de Daniela elle-même, 
dans une chorégraphie de Karine Pon-
ties. Première le 2 février (volets I et II) 
et 3 février (volets III et IV) au Théâtre 
de la Place à Liège (Festival Pays de 
danses).

À la demande du Concertgebouw, le 
danseur et chorégraphe Salva San-
chis et le musicien et compositeur 
Kris Defoort créent un projet d’impro-
visation: Action! Une rencontre entre 
le piano jazz et classique et l’intensité 
du mouvement créé dans l’instant. Pre-
mière le 16 février au Concertgebouw 
de Bruges. 

Dans Kleefkruid, la chorégraphe Goele 
Vandyck réunit un groupe de douze 
jeunes danseurs avec et sans handicap 
physique pour créer une pièce sur les 
ressemblances et les différences. Tous 
sont à la recherche de leur manière de 
grandir, d’avoir, d’être et de recevoir. Ils 
sont accompagnés sur scène de l’en-
semble Hermes, qui a composé une 
nouvelle pièce pour l’occasion. Pre-
mière le 10 février au Cultuurcentrum 
Hasselt (Krokus Festival).

Pour le KIDS Bal Moderne du Krokus 
Festival, Wim Vandekeybus créera 
une courte chorégraphie pour enfants à 
qui il enseignera les mouvements, en-
cadré d’assistants professionnels. Pre-
mière le 18 février au Cultuurcentrum 
Hasselt (Krokus Festival).

Depuis 1994 et après plusieurs années 
d’enseignement de danse expressive 
aux enfants à la Fontys Academie de 
Tilburg, le pédagogue et danseur Jack 
Timmermans consacre une partie de 
son temps à des créations jeune public. 
Avec sa compagnie De Stilte, il crée 
cet hiver De lopende lijn, qui montre les 
conséquences cocasses et émouvantes 
des petites histoires que chacun s’in-
vente. Première le 13 février au Cultuur-
centrum Hasselt (Krokus Festival).

Jan Martens, en collaboration avec 
Goele Vandyck, crée pour un large pu-
blic à partir de six ans un duo avec la 
danseuse Andreia rodrigues: Speel-
tijd (récréation). Ils y présentent la vie 
comme une grande plaine de jeu où 
l’on peut gagner et perdre, s’amuser 
et pleurer, ... Ensemble, ils travaillent 
au sein de la compagnie Nat Gras, qui 
avait déjà produit l’an passé pour les 
plus jeunes Schaapwel à l’occasion du 
même festival. Première le 15 février 
au Cultuurcentrum Hasselt (Krokus 
Festival).

Le tandem Kattrin Deufert et Tho-
mas Plischke prolonge son travail 
sur le concept d’archive appliquée à 

la danse. Dans Anarchiv#1: I’m not a 
zombie (2009), ils avaient fait appel au 
dramaturge Jeroen Peters, à l’artiste 
suisse Lucie Tuma et à la philosophe et 
scénographe grecque Marialena Pous-
kouri pour mieux disséquer et porter 
un regard sur leurs propres créations. 
Dans Anarchiv #2: second hand, dont 
la ligne de conduite est «Donnez-moi 
du matériau, je vous montrerai ce qu’il 
ne faut pas en faire», ils collaborent 
cette fois avec la chorégraphe new-yor-
kaise DD Dorvillier. Première le 3 février 
au Kaaistudio’s (Festival re:Move) à 
Bruxelles.

réutiliser des matériaux de chorégra-
phies anciennes pour en produire une 
nouvelle. Voilà ce que fera le choré-
graphe Jonathan Burrows en col-
laboration avec la danseuse Chrysa 
Parkinson à la demande du Kaaithea-
ter pour le festival re-move. Le choré-
graphe s’était déjà exercé à un travail 
de «recyclage» au départ d’une œuvre 
musicale de Morton Feldman et d’une 
conférence de John Cage. Quant à la 
danseuse, on la connaît en Belgique 
pour ses nombreuses collaborations 
avec la compagnie Zoo. Première de 
cette Re-création 2010 (titre de travail) 
le 12 février au Kaaistudio’s (Festival 
re:Move) à Bruxelles.

Anne Teresa De Keersmaeker et
Jérôme Bel vont se pencher ensem-
ble sur l’œuvre de Gustav Mahler pour 
créer 3 Adieux et, plus précisément, sur 
la sixième et dernière partie du Lied von 
der Erde intitulée Der Abschied (Les 
Adieux). Mahler s’est inspiré pour cette 
pièce d’un cycle de poèmes chinois et 
cette dernière partie est clairement un 
défi à la mort. Les deux chorégraphes 
combineront leur précision, dynamisme 
et impertinence pour puiser au cœur 
de l’œuvre d’un des plus grands com-
positeurs romantiques. Première le 16 
février à la Monnaie à Bruxelles.

Après Siegfried forever et Bayreuth 
FM, Mauro Paccagnella/Wooshing 
Machine crée le troisième volet de sa 
tétralogie The Siegfried Swan Song: 
The Golden Gala. De l’idéal et de la 
mégalomanie wagnérienne, il sera tou-
jours question ici, traités avec l’humour 
typique de la compagnie. Avec ses cinq 
comparses, le chorégraphe convie le 
public à un gala glorieux - fête carita-
tive qui plus est, organisée et animée 
par les membres du Nouveau Cercle 
Wagnérien de Belgique (NCWdelaBe). 
Première le 24 février au théâtre Les 
Tanneurs à Bruxelles. 

Le Kaaitheater présente cet hiver la 
nouvelle collaboration de la chorégra-
phe Grace Ellen Barkey (Needcom-
pany) et de l’artiste plasticienne Lot 

Lemm: This door is too small (for a 
bear). Il y sera question d’un Ours di-
rigeant une laverie automatique, d’un 
Chat et d’une Souris buvant du thé, 
d’un Cow-boy noir et d’un Capitaine 
sexy. Autant d’anti-héros qui créent un 
univers surréaliste teinté d’humour ab-
surde mais non dénué de poésie et de 
beauté. Première le 25 février au Kaai-
theater à Bruxelles. 

Depuis sa participation à la formation 
Transforme de l’Abbaye de royau-
mont en 2008, la chorégraphe Mylène 
Benoit développe un projet à la croisée 
entre art chorégraphique et art vidéo 
dont la réflexion s’articule autour du 
corps/image du corps/identité. Elle tra-
vaille avec une des fonctions de base 
du logiciel Isadora – outil de régie et son 
pour le spectacle vivant – qui consiste 
à capturer l’image du mouvement réa-
lisé en temps réel et à le projeter avec 
un certain délai. S’ensuivent des ques-
tions sur le rapport à l’image, le rapport 
au temps et les effets de trouble pour la 
perception. Cette recherche donne lieu 
à la création Ici, proposée dans le ca-
dre du festival Via. Première le 2 mars 
au Théâtre du Manège à Mons.

Aitana Cordero, chorégraphe espa-
gnole basée en Amsterdam, avance 
dans sa recherche sur le toucher et 
présente 3 ways to master a kiss or a 
twentyfiveminutes kiss at your neck. 
Ce nouveau projet analyse les différen-
tes manières de se rencontrer et explo-
re l’intimité et les limites de ces rencon-
tres. Le projet consiste en deux parties, 
une chorégraphie et une installation 
vidéo. Première le 4 mars au Nona à 
Malines (Festival nO new artists!)

Avec Lights, the ask, la compagnie 
Francine De Veylder propose une 
nouvelle réflexion sur le réchauffement 
climatique. La chorégraphie se veut 
une forme d’appel à l’action par la prise 
de conscience. Les trois chorégraphes 
associés pour le projet – Bakyt Baimyr-
zaev, Céline Wobmann et Francine De 
Veylder – rassemblent quinze danseurs 
pour une danse énergique et physique, 
comme une manière de mobiliser les 
forces terriennes. Première le 12 mars 
au cultuurcentrum De Werf à Alost.

Lisi Estaras des Ballets C. de la B. 
– dont on avait vu Patchagonia l’an der-
nier à Gand – revient avec une nouvelle 
création aux Tanneurs: Primero, une 
chorégraphie sur l’enfance et les souve-
nirs. Cinq danseurs sur scène font revi-
vre ces moments uniques des premiè-
res fois, ces moments d’inconscience 
typiques du monde enfantin d’agitation 

et de découvertes. Qu’ils soient imagi-
naires, vécus ou fantasmés, l’important 
est qu’ils restent magiques dans nos 
corps et dans nos mémoires. Première 
le 16 mars au théâtre Les Tanneurs à 
Bruxelles.

Faire d’un banc public un objet d’inspi-
ration chorégraphique, tel est le projet 
de Mike Alvarez, Caroline Le Noane 
et Mendo Mayenge avec Le banc. Ce 
projet est aussi une rencontre entre 
deux danseurs issus du monde hip hop 
et d’une danseuse contemporaine. À 
trois, ils s’emparent de ce mobilier ur-
bain et l’explorent sous toutes ses for-
mes, des plus concrètes aux plus poé-
tiques. Première le 18 mars au Centre 
culturel Jacques Franck à Bruxelles 
(Festival D’Ici et d’Ailleurs).

Dans sa nouvelle performance collec-
tive Marzipan or Plexi, l’artiste pluridis-
ciplinaire Marijs Boulogne aborde la 
question de la sexualité féminine. Ce 
spectacle pluridisciplinaire combine les 
éléments narratifs du conte, le glamour
de la comédie musicale et l’effet de la 
performance pour parler de «l’appé-
tence», cette combinaison de désir, 
d’extase de symbiose et de sexualité. 
Le tout se déroulant dans un palais 
royal qui devient aquarium sous-marin. 
Première au Kaaistudio’s à Bruxelles le 
25 mars. 

«La vie est née de la spirale et elle y 
retourne» (Gérard Lippert). Tel est le 
fil conducteur de la nouvelle chorégra-
phie créée par la compagnie Félicette 
Chazerand cet hiver. Spirale, acces-
sible aux plus jeunes à partir de cinq 
ans, traduit le désir de mettre en valeur 
l’énergie de la vie et de toute matière 
vivante se manifestant par un mouve-
ment spiralé. La première belge tous 
publics a eu lieu dans le cadre de Noël 
au Théâtre National à Bruxelles et sera 
reprise le 28 mars à Ten Wijngaert à 
Forest. ■ CDP
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CRÉATION A L’OEUVRE
Neige de MiChèle anne de Mey

Par Cathy de Plée

Début 2009, Michèle 
Anne De Mey s’attaque 
à un nouveau projet 
ambitieux: montrer 
le rêve sur scène. 
L’élément dont 
elle a besoin 
pour y parve-
nir lui apparaît 
comme une 
é v i d e n c e : 
la neige. La 
neige pour 
l’imaginaire 
qu’elle éveille 
chez ceux 
pour qui elle 
est devenue 
presque une 
rareté - car il ne 
neige plus beau-
coup ici depuis 
quelques années - 
un élément associé 
à l’enfance, à l’ailleurs, 
aux contes de fées. Une 
autre évidence vient percu-
ter cette vision de corps perdus 
dans les flocons, sonore cette fois: 
la 7e Symphonie de Beethoven, que 
Wagner a baptisée «apothéose de la 
danse». Cette musique, d’une grande 
puissance émotionnelle est l’auxiliaire 
de la chorégraphie comme la scéno-
graphie, confiée à une artiste spéciali-
sée dans les décors de cinéma, pour 
créer une œuvre proche du spectacle 
d’art total.

Après avoir assisté à quelques répé-
titions et discuté avec Michèle Anne 
De Mey de ses motivations, nous vou-
drions ici poser quelques réflexions tant 
sur les éléments constitutifs de la pièce 
que sur le processus créatif et le choix 
du thème, mis en perspective de l’his-
toire de l’art chorégraphique. 

la Musique de Beethoven

En 1904, Isadora Duncan dansait deux 
mouvements de la 7e Symphonie de 
Beethoven. L’accueil fut très mitigé. 
Les mélomanes, (se souciant peu de ce 
qu’en avait dit Wagner) criaient à l’hé-
résie: cette symphonie étant une pièce 
absolument sans programme, (contrai-
rement à la 6e par exemple baptisée 
aussi La Pastorale), c’est à dire n’il-
lustrant rien d’autre qu’elle-même, on 
reprochait à la danseuse d’essayer de 
rendre visible le Beau de Beethoven, 
jugé irreprésentable. 
Duncan faisait partie de cette géné-
ration de chorégraphes (comme ruth 
Saint Denis également) qui pratiquaient 
les visualisations musicales. Cette pra-
tique consistait en séances d’improvi-
sation libre visant à rechercher dans le 
corps l’émotion suscitée par la musique 
et à l’exprimer en mouvement.
La critique portée sur son interprétation 
de la symphonie de Beethoven est à 
replacer aussi dans le contexte général 
de la critique musicale héritée du XIXe

siècle qui méprisait assez ouvertement 
la musique de ballet et les compositeurs 
qui s’y adonnaient. Ceux-ci étaient en 
effet considérés comme des créateurs 
de second rang (tout comme le sont en-
core parfois les
compositeurs de musique de films 
aujourd’hui) car leur musique ne pou-
vait se suffire à elle même. Donc utiliser 
la musique de Beethoven comme ac-
compagnement de danse était être per-
çu comme dévalorisant pour le grand 
compositeur. 

En un siècle, le rapport danse et musique 
et la manière dont les chorégraphes s’y 

r é -
fèrent 

a fort évo-
lué. Depuis Cun-

ningham et Cage, la danse ne peut plus 
être l’illustration de la musique. Ces 
deux arts évoluent dans deux mondes 
parallèles, qui peuvent s’enrichir et se 
servir l’une l’autre, mais sûrement sans 
rapport de dépendance. 

Michèle Anne De Mey n’en était pas à 
sa première exploration du répertoire 
de Beethoven. Sinfonia Eroica (1993), 
probablement une de ses pièces les 
plus appréciées, faisait littéralement 
exploser la danse sur la 3e Symphonie. 
En s’attaquant à une autre symphonie, 
il y avait le danger de répéter une for-
mule. Ce que la chorégraphe a évité. 
Alors que Sinfonia utilisait la musique 
comme catalyseur d’énergie, Neige
l’aborde comme déclencheur d’émo-
tion. En ce sens, elle est peut-être plus 
proche de ce que faisaient les Moder-
nes avec la différence qu’il n’est abso-
lument pas question ici de visualiser la 
musique. Le but est tout autre. 

Il était intéressant d’entendre à ce ni-
veau le dilemme dans le chef de la 
chorégraphe cet été au cours des ré-
pétitions: «Vais-je garder la 7e ou non? 
N’est-ce pas trop?» - elle voulait dire 
trop de couches émotionnelles, ce que 
les chorégraphes contemporains redou-
tent. Et soulignons que la version finale 
de la pièce combine à la fois des pas-
sages de la 7e symphonie, des études 
de Schuman et une musique électro-
nique hypnotique. Ce qui montre bien 
que si la musique de Beethoven fut une 
évidence dès le début dans la concep-
tion de la pièce et a servi à déclencher, 
ouvrir, susciter, catalyser des émotions 
et des idées, elle n’a jamais été la par-
tenaire obligée du mouvement. La re-
cherche du matériel chorégraphique se 
faisait d’ailleurs essentiellement dans le 
silence. Gregory Grosjean, qui faisait 
travailler les éléments chorégraphiques 
désignait les séquences à répéter non 
pas en fonction de passages et de sé-
quences musicales mais avec des ter-
mes imagés issus de leurs recherches 
de mouvement: «On va répéter les pas-
sages de Bambi, la séquence du regard 
périphérique, celle des dinosaures, celle 
des épaules...». On voit donc que le gé-
nérateur de la chorégraphie était avant 
tout la recherche sur le corps. 

le thèMe

Cette recherche sur le corps a été for-
tement orientée par le thème: la neige. 

Michèle Anne De Mey nous expliquait 
que lors des réunions de travail avec 
la scénographe et pendant les impro-
visations visant à produire du ma-

tériel chorégraphique, la consigne 
était de se concentrer sur tout ce 
qu’évoquait la neige: le flocon, 
la chute, la tempête, le froid, les 
batailles,... autant d’évocations 
qui réveillaient des souvenirs, 
induisaient des états émotion-
nels, des états de corps, et des 
figures de mouvements.  

Travailler sur un élément natu-
rel est une démarche chère aux 
chorégraphes. Depuis les débuts 
de l’art chorégraphique la danse 

et la nature entretiennent un lien 
privilégié. Le corps en mouvement 

est le médium premier par lequel 
l’être humain peut se connecter aux 

forces naturelles. Que ce soit dans des 
chorégraphies hyper-codifiées visant à 
reproduire le mouvement des astres à 
la renaissance, ou en incarnant des 
allégories personnifiant les vents, la 
tempête, l’océan, ou les saisons ac-
compagnées d’effets de machinerie à 
l’époque des ballets de cour ou encore 
en dansant nu dans la nature comme 
le faisaient les fondateurs de la danse 
libre, les manières de communier avec 
la nature ou de l’amener sur scène via 
la danse sont multiples.

L’eau plus particulièrement est un élé-
ment qui titille les chorégraphes et ses 
diverses manifestations physiques sont 
à l’origine de tout un pan de l’imaginaire 
de la danse contemporaine qui vise à 
trouver et à exprimer la fluidité. Sentir 
l’eau couler sur ses épaules, sur sa co-
lonne vertébrale, dans ses membres; 
laisser couler; faire la vague, l’étoile de 
mer, sont des images courantes utili-
sées en studio. Sur scène, elle apparaît 
de plus en plus: déversée, jaillissant, 
s’écoulant, exprimant la joie, le lâcher 
prise, la folie où exultent, pataugent et 
glissent les corps. 

En 1928 Doris Humphrey créait Water 
Study, une pièce pour seize danseuses, 
sans musique. Agenouillées au sol, les 
danseuses se déploient les unes après 
les autres pour retrouver le mouvement 
de la vague. La vague en chacune et 
la vague que constitue le mouvement 
du groupe. Leur seul repère temporel 
étant leur propre respiration qui devait 
devenir commune.

Dans Sinfonia, Michèle Anne De Mey a 
également eu recours à l’eau: l’eau qui 
giclait sur scène comme un hymne à la 
jeunesse.

La neige est une forme particulière de 
l’eau, et est peut-être moins évidente à 
aborder dans sa forme physique. Gel, 
immobilité, froid, silence, sont a priori 
plus éloignés de ce que peut rechercher 
à exprimer la danse. Mais comme Mi-
chèle Anne De Mey l’a pres-
senti, elle est par contre 
un incroyable véhi-
cule d’imaginaire 
et permet en 
outre de ma-
gnifiques ef-
fets visuels. 
Amie des 
pe in t res , 
des pho-
tographes 
et des ci-
néastes, sa 
blancheur 
frappe la ré-
tine de maniè-
re indélébile. 

Or Neige est bien une œ œuvre vi-
suelle. Il neige sur scène, pendant 
près d’une heure trente. Les flocons 
s’accumulent en tapis blancs sur le 
plateau, recouvrent les corps. Pour ne 
pas laisser s’envoler dans toute la salle 
les confettis blancs, un écran transpa-
rent délimite la scène, qui donne une 
sensation d’étrange bi-dimensionnalité 
et assourdit également le son des pas. 
La scène se fait aquarium ou tableau 
mouvant ou encore un film en noirs et 
blancs rehaussé de quelques touches 
de couleur et de danse. Car oui, si la 
danse ensevelie ou assourdie par les 
flocons n’est peut-être pas aussi pré-
sente qu’on pouvait si attendre1 elle 
est néanmoins bien là. Neige combine 
l’installation visuelle et le spectacle de 
danse. La scénographe Sophie Olive, 
familière du monde du cinéma fut une 
cheville essentielle de la dimension 
plastique et onirique de la pièce. 
Comment faire neiger sur scène et 
créer un tel monde enchanteur? Mi-
chèle Anne De Mey nous précisait que 
tout dans la pièce est «home et hand 
made». Elle entendait par là que tous 
les effets visuels sont faits de manière 
traditionnelle, sans recours aux techno-
logies numériques: ombres projetées 
sur un écran d’eau, soufflerie, sac qui 
se gonfle, confettis, autant de procé-
dés ancestraux qui nous ramènent aux 
machineries des spectacles baroques 
évoquant tempêtes et interventions cé-
lestes. ■

Neige a été créé aux Écuries à Charle-
roi le 11 novembre 2009 pour l’ouver-
ture de la Biennale Charleroi/Danses.

1 Guy Duplat: «Mais est-ce un spectacle de dan-
se? C’est d’abord une spectaculaire installation 
scénique (...). Mais la danse est bien là, parfois 
étouffée dans la neige ou glissée par des pétales 
de papier». in La Libre Belgique, 13/11/2009 
Jean Marie Wynants: «Visuellement et technique-
ment éblouissant, Neige laisse 
les amateurs de danse 
sur leur faim mais se 
regarde comme un 
objet artistique to-
tal, plus proche 
du film en gra-
vitation que d’un 
spectacle tradi-
tionnel». in Le Soir
13/11/2009  

Photos: 
Michèle Anne De Mey Neige 

© Thierry De Mey
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REGARDS
Regards de spectateurs: passionnés, enthousiastes, déçus parfois; regards d’enfants en forme de dessins... cette rubrique a pris la forme de ceux qui s’en sont emparés 
pour parler d’une oeuvre de leur choix. Cet hiver nous l’avons laissée à la plume d’une écrivaine, auteure de théâtre contemporain et de poésie: Veronika Mabardi.
Elle propose un regard subjectif sur Clash, une pièce de Carmen Blanco Principal créée en novembre dernier à la Biennale de Charleroi/Danses. Clash était présentée 
dans le programme comme «un duel verbal et physique de deux adolescents en quête de sens», l’un exprimant ses émotions en dansant l’autre à travers la musique 
pour dire les «tourments de la transmutations des corps et des esprits».

CLASH: il y a un sens auX Mots
Par veronika MaBardi

1. SPACE 
empty spaces / in between / you and my own scene
empty faces open wounds and words can mean can be mean i mean
no harm intended no pun indeed 

embusqués /derrière les cloisons. 
en haut des immeubles / le toit des maisons
la peur n’a pas d’âge / la pensée pas de limites
elle danse autour de toi dans chaque lieu que tu quittes

2. MEMOrY / LOIN DE WAVrEBrABANTWALLON
assise dans le fossé je me demandais quand ça allait s’arrêter. quand ils allaient 
s’arrêter quand une voiture laisserait son crissement dans la neige et nous 
embarquerait loin de wavrebrabantwallon. les phares s’écrasaient dans mes pupilles 
chaque fois qu’une voiture passait le tournant, c’était au temps des quatre L y avait 
des Diane aussi et des Ami 8 et de l’herbe fraîche que personne pensait à couper, le 
temps des écoles rénovées et des immeubles en béton, il y a un siècle parfois quand 
je pense à ce fossé, et j’attendais que ça cesse la neige les bagnoles la nuit, qu’on 
puisse rentrer.
mais c’était ça, le silence de la nuit personne ne sait qu’on est ici, la neige sur mes 
cheveux, et un type saute et qui court sur la route, une nuit de galère mais rien de 
plus somptueux que la speedway sous les réverbères et nos pas dedans, mêlés, qui 
forment une écriture à quatre pieds dans le blancs, nos trajets et l’espace entre nos 
pieds, et ce que ça voulait dire, droit devant. nos pas. ne pas. n’y pense pas. l’espace 
entre nos traces raconte tout ce qu’il est possible de danser. ils y sont encore, ils y 
sont toujours, la neige a fondu, l’asphalte a connu le goudron mais nos trajets se sont 
inscrits, et poursuivis sans nous, la distance qui les sépare danse toujours quelque 
part, loin de wavrebrabantwallon.

3. L’ADOLESCENCE N’EXISTE QUE DANS LE DICTIONNAIrE
quel âge a ma raison combien de barreaux ma prison ?
i’ll fuck it up again free style from the vain (1)
wild – old  - world - quel âge a le monde ? 
l’espace entre nous / le cri qui te fonde
l’endroit où tu t’effaces et l’éternité commence
là où le temps s’arrête 
où tu danses

4. L’ADOLESCENCE EST UNE BATTLE
ta chaleur, son coeur et les mots qu’il te balance
pour les éblouissements que tu écris dans l’espace
pour l’effroi / l’entre deux et le rythme que tu traces
pour ouvrir ce qui bat – un peu plus que face à face

adolescence n’est qu’un mot et le temps est électrique 
toi tu clashes l’espace loin des bourreaux et des flics
from the body to the soul so hot but still too cold

5. COLLISION TEMPOrELLE
sur la porte de la maison de jeunes il y avait une affiche qui disait prends ta peur 
et transforme-la en rage. j’ai toujours pensé qu’on avait tous les âges du monde, 
comme une panoplie, qu’il suffisait d’inspirer un coup pour rejoindre l’âge demandé 
et les attributs et les objets directs ou indirects reliés à tel ou tel âge, rangés dans 
mon corps avec plus ou moins de bonheur derrière des portes, des trappes, dans des 
petites boîtes scellées ou non selon la dose de nitro-glycérine, de venin ou de vinaigre 
qu’elles contenaient. ainsi des mots cachés entre les replis de ma peau du dedans 
(vous savez bien, celle qui ressemble à une steppe où il est si bon de se perdre, de 
se blottir et de s’aimer, comme une surface de vague tranquille, à peine dérangée 
par la marée), ces lieux de ma temporalité pouvaient être visités et revisités et je ne 
comprends toujours pas pourquoi il faut à tout prix donner un nom d’âge à qui nous 
traverse d’énergie, de fulgurance, de tendresse et de courage. et de mauvaise foi. 
et de saine contestation. de malsaine manipulation, oucequec’est, je me suis encore 
perdue, kwakilenswa c’est la situation qui crée l’âge. ainsi je les ai vus très vieux, 
ayant tout vécu, et se demandant ce qui pourrait les étonner encore et je me suis 
vue face à eux, terrifiée, n’ayant aucune idée de ce qu’était un garçon et de ce que 
ça veut, ne veut pas, aime, n’aime pas. ce qu’est un garçon, à quoi ça sert, de quoi 
il faut se méfier et ce qu’on peut en faire. sauf que je me souviens bien que ça ment 
quand il faut mais qu’on sait jamais si il faut ou pas. après ça grandit, c’est plus facile 
à manoeuvrer.

6. FLUX
- réponds quand je te dis que je te parle réponds
- je dis avec mon corps et je bouge en mon nom
mets les morceaux ensemble, laisse venir le flux, il y avait un rythme, maintenant 
tu es perdu, plus de rime, le poème fond, il y a du contenu mais la structure fout le 
camp comme quoi quand on perd la forme il reste pas grand-chose malgré toutes les 
bonnes intentions

ce qui prend le relais est la lame de fond de ton battement qui ne veut pas de métrique 
et veut atteindre à chaque / bang
flux interrompu

7. IL EST INTErDIT DE CONCLUrE
Les mots – ne sont – pas seuls – le ment – des outils – pour  les– d’honneurs – de 
leçon (comme un doigt dressé)
ils sont – aussi – la porte – pour – entrer – dancés – espace – où 
tu voles le ciel – tu voles ton poids – tu voles en éclats

8. MOUVEMENTS
je suis allée là où tu es devenu oiseau
i went to the place where the hungry waves glow
je t’ai regardé atterrir sans te blesser
i saw you disappear into a darker way

quand le corps n’a plus de contours qu’il n’est plus qu’un mouvement, un esprit, qui 
vient réveiller en toi quelque chose d’enfoui, un peu hostile, un peu tranchant, te 
rappeler que dehors, tu ne sors que protégé, une voix vient de chercher, te secouer, 
te rappeler le futur que tu viens d’affronter, et la ville, hostile, sous le ciel glacé comme 
un de ces gâteaux, ou comme le papier ou comme la voix du sous-préfet ou les 
sirènes sous le pont au bord du canal quand tu as couru pour leur échapper et que 
ça leur a pas plu. ici, ici, ici, je pense que tu es, relativement, à l’abri. et je vois que tu 
n’as pas l’habitude. et – qui sait pourquoi ? - cette impression me fait prendre le mors 
aux dents. me donne envie de pleurer. c’est la même chose.

9. VOICI CE QU’ILS FONT
ulysse jette ses jouets, les balance à travers l’espace contre le mur et il finit par se 
balancer lui-même. la danse des jouets explosés et des images qui violentent les 
parois et des sons qui sillonnent les neurones et pendant ce temps le chaos a lieu 
et le chaos est une danse qui me réjouit. il frappe avec une précision d’orfèvre et 
pendant ce temps, derrière, tristan, appuyé au mur, bras croisés, semble songer. 
à quelques mètres. celui-ci, son activité est de détruire. l’autre, son activité est de 
songer. on s’en fout détruire quoi, songer à quoi, les objets m’indiffèrent. 

à quelques mètres de moi, une très jeune femme a un océan atlantique dans la 
poitrine, un tsunami d’eau salée, un volcan humide sous les paupières. l’onde de choc 
l’a atteinte et la laisse échouer dans les applaudissements, quand la musique s’arrête 
et que la lumière revient. sans crainte d’être vue ouverte. profond respect pour la 
transparence des bouleversements.

10. ICI
c’est une chance, pense la femme pensive assise dans l’ombre de l’obscurité, que des 
lieux-espaces comme ceux-ci existent. des à-plats blancs bien délimités-cadrés où 
tout est possible surtout le combat avec soi et ce qui jaillit. une chance vraiment, qu’il 
existe des lieux où il n’est pas nécessaire de rendre des comptes, de mettre sa vie en 
colonnes pertes et profit et son âme dans des cases bad guy good girl, sentiments en 
kit à démonter soi-même. je décompose, tu composes, il composte, nous postons. sur 
la scène il dit mes rimes, ma semence, et ses rimes sont fécondes. pas de légendes 
sous les mouvements, ni mode, ni emploi. il y a un sens aux mots : toujours de 
gauche à droite, et ils dansent.

Traductions
1. SPACE 
espaces vides / entre deux / toi et ma propre scène 
visages vides blessures ouvertes et les mots peuvent signifier, être salauds, je veux dire, pas de 
mauvaises intentions 
4. L’ADOLESCENCE N’EXISTE QUE DANS LE DICTIONNAIrE
je vais de nouveau tout foutre en l’air, style libre de la veine sauvage – vieux - monde
8. MOUVEMENTS
je suis allée à l’endroit ou les vagues affamées brillent
je t’ai vu disparaître dans un chemin plus obscur
(1) En italique : citations des textes de Tristan Mulligan.

Photos: © Veronika Mabardi

Chères spectatrices, chers spectateurs de danse, cet espace vous est ouvert.
Si vous aimez la danse, le mouvement, le geste… si vous aimez écrire… Si vous avez envie de partager vos impressions sur une pièce de 

danse, de danse-théâtre, une performance,… Envoyez-nous vos écrits! Ils seront placés sur notre blog «Regards de Spectateurs». 
Adresse du blog: http://regards.contredanse.org / Email: regards@contredanse.org
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PAYSAGE

Fadila Laanan a été nommée pour la seconde fois d’affilée ministre de la Culture et de l’Audiovisuel (ainsi que de la Santé et 
de l’Égalité des chances) de la Communauté française de Belgique Wallonie-Bruxelles en juillet dernier. rencontre avec une 
des rares ministres qui auront l’occasion d’approfondir les dossiers.

laanan ii: Bilan et PersPeCtives
suite et Fin du dossier dansez-vous wallon, FlaMand ou BruXellois? (ndd n° 45)

Par nadia Benzekri

Quel est pour vous, dans les grandes lignes, le 
bilan du mandat qui vient de s’achever?
À l’occasion des États généraux de la Danse, nous 
avons eu un grand débat sur la politique de la danse. 
Nous avons été fort interpellés par le secteur et la 
réflexion menée a abouti à une série de décisions. 
Tout d’abord, concernant le renouvellement du contrat-
programme de Charleroi/Danses, nous avons mis en 
place une structure avec quatre directeurs1, chacun 
ayant sa spécificité, avec une refonte des obligations 
posant Charleroi/Danses, en tant qu’institution et outil, 
comme l’opérateur phare de la danse en Communauté 
Wallonie-Bruxelles. Comme cet opérateur absorbe le 
maximum du budget de la danse, il fallait renforcer 
son cahier des charges, son contrat-programme, 
avec des missions qu’il met à la disposition des autres 
acteurs de la danse. Une critique était souvent émise: 
Charleroi/Danses était perçu comme un ministère bis, 
pas suffisamment à l’écoute des acteurs du secteur, 
notamment des chorégraphes. Nous avons voulu 
que Charleroi/Danses puisse, d’une part, développer 
des projets de création et, d’autre, part constituer un 
levier pour d’autres chorégraphes. C’est une première 
chose que nous avons, à mon sens, réussi au cours 
du mandat passé.
Il nous fallait également rencontrer la demande d’une 
série de chorégraphes et de compagnies d’obtenir 
un conventionnement afin de trouver une stabilité 
juridique et financière qui leur permette de développer 
leurs projets. 
Par ailleurs, nous avons apporté un soutien en aide à 
la création, puisqu’à côté de l’opérateur phare qu’est 
Charleroi/Danses et des compagnies ou chorégraphes 
qui sont conventionnés ou contrat-programmés, 
on a des chorégraphes qui ne bénéficient pas de 
conventions mais qui doivent être aidés dans leur 
création. Les aides à la création et les bourses ont 
vu leur budget augmenter de 133%. On est passé de 
202.000 euros en 2004 à 470.000 euros en 2009.
Pour résumer, je relèverai trois points: 
1° Le renforcement de l’opérateur phare en lui donnant 
des missions, en tant que pôle créateur et diffuseur, 
mais aussi réceptacle de créations en Communauté 
française et accueil des chorégraphes. 
2° Les conventions pour les compagnies et les 
chorégraphes.
3° Les aides à la création, qui ont été revues à la 
hausse. 

Quant au nouveau mandat, la Déclaration de 
Politique communautaire (voir NDD-L’Actualité de 
la Danse 45 ou le site www.laanan.cfwb.be) a défini 
quatre grands axes concernant la danse. Quelles 
sont déjà les pistes et mesures concrètes?
Au sujet du premier objectif, promouvoir l’émergence 
de nouveaux talents et garantir un soutien ferme aux 
différents acteurs émergents, il faut d’abord savoir 
que le budget 2010, qui est à peu près le même qu’en 
2009, 450.000 euros, nous limite quelque peu. Je 
l’augmenterai dès que possible. Je souhaite qu’on ne 
neutralise pas tous les moyens vers les conventionnés 
ou vers Charleroi/Danses même s’il est important que 
ceux qui ont des missions de service public culturel 
aient les moyens de les réaliser. Je réfléchis à la 
proposition faite par Charleroi/Danses de mettre en 
place une structure de soutien à la production et à la 
diffusion des chorégraphes qui n’ont pas de soutien 
récurrent. La Communauté française a créé un outil 
de développement culturel qui s’appelle Start, une 
société d’investissement qui pourrait servir d’appui au 
lancement de certains projets. 
Autre dossier concret, Du Tremplin à la scène hip hop, est 
né sous l’impulsion du Centre culturel Jacques Franck 
et est un projet de formation et d’accompagnement de 
danseurs urbains les plus prometteurs. Le budget de 
40.000 euros permettra de sélectionner vingt danseurs 
qui se verront proposer une formation professionnelle 
et la réalisation de cinq créations professionnelles 
durant la saison 2010-2011. Parmi les partenaires, 
il faut noter Charleroi/Danses, qui sera le réceptacle 
des productions et pourra coproduire, les Halles de 
Schaerbeek, le Centre dramatique de Namur et Le 
Manège Mons, ainsi que des structures ciblées hip 
hop et cultures urbaines comme Art Fever, Souterrain 
production, la Zulu Nation, Namur Break Sensation et 

Lezarts Urbains.
D’autre part, avec la Ville de Bruxelles, nous 
réfléchissons à la manière dont les Brigittines 
pourraient s’inscrire dans l’objectif de mise en 
valeur du travail des chorégraphes.
Quant à la priorité portant sur la promotion de 
la danse sur le territoire de la Communauté 
Wallonie-Bruxelles, il est essentiel qu’il y ait 
plus d’outils culturels qui accueillent le travail 
de nos chorégraphes. J’ai donc intégré dans 
les missions des Centres dramatiques et de 
certains théâtres comme La Balsamine, L’L, 
les Tanneurs, les Halles de Schaerbeek et le 
Théâtre de l’Ancre une obligation d’accueillir 
des chorégraphes en production, coproduction 
ou accueil mais également, quand c’est 
possible, de mettre en place des résidences de 
chorégraphes. Le réseau des centres culturels 
est à renforcer dans sa mission de service public 
d’accueil de nos productions. Nous aimerions 
associer des structures de création comme 
Charleroi/Danses, les Brigittines ou le Théâtre 
de la Place pour accomplir un rôle de médiation 
puisqu’on est toujours en questionnement par 
rapport à l’accueil et l’accessibilité des citoyens 
à certains spectacles de danse contemporaine.
Au sujet de la poursuite du refinancement des 
initiatives de diffusion de la danse à l’école, 
je pense qu’il faudrait dépasser le cadre des 
matinées scolaires et sensibiliser les élèves à 
aller voir des spectacles le soir, en même temps 
que le reste du public. Il s’agit d’une autre façon 
de découvrir ce domaine, qui permettrait de leur 
montrer «en vrai» comment un spectacle peut 
être partagé avec un public.

Le dernier axe, relevant à la fois des 
compétences du ministère de la Culture et de celles 
de l’Enseignement supérieur, est la réflexion sur la 
création d’une école supérieure de la danse. Qu’en 
est-il de ce dossier?
Ce projet pose à mon sens la question suivante: 
comment cette école pourra-t-elle s’ouvrir à nos 
jeunes en Communauté française, au-delà du fait que 
nous aurons certainement des étudiants étrangers? 
Ce qui m’intéresse, sans faire de nationalisme, c’est 
comment amener nos jeunes à un apprentissage, une 
formation, un cursus en danse. Cela implique une 
réflexion sur l’écriture chorégraphique, la direction, la 
production et la diffusion. Nous devrons nous mettre 
autour de la table avec des partenaires comme la 
Communauté flamande, qui subventionne l’école de 
danse PArTS. 

Comment ressentez-vous la particularité de 
Bruxelles en tant que ville «bicommunautaire»?
Bruxelles est une région multiculturelle, et biculturelle 
du fait que deux grandes communautés y travaillent 
et y investissent; elle contient tant de diversité que 
c’est une richesse. Cela peut aussi parfois être 
un inconvénient dans les débats. Il arrive qu’on 
rencontre des difficultés dans le soutien à certaines 
productions, par exemple à Flagey, au Wiels... C’est 
parfois compliqué mais le langage de la culture doit 
prédominer.
Je suis très sensible à la discussion animant le réseau 
des Arts à Bruxelles et qui demande aux autorités 
politiques de travailler dans une réflexion par rapport 
à Bruxelles, notamment sur la manière dont les deux 
Communautés peuvent chacune apporter un plus à ce 
qui peut se développer comme projets culturels sur 
Bruxelles.

Comment voyez-vous l’aspect international de la 
danse en Belgique (nombreux chorégraphes et 
danseurs étrangers, l’anglais comme langue de 
travail) et le fait que la danse représente une carte 
de visite de la Belgique à l’étranger?
Oui, la danse est une très belle carte de visite pour 
nous, comme le cinéma, et les artistes sont nos 
ambassadeurs. Nous allons continuer à développer tout 
le pôle d’exportation de nos productions. Notamment 
grâce à l’action menée avec Marie-Dominique 
Simonet, avec qui nous avons travaillé pendant 
les cinq années écoulées au développement d’une 

stratégie internationale de nos productions culturelles 
avec un soutien renforcé à nos artistes. Action qui 
sera intensifiée au cours de cette législature parce 
qu’il est important pour les artistes de faire connaître 
le travail qu’ils réalisent en Belgique. Quand je vois 
que le dernier spectacle de Michèle Anne De Mey est 
déjà inscrit au programme d’une série d’outils culturels 
aux Pays-Bas, au Luxembourg et en France, je trouve 
que c’est bien! Cela nous permet de montrer que nous 
avons des talents forts – et il y en a de nombreux 
autres – qui sont soutenus dans les budgets culturels 
et dans les budgets des relations internationales. 
Je voudrais ajouter une dernière chose à propos de 
Charleroi/Danses et de son soutien aux chorégraphes 
et mettre en avant le très beau travail mené par Flavia 
ribeiro Wanderley. Avec Les citoyens-dansants de 
Charleroi, elle a créé «Danses du quotidien», c’est-à-
dire un spectacle dansé par des citoyens qui ne sont 
pas danseurs à la base, qui sont allocataires sociaux 
du CPAS de Charleroi. Charleroi/Danses a soutenu la 
production d’un spectacle de danse contemporaine 
fait par des non-danseurs. Ce que j’aime beaucoup 
dans cette création, c’est qu’elle réunit un public très 
diversifié, intergénérationnel, enfants et personnes 
âgées inclus. Le résultat est éloquent et magnifique. 
C’est une belle réalisation d’une mission de service 
public culturel puisque l’outil Charleroi/Danses s’est 
mis au service de personnes qui sont en principe 
exclues de ce domaine. Je voulais le souligner. ■

1 Michèle Anne De Mey, Thierry De Mey, Vincent Thirion, Pierre 
Droulers

Après des études de philosophie à l’ULB, Nadia Ben-
zekri a étudié à l’INSAS. Elle est aujourd’hui réalisa-
trice et collabore à différents journaux.
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suBventionner la ProduCtion et la diFFusion
ÉCho rond-Point de la danse #5

Par virginia Petranto

Janvier 2009, le Conseil de la Danse tire la sonnette 
d’alarme lors de la présentation publique de son bilan 
annuel. Comment mieux assurer la production et la dif-
fusion nationale et internationale des artistes tributai-
res des aides aux projets? Déplorant ainsi l’inexistence 
d’une institution qui pourrait accompagner les jeunes 
chorégraphes dans leur démarche, le Conseil se 
tourne vers le secteur et demande à la rAC (réunion 
d’Auteurs Chorégraphes), Contredanse et la Bellone 
d’organiser une table ronde autour de la problémati-
que de la diffusion de la danse et de la possibilité de 
création d’un bureau de production et de diffusion, en 
précisant que cette réflexion pourrait conduire à déblo-
quer une nouvelle enveloppe budgétaire de la part du 
ministère de la Culture. 
Ainsi est organisé le rond-Point de la Danse #5, «Sub-
ventionner la production et la diffusion», à la Bellone le 
1er octobre 2009, chapeauté par Antoine Pickels.

Plus de soixante personnes se déplacent pour l’oc-
casion. Parmi celles-ci, Matthieu Gœury, en charge 
de la diffusion de plusieurs compagnies artistiques et 
associé au projet du théâtre de L´L; Xavier Lukomski, 
metteur en scène et directeur artistique du théâtre Les 
Tanneurs; Iris Oehrle, en charge de la direction ad-
ministrative et de la diffusion de la compagnie Thor; 
Agnes Quackel, chargée de projets chez Margarita 
production; Benoit raoult, directeur du centre culturel 
d’Éghezée, représentant d’Asspropro et, enfin, Ann 
Olaerts, directrice du Vlaams Theater Instituut (VTI). 

Les causes du manque de diffusion et de production 
sont vite identifiées. Premièrement, on remarque que 
les artistes ne créent plus leur propre structure auto-
nome, soit parce qu’ils ne peuvent assumer seuls un 
travail administratif lourd, comme le requiert une ASBL, 
soit parce qu’ils ne trouvent pas leur place dans des 
structures ou organisations existantes. On note égale-
ment que la complexité grandissante des métiers d’ad-
ministrateur et de chargé de production et de diffusion 
appelle des compétences renforcées, auxquelles les 
artistes ne sont pas formés. Ensuite, on remarque que 
les artistes privilégient la création puisque les aides 
aux projets ne couvrent pas les frais de fonctionne-
ment d’une compagnie. Ainsi, un artiste qui reçoit une 
aide au projet va davantage investir dans la création 
elle-même (cachets des différents intervenants, scéno-
graphie, etc.) plutôt que dans la diffusion de cette créa-
tion. Enfin, le dernier problème est relatif à la question 
des réseaux. Une jeune compagnie met du temps à se 
faire connaître et il semble aujourd’hui de plus en 

plus difficile de se créer un réseau de confiance et 
un carnet d’adresses. 
Pour répondre à ces manques, le bureau de pro-
duction et de diffusion paraît une solution envisa-
geable. Il désigne une structure dont le but est de 
travailler avec des artistes sur la base d’une rela-
tion de partenariat sur une durée donnée. De prime 
abord, ce type de structure paraît idéal: d’une part, 
parce qu’elle permet à l’artiste de rester un élec-
tron libre, sans obligation de création de compa-
gnie; d’autre part, parce qu’elle coûte moins cher à 
l’artiste et semble être un interlocuteur parfait entre 
les créateurs et les diffuseurs/producteurs. De plus, 
elle possède généralement son réseau de contacts 
existant. 

Il existe très peu de structures de ce type en Com-
munauté française, contrairement à la Flandre ou 
à la France, où des initiatives privées sont de plus 
en plus souvent à l’origine de ce genre de bureau. 
Chez nous, ce phénomène a pourtant déjà existé. 
Ainsi, dans les années quatre-vingt, des bureaux de 
production et de diffusion artistiques ont vu le jour. 
Face à ce phénomène, le ministère de la Culture 
de l’époque s’était penché sur la question du dou-
ble financement: fallait-il subventionner deux fois un 
même projet: premièrement en octroyant une aide 
financière sous forme d’aide au projet et, deuxiè-
mement, en subventionnant la structure qui permet-
tait la diffusion du projet? À l’époque, le Conseil ne 
fut pas de cet avis. Aujourd’hui, pour le Conseil de 
la danse, la question se pose différemment dans 
la mesure où l’on constate, malgré les investisse-
ments publics dans les productions, que les spec-
tacles ne tournent plus ou très peu. Un maillon de 
la chaîne de vie d’un spectacle est manquant. Les 
artistes ont-ils besoin d’intermédiaires? Comment 
mettre en place ce genre de structure? Faut-il sou-
tenir les initiatives privées ou encourager la création 
d’un bureau public rattaché au ministère? 

Il va de soi qu’il est difficile de faire le tour de la 
question en une après-midi. Néanmoins, grâce à la 
discussion, la rencontre peut se targuer d’avoir dé-
gagé différents éléments. 

Un bureau de production et de diffusion est confronté 
à des choix artistiques. Il faut définir clairement ses 
champs d’intervention. Pour les chorégraphes pré-
sents lors de la rencontre, l’existence de structures 
de ce genre est capitale. Certains pensent même 

que c’est aux chorégraphes eux-
mêmes de s’associer et de créer un 
bureau de production commun. Par 
contre, du côté des programmateurs, 
l’avis est mitigé. Si certains sont en-
thousiastes à l’idée de l’existence 
d’une telle structure (notamment par-
ce qu’il semble plus simple de n’avoir 
qu’un interlocuteur), d’autres émet-
tent certaines réserves. 

Qu’en est-il du rapport entre l’artiste 
et le programmateur? L’immixtion 
d’un intermédiaire risque-t-elle de 
faire de la création chorégraphique 
une marchandise comme une autre? 
Cela risque-t-il de déconscientiser et 
de déresponsabiliser l’artiste, en le 
détachant totalement de la réalité ex-
tra-artistique de ses projets?
Il semble difficile d’imaginer un bu-
reau de production et de diffusion 
pour tous les chorégraphes dépen-
dant des aides aux projets. On ne 
peut pas défendre tout le monde. Un 
bureau doit garder une identité artis-
tique cohérente pour garder une cré-
dibilité auprès des programmateurs 
et des institutions. Cependant, cela 
risque d’engendrer un déséquilibre 
entre des artistes se conformant aux 
critères artistiques de ces bureaux et 
d’autres se retrouvant ainsi dans une 
zone de non-éligibilité à toute aide. 

De plus, subventionner des bureaux 
de production peut mener à une ins-
trumentalisation de ces structures 
par les institutions étatiques. Ces 

bureaux devraient garder une autonomie et une in-
dépendance totales en matière de choix artistiques 
autant que de fonctionnement. 

En conséquence du danger de déresponsabilisation 
des artistes, comment s’assurer que les «jeunes ar-
tistes» ne se retrouvent pas à la case départ une fois 
sortis de cette catégorie? Cela annulerait tout intérêt 
de la démarche d’aide. Comment donc garantir que 
les artistes restent mêlés au travail de production et 
de diffusion si celui-ci est confié à un tiers? 

En guise de conclusion, citons les propositions qui 
nous paraissent les plus intéressantes au terme de 
cette rencontre: la création d’aides ciblées à la struc-
turation d’un réseau de danse, le renforcement d’un 
dispositif de soutien sous forme de formation et de 
conseils pour les artistes mais également pour les 
chargés de production et de diffusion, l’augmenta-
tion des enveloppes budgétaires pour les théâtres 
conventionnés afin qu’ils se consacrent davantage à 
des missions de production et de diffusion, l’inscrip-
tion de missions de programmation / production de 
jeunes compagnies en danse dans les contrats-pro-
grammes des centres culturels, la proposition d’adap-
tation et de développement d’aides ciblées autour de 
l’emploi, c’est-à-dire l’adaptation des aides à l’emploi 
existantes, par exemple en restaurant les contrats 
ACS culturels. ■

Après des études de communications à l’IHECS, 
Virginia Petranto travaille pour différentes compa-
gnies de danse et de théâtre ainsi que pour la Réu-
nion des Auteurs chorégraphes (RAC).

le Cas de la Flandre

Margarita production est un bureau de production 
et de diffusion qui a démarré en 2003 suite à une 
prise de conscience du manque de moyens à long 
terme offerts aux artistes. À l’époque, les artistes 
créaient de moins en moins leur compagnie, soit par 
choix soit par obligation. De plus, les centres d’art fla-
mands (tels le Stuk à Louvain, le Monty à Anvers, les 
Kaaitheater et Beursschouwburg à Bruxelles) n’as-
suraient plus beaucoup leur mission de production, 
essentiellement envers les artistes émergents. 
Face à ces constatations, le VTI a signé en 2006 le 
décret des Arts de la scène qui a marqué la naissan-
ce de bureaux appelés «alternatieve management 
bureaus». Ainsi, Margarita production, survivant pé-
niblement depuis sa création grâce aux commissions 
sur les créations et la diffusion, est la première struc-
ture de production et de diffusion flamande à recevoir 
une aide structurelle de fonctionnement. Cette sub-
vention permet à l’association de payer les salaires 
de quatre personnes, dont trois travaillant à temps 
plein et l’une à trois-quarts temps. 
Depuis, le ministère flamand de la Culture continue 
à soutenir ce type d’initiatives privées. Aujourd’hui, 
les subventions pour la période 2010-2012 ont été 
accordées à quatre bureaux de production et de dif-
fusion différents. 
Les critères de sélection pour déterminer si une struc-
ture est subventionnable sont que: 
- la structure doit apporter à l’artiste une aide indivi-
duelle au niveau administratif ou dramaturgique ou 
encore au niveau de la recherche artistique;
- la structure doit apporter à l’artiste une aide au ni-
veau de la diffusion. 
Il n’y a donc pas de critères quantitatifs (nombre de 
projets soutenus, nombre de représentations, etc.).
Au niveau artistique, les choix des «alternatieve ma-
nagement bureaus» restent bien entendu subjectifs. 
La question de la diversité n’est pas évoquée dans 
leurs missions. Selon Ann Olaerts, iI y a quelques an-
nées, la VGC (Vlaamse Gemeenschapscommissie)
voulait créer un bureau d’aide à la diffusion et à la 
production pour ses artistes bruxellois. Malheureu-
sement, cela n’a jamais été concrétisé. Le ministère 
flamand a vite compris qu’il était impossible de défen-
dre tous les artistes. 

Mouvement urbain Dorlaz - creative commons
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Plongée dans le ProCessus. à la reCherChe de la
variaBle X 

Lors de ma visite au studio, les interprètes du projet 
travaillent la lettre X. Le concept qui y est associé: la 
variable inconnue. 
Outre la chercheuse (AM), sont présentes les interprè-
tes et collaboratrices Catherine Gaudet (CGa)1, Caro-
line Gravel (CGr)2 et Judith Lessard-Bérubé (J-L-B)3

ainsi que Manon Levac (ML)4, professeure au Départe-
ment de danse de l’Université du Québec à Montréal, 
qui agit comme répétitrice et œil extérieur et qui écrit 
en parallèle son propre abécédaire, un texte sur son 
expérience d’interprète. Le studio est celui de Domi-
nique Malaterre (DM), photographe et autre collabora-
trice du projet, qui pour chaque lettre fait ses proposi-
tions en images.

La séance commence par une synthèse de l’atelier 
précédent, qui reprend les questions soulevées par 
la lettre et le concept associé ainsi que les pistes de 
travail qui ont été lancées: 1. La notion d’espace vide. 
2. L’apparition: tout ce qu’on fait doit être envisagé 
comme apparaissant dans un espace vide. 3. Le si-
lence, que l’on vient rompre par le son et pas l’inverse. 
4. La disparition. 5. L’esthétique de l’après-fête. Liée à 
la solitude, à l’interrogation sur ce qui s’est passé, à ce 
qu’on a manqué. Idée d’un espace chargé mais vide 
en même temps, qui crée une énigme.

Andrée Martin lit un extrait du texte théorique qu’elle a 
écrit (premier jet qui, par la suite, se modifiera considé-
rablement) en rapport avec cette lettre. 

Cette lettre, de par les multiples questions qu’elle sou-
lève, a engendré un travail particulier. 
Plutôt qu’une recherche collective immédiate autour 
d’une réflexion théorique, Andrée donne, en fin de cha-
que séance, une question que les interprètes emmè-
nent avec elles. En voici quelques-unes: qu’est-ce qui 
se passe quand il n’y a plus d’espace? qu’est-ce qui 
se passe quand il n’y a plus de geste? qu’est-ce qui se 
passe lorsqu’on ne voit plus le corps? 

À la rencontre suivante, chacune propose le matériel 
qu’elle a produit (chorégraphique, écrit, vidéo ou pho-
to) et partage ses propres réflexions en lien avec la 
question. Ces propositions entraîneront de nouvelles 
questions à leur tour. 

Cette fois-ci, en réponse à la question «Qu’est-ce qui 
se passe lorsqu’il n’y a plus de gestes?», Judith lit le 
texte poétique qu’elle a écrit accompagné de photos 
(d’horizons, de paysages gelés et déserts) et soumet à 
l’assemblée quelques réflexions tirées de textes théo-
riques (Deleuze, Agamben) abordant notamment la 
notion de dispositif. 

S’ensuivent les présentations des propositions dan-
sées, sous forme de work in progress. 
1° Travail avec des ballons (dans l’idée de l’après-fête). 

Judith se confectionne un bonnet 
cousu de ballons blancs, comme 
une énorme perruque. Ainsi accou-
trée, elle explore l’espace avec ce 
que ce nouveau dispositif vestimen-
taire entraîne comme distorsion per-
ceptive. Modification de la vue et de 
l’ouïe pour la danseuse, avec «l’im-
pression d’être dans un bocal». La 
marche est lente, les mains tâtent 
l’espace. Pour le spectateur: énig-
me de ce personnage sans tête. 
Prise de conscience ici de ce qu’en-
traîne un travail en lien avec le cos-
tume comme dispositif d’altération 
de la perception et de la mobilité. 
Souvent, en danse contemporaine, 
le costume vient en dernière minute. 
Que se passe t-il quand celui-ci gé-
nère une recherche particulière? 

2° À partir d’une proposition déve-
loppée par Catherine, Caroline ap-

paraît la tête complètement enroulée dans un énorme 
bandeau d’ouate. Son visage est complètement dissi-
mulé. Sa tête se présente telle une énorme boursou-
flure, une excroissance du corps. Le reste du corps est 
lui surexposé: en sous-vêtements. 
Suit une improvisation dansée dans la lenteur et la ten-
sion. 

3° Andrée propose également une improvisation la tête 
enveloppée de ballons, colorés cette fois. Elle porte 
une robe de soirée. Elle fait son entrée sur une musi-
que solennelle. À la séance suivante, elle fait évoluer 
la séquence avec une recherche autour de l’œuf et de 
sa coquille, des œufs à palper, à éplucher.

4° Lors d’un autre atelier (où la question posée était: 
que se passe-t-il lorsqu’on ne voit plus le corps?), Ca-
therine et Judith présentent une autre improvisation: 
un énorme morceau de tissu gît au sol, dissimulant 
une forme indistincte. Elle se met en mouvement. Ici 
encore, recherche sur l’énigme, sur le caché qui à un 
moment se révèle. On reconnaît le corps. 

On voit le dénominateur commun de ces propositions 
liées à la lettre X: l’énigme, le dissimulé, la transforma-
tion du corps par la variable inconnue qui prend plu-
sieurs formes ainsi que la recherche sur le dispositif. 

Comme dans tout travail de recherche, de nouvelles 
questions surgissent de l’observation, du partage et de 
l’expérience: 

- Quelle est la place, la fonction des personnages, qui 
apparaissent? On perçoit en effet une dialectique en-
tre personnages actions versus personnages évanes-
cents. 
- Quelle est la place de l’absurde? 
- Où voulons-nous en venir avec les formes propo-
sées? N’est-ce pas anecdotique? Comment faire en 
sorte qu’un travail sur la forme ne s’épuise pas trop 
vite? Comment faire avancer l’imaginaire? 
- Comment mettre en place des déclencheurs, des sti-
mulateurs d’imaginaire chez le spectateur?
- Dans les explorations, dois-je chercher la justification 
(le discours) de ce que je fais avant ou bien laisser 
venir le discours de la proposition elle-même? 

Conversation dans le studio

Votre projet semble se situer exactement à la croi-
sée entre la théorie et la pratique, entre l’université 
et l’atelier de création. Pouvez-vous en dire un peu 
plus?
AM. Pour répondre à cette question, je voudrais 
d’abord souligner une grande différence entre l’Eu-
rope et le Canada/les États-Unis. Ici, il n’y a pas de 
césure entre l’université et le monde de la création et 
de la production. Des artistes enseignent à l’univer-
sité sans que ce soit considéré comme exceptionnel. 

C’est juste normal pour nous et cela, dans toutes les 
disciplines.

En ce qui concerne L’Abécédaire proprement dit, il 
a ceci de particulier qu’il ne doit répondre ni aux exi-
gences universitaires académiques (ce n’est pas un 
projet de thèse) ni aux exigences de la diffusion habi-
tuelles, ce qui offre beaucoup de liberté. Nous avons 
néanmoins eu beaucoup de demandes de présenta-
tion, ce qui n’était pas spécialement prévu au départ, 
prouvant l’intérêt suscité par la recherche et la dé-
marche. Mais, en effet, L’Abécédaire est né d’un désir 
de jouer avec la théorie et la pratique. Contrairement 
à ce que l’on pourrait croire, la théorie peut être très 
déstabilisante. Elle fait poser beaucoup de questions 
mais, en retour, on a peu de réponses, peu de certitu-
des. C’est ce jeu entre la certitude et l’incertitude qui 
constitue le fondement du projet.

J-L-B. La théorie est parfois une manière de se voi-
ler, comme un bouclier de protection. Mais, en même 
temps, c’est une manière d’explorer. Il est important 
pour chacune de savoir comment on se situe par rap-
port à elle et jusqu’où on est prête à aller pour se 
mettre en danger. 
Par ailleurs, la proportion théorie-corps a évolué 
au cours du projet et dépend de la lettre abordée. 
Lorsqu’on a traité N – la Nudité, il est évident que le 
paramètre «corps» a pris le dessus sur la réflexion, 
car lorsqu’on se retrouve nue dans le studio, on pen-
se moins à la théorie.

Quelle est plus spécifiquement la place de la phi-
losophie dans ce projet?
AM. Je suis moi-même chercheuse en philo et mon 
doctorat en esthétique est une donnée fondamentale 
du projet. C’est là où je puise la matière, les ques-
tions que j’amène au studio et d’où je sors ensuite 
avec parfois des réponses et inévitablement toujours 
d’autres questions. Ce qui m’intéresse, c’est de trou-
ver un ancrage concret aux idées, de leur donner un 
lien avec la réalité. Et puis, il y a le texte théorique 
nourri des idées des grands penseurs (Deleuze, Bar-
thes, Agamben, Arendth, Derrida, Levinas, Merleau-
Ponty, ...), que j’écris au fur et à mesure et qui consti-
tue le fil du projet. Il est là à toutes ces étapes, dans 
le processus de recherche, de création et sur scène, 
quand on présente les lettres. La manière dont il ap-
paraît et vient s’insérer au travail corporel est toujours 
pour nous une surprise. Mais qu’il soit lu, récité, pro-
jeté, ..., il est toujours physiquement là.
Néanmoins, ce projet doit vraiment être envisagé 
comme un tout. Les artistes que j’ai invité à collabo-
rer apportent chacune leur bagage artistique, qui est 
aussi déterminant dans les formes et les directions 
que prend le projet que mon bagage philosophique. 

Dans votre travail en studio, vous vous posez par-
fois les mêmes questions que les chorégraphes 
et êtes soucieuses du résultat et de la réception. 
Qu’est-ce qui différencie votre travail d’un travail 
de création chorégraphique?
CGa. Dans le cas de cette lettre-ci (X – variable in-
connue), il est vrai que le travail se rapprochait plus 
d’une démarche chorégraphique, du moins en ce qui 
me concerne (précisons que Catherine est la seule 
à exercer la chorégraphie en dehors du projet). Pro-
bablement parce que le processus était plus ouvert. 
À la fin de chaque séance de travail, je retournais 
chez moi avec une question et pouvais laisser venir 
les idées, chercher dans mon coin et puis, ensuite, 
les partager. Mais ça n’a pas toujours été comme ça 
avec les autres lettres. La recherche était davantage 
collective et guidée par Andrée, qui prenait alors le 
rôle de chef d’orchestre. 
Ceci dit, la grande différence de ce projet avec un 
travail de création chorégraphique est l’omniprésence 
du texte théorique, qui vient en permanence orienter 
nos propositions et le regard du spectateur. Nous tra-
vaillons toujours avec la présence et parfois la pres-
sion des penseurs.
AM. Il est vrai que l’on ne sait jamais exactement où 
l’on est entre la création et la réflexion philosophique. 
Mais même si des décisions (de type artistique) doivent 

l’aBéCédaire du CorPs dansant d’andrée Martin
Un Projet entre réFleXion et Création

Par Cathy de Plée

En mars 2010, la chercheuse québécoise Andrée Martin viendra, avec trois interprètes-chercheuses, présenter à Lille d’abord, à Bruxelles ensuite deux lettres de son 
Abécédaire du corps dansant. Un projet particulier, inspiré entre autres de l’abécédaire de Gilles Deleuze réalisé par Claire Parnet. Cette association avec le nom du 
philosophe n’est pas fortuite. Ce projet pluridisciplinaire et polymorphe, à la croisée de l’écrit, de l’image et de la performance, puise en effet sa substance autant dans 
la réflexion théorique – philosophique plus particulièrement – que dans le corps lui-même et sa mise en scène. 
Comment, à travers ce double travail de réflexion et de création, les chercheuses-danseuses approchent-elles, questionnent-elles et montrent-elles les multiples facettes 
du corps du danseur à l’œuvre décliné en 26 lettres? Voilà ce dont le présent dossier vise à rendre compte.
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être prises à certains moments, en fonction du regard, 
de la cohérence, du rapport au texte, je ne cherche 
jamais à faire de la chorégraphie. Au niveau du pro-
cessus, l’idée de proposition est vraiment centrale. Le 
projet avance avec les propositions artistiques multi-
formes tant chorégraphiques que d’art visuel de cha-
cune des participantes, répondant aux questions théo-
riques. Le travail de Dominique, la photographe, vient 
aussi alimenter la recherche et lui donner une texture 
spécifique, tout comme les propositions des interprè-
tes. L’Abécédaire, c’est d’abord des propositions. 
En outre, l’environnement dans lequel on présente le 
projet est souvent déterminant dans la manière dont 
on perçoit le travail, à savoir davantage comme une 
forme théorique ou comme une création chorégraphi-
que. Dans un cadre universitaire, on trouve la propo-
sition très «dansée» alors que, dans un lieu de spec-
tacle, elle apparaît comme très théorique. La manière 
dont on envisage la danse est aussi déterminante à ce 
niveau. Mais on ne prétend a priori ni faire du théâtre, 
ni de la chorégraphie, ni une conférence. Nous nous 
situons entre et dans tout ça. 

ML. Selon moi, les allers-retours incessants entre pra-
tique et théorie rendent ce projet très différent d’une 
création chorégraphique «ordinaire». rien que dans 
le concret de séances de travail: physiquement, on se 
refroidit lorsqu’on parle et lit. Ce n’est pas un travail 
habituel non plus dans la mesure où le processus est 
tellement ouvert qu’on n’a jamais de ligne clairement 
tracée à suivre. À chaque étape, avec chaque lettre, il 
faut réinventer notre processus de travail. Et puis, en 
tant qu’interprète, comme souvent se pose la question 
de la validation. Ici, elle se fait plus en regard du texte 
et des questions posées par les penseurs que d’une 
personne attitrée (le chorégraphe). Tout le défi est ici 
de savoir être personnel sans faire pâtir le fil théorique 
et les idées philosophiques.

Pourquoi un abécédaire pour expliquer le corps 
dansant? 
AM. La demande est venue d’un éditeur. Étant grande 
admiratrice de Barthes, j’avais en tête L’Empire des 
Signes et Les fragments d’un discours amoureux, qui 
sont une série de réflexions écrites au fil de la plu-
me. Je souhaitais faire ça au sujet du corps dansant. 
Aussi, la forme de l’abécédaire m’est apparue avoir 
beaucoup d’avantages. Elle donne une structure à la 
fois simple et rigoureuse et, surtout, elle évite toute 
hiérarchie. Pour moi, c’était idéal. Quant aux termes 
qui illustrent chaque lettre, je les ai choisis à partir de 
tout un travail d’inclusion et d’exclusion, de recoupe-
ment et d’évidences. L’idée était de montrer le corps 
à travers un prisme, chaque lettre éclairant ce prisme. 
Toutes ces lettres liées formeront le corps dansant. 
Mais plutôt qu’expliquer le corps dansant, je vise plu-
tôt à l’explorer. C’est pour cette raison que la version 
dansée est née. 

En adoptant la forme d’un abécédaire, vous optez 
pour une approche plutôt littéraire du corps dan-
sant. Un corps qui pourrait être appréhendé par 
les règles du langage écrit et du discours. N’est-
ce pas aller à l’encontre de tout ce que la danse 
moderne et contemporaine a revendiqué: l’éman-
cipation du corps par rapport au discours et au 
narratif? En d’autres termes, quel est le lien entre 
le corps dansant et le langage dans votre projet? 
AM. Le lien est apparu d’abord intuitivement et puis 
il s’est confirmé au fur et à mesure du projet. Lors-
que nous avons présenté Chute pour C en Espagne, 
un professeur spécialisé en multimédia a parlé du 
fait que l’être humain fonctionne par reconnaissance 
de canons. Lorsqu’on voit un corps en mouvement, 
on enregistre et comprend certaines choses ; quand 
on entend une voix enregistrée, on comprend autre 
chose et d’une autre manière. Je voulais jouer avec et 
offrir au spectateur différents niveaux de perception. 
Je ne me sens pas préoccupée par la question de la 
libération du langage. C’est comme pour le lien théo-
rie-pratique. Je constate juste que le texte seul n’offre 
pas la même perception que lorsqu’il est associé à la 
danse et aux images et vice versa.

DM. En ce qui concerne les images, les photos que 
je propose ont, en effet, toujours en background la 
réflexion théorique apportée par Andrée. Mais elles 
ne doublent pas la réflexion, pas plus qu’elles ne re-
produisent les recherches chorégraphiques. Elles font 
écho aux questions. Et même si je ne pense pas faire 
de la photo à orientation biographique, je découvre 
souvent des liens après coup avec ce que j’ai vécu. Le 
lien entre langage, réflexion, création et mémoire se 
développe sans qu’on en soit réellement consciente.

à propos de travail biographique, Manon, pour-
riez-vous nous en dire davantage sur L’’Abécédai-
re biographique de mon corps dansant qui est un 

autre volet du projet? 
ML. À partir de ma pratique et de mes expériences 
professionnelles d’interprète, mon projet consiste à 
coupler un terme nouveau à chacune des lettres de 
l’alphabet et à écrire un récit ou un essai interrogeant 
des aspects du corps dansant et de mon corps de 
danseuse. Chaque lettre/terme agira comme un dé-
clencheur pour un court texte inspiré de ma mémoire 
corporelle, des perceptions, influences et réflexions 
autant que des chorégraphies dansées, de la vie de 
studio et de scène composant mon expérience. Mes 
réflexions seront aussi alimentées par des lectures 
éclairant ou relançant certains des termes et thèmes 
choisis. Cette mise en perspective par le biais de di-
verses sources bibliographiques m’apparaît d’autant 
plus importante qu’elle me permettra de conjuguer 
dans l’écriture la forme de l’essai à celle du témoigna-
ge et des réflexions personnelles.

Lorsque je vous regardais travailler, j’ai plusieurs 
fois entendu: «Ça marche!». Ce moment survient-il 
lorsque, dans la recherche, vous parvenez à ouvrir 
autant le champ poétique que réflexif?
AM. Oui, c’est lorsque ces deux champs sont chacun 
assez développés et se texturent. C’est à ce moment 
que la démarche est réussie. Mais dans le «Ça mar-
che!», il y a aussi une grande part d’intuitif. Ce travail 
entre poétique et réflexif fonctionne par un système 
de vases communicants et d’échos. Tout comme la lé-
gende change le sens d’une image, la combinaison du 
mot, du geste et de l’image se font mutuellement 
écho pour produire un sens multiple. ■

Dans le cadre d’une journée de réflexion sur 
les rapports Danse et Philosophie co-organi-
sée par Contredanse, Andrée Martin sera à 
Bruxelles avec ses étudiants pour présenter 
son travail le 18 mars, à la Bellone.
Informations à venir sur www.contredanse.org

1 Catherine Gaudet est Bachelière en danse contemporaine et ac-
tuellement étudiante en maîtrise en danse, profil recherche-création, 
à l’UQAM. Elle a travaillé en tant qu’interprète avec les chorégraphes 
Jean-Sébastien Lourdais, Marie-Josée Lareau, Marie Béland et Anne 
Thériault et a également créé ses propres bibi et juju (2004), Grosse 
Fatigue (2005), L’Arnaque (2006), Alex Lalune (pièce de danse et 
de théâtre pour enfants, 2007) et Sourire forcé (2008). Elle participe 
actuellement, à titre d’interprète et d’assistante de recherche, au 
projet L’Abécédaire du corps dansant.
2 Caroline Gravel est interprète en danse contemporaine à Mon-
tréal depuis 2002 et a travaillé avec différents chorégraphes, dont 
Frédérick Gravel, Karine Denault, Jean-Sébastien Lourdais et la 
Compagnie de la Tourmente/Marie-Julie Asselin, Daniel Léveillé 
Danse et Catherine Gaudet. En parallèle à son travail d’interprète, 
elle poursuit une maîtrise en danse au Département de danse de 
l’UQAM. En juin 2008, elle rejoint l’équipe de recherche-création de 
L’Abécédaire du corps dansant comme collaboratrice artistique
3 Judith Lessard-Bérubé a une formation de danseuse et termine 
un baccalauréat en philosophie à l’Université Laval (Québec). Com-
me interprète, elle a dansé pour les chorégraphes Harold rhéaume, 
Estelle Clareton et Lina Cruz et s’implique dans divers projets cho-
régraphiques in situ. Elle est également co-conceptrice du projet 
Spectateur à l’œuvre. Depuis 2006, elle collabore à L’Abécédaire du 
corps dansant et travaille au sein du regroupement québécois de la 
danse.
4 Manon Levac est membre depuis 1979 des compagnies Groupe 
Nouvelle Aire, Fortier Danse Création et Montréal Danse. Elle a 
créé une centaine de rôles dans les œuvres de chorégraphes tels 
que Martine Époque, Paul-André Fortier, Édouard Lock, Jean-Pierre 
Perreault, James Kudelka, Susan Marshall, Natsu Nakajima, Do-
minique Porte, Estelle Clareton, Ae Soon Ahn, José Navas, Louise 
Bédard, Sylvain Émard, Linda rabin et Pierre-Paul Savoie. En 1989, 
lors d’une incursion d’un an à New York, elle a dansé pour les choré-
graphes Sue Bernhart et Anna Sokolow. Elle a également reconstitué 
une quinzaine d’œuvres. En 1999, elle obtient une maîtrise en danse 
à l’Université du Québec à Montréal, où elle enseigne depuis 2005. 
Elle agit actuellement comme co-chercheuse avec Andrée Martin au 
projet L’Abécédaire du corps dansant.
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anna halPrin ou CoMMent l’art donne ForMe à la vie
renContre aveC soto hoFFMan, son ProChe CollaBorateur

Par Matilde Cegarra Polo
(traduction cathy de Plée)

Soto Hoffman et Anna Halprin se sont rencontrés en 
1972 durant un stage d’été organisé par Anna. Depuis, 
Soto n’a cessé de s’impliquer aux côtés d’Anna dans 
différents projets de performance, d’enseignement, 
d’étude, de coaching et une amitié est née. Un des 
principaux messages qu’il a hérité d’Anna est l’idée de 
processus créatif: «Anna n’enseigne jamais aux gens 
à faire les choses comme elle. C’est plutôt l’inverse: 
chercher à prendre ce qu’on a en soi, se trouver soi-
même et développer son potentiel». La créativité, tel 
est son message et surtout pas l’imitation. 

Soto est né dans une famille de gens physiquement 
actifs et depuis tout jeune le mouvement occupait 
une place importante dans son environnement. 
Après avoir pratiqué différents sports, il a commencé 
le yoga, puis la danse et les arts martiaux. «Lorsque 
j’ai rencontré Anna, tout un monde commençait juste 
à s’ouvrir, à un rythme de plus en plus rapide». Il est 
artiste de mouvement depuis quarante ans et reconnaît 
aujourd’hui l’influence déterminante du mouvement 
sur sa vie. «Je peux dire que le mouvement a été 
une des trois principales influences positives qui ont 
réellement contribué à faire de moi ce que je suis». 
En parlant de son travail, il affirme «qu’il n’est pas 
basé sur la technique». Ce qui l’intéresse c’est plutôt 
d’utiliser «ce qui fonctionne», ce qui fonctionne pour 
lui, pour ses étudiants ou dans la vie.
Entre autres lieux, il enseigne au Tamalpa Institute 
fondé en 1979 par Anna Halprin et sa fille Daria. 

Vous avez donné un stage à Bruxelles qui 
présentait l’approche du mouvement d’Anna 
Halprin. Quel est le principal message de son 
travail?
La chose la plus importante que je retiens de son travail 
est le processus créatif. Le fait d’encourager les gens 
à développer leur moi créatif et à lui faire confiance. 
Je me rappelle avoir lu il y a quelques temps que la 
créativité est une des choses qui nous caractérisent 
en tant qu’être humains. En tant qu’humain, nous 
créons. J’ai toujours pressenti qu’Anna travaillait 
à rendre les gens plus humains, à incorporer notre 
humanité dans ses manifestations les plus diverses. 
Et elle parvient à ça grâce au processus artistique et 
créatif. 

Mais je suis assez sûr que si vous posez cette question 
à un certain nombre d’étudiants ayant travaillé avec 
elle ces 50 dernières années, vous obtiendriez des 
réponses très différentes. Et c’est justement ça qui 
est intéressant. Pour Anna, l’important est d’ajuster, 
de changer et d’adapter continuellement son travail et 
ce à différents niveaux. Les gens qui travaillent avec 
elle pendant deux ou trois ans diront que ce qu’elle 
faisait à cette époque est le propos de son travail. 
Quelqu’un qui viendrait un peu avant ou un peu après 
aura une autre vision de ce sur quoi porte son travail. 
Je crois que c’est là le génie d’Anna: elle remodèle, 
défait et refait en permanence. Bien sûr, elle continue 
à faire des choses qu’elle faisait il y a 35 ou 45 ans, 
mais si vous y regardez d’un peu plus près, même ces 
choses là ont changé, parce qu’elle a changé, parce 
que l’époque a changé ainsi que les gens avec qui elle 
travaille. Donc je suppose que je devrais dire que la 
flexibilité est le deuxième message de son travail. 

Le stage comportait quatre volets: le rituel, vie/
art, études de mouvement et autoportraits y 
compris de certaines parties du corps. Pourriez-
vous brièvement décrire en quoi ces démarches 
consistent pratiquement durant l’atelier? 
Le travail du mouvement et le BodyMindSpirit 
(les pratiques somatiques) sont à la base de 
l’enseignement. Le travail se réfère constamment à 
notre réalité physique. Tout filtre à travers notre corps, 
nos mouvements, nos pensées, nos sensations et nos 
émotions. Tout ça se passe dans et à travers notre 
corps-esprit. Par conséquent nous voulons cultiver 
cette partie de notre travail. C’est-à-dire: qui sommes-
nous dans nos études de mouvement? 

Le travail d’autoportrait s’est développé pendant 
plus de quarante années au San Francisco Dancers’ 
Workshop (SFDW). C’est le premier niveau de 
programme de formation: dix semaines d’étude de 
soi à travers le principe de l’autoportrait. Ca consiste 
à regarder son corps à travers différentes parties 
comme par exemple la colonne vertébrale, les bras, les 
épaules, les mains, le bassin, les jambes et les pieds, 
etc. On explore chaque partie du corps en mouvement 
et en dessinant, avec tout le matériel émotionnel qui 
émerge, on écrit aussi et on met tout ça ensemble 
pour créer des danses. Ce processus va produire des 
questions et du matériel se rapportant - mais sans s’y 
limiter - à nos problèmes personnels ou à des questions 
d’ordre relationnel, social, politique, environnemental 
et tout ce qu’on peut imaginer. Le travail s’achève 
et culmine avec un rituel-Performance Autoportrait. 
Nous appelons ça un rituel performance parce qu’il 
englobe des aspects de ces deux dispositifs. 

Le rituel est quelque chose que l’on répète et que l’on 
répète et qui à travers le temps gagne en puissance 
et en énergie et en donne à ceux qui le pratiquent. 
Souvent le mot rituel est connoté de quelque chose de 
sacré ou est utilisé dans un contexte religieux. Nous 
ne l’utilisons pas dans un contexte religieux mais 
plutôt dans un contexte spirituel. Ça veut dire que nous 
considérons le mouvement, le fait d’être connecté à ce 
que nous sommes dans et à travers le corps, et le fait 
de bouger et danser d’une manière personnelle centrée 
et authentique, indubitablement comme une manière 
de vivre une expérience spirituelle. C’est pourquoi 
nous décrivons les Autoportraits comme un rituel-
Performance, signifiant par là que nous incluons à la 
fois les éléments de la performance - montrer et éclairer 
les autres sur les conditions personnelles, sociales, 
collectives, politiques et environnementales -, tout 
en disant que ce processus a été fait de nombreuses 
fois par beaucoup, beaucoup de personnes et a une 
énergie et une vie propre. 

Vie/Art est le terme utilisé par  Anna, sa fille Daria Halprin 
(qui a une énorme influence sur le développement 
intrinsèque de ce travail) et le Tamalpa Institute pour 
décrire la relation entre la manière dont nos vies 
influencent notre art et notre façon de créer mais 
aussi comment notre art influence notre vie et la façon 
dont nous vivons. En vivant notre vie comme un art, 
avec la même intention, la même attention, la même 
conscience et la même créativité, nous pouvons dire 
sans nous tromper que nos vies sont notre art. Anna 
le disait en une claire et succincte formule: «Avant 
d’avoir eu le cancer, ma vie donnait forme à mon art. 
Après avoir eu le cancer, c’est mon art qui a donné 
forme à ma vie». 

Dans la description du stage, et plus précisément 
le mouvement rituel, vous parlez «d’ouvrir et 
adoucir le BodyMind». Comment travaillez-vous 
sur le lien corps-esprit?
Lorsque nous parlons «d’ouvrir et d’adoucir le 
BodyMind» nous demandons à l’étudiant d’ouvrir son 
corps en éveillant son esprit dans une zone précise. 
Par exemple, adoucir et relaxer son esprit, son être, 
sous son omoplate. Porter son attention, son esprit ou 
sa conscience dans cette zone de son corps, l’adoucir 
et l’ouvrir là. On va alors faire quelques mouvements 
pour activer cette zone, par exemple rapprocher et 
éloigner son omoplate de ses vertèbres, la monter 
vers l’oreille et puis la laisser se détendre et finir avec 
des petits cercles. Même après cette simple tâche, 
lorsque vous comparez les deux côtés vous serez 
assez surpris de la différence. 
Maintenant souvenez-vous qu’il est possible qu’Anna 

le dise différemment. Je vais la citer pour vous 
montrer un exemple de la manière dont elle décrit un 
des aspects de la relation entre le corps et l’esprit. 
«Deux manières de considérer la relation BodyMind: 
l’esprit informe le corps en développant des habitudes 
(Anna utilise les rituels en Mouvement comme une 
pratique de mouvement). Et le corps informe l’esprit 
en lui fournissant de nouvelles ressources par les 
explorations en mouvement et le processus créatif».

La relation avec le public est très importante dans 
le travail d’Anna Halprin. Comment explorez-vous 
cela dans le stage? 
Nous avons abordé cette dimension pendant nos deux 
jours de travail sur la partition ou activité appelée «City 
Dance». En bref, «City Dance» était quelque chose 
qu’elle faisait beaucoup lorsque je l’ai rencontrée pour 
la première fois. Ce projet m’a vraiment fait réfléchir 
sur ce qu’est et pourrait être la danse. «City Dance» se 
fait à l’extérieur, dans la ville, et utilise la ville comme 
scène. Bien sûr, des gens habitent la ville et ils font 
donc partie intégrante de la danse. En fait, il ne s’agit 
pas spécialement d’imposer une danse dans un lieu 
mais plutôt de voir la danse qui est déjà là et de se 
demander comment l’on peut y entrer, l’encourager, la 
mettre en valeur et aider le public in situ à expérimenter 
qu’il est une partie de la danse que nous appelons la 
vie. Lui faire prendre conscience aussi que chaque 
acte, chaque mouvement et chaque geste contiennent 
déjà ce qui est nécessaire pour créer une danse. 

Invariablement, vous allez être confronté dans le 
public à des gens qui ne voudront pas faire partie de 
la danse. Ils voudront simplement que vous vous tiriez 
de leur route et que vous les laissiez tranquilles. Ca fait 
aussi partie de la danse, il faut juste continuer. Vous 
ne pouvez pas forcer les gens à voir la vie comme 
vous la voyez. Il faut l’accepter et travailler avec ça.

Cette relation avec le public consiste donc à impliquer 
les gens dans la danse pour qu’ils puissent eux aussi 
faire l’expérience de la vie comme expression créative 
et prendre conscience qu’il est possible d’être un 
artiste dans son existence quotidienne. ■

Vous pouvez trouver une version plus longue de cette 
interview en anglais sur http://contredanse.org/workshops

PRATIQUES
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danser la vie
stage autour du travail d’anna halPrin

Par aleXandre wajnBerg

Au loft de la Raffinerie, certains s’échauffent déjà ce 
lundi matin. Un homme à l’abondante crinière blanche 
salue chaleureusement chaque arrivant. Charisme et 
simplicité. Nous sommes vingt-cinq danseurs de tous 
horizons et de tous âges, artistes, thérapeutes, dan-
seurs, ex-danseurs à nous adonner à cette expérien-
ce, qui est aussi une chance... Un climat de confiance 
s’installe tout de suite avec Soto Hoffman. 
Il nous propose de nous présenter chacun en asso-
ciant un geste à notre nom. JJJJJJJJJavier! balaie 
l’espace de sa main vibrante; Caroline! sur demi-
pointes lance doucement un objet en l’air; Alexandre!
prend une posture de Chi Kong... L’ensemble de ces 
mouvements compose instantanément un germe de 
chorégraphie collective. Chacun dédie ensuite son 
travail à... pour lui donner plus d’ampleur, dépasser 
son petit soi et s’ouvrir au monde. Puis, improvisation 
générale en musique: le maître nous invite à «piquer» 
les mouvements des autres pour quitter nos routines...
Si ça vous parle, restez-y et développez-le!
Ainsi commence une aventure dont nous ressortirons 
plus vivants et ayant renouvelé notre vision de la danse.

Qu’elle soit de spectacle, de loisir, rituelle, tradition-
nelle ou de thérapie, la danse a accompagné l’huma-
nité depuis sa naissance. Elle se maintient au-delà 
des conventions, modes, époques, styles. Il suffit de 
changer son regard pour la voir apparaître partout où 
l’être humain est en mouvement, dans la rue, dans 
un parc, au travail... La danse est d’abord une affaire 
de conscience! De conscience et donc d’inconscient, 
c’est ce que nous découvrirons bientôt à travers cinq 
thèmes d’exploration: l’ouverture du corps, les auto-
portraits, la healing dance, la city dance et le rituel 
du Earth run. Les feedbacks que les participants se 
donneront tout au long du stage y joueront un rôle 
important.

Les feedbacks «vri»
Après chaque exercice, les partenaires qui ont regardé 
réagissent et donnent leurs «retours». Cette parole doit 
distinguer clairement entre 1. J’ai vu (v), 2. J’ai ressenti 
(r), 3. J’ai imaginé (i). Et c’est moins simple que ça n’en 
a l’air! Le feedback «vri» est un puissant exercice an-
ti-«projections». Ces temps de parole, nombreux, ne 
prendront pas le pas sur le travail psychophysique, mais 
on y reviendra sans cesse. Saine habitude applicable 
aussi dans nos interactions de la vie quotidienne!

L’ouverture du corps 
L’échauffement commence par une impro sur des 
musiques (de tous styles) choisies par Soto. Puis il 
nous emmène dans des séquences créées par Anna 
Halprin (au sol, debout et en déplacement) et qui font 
partie d’une série, Mouvements rituals. Elles visent à 
détendre, à lâcher ce qu’on (re)tient par habitude, à 
«mettre de l’air» dans les articulations – elles bougent 
avec plus de légèreté, alors vous êtes plus vivants –, 
à rapprocher nos masses corporelles de l’axe central 
– cela libère la périphérie. 

Les exercices viennent de techniques comme le Taï 
Chi, l’Eutonie, Feldenkrais, Skinner releasing, ... Nous 
prenons conscience des espaces intérieurs du corps; 
nous rencontrons certains muscles profonds comme 
le psoas, ce muscle du bassin, puissant, très fin, aux 
fonctions multiples, spécifiquement humain.
Ceci peut sembler classique mais tout est dans la 
manière, dans les consignes, les enchaînements, les 
explications et les tours de mains techniques donnés 
par Soto Hoffman. Essayez par exemple, étant cou-
ché sur le ventre, de redresser une épaule (la faire 
tourner autour de l’axe de la colonne; on peut s’aider 
en repoussant le sol de la main) pour vous retrouver 
sur le dos sans que le bassin participe au mouve-
ment! Le bassin doit rester complètement passif et 
«suivre», «tiré» par la rotation des épaules. Ce mou-
vement étire les rotateurs des vertèbres, de petits 
muscles profonds reliant les vertèbres les unes aux 
autres. 
Nous avons ainsi exploré différents aspects de la 
conscience du corps1, une grande attention étant por-
tée à la colonne vertébrale et à sa place centrale dans 
la mécanique du corps. Après ce travail du matin, nous 
étions chauds et prêts pour la suite.

Les autoportraits 
Grandes feuilles de papier et boîtes de pastels gras 
sur le sol, chacun dessine son portrait (réaliste ou 
pas). Le studio a un air d’atelier pour enfants débor-
dants de créativité. Des enfants «grands»: les œuvres 
sont pleines de symboles et de traces d’histoires per-
sonnelles. Il s’agira de danser son portrait... suivi d’un 
feedback «vri» par notre partenaire. 
L’idée: dans notre dessin, chaque élément «qui nous 
parle» est une clé d’accès à notre inconscient. En la 
dansant, on se découvre peu à peu, tout en élargis-
sant notre palette de mouvements. Ensuite, c’est à no-
tre partenaire de choisir un élément de notre portrait 
que nous devons danser. re-feedback «vri»... Soto 
insiste: «Ne laissez jamais quelqu’un vous dire what it 
is! C’est what it is pour vous seul qui compte!».
Le vendredi, chacun dansera son autoportrait en 
grand (taille réelle!) affiché devant son groupe. Une 
bonne préparation à ce qui suit.

La healing dance
Il s’agit de se choisir un «problème» personnel (phy-
sique, psychologique, relationnel, ... c’est très ouvert), 
que l’on va dessiner, puis danser; suivi de feedbacks 
«vri». Pour cette «danse du problème», la consigne 
est surprenante mais très logique: Ne faites rien, lais-
sez-vous faire par votre corps; lui, il «sait»!
En effet, l’ensemble du corps est relié au cerveau et 
à la pensée par l’intermédiaire des émotions et des 
images mentales qui émergent, spontanément as-
sociées à nos mouvements. Prendre conscience de 
cette connexion et en jouer – s’en laisser jouer! – sont 
une sensation et un plaisir rares: La souffrance, c’est 
quand on refuse ce qui est. Toujours faire «avec»!
Soto précise: c’est de la danse et de l’art, malgré le 
travail thérapeutique. Ce dernier, en ouvrant notre 
danse à des chemins personnels et neufs, est une des 
voies de la créativité. Ces stages ne sont donc pas 
des «thérapies», même si la souffrance peut y être 
prise en compte: Nous ne sommes pas séparés, en 
tant qu’artistes, de notre vie! Danse, vie, souffrance, 
art font partie d’un tout.

La deuxième semaine est davantage centrée sur la 
conscience de groupe. Des improvisations collectives 
nous y amènent progressivement. Le sous-groupe se 
donne un score, c’est-à-dire quelques consignes sim-
ples, comme s’asseoir, se coller au mur, s’interpeller 
à voix basse. Et le groupe se lance dans une impro-

visation de dix minutes chrono, avec les surprises 
de l’instant présent, ceci étant encore une délicieuse 
préparation pour la suite.

La city dance
Regardez la vie de la cité... C’est une danse! Il suffit 
de changer nos perceptions... Nous voici au Mont des 
Arts, riche de ses architectures, de ses perspectives 
et de ses passants. Quatre groupes sont formés, qui 
choisissent un secteur du lieu et se donnent un score 
d’actions à faire (longer le muret, marcher l’esprit 
vide, tous s’immobiliser en statues...). L’improvisation 
de groupe ne pourra marcher que si notre attention 
est absolument globale: présence à soi, à nos parte-
naires, aux passants, au lieu. 
Les quatre groupes, chacun pendant vingt minutes, 
ont créé une sorte de happening soft où le lieu s’est 
mis à vivre de façon coordonnée (c’est ce que j’ai vu!). 
Les passants, inclus avec gentillesse dans un évé-
nement pensé et construit – le travail d’impro est de 
la construction instantanée – prenaient conscience 
de leur présence ici et, pour ceux qui l’acceptaient, 
«jouaient avec nous»: leur déplacement était de-
venu une danse... Moment de grâce (en tout cas, je 
l’ai ressenti). On peut dire que de la pensée et de la 
conscience ont soudain éclairé le Mont des Arts! (ça, 
je l’ai imaginé!)
Ce travail est un formidable outil d’ouverture au pré-
sent, autant pour les danseurs que pour les passants. 
Ainsi, en huit jours s’est dessiné un trajet qui part de 
notre (in)conscience, touche notre présence au grou-
pe et nous ouvre à la cité et à la société. Pourquoi 
s’arrêter en si bon chemin?!

Le rituel du Earth run
Né en 1980, il a lieu chaque année un peu partout 
dans le monde2. C’est un moment de ressenti pour no-
tre planète, pour les humains, un appel à la paix. Cha-
cun déclare au groupe «Je cours pour...» et entame 
sa course. L’énergie collective est vite palpable. Au 
centre, les percussionnistes; autour d’eux, trois cer-
cles de participants tournent en sens inverse les uns 
des autres: à l’extérieur on court très vite, au milieu 
on trotte, à l’intérieur on marche; on passe d’un cercle 
à l’autre selon nos envies; on peut s’immobiliser au 
centre. Le rituel dure une heure. À la fin, quand les 
percussionnistes s’arrêtent, on s’assied à deux, dos 
à dos, pour un partage de nos impressions suivi d’un 
moment de méditation ou de prière. 
Au feedback final, émergeront entre autres: paix inté-
rieure, sens de la communauté, l’air ressenti comme 
épais, une bataille positive, rires et pleurs mêlés, joie 
de courir comme dans l’enfance...
Cette année, le Earth run aura lieu les 5 et 6 juin (avis 
aux amateurs).
rituels, autoportraits, healing dance, feedback «vri», 
danse, impros, ..., ce court stage très dense et pas-
sionnant nous a permis de goûter à des concepts-clés 
élaborés par Anna Halprin. Et surtout, nous en sortons 
avec une vision plus ouverte et plus libre de la danse 
– la nôtre et celle des autres. ■

1 La description de la séquence au sol qui a été travaillée jusqu’au 
dernier jour est consultable sur le site de Contredanse: contredanse.
org/workshops
2 www.planetarydance.org

Photos: Contredanse

«Danser la vie», ce pourrait être une très courte définition de la danse selon Anna Halprin. C’est ce que les participants à ce 
stage donné par Soto Hoffman, organisé par Contredanse l’automne dernier, ont pu découvrir. Il y donnait accès aux techni-
ques et surtout à l’esprit du travail de cette grande dame de la danse. Bref survol par un des stagiaires.

Alexandre Wajnberg est journaliste scientifique et 
artiste du spectacle. Il a dansé dans la compagnie 
Les Bouche Bées, joué au théâtre Le Café; brève 
apparition récemment dans le film Les Barons.
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alost . aalst

22/1 Upon Calligraphy Sticks
Guangdong Modern Dance Company 
20h
6/2 Opening Night Les Slovaks 
Dance Collective 20h
12-13/3 Lights, the ask Cie Francine 
De Veylder 20hCC De Werf

alseMBerg

13/2 Beijing Vision Beijing Modern 
Dance Company 20h15CC De 
Meent

anvers . antwerPen

6, 7, 8, 9/1 Foi Sidi Larbi Cherkaoui 
/ Les Ballets C. de la B. /Capilla 
Flamenca 20hToneelhuis

8,9/1 Zimmermann & De Perrot  
Groupe Acrobatique de Tanger - Chouf 
Ouchouf 20hDe Singel

12,13,14,15/1 Ashes Koen 
Augustijnen 20hToneelhuis

22,23/1 Tempest: Without A Body
Lemi Pontifasio 20h
4, 5, 6/2 Silent Ballet & Winter 
Variations Emanuel Gat 20hDe 
Singel

10/3 Babemba Serge Aymé Coulibaly 
20h30Zuiderpershuis

17,18,19/3 Is you me Louise 
Lecavalier & Benoît Lachambre 
20hDe Singel

19/3 Flamenco Luisa Palicio 
20h30Zuiderpershuis

arlon

10,11/3 Inventions José Besprosvany 
20h30
10/3 Trois pièces de danse 
contemporaine (BachUP; La jeune 
fille et la mort; The Soul of Afrika: 
Homage to my Ancestors) José 
Besprosvany , Tebby ramasike 
20h30Maison de la Culture d'Arlon

BerCheM

21/1 Sometimes It’s There Ulrika Kinn 
Svensson , Koen De Preter 20h30
22/1 Unfold Kopergietery / Kabinet K. 
19h30
25/3 We was them Hans Van Den 
Broeck 20h30CC Berchem

Bruges . Brugge

29/1 Beautiful Me Gregory Maqoma 
20hMaZ

4, 5/2 Miniatures José Navas 
20hBiekorf

16/2 Encore Vincent Dunoyer 
20hMaZ

16/2 Action! Salva Sanchis  Kris 
Defoort 20hConcertgebouw

24/2 We was them Hans Van Den 
Broeck 20hMaZ

27/2 Les Derviches tourneurs du 
Konya 20hStadsschouwburg

9/3 Babemba Serge Aymé Coulibaly 
20hMaZ

13/3 Swan Lake, 4 Acts raymund 
Hoghe 20h
14/3 Het Lichaam als strijdwapen
(discussion avec raimund Hogue + 
films -nl. et angl.) 14h-17h
14/3 l’Après-midi raymund Hoghe 
20hConcertgebouw

23/3 Neige Michèle Anne De Mey 
20hMaZ

BruXelles . Brussel

5,6/1 A Wigman Dance Evening
Fabian Barba / Busy rocks 
20h30Kaaistudio's

13-17/1 Out of Context / Ballets C. 
de la B. 20h30; 19h le 14 et 19h le 
17Kaaitheater

14-16/1 Actor#1 Kris Verdonck 
20h30Kaaistudio's

15/1 Concert du Nouvel An 2010
(Un soir à Vienne - avec ballet) 
20hBozar

18/1 Upon Calligraphy Sticks
Guangdong Modern Dance Company 
20h30Wolubilis

19-22/1 Humus vertebra Karine 
Ponties 20h30Tanneurs

21, 22, 27, 28, 29, 30/1 Living Tristero 
20h30Kaaitheater

26, 27/1 Manteau long en laine 
marine porté sur un pull à encolure 
détendue avec un pantalon peau de 
pêche et des chaussures en nubuck 
rouge Marco Delgado & Nadine Fuchs 
/ Delgado Fuchs 20h30Atelier 210

29/1 By the light of stars...CIrCA 
20h30CC Woluwé Saint-Pierre

29, 30, 31/1 Les corps magnétiques
20h30Théâtre Varia

29,30/1 Le tour du monde en 80 
minute (BEJArT FESTIVAL 2010) 
Maurice Béjart 20h
31/1 Le tour du monde en 80 minute
(BEJArT FESTIVAL 2010) Maurice 
Béjart 15hForest National

2,3,4/2 Lutz Förster Jerôme Bel 
20h30Kaaitheater (re:Move)

3-13/2 Demain Michele Noiret 20h15 
sauf le 3 et 10 à 19h30 et le 7 à 
17hThéâtre National

3,4/2 Anarchiv#2: second hand
/ deufert + plichke/DD Dorvillier 

20h30Kaaistudio's (re:Move)

3,4,5/2 In Vino, Josué & 
Shara (Théâtre dansé - danse 
contemporaine) Jennifer robert 
Indigo Studios
5,6,7/2 Marlon Aude Lachaise 
respectivement 20h 18h 16h
5,6,7/2 Hox (oeuvre en chantier 15’) 
Laure Myers respectivement 22h, 20h 
et 18h
5,6,7/2 Tournois Erika Zueneli 
respectivement 22h, 20h, 18hL'L 
(VrAK festival)

5-6/2 Shifting Landscape Fabian 
Barba 19hKaaistudio's (re:Move)

6/2 Le Sacre du Printemps Xavier Le 
roy 20h30Kaaitheater (re:Move)

6/2 Performance Frank Van De Ven 
Peter Jacquemyn 20hEspace 
Demeer

9,10/2 Encore Vincent Dunoyer 
20h30Kaaitheater (re:Move)

9,10/2 Feminine delight / United sorry 
20h30Kaaistudio's (re:Move)

11/2 Zeotrope I & II rosa Mei 
20h30CC Jacques Franck/Festival 
d'Ici et d'Ailleurs

12,13/2 Re-creation 2010 Jonathan 
Burrows, Chrysa Parkinson 20h30 
le 12 et 19h le 13Kaaistudio's 
(re:Move)

12,13/2 50 years of dance Boris 
Charmatz 20h30Kaaitheater 
(re:Move)

13/2 Opening Night / Les Slovaks 
Dance Collective 20h30CC Jacques 
Franck/Festival d'Ici et d'Ailleurs

16,17,19,20/2 3 Adieux Anne 
Teresa De Keersmaeker, Jérôme Bel 
20hMonnaie

19/2 & 20/2/2010 Tempest without a 
body Lemi Ponifasio KVS

24-27/2 & 2-6/3 The Golden Gala - 
The Siegfried Swan Song #3 Mauro 
Paccagnella 20h30Tanneurs

25,26,27/2 This door is too small 
(for a bear) Grace Ellen Barkey / 
Needcompany 20h30Kaaitheater

5,6/3 20 DeciBel / El Grito 20h30CC 
Jacques Franck/Festival d'Ici et 
d'Ailleurs

9-12/3 danceXmusic (Elèves de 
PArTS & Orchestre de la Monnaie 
dans le cadre de Ars Musica) 20h
10,11/3 Kelma...un cri à la mère
Meryem Jazouli 20h30
13/3 Le cri Nacera Belaza 
20h30Halles

16-20/3 Primero Lisi Estaras / Ballets 
C. de la B. 20h30Tanneurs

18/3 Le banc Mike Alvarez , Caroline 
Le Noane, Mendo Mayenge CC 
Jacques Franck

19,20/3 Choreography, a 
prologue for the Apocalypse of 
Understanding, Get Ready! Dd 
Dorvillier 20h30Kaaitheater

25,26,27/3 Marzipan or Plexi Marijs 
Boulogne 20h30Kaaistudio's

25,26,27/3 Dancing with the sound 

Hobbyist / rosas & Zita Swoon 
(Musique et danse) 20h30; 19h le 
25/03 Kaaitheater

27/3 Los Yayos (Tous publics) Cie 
de la Casquette 18hCC Jacques 
Franck/Festival d'Ici et d'Ailleurs

28/3 Spirale Félicette Chazerand 
15hCentre Culturel Ten Weyngaert

Charleroi

15/1 Upon Calligraphy Sticks/ 
Guangdong Modern Dance Company 
20h30Écuries

23/1 Quand Carmen danse le 
flamenco (conférence dînatoire) 
18hMédiathèque

23/1 Carmen / Cie Antonio Gadès 
20h30
28/1 Red Detachment of women / 
Ballet national de Chine 20h30PBA

5-6/2 Out of Context Ballets C. de la 
B. 20h30Écuries

5-6/2 A la recherche de Joséphine
Jérôme Savary 20h (le 5), 16h (le 
6)PBA

5-6/2 Oxymoron Jordi Vidal 20h30
5- 6/2 Out of Context / Ballets C. de 
la B. 20h30Écuries

6/2 Le Jazz en Europe avant 
1940 (conférence dînatoire) 
18hMédiathèque

11/2 The song Anne Teresa De 
Keersmaeker 20h30PBA

18-20/3 & 23/3 Leks (Mating 
Areas) (Forme courte) Marina Fauer 
20h30L'Ancre

23-27/3 Rencontres internationales 
de la jeune chorégraphie
20h30Ecuries et l'Ancre

Chenée

10/2 Je suis libre! hurle le ver 
luisant Théâtre des Zygomars CC 
Chenee

Courtrai . kortrijk

7,8/1 Undertwasser Wasser Wasser
Compagnie Barbarie 20h15Theater 
Antigone

3/2 Journey Home Les Slovaks dance 
collective 20h15CC Kortrijk

AGENDA

JANVIER - FÉVRIER - MARS
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dilBeek

28/1 By the light of stars that are no 
longer / Circa 20h30
17/3 Appris par corps Un loup pour 
l’homme 20h30CC Westrand

euPen

25/2 Cabane Paul André Fortier 
20hCapitole (Festival Pays de 
danses)

gand . gent

14,15/1 Memories are made of this
(4 chorégraphes + 2 dramaturges + 1 
philosophe) 20h30Campo

22,23,24/1 Ce que l’amour me dit - 
Le chant du compagnon errant & 
Boléro (BEJArT FESTIVAL 2010) 
Maurice Béjart 20h et 15h (le 24) 
Capitole

22, 23/1 Birth of prey Lisbeth Gruwez 
20h30Campo

28/1 We was them Hans Van Den 
Broeck 20hCC Evergem-Sleidinge

11,12/2 Dark Matter Kate Mcintosh 
20h30Campo

12,13/3 Big Girls Do Big Things
(Théâtre & Danse) Eleanor Bauer / 
Good Move 20hVooruit

14/3 Je suis libre! hurle le ver 
luisant Théâtre des Zygomars 
17hCampo

geel

3/2 Staging Reality Michael Lazic 
20h15
12/2 Unfold / Kopergietery / Kabinet 
K. 20h15
18/3 Kleefkruid Goele Van Dyck 
20h15CC de Werft

genk

20/1 We solo men Ann Van Den 
Broeck 20h15
12/2 To the ones I love Thierry Smits 
20h15Auditorium Limburghal

genval

12,13/3 Sources Nono Battesti 
20h30CC rixensart

griMBergen

15,16/1 Rosas danst Rosas Anne 
Teresa De Keersmaeker 20h30CC 
Strombeek
hasselt

4/2 The song Anne Teresa De 
Keersmaeker 20hCC Hasselt

10,11/2 Kleefkruid Goele Van Dyck 
20h
12/2 Dominos and Butterflies / Busy 
rocks 19hCC Hasselt (Krokus 
Festival)

13/2 De lopende lijn (jeune public) 
16h
14/2 Barocco / Cie TPO 14hCC 
Hasselt

15/2 Speeltijd Jan Martens , Andreia 
rodrigues , Goele Vandyck / Nat Gras 
16h
15/2 Maanschaduw David 
Middendorp 14hCC Hasselt (Krokus 
Festival)

16/2 Speeltijd / Nat Gras 16hCC 
Hasselt (Krokus Festival)

17/2 Unfold / Kopergietery / Kabinet 
K. 19h 
18/2 Kids Bal Moderne 15hCC 
Hasselt (Krokus Festival)

19/2 Encore Vincent Dunoyer 20h
19/2 Encore Vincent Dunoyer 20h
19/3 La Edad de Oro Israel Galvan 
20hCC Hasselt

huy

6/2 Le jardin des délices Blanca Li 
20h30
9/2 Holeulone Karine Ponties 20h30
21/2 Je suis libre! hurle le ver 
luisant / Théâtre des Zygomars 
15hCC Huy

liège

27,28,29/1 To the ones I love Thierry 
Smits 20h15Manège (Festival Pays 
de danses)

27,28,29/1 Résidence secondaire
Christophe Haleb 19hSt Luc (B9) 
(Festival Pays de danses)

2,3/2 Love Fire Yasmeen Godder 
20h30Manège (Festival Pays de 
danses)

2/2 Pagina Bianca (volet I & II)
Daniela Luca 19h
3/2 Pagina Bianca (volet 3 & 4)
Daniela Luca 19h
10/2 Le cri Nacera Belaza 20h15St 
Luc (B9) (Festival Pays de danses)

13/2 rencontres hasardeuses
19hManège (Festival Pays de 
danses)

13/2 Blanche Isadora Sanchez 
20h30CC Les Chiroux

23/2 La pudeur des Icebergs Daniel 
Leveille 20h15
27/2 Un peu de tendresse bordel 
de merde Dave Saint-pierre 
20h30Manège (Festival Pays de 
danses)

27/2 Cabane Paul André Fortier 
19hTheatre de la Place (Festival 
Pays de danses)

louvain . leuven

13-14/1 The song Anne Teresa De 
Keersmaeker 20h
26/1 Foi Sidi Larbi Cherkaoui / Les 
Ballets C. de la B./Capilla Flamenca 
20h
17-18/2 32 rue Vandenbranden / 
Peeping Tom 20h30
2,3/3 Like that, like this Carlos Pez 
Gonzalez , Lito Walkey 22h
2/3 The Farewel Claire Croize 20h30
3-4/3 Solo #2 - Fréquences Brice 
Leroux 20h et 21h
4/3 Objects in mirror are closer than 
they appear Salva Sanchis 20h30
4/3 Schervenstuk Charlotte Vanden 
Eynde 22h
9-10/3 Three spells Damien Jalet 
, Sidi Larbi Cherkaoui , Christian 
Fennesz 20h30STUK

MaasMeChelen

28/3 Kids Bal Moderne 15hCC 
Maasmechelen

Malines . MeChelen

11/2 Journey Home / Les Slovaks 
dance collective 20h30
4,5,6/3 3 ways to master a kiss or a 
twentyfiveminutes kiss at your neck
(Chorégraphie & vidéo-installation 
Festival nO new artists!) Aitana 
Cordero 20h30Nona

Mons . Bergen

7-8/1 Infundibulum / Feria Musica 
20hManège

2- 4/3 Ici Mylène Benoit 20hThéâtre 
royal de Mons

naMur

19/1 Upon Calligraphy Sticks
Guangdong Modern Dance Company 
20h30
26-30/1 Je suis libre! hurle le ver 
luisant / Théâtre des Zygomars 
4-6/2 To the ones I love Thierry Smits 
20h30Théâtre de Namur

nivelles

4/3 To the ones I love Thierry Smits 
20hWaux-hall

roeselare

9/1 The song Anne Teresa De 
Keersmaeker 20h
21/1 Upon Calligraphy Sticks / 
Guangdong Modern Dance Company 
20h
30/1 Three spells Damien Jalet, Sidi 

Larbi Cherkaoui, Christian Fennesz 
20h
4/2 Beautiful Me Gregory Maqoma 
20h
13/2 Entre nous (Théâtre & Danse) / 
Hel’s Kitchen 21h30
26/2 Hidden Landscape Thomas 
Steyaert / Compagnie Dot504 20h
11/3 Ravel Project / Pascal rioult 
Dance Theatre 20h  CC De Spil

tongres . tongeren

16/1 Upon Calligraphy Sticks / 
Guangdong Modern Dance Company 
20h15De Velinx

tournai

24/3 Je suis libre! hurle le ver 
luisant / Théâtre des Zygomars 
20hMC Tournai

turnhout

6/1 Unfold / Kopergietery / Kabinet K. 
19hDe Warande

11/1 Het verdragen van Versailles / 
Kopergietery / Kabinet K. 20h15CC 
Warande

16/1 Upon Calligraphy Sticks / 
Guangdong Modern Dance Company 
20h15De Warande

3/2 KHOOM / Cie Mossoux/Bonté 
20h30
7/2 A l’ombre des arbres Félicette 
Chazerand 15hCC Warande

13
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 Atelier 210: +32 (0)2 732 16 39 - www.atelier 210.be Auditorium Limburghal: +32 (0)6 
932 99 32 - www.limburghal.be Biekorf: +32 (0)5 044 30 60 - www.cultuurcentrumbrugge.
be Bozar: +32 (0)2 507 82 00 - www.bozar.be CC Huy: +32 (0)8 521 12 06 - www.acte2.
be CC Berchem : 03 286 88 50 - www.ccberchem.be CC Chenee: +32 (0)497 25 35 
36 - www.cheneeculture.be  CC De Meent: +32 (0)3 380 23 85 - www.demeent.be  CC 
De Werf: +32 (0)5 373 28 12 - www.ccdewerf.be  CC De Spil +32 (0)5 126 57 00 - www.
despil.be  CC Evergem-Sleidinge: +32 (0)9 358 51 00 - www.evergem.be   CC Hasselt: 
+32 (0)1 122 99 33 - www.cchasselt.be  CC Jacques Franck: +32 (0)2 538 90 20 - www.
ccjacquesfranck.be  CC Kortrijk: +32 (0)5 623 98 50 - www.cultuurcentrumkortrijk.be
CC Les Chiroux: +32 (0)4 223 19 60 - www.chiroux.be CC Maasmechelen: +32 (0)8 976 
97 97 - www.ccmaasmechelen.be CC Rixensart: +32 (0)2 652 37 79 - www.rixensart-
culture.be  CC Strombeek: +32 (0)2 263 03 43 - www.ccstrombeek.be CC Warande: 
+32 (0)1 441 69 91 - www.warande.be CC Westrand: +32 (0)2 466 20 30 - wwww.applaus.
be CC de Werft: +32 (0)1 457 03 41 - www.dewerft.be  CC Woluwé Saint-Pierre: +32 
(0)2 773 05 81 - http://artculture.jubbeo.com Campo: +32 (0)9 223 00 00 - www.campo.
nu Capitole (Festival Pays de danses): +32 (0)4 342 00 00 - www.theatredelaplace.
be Centre Culturel Ten Weyngaert:  +32 (0)2 340 95 80 - http://tenweyngaert.vgc.be 
Concertgebouw: +32 (0)7 022 33 02 - www.concertgebouw.be Danse à Lille: +33 (0)3 
20 20 70 30 - www.dansealille.com De Singel: +32 (0)3 248 28 28 - www.desingel.be De 
Velinx: +32 (0)1 239 38 00 - www.develinx.be De Warande: +32 (0)1 441 94 94 - www.
warande.be Ecuries: +32 (0)7 131 12 12 - www.charleroi-danses.be Espace Demeer: 
+32 (0)2 425 62 51 - www.espacedemeer.be Forest National: 0900 69 500/+32 (0)7 
025 20 20 - www.forestnational.be Halles: +32 (0)2 218 21 07 - www.halles.be Indigo 
Studios:  www.indigostudios.be KVS: +32 (0)2 210 11 12 - www.kvs.be Kaaistudio’s: 
+32 (0)2 201 59 59 - www.kaaitheater.be Kaaitheater: +32 (0)2 201 59 59 - www.
kaaitheater.be L’Ancre: +32 (0)7 131 40 79 - www.ancre.be L’L (Vrak festival): +32 (0)2 
512 49 69 - www.llasbl.be MC Tournai: +32 (0)6 925 30 80 - www.maisonculturetournai.
com MaZ: +32 (0)50 44 30 60 - www.cultuurcentrumbrugge.be Maison de la Culture 
d’Arlon: +32 (0)6 324 58 50 - www.maison-culture-arlon.be Manège: +32 (0)6 539 59 
39 - www.lemanege.com  Manège (Festival Pays de danse): +32 (0)4 342 00 00 - www.
theatredelaplace.be Mediathèque Charleroi: +32 (0)7 131 12 12 - www.pba-eden.be
Monnaie: 070 23 39 39 - www.lamonnaie.be Nona: +32 (0)1 520 37 80 - www.nona.be
PBA: +32 (0)7 131 12 12 - www.charleroi-culture.be STUK: +32 (0)1 6320 300 - www.stuk.
be St Luc (B9) (Festival Pays de danses): +32 (0)4 342 00 00 - www.theatredelaplace.
be Stadsschouwburg: +32 (0)5 044 30 60 - www.decemberdance.be Tanneurs: 
+32 (0)2 502 37 43 - www.lestanneurs.be Theater Antigone: +32 (0)5 624 08 87 - www.
antigone.be Theatre Varia: +32 (0)2 640 82 58 - www.varia.be Theatre de la Place 
(Festival Pays de danse): +32 (0)4 342 00 00 - www.theatredelaplace.be Théâtre de 
Namur: +32 (0)8 122 60 26 - www.theatredenamur.be Théâtre National: +32 (0)2 203 53 
03 - www.theatrenational.be Théâtre royal de Mons: +32 (0)6 539 59 39  Toneelhuis : 
+32 (0)3 224 88 44 - www.toneelhuis.be Vooruit: +32 (0)9 267 28 28 - www.vooruit.be
Waux-hall: +32 (0)6 788 22 03 -  Wolubilis: +32 (0)2 761 60 30 - www.wolubilis.be
Zuiderpershuis: +32 (0)3 248 01 00 - www.zuiderpershuis.be
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Pays de danses est un festival bien-
nal initié par le Théâtre de la Place à 
Liège qui couvre la province de Liège 
et l’Euregio Meuse-rhin. Il vise à faire 
découvrir à cette région, peu desservie 
jusqu’à il y a peu par les chorégraphes, 
les grandes tendances de la danse 
contemporaine en invitant des artistes 
internationaux de renom. Citons pour 
cette troisième édition: Daniel Léveillé, 
Paul-André Fortier et Dave St-Pierre qui 
donnent ainsi au Canada une place de 
choix dans le festival; Karole Armitage, 
Yasmeen Godder, ou encore Blanca Li et 
Maguy Marin. Les chorégraphes belges 
sont également présents avec Thierry 
Smits, Karine Ponties, Daniela Luca et 
d’autres compagnies de la région. Les 
organisateurs affichent comme fil rouge 
du festival, le métissage culturel, thème 
de plusieurs projets au programme. Du 
27 janvier au 29 février, dans différents 
lieux de l’Euregio et à Liège. 

Le Kaaitheater organise un festival 
pour célébrer un aspect peu habituel 
de la danse: son caractère non-éphé-
mère. Re:Move présentera des pièces 
traitant de la reconstruction ou de la 
transmission en danse. Le répertoire 
«ancien» sera abordé avec Le Sacre 
du Printemps revisité par Xavier Leroy 
ou la Danse des Sorcières de Mary 
Wigman recomposée et interprétée 
par Fabian Barba, mais également des 
œuvres plus récentes comme Jérôme 
Bel invitant Lutz Föster à porter un re-
gard rétrospectif sur sa carrière. À cette 
occasion, le Kaaitheater s’associe au 
Beursschouwburg et aux universités 
d’Anvers et de Gand. Du 2 au 13 février 
au Kaaitheater à Bruxelles. 

Ce mois de février, L’L - centre de re-
cherche et d’accompagnement pour la 
jeune création - propose la deuxième 
édition du VRAK Festival. Durant qua-
tre jours, les artistes résidents ont l’oc-
casion de partager leur recherche sous 
forme de chantiers ou de projets abou-
tis pluridisciplinaires: théâtre, danse, 
performance, installations. Et ce à L’L 
même et dans les lieux partenaires ixel-
lois: la Chapelle de Boondael, le Théâ-
tre Marni, le Théâtre Molière, le Théâ-
tre Varia, le Petit Théâtre Mercelis, le 
Flagey et le café Belga. En danse, les 
programmateurs annoncent les présen-
tations «d’œuvres en chantier» de Nora 
Alberdi, Aude Lachaise, Erika Zuenelli, 
et Claudio Stellato. Du 4 au 7 février à 
Bruxelles. 

La particularité du Festival de danse 
d’Ici et d’Ailleurs organisé par le Cen-
tre culturel Jacques Franck est qu’il 
s’adresse à tous les publics: de l’enfant 
à l’adulte des familiers du monde de la 

danse contemporaine aux plus scep-
tiques. Pour sa 11e édition, il propose 
des reprises et des créations qui mê-
lent hip hop et danse contemporaine 
(Zeotrope; Le Banc) ou le cirque et 
danse théâtre (20 DéciBel;Los Yayos), 
ainsi qu’un stage de Pâques pour les 
adolescents. Du 11 février au 29 mars 
à Bruxelles.

Le Centre Culturel d’Hasselt réitère son 
rendez vous de début d’année consa-
crée à la danse jeune public: Le Kro-
kus Festival.  Ce festival présente des 
productions internationales consacrées 
au jeune public et à leurs (grands)-pa-
rents dont plusieurs créations belges 
(voir rubrique Créations). En plus des 
spectacles, des workshops, une expo-
sition de dessins d’enfants, un colloque 
et des interventions dansées dans le 
bâtiment seront organisés. Du 21 au 24 
février à Hasselt. 

Après Masarat Palestine, les Halles 
poursuivent leur exploration du Moyen-
Orient et de la Méditerranée, en invitant 
des artistes et des spectacles qui ques-
tionnent la modernité de cette région 
voisine de l’Europe. Deux spectacles 
de danse sont à l’affiche du festival 
Mars en Méditerranée, dus aux cho-
régraphes Meryem Jazouli et Nacera 
Belaza. Du 4 au 26 mars aux Halles à 
Bruxelles. 

Le Nona offre une place aux perfor-
mances nouvelles et étranges, par 
jeunes artistes et pas si jeunes, des 
connus et de moins connus, durant le 
festival nO new artists! Beaucoup de 
formes hybrides entre la performance 
et l’installation, et une création choré-
graphique de Aitana Cordero (voir ru-
brique Créations).  Du 4 au 6 et du 11 
au 13 mars au Nona à Malines.

Les partenariats entre la Belgique et la 
métropole lilloise se renforcent. Après le 
festival Latitudes contemporaines orga-
nisé aux Halles à Bruxelles en septem-
bre dernier, l’association Danse à Lille 
s’associe ce mois de mars à Charleroi/
Danses pour la quinzième édition des 
Repérages. Ce Festival international de 
la jeune chorégraphie sera l’occasion de 
découvrir 25 compagnies entre Lille (du 
20 au 25 mars) et Charleroi (du 23 au 
27 mars). Cette année, le pays à l’hon-
neur est le Canada, avec trois compa-
gnies faisant l’ouverture et la clôture du 
festival. Danse à Lille faisant partie du 
réseau des Petites Scènes Ouvertes, le 
festival consacrera également la jour-
née du 23 mars à la présentation de six 
compagnies émergentes à Lille. La pro-
grammation n’est pas encore dévoilée à 
l’heure où l’on boucle ce journal. ■ CDP
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Après une réflexion sur la critique de 
danse, La Raffinerie propose deux 
autres Scènes de Méninges ce trimes-
tre, les 20 janvier et 10 mars à Bruxel-
les. Les sujets ne sont pas encore dé-
voilés à cette heure. Pour rappel, ces 
soirées consistent en une table ronde 
avec des interventions de spécialistes 
et se poursuivent avec la présentation 
de quelques performances. 
Infos: +32 (0)7 120 56 40 
www.charleroi-danses.be 

En introduction à la Carmen de la 
compagnie Antonio Gades au Palais 
des Beaux-Arts de Charleroi, Sophie 
Dufays donnera une conférence dî-
natoire, «Quand Carmen danse le fla-
menco», à la médiathèque (située dans 
le même bâtiment). Elle abordera le fla-
menco comme mythe et tragédie dans 
le film-ballet de Carlos Saura et Antonio 
Gades. Une introduction à la comédie 
musicale À la recherche de Joséphine
sera aussi proposée par Jérôme Sa-
vary et le pianiste et compositeur Marc 
Hérouet lors d’une conférence sur «Le 
Jazz en Europe avant 1940». respecti-
vement les 23 janvier et 6 février à 18h 
à Charleroi. 
Infos: +32 (0)7 131 12 12 
www.pba-eden.be 

À l’occasion de la venue de Raymund 
Hoghe à Bruges, le Concertgebouw 
organise un week-end de découverte 
de l’œuvre du chorégraphe allemand. 
Le samedi soir, le public pourra voir 
la pièce de groupe Swan Lake, 4Acts. 
Le dimanche après-midi débute par un 
entretien (en néerlandais et en anglais) 
mené par Johan reynier, suivi de la 
projection de deux films chorégraphi-
ques – Young people, Old Voices et 
Cartes postales –  et enchaîne avec le 
solo L’Après-midi (précédé d’une intro-
duction). Les 13 et 14 mars. 
Infos: +32 (0)5 047 69 99
www.concertgebouw.be 

Michèle Noiret a reçu le Prix des 
critiques de théâtre et de danse de la 
Communauté française de Belgique 
pour son solo Demain créé au Théâtre 
National. La cérémonie s’est tenue 
au Théâtre de la Place le 12 octobre 
dernier et récompensait pas moins de 
huit artistes (auteur, metteur en scène 
et interprètes, …) pour le théâtre, dont 
Armel roussel pour son spectacle 
Si demain vous déplaît et Philippe 
Sireuil pour la mise en scène de son 
Shakespeare is dead, get over it. 

En octobre dernier, le Tanztheater de 
Wuppertal annonçait la nomination 
de Dominique Mercy et de Robert 
Sturm à la direction de la compagnie 
suite au décès de Pina Bausch en juin 
2009. Ces deux proches collaborateurs 
de la chorégraphe ont été désignés à 
l’unanimité. rappelons que Dominique 
Mercy est danseur au Tanztheater 
depuis 1973 et que robert Sturm était 
l’assistant artistique de Pina Bausch 
depuis dix ans.

Le jeune Philippe Lens du Ballet royal 
d’Anvers a été retenu comme candidat 
pour participer au 38e Concours 
international de Lausanne. Les 
épreuves de ce prestigieux concours de 
ballet se déroulent du 26 au 31 janvier 
et alignent 38 filles et 43 garçons.

La Needcompany/Jan Lauwers a 
obtenu le Prix Golden Laurel Wreath 
Award for the Best Performance pour 
La Chambre d’Isabella, décerné à 
l’occasion du 49e festival MESS de 
Sarajevo. ■ CDP

À L’ENTOUR
À l’occasion du centenaire de la pre-
mière saison des Ballets russes à 
Paris (2009) et de l’année croisée 
France-russie (2010), la Bibliothè-
que nationale de France expose à 
la Bibliothèque-Musée de l’Opéra 
une centaine d’œuvres parmi les 
plus importantes de ses collections 
sur les Ballets russes. Conçue com-
me une rétrospective des œuvres 
de la compagnie fondée par Serge 
Diaghilev, l’exposition privilégie les 
aspects scénographiques qui per-
mettent de présenter les maquettes 
de décors et de costumes prove-
nant des collections du secrétaire 
de Diaghilev, Boris Kochno, et ac-
quises en 2002 par la Bibliothèque-
Musée de l’Opéra. Si la première 
partie de l’exposition est centrée 
essentiellement sur le mécène, la 
seconde partie valorise deux autres 
figures non moins déterminantes 
de la compagnie: Vaslav Nijinsky et 
Lean Bask, artiste-décorateur qui 
influença fortement les choix scé-
nographiques des Ballets russes à 
leurs débuts. À voir au Palais Gar-
nier à Paris jusqu’au 23 mai.
Infos: www.operadeparis.fr 

La féminité est-elle un rôle acquis 
ou une part innée de notre identité? 
Telle est la question qui traversera 
WoWmen!, un événement organisé 
par le Kaaitheater en collaboration 
avec la plateforme de réflexion 
culturelle deBuren à Bruxelles. Deux 
semaines pour explorer la question 
du sexe et de la performativité à 
travers les créations d’Alexandra 
Bachzetsis et Marijs Boulogne, des 
projections vidéo, des conférences 
et des débats. Du 18 au 23 mars au 
Kaaitheater. 
Infos: +32 (0)2 201 59 59 
www.kaaitheater.be ■ CDP

BRÈVES

Marijs Boulogne Marzipan or Plexi © Nada Zgank
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Le réseau européen des centres de 
documentation et d’information sur 
le spectacle vivant est né en 1989 à 
Madrid. Aujourd’hui, il siège au VTI 
(Vlaams Theater Instituut) à Bruxelles. 
Les membres de l’ENICPA, une trentai-
ne à ce jour, se regroupent en moyenne 
une fois par an, voire plus, dans un des 
lieux du réseau. Sous forme de table 
ronde, les participants échangent leurs 
expériences, leurs expertises, leurs 
pratiques, leurs outils, leurs question-
nements sur une problématique com-
mune aux côtés d’autres invités en 
fonction du thème choisi. L’objectif est 
de trouver ensemble des solutions, 
d’ouvrir ses recherches à un niveau 
européen et de créer des connexions 
au sein du réseau pour optimiser l’utili-
sation des ressources à destination des 
publics.

Près de 145 centres de ressources, 
répartis dans une quarantaine de pays 
en Europe, soutiennent le spectacle vi-
vant. Ils fournissent différentes informa-
tions nationales et internationales dans 
les domaines administratif, juridique, 
économique, logistique, pédagogique, 
historique, anthropologique, politique, 
sociologique, artistique, etc. Ils tou-
chent un public d’artistes, étudiants, 
chercheurs, opérateurs culturels, jour-
nalistes mais aussi spectateurs. À 
l’heure où le spectacle vivant dépasse 
largement les frontières, la création 
d’un réseau européen comme l’ENI-
CPA tisse une véritable toile d’informa-
tions transculturelles, notamment grâce 
aux outils multimédias. De là émerge la 
contribution des centres de ressources 
à la mobilité des artistes, thème exploré 
lors de la dernière réunion de l’ENIC-
PA. Le concept de mobilité englobe ici 
deux aspects: la mobilité physique et la 
mobilité virtuelle.

Des adresses de théâtres, de pro-
grammateurs, de festivals regroupées 
au sein de bases de données en ligne 
aident les artistes à organiser leur tour-
née. Ces listes entrent dans la mobilité 

physique d’un point de vue logistique. 
Des sites tels que Missoc et Euraxess 
pourraient y participer également en 
fournissant des informations juridiques 
et administratives sur le règlement de la 
protection sociale, mais ils ne sont pas 
adaptés au secteur culturel. Une étude 
européenne sur le contrôle de la mo-
bilité rapportée par Timothée Guicherd, 
rédacteur en chef du site Labforculture 
(plateforme de coopération culturelle), 
souligne la complexité et le manque de 
convivialité de ces interfaces web. De 
plus, chaque institution lance sa propre 
initiative sans regarder la situation glo-
bale. Il existe donc plusieurs bases de 
données et il est difficile de les relier. 
Cependant, comme l’a précisé Jacques 
Jaricot, administrateur des ballets Pre-
jlocaj invité au débat, ce n’est pas la 
base de données qui permet les tour-
nées, c’est le lien personnel qui existe 
entre le directeur de théâtre et l’artiste, 
ajoutez à cela le «grain de folie» des 
chargés de diffusion, plus une dose de 
hasard et d’effet de mode, sans oublier 
le talent artistique.

La mobilité virtuelle, quant à elle, 
concerne la diffusion de documents 
via Internet. Il s’agit de l’archivage nu-
mérique d’articles de presse, de bio-
graphies, de vidéos, de photos sur les 
différents sites web des centres de res-
sources, mais également sur des sites 
de social networking tels que Facebook, 
Twitter. Ces derniers sont des outils de 
marketing controversés, de plus en 
plus utilisés par les artistes indépen-
dants mais aussi par les institutions. 
Ils permettent une très grande diffusion 
de l’information mais ne tiennent pas 
compte de la protection de la vie privée. 
Dans tous les cas, la mobilité virtuelle 
des artistes assure en partie leur pro-
motion. Plusieurs membres du réseau 
ont ici soulevé le problème des droits 
d’auteur auxquels ils étaient confrontés 
lors de leurs différentes initiatives. Par 
exemple, avec l’aide d’avocats, Yohann 
Floch de Hors Les Murs a envoyé cinq 
milles lettres de demande d’autorisa-

tion aux artistes pour publier en ligne 
leurs documents. Il a reçu les réponses 
en un an. Tous ont donné leurs accord. 
Hors les murs ne paie pas de droits car 
il a réussi à convaincre les artistes, les 
journalistes et les festivals que c’était 
dans leur intérêt d’utiliser leur matériel 
à des fins promotionnelles. Dorota Bu-
chwald et Agnieska Kubas du Zbigniew 
raszewski Theatre Institute rappellent 
que la législation en Pologne autorise 
la diffusion de documents cinématogra-
phiques sans payer de droits d’auteur 
tant que l’extrait ne dépasse pas trois 
minutes. Dries Moreels du VTI a souli-
gné qu’en Belgique, 32 milliards d’euros 
correspondent à l’argent qui circule pour 
le droit d’auteur et seulement 200 mil-
lions reviennent aux auteurs. Où passe 
le reste? Aux avocats? La question des 
droits d’auteur sera certainement à ap-
profondir lors de la prochaine rencontre 
ENICPA, d’après Michaël Freundt, pré-
sident du réseau.

Mais, pour l’heure, les participants de la 
rencontre se sont penchés sur le pro-
jet Travelogue. Ce dernier, coordonné 
par le VTI, s’inscrit dans le cadre de 
SPACE, un des projets pilotes de mo-
bilité européenne au même titre que 
Practics, Changing room et E.mobility. 
SPACE, lancé par le centre de ressour-
ces ONDA, vise à analyser et à lutter 
contre le déséquilibre de la circulation 
des œuvres du spectacle vivant.

Travelogue concrétise l’interconnexion 
entre les centres de ressources. Il prévoit 
la création d’un site web reliant toutes 
les bases de données de chacun sur les 
tournées internationales de spectacles. 
Cet outil s’apparente à celui de Wikipedia 
dans son aspect multilingue et où l’utilisa-
teur peut lui-même alimenter les pages 
web. Un premier prototype sera présenté 
à Bruxelles lors d’une conférence-dé-
monstration en mai 2010, une occasion 
pour les membres du réseau de se re-
trouver. Sinon, la prochaine rencontre an-
nuelle de l’ENICPA aura lieu à Prague en 
novembre 2010, accueillie par le VTI. ■

quelques-unes de nos aCquisitions réCentes:
Pascal CHABOT, Sergine LALOUX, Territoires intimes. Michèle Noiret
La danse-cinéma, Alternatives Théâtrales/Cie Michèle Noiret, Bruxelles, 2009

Hélène COUrrAUD-BOUrHIS, Le sens de l’équilibre. Eléments de 
neurophysiologie appliqués à la rééducation sensorielle, Editions Point 
d’appui, 2003

Barbara S. GLASS, African American Dance. An illustrated history, McFarland 
& co, Jefferson, NC, 2007

Judith Lynne HANNA, The Performer-Audience Connection. Emotion to 
metaphor in dance and society, University of Texas Press, Austin, 1983

Deborah HAY, My body, the Buddhist, Wesleyan University Press, Middletown, 
CT, 2000

David KOTEEN and Nancy STArK SMITH, Caught falling. The confluence of 
Contact Improvisation, Nancy Stark Smith, and other moving ideas, Contact 
Editions, Northampton, MA, 2008

Liz LErMAN and John BOrSTEL , Liz Lerman’s Critical Response Process. 
A method for getting useful feedback on anything you make, from dance to 
dessert, Liz Lerman Dance Exchange, Takoma Park, MD, 2003

Tous ces documents sont consultables au Centre de Documentation et 
d’Information Contredanse
Heures d’ouverture: 
mardi, jeudi et vendredi de 13h à 17h et sur rendez vous
Tél. +32(0)2 502 03 27 / info@contredanse.org

Le Centre de Documentation offre ses 
murs aux photographes dont le travail 
est en rapport avec la danse, le 
corps ou le mouvement. Milena Strange
expose du 4 janvier au 28 février une 
série de photos du danseur japonais 
buto Toyo Matsubara, ainsi que des 
photos de la performance audiovisuelle 
Drifting Floor de Sébastien Monnoye et 
Ingrid Simon. Strange propose aussi 

CONTREDANSE
les Centres de doCuMentation Bougent en euroPe
renContre eniCPa (euroPean network oF inForMation Center For the PerForMing arts)
À l’arcade, aix-en-Provence, France, 12-13 novembre 2009

Par Mathilde laroque

l e  C e n t r e d e d o C u M e n t a t i o n e X P o s e

des photos du chorégraphe Milton 
Paulo en duo avec le musicien Steve 
Gibbs dans 3 pas, d’innombrables 
particules de poussière, hommage à 
Pablo Neruda.

Appel à tous les photographes qui 
veulent rejoindre cette initiative. Plus 
d’information: info@contredanse.org

Centres de ressources présents à 
la rencontre ENICPA 2009:

Allemagne, German Center of the 
International Theatre Institute, 
www.iti-germany.de 
Allemagne, Mime Centrum Berlin, 
www.mimecentrum.de 
Belgique, Contredanse, 
www.contredanse.org 
Belgique, Vlaams Theater Instituut, 
www.vti.be 
Danemark, Danish Dance Information 
Centre-Dansens Hus, 
www.dansenshus.dk
Espagne, Institut Del Teatre, 
www.institutdelteatre.cat 
Finlande, Dance Info Finland, 
www.danceinfo.fi
Finlande, Finnish Theatre Information 
Center, www.teatteri.org 
France, Arcade Provence-Alpes-Côte 
d’Azur, www.arcade-paca.com 
France, Centre national de la Danse, 
www.cnd.fr 
Norvège, Danseinformasjonen, 
www.danseinfo.no 
Pays-Bas, European Cultural 
Foundation, www.eurocult.org
Pays-Bas, Theater Instituut 
Nederland, www.tin.nl 
Pologne, Zbigniew raszewski 
Theatre Institute, 
www.instytut-teatralny.pl
république tchèque, Theatre 
Institute, Prague, institute.theatre.cz

liens:
www.enicpa.net 
www.labforculture.org
www.vti.be/travelogue
www.onda-international.com
www.practics.org
www.spaceproject.eu
www.e-mobility.org
www.teh.net/changingroom
www.missoc.org
http://ec.europa.eu/euraxess
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nouveauté!
inForMations et Bon de CoMMande au dos

NOS ÉDITIONS
steve PaXton
Material for the spine, a movement study
une étude du mouvement

anna halPrin
MouveMents de vie
60 ans de recherches, de créations et de transformations par la danse

Traduction Elise Argaud et Denise Luccioni

28 € 
EAN: 9782930146317

laurenCe louPPe
Poétique de la danse contemporaine. La suite

danse et Body-Mind Centering
Atelier avec Bonnie Bainbridge Cohen

interagir
aveC les teChnologies nuMériques

Poétique de la danse ConteMPoraine
de laurenCe louPPe

sentir, ressentir et agir
de Bonnie BainBridge Cohen

esPaCe dynaMique
de rudolF laBan

sCientiFiqueMent danse.
Quand la danse puise aux sciences et réciproquement

l’usage de soi
de F. M. aleXander

Manuel en MouveMent
de siMone Forti

danse
et arChiteCture

on the edge/Créateurs de l’iMPrévu
édition Bilingue Français-anglais autres nuMéros disPoniBles
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anna halPrin
mouvementS de vie

60 anS de rechercheS, de créationS
et de tranSFormationS Par la danSe

Traduit en français par Elise Argaud et Denise Luccioni
titre original: Moving Toward Life - Five Decades of Transformational Dance 

vient de ParaÎtre
auX éditions Contredanse

Je souscris pour un an aux publications de Con-
tredanse et je recevrai chez moi 4 numéros de ce jour-
nal et le livre Anna Halprin 
Frais de port:  Individuel - 45 €, Institution - 90€

Je commande le livre de Anna Halprin au prix de 28 € 

Je m’abonne à NDD L’Actualité de la danse pour un an 
et je recevrai chez moi 4 numéros 
Prix frais de port compris:  Individuel - 20 €, 
Institution - 40€

Nom: ...............................................................Prénom: .................................
Organisme:......................................................................................................
Adresse: ..................................................................................................................................
CP*: ........................Ville *:.............................................Pays: .........................................
Tél.: ........................Fax: ......................................E-mail: .......................................
*Par chèque bancaire libellé à l’ordre de Contredanse 
(de BE et FR uniquement)
*Par virement au compte bancaire Triodos n° 523-0801370-31 
 Code IBAN: BE04 5230 8013 7031 Code swift: TRIOBEBB
*Par mandat postal adressé à Contredanse 
46 rue de Flandre -1000 Bruxelles - Belgique
*Par carte de crédit: VISA    MASTERCARD  
 J’autorise Contredanse à débiter ma carte 
 n°.............................................................exp:......................
sign:......................

BON  DE  COMMANDE

ACHETEZ EN LIGNE:  WWW.CONTREDANSE .ORG
RETROUVEZ ÉGALEMENT SUR NOTRE SITE TOUTES NOS PUBLICATIONS

Le livre retrace le parcours atypique de la célèbre danseuse américaine 
qui a infl uencé des générations de danseurs et chorégraphes. 
Pour la première fois sont ici réunis les essais d’Anna Halprin, 

ses manifestes et ses documents pédagogiques accompagnés d’illustrations. 
Cette édition comporte aussi un entretien inédit 

qui couvre les dernières quatorze années de son travail.

Depuis des dizaines d’années, Anna Halprin poursuit une œuvre pionnière 
et innovatrice dans le langage universel qu’est la danse, en s’attachant à la 

débarrasser de toutes les idées préconçues. Elle vit et travaille en Californie 
du nord, dont la nature a joué un rôle essentiel dans son travail. Fondatrice du 

San Francisco Dancers’ Workshop et du Tamalpa Institute, elle est à l’origine 
du rituel de mouvement [Movement ritual], du Processus de visualisation 

psycho-kinétique [PsychoKinetic Visualization Process]et de la Planetary Dan-
ce [La danse planétaire], première danse mondiale pour la paix. Elle applique 
sa démarche à de grands groupes et crée in situ des rituels spécifi ques à des 
collectivités. Convaincue que le don pour la danse est constitutif de l’humain, 

elle a mis au point une méthode par laquelle chacun peut développer sa créa-
tivité naturelle grâce au mouvement. À l’âge de 89 ans, Anna Halprin n’a rien 

perdu de sa ferveur et elle continue à danser, à voyager, à enseigner 
et à animer des ateliers et des rituels collectifs partout dans le monde.

À RENVOYER
CONTrEDANSE 46 rue de Flandre -1000 Bruxelles - BE ou fax +32 (0)2 513 87 39

2010 SouS le SiGne de anna halPrin

une soirée

un stage

À l’occasion de la parution du livre, Anna Halprin nous fera l’honneur 
de sa présence à Paris et présentera son parcours artistique 
samedi 16 janvier 2010, à 19h30, au Centre Wallonie-Bruxelles

entrée libre
en anglais avec traduction en français
réservation indispensable:
spectacles@cwb.fr ou +33 (0)1 53 01 96 96
Centre Wallonie-Bruxelles
7 rue de Venise 75004 Paris

Soirée organisée par Contredanse 
avec le soutien du Centre Wallonie-Bruxelles à Paris

un livre

Anna Halprin donnera un stage les 16 et 17 janvier à Paris.
Ouvert à tous
Inscription à formations@contredanse.org 
(Dans la limite des places disponibles)
Lieu: Paris

Organisé par Contredanse
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