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Une salle comble. L’énergie à son apogée. 
Standing ovation durant plusieurs minutes. 
Match au Heysel ? Concert à Forest Natio-
nal ? Rien de tout ça. Kader Attou et sa com-
pagnie Accrorap ont enflammé en cette fin 
d’année la scène du Centre culturel Wolubi-
lis pour deux soirées exceptionnelles. Com-
ment en arrive-t-on à ce succès ? Si l’ascen-
sion de Kader Attou, premier chorégraphe 
hip-hop nommé à la tête d’un CCN 1, est le 
résultat de la sueur versée et de la créati-
vité, elle a également bénéficié du soutien 
des pouvoirs publics français qui ont vu 
dans le hip-hop un style capable de bouscu-
ler le paysage chorégraphique. Sur la même 
scène, lui succèdera en janvier Mourad Me-
rzouki, chorégraphe de la compagnie Käfig 
et directeur du CCN de Créteil et du Val-de-
Marne, qui témoigne dans nos colonnes de 
cette reconnaissance. Dans ce pari de la 
danse, quelle que soit sa mouvance, l’insti-
tution, on le sait très bien, joue un rôle de 
premier plan. Pourquoi toujours lorgner 
vers nos voisins et leur envier leurs moyens 
dévolus à la culture, à la conservation et 
valorisation de leur patrimoine, leurs salles 
d’art et d’essai, leurs librairies spécialisées, 
leurs formations chorégraphiques… ? La 
créativité des artistes belges et leur recon-
naissance hors des frontières ne font pas 
débat, tout comme le dynamisme et l’enga-
gement des acteurs culturels qui travaillent 
sans relâche à cette visibilité. Le système D, 
les heures supplémentaires et répétitions 
non payées justifiées par la passion de son 
travail, les « employés-couteaux suisses » 
sont devenus le modus operandi de notre 
secteur. Ce territoire artistiquement riche 
développe une politique culturelle d’une 
ambition aussi grande que sa superficie. 
Budgets étriqués, opérateurs culturels 
pieds et mains liés, salaires comprimés. 
«  L’avenir dure longtemps », écrivait Louis 
Althusser. Ici, l’avenir dure cinq ans. La 
durée d’un contrat-programme.  

par Alexia Psarolis

1 Nommé au CCN de La Rochelle en 2008

Pour le numéro 
de avril/mai/juin 2018

date limite de réception 
des informations : 

11 février 2018
ndd@contredanse.org
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contredanse

Contredanse constitue un organe essentiel 
dans la vie de la danse en Belgique et dans le 
monde francophone. C’est un centre d’infor-
mation unique pour les artistes et le public, un 
point nodal de référence.(...) On ne pourrait 
concevoir le monde de la danse sans cette 
source d’information et d’échanges ni le dé-
vouement d’une équipe attentive et dynamique. 
Il y a là un enjeu très important dont toute la 
profession est bénéficiaire. 
Patrick Bonté  (directeur des Brigittines, Centre 
d’Art contemporain du Mouvement de la Ville 
de Bruxelles
                                                                                      

Contredanse est reconnu pour sa longévité et 
son sérieux avec cette spécificité d’être ouvert, 
sans parti pris ni clanisme. (...) Je suis désolé 
de constater, encore une fois, que la Fédéra-
tion Wallonie-Bruxelles n’ait pas plus de fierté. 
C’est navrant de ressentir ce manque de 
confiance, ce pis-aller. (...) Puisse Contredanse 
être stimulé et franchement aidé pour une re-
connaissance de la Fédération Wallonie-
Bruxelles en Belgique et à l’étranger !
Pierre Droulers (chorégraphe)
                                                                                      

Unique en son genre, le journal Nouvelles de 
Danse est riche d’une ligne éditoriale forte et 
cohérente. Riche aussi d’une matière consis-
tante et diversifiée. J’ai pu également me ré-
jouir de son ouverture récurrente aux informa-
tions relatives au jeune public. Cet espace est 
précieux tant pour les artistes qui se tournent 
vers l’enfance et la jeunesse que pour les en-
seignants qui ont, grâce à vous, l’occasion de 
suivre une actualité qui les concerne et de se 
nourrir des réflexions partagées. 
Sarah Colasse (directrice de ékla, Centre scé-
nique de Wallonie pour l’enfance et la jeu-
nesse)
                                                                                      

C’est ça aussi Contredanse, le précieux archi-
vage des œuvres par essence éphémères de 
l’art chorégraphique. Et on ne dira jamais 

Contredanse en danger !
La nouvelle est tombée. malgré un avis « positif prioritaire » du 
Conseil de la danse, le Contrat-Programme de Contredanse n’est pas 
augmenté. 12 ans que nous travaillons avec le même montant. Mal-
gré nos innombrables tentatives, la ministre Alda Greoli refuse tout 
dialogue. La danse, sa mémoire, sa visibilité sont en péril.

par l’équipe de Contredanse

Le secteur chorégraphique souffre d’un déficit 
en matière de visibilité, de légitimité et d’his-
toire. C’est à ces trois endroits que Contre-
danse œuvre : rendre visible le travail des 
chorégraphes auprès des publics et des pro-
grammateurs, permettre que s’écrive un dis-
cours sur la danse pour que celle-ci puisse 
être reconnue comme une pratique majeure, 
contribuer à construire une histoire de la 
danse, longtemps parent pauvre du théâtre et 
de la musique. Pour ce faire, nous consoli-
dons, conservons, publions et partageons. 
Nous éditons des ouvrages de référence de-
puis 27 ans, nous sommes un centre de res-

assez combien la connaissance du passé est 
fondamentale pour les générations qui se 
succèdent, trop souvent dans l’aveuglement 
du présent. Nicole Mossoux (chorégraphe)
                                                                                      

L’affirmation d’une politique engagée pour le 
développement d’un secteur des arts de la 
scène tel que la danse ne peut se défendre 
d’une cohérence sans l’existence d’une struc-
ture de service compétente comme Contre-
danse. (...) Toute discipline artistique doit dis-
poser pour son épanouissement d’un espace 
de pensée critique dont l’histoire de la disci-
pline représente le socle. La R.A.C
                                                                                      

Toute fragilisation des moyens et des projets 
de Contredanse serait préjudiciable à la com-
munauté de la danse, artistes, profession-
nels, étudiants et chercheurs mais aussi, plus 
largement, tous les publics de la danse qui 
trouvent en Contredanse les services et les 
compétences qui leur sont indispensables. Le 
rayonnement de cet organisme va bien au-
delà de Bruxelles et de la Belgique. Ici, à 
Paris, les ressources que produit ou propose 
Contredanse sont aussi essentielles que 
celles que peut offrir le CN D dans les mis-
sions qui leur sont communes.
Mathilde Monnier et Laurent Sebillotte 
(chorégraphe/directrice et directeur du dé-
partement Patrimoine, audiovisuel et éditions 
au CN D)
                                                                                      

Cette décision budgétaire ne menace pas 
seulement le fonctionnement d’une institu-
tion : au delà de Contredanse, elle vise l’art le 
plus fragile qui est la danse. En collectant les 
traces, les écrits, les débats qui jalonnent 
l’évolution de la danse, Contredanse contri-
bue à en construire l’histoire – dont le milieu 
chorégraphique a besoin pour se redéfinir 
sans cesse et évoluer comme une pratique 
majeure. Philippe Guisgand (professeur des 
Universités en danse- Lille 3)

Vous proposez à vos lecteurs une méthode 
d’analyse du spectacle vivant attentive à l’es-
prit des époques et riche d’une interdisciplina-
rité judicieuse et féconde. C’est sans doute 
pour cela que vos travaux traversent les fron-
tières. Lorsque je suis invité en Europe ou aux 
États-Unis, je suis heureux de constater que 
vos publications sont désormais des réfé-
rences incontournables. Roland Huesca 
(philosophe et professeur d’esthétique à l’uni-
versité de Lorraine)
                                                                                      

Pour nous, en tant que professeurs, cher-
cheurs, créateurs du Département de Danse 
de l‘Université du Québec à Montréal, Contre-
danse et ses publications, qui depuis 30 ans 
défendent et réfléchissent la danse sont une 
référence constante et fondamentale. Portée 
depuis ses débuts par des artistes chorégra-
phiques, Contredanse c’est la danse qui se 
pense. L. Beaudry,  M. Beaulieu, J. Bienaise, D. 
Desnoyers, H. Duval, S. Fortin, N. Harbonnier, M. 
Levac, A. Martin, A. Menicacci, C. Raymond, T. 
Stone (professeurs du Département de danse 
de l’Université du Québec à Montréal)
                                                                                      

Contredanse provides a unique service to the 
world of dance. With publications and videos it 
makes dance less ephemeral. (...) a vital and 
superb organization that provides services of 
utmost value to the ability of dance to know it-
self, explore itself, and grow from roots it 
would otherwise not be aware of. (...) I think it 
is one of Belgium’s and world’s finest.
Steve Paxton (dancer, choreographer)
                                                                                      

Votre ligne éditoriale, toujours très exigeante, 
se reflète dans les ventes. À la librairie Books 
on the Move, les titres de Contredanse font 
toujours partis de nos best-sellers et nous 
sommes ravies de les faire voyager dans toute 
l’Europe. Merci pour votre travail et votre en-
gagement pour la danse. Agnès Benoit 
(fondatrice de Books on the Move)

sources unique qui offre à la consultation des 
documents introuvables ailleurs : livres, pé-
riodiques, documents audiovisuels, dossiers 
de presse archivés depuis plus de 30 ans, nous 
publions le trimestriel d’information et de 
réflexion sur la danse, Nouvelles de Danse, 
dont vous êtes un des 12.000 lecteurs. 

La ministre nous octroie le montant de 
240.000  €, montant équivalent à celui obtenu 
il y a 12 ans ! Si nous avions été indexés nous 
aurions aujourd’hui 293.000.€ Que dire d’une 
politique qui choisit de ne plus soutenir une 
association qui œuvre au profit de l’ensemble 

du secteur et écrit son histoire  ? En voulant 
uniquement l’artiste au centre, la ministre 
l’isole. Elle ouvre la perspective d’un avenir 
libéral bien individualiste. La culture y résis-
tera-t-elle ? 

Nous ne baisserons pas les bras, nous conti-
nuerons à nous battre par tous les moyens 
possibles pour la danse, ses artistes et son 
public. Nous remercions chaleureusement les 
nombreuses personnes de Belgique et de 
l’étranger qui nous ont adressé des lettres de 
soutien, dont nous publions ici quelques ex-
traits. •
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paysage

Le jeudi 23 novembre 2017, dans l’après-midi, 
les acteurs des arts de la scène apprenaient 
via les sites web des principaux quotidiens 
belges – avant même que les 295 demandeurs 
d’un Contrat-Programme (C.-P.) ne soient mis 
au courant – quels seraient les moyens du 
secteur pour les cinq ans à venir.

Stupéfaction pour certains, ne se voyant pas 
dans les listes, ils comprirent qu’ils avaient 
été rayés du paysage. Joie pour d’autres, à qui 
on donnait enfin des moyens structurels après 
de nombreuses années de galère. Sentiment 
mitigé pour la très grande majorité qui, rassu-
rée de ne pas avoir été réduite à néant, s’in-
quiétait néanmoins pour les cinq années à 
venir. En réalité, il y a eu peu de surprise et 
l’annonce de l’augmentation de l’enveloppe 
globale de 10 000 000 € fanfaronnée comme 
une victoire ne couvre même pas l’inflation. 
Comme le faisait remarquer le député Écolo 
Christos Doulkeridis en Commission Culture, 
il aurait fallu 17 000 000 € pour simplement 
rattraper le niveau d’il y a 10 ans.

C’était écrit

Le problème réside principalement dans le 
décret lui-même. C’est une spécialité bien 
belge de faire des décrets qu’on ne finance pas. 
Il en va du décret des arts de la scène comme 
du pacte d’excellence par exemple. Interrogée 
dans cette même rubrique, il y a tout juste un 
an, à propos du coût inhérent au décret, la mi-
nistre, si elle ne fermait pas la porte à une 

possible augmentation affirmait : « Il n’y a pas 
de lien direct entre refinancement et décret. Il 
y a une réflexion à travers le décret et les arrê-
tés pour qu’à enveloppe constante les choses 
soient les plus efficaces possibles.  »

De notre côté notre analyse nous amenait à la 
conclusion inverse : sans un refinancement, 
nous allions dans le mur. Bien sûr, le décret 
n’impose pas des budgets spécifiques en tant 
que tels ; il n’y est pas inscrit que chaque opé-
rateur doit engager un chargé de médiation, 
investir dans des outils numériques ou rému-
nérer ses collaborateurs sous tel ou tel ba-
rème. Il n’est pas dit non plus combien de 
compagnies ou de projets doivent être soute-
nus ni pour quel montant. Pour autant, pou-
vait-on répondre aux objectifs du décret dans 
le secteur de la danse sans un véritable refi-
nancement ? Non.

Faire démarrer tous les C.-P. à la même date, 
c’est générer un appel de fonds d’un coup, qu’il 
fallait anticiper. Dans le cas de la danse, cette 
question structurelle se doublait d’un pro-
blème conjoncturel de taille. Sur les starting-
blocks, il y a : les sortants de Charleroi 
danse  ; les chorégraphes à qui l’on promet un 
C.-P. depuis plus de 10 ans ; ceux qui ont vu 
leur subvention rognée et qui souhaitait, au 
minimum, récupérer ce qu’ils ont perdu et que 
soit prise en compte l’inflation ; ceux qu’on 
appelle « les jeunes » depuis tellement d’an-
nées qu’ils ont la quarantaine bien sonnée 
mais fonctionnent toujours avec des mini-
conventions ou des aides à la diffusion…

Autre coût qui n’a pas été anticipé et qui va as-
phyxier l’enveloppe des aides au projet d’ici 
moins de deux ans : les aides pluriannuelles 
(A.P.), Elles vont croître et se cumuler sur trois 
ans, grevant chaque année davantage l’enve-
loppe des aides aux projets.

Quelques choix politiques, quelques points 
positifs

En analysant les répartitions au sein des diffé-
rents domaines des arts de la scène, il est très 
difficile d’en saisir la cohérence et la vision 
politique. C’est l’augmentation globale du sec-
teur jeune public (environ 20 % selon nos 
calculs) qui semble être le réel choix de poli-
tique culturelle fait par la ministre. Les struc-
tures comme Ékla en Wallonie et Pierre de 
Lune et La Montagne magique à Bruxelles 
voient leur travail largement récompensé. 
C’est une bonne chose.

Pour le reste, on peut voir, à l’analyse des ré-
partitions à l’intérieur des domaines (Danse, 
Théâtre, Interdisciplinaire, Cirque…) que la 
ligne politique a été dessinée par les diffé-
rentes instances d’avis. Bien qu’il y ait des ex-
ceptions interpellantes, sur lesquelles nous 
reviendrons sûrement quand nous aurons da-
vantage d’éléments, Alda Greoli a majoritaire-
ment tenu compte des avis.

Si l’on compare les choix qui ont été faits pour 
le théâtre et pour la danse, les différences sont 
assez marquées. Dans le secteur du théâtre, 
ce sont les très grosses institutions (Théâtre 
national, Théâtre de Liège, Théâtre de Namur, 
Le Public) qui sortent grands vainqueurs. À 
l’inverse, dans le secteur de la danse, ce sont 
les compagnies qui étaient sur l’aide aux pro-
jets qui bénéficient majoritairement de l’aug-
mentation de l’enveloppe. En effet, la majorité 
des compagnies historiques se voient mainte-
nues au même niveau, et la plupart des « 
jeunes » compagnies nouvellement contrat-
programmées reçoivent un C.-P. supérieur à 
125 000 €, ce qui signifie qu’elles ne dépen-
dront plus de l’enveloppe des aides aux projets. 
Là encore, c’est une grande différence avec les 
choix qui ont été faits par le Conseil de l’Art 
dramatique, puisque côté théâtre la majorité 
des compagnies reçoivent un C.-P. minimal et 
continueront de dépendre de l’enveloppe des 
aides aux projets. Il y a là des choix différents 
dans des contextes différents.

Dans le secteur de la danse, il n’y a qu’un seul 
lieu de création, Les Brigittines, dont la dota-
tion est très faible, et un seul centre scénique. 
Cela crée une dépendance très forte de l’en-
semble de la communauté des chorégraphes 
envers essentiellement une institution, Char-
leroi danse. Il fallait rétablir un équilibre des 
forces, d’autant qu’on ne connaît que trop bien 
la frilosité des programmateurs à s’engager 

« Combat de pauvres », saison 2 

Il y a un an déjà, nous relevions  la problématique du nouveau dé-
cret des arts de la scène. Sans un refinancement conséquent du bud-
get alloué au secteur, cette volonté de faire « bouger les lignes » se 
solderait par un combat de pauvres. Nous y sommes ! 

Par Isabelle Meurrens
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1. L’ensemble des subventions qui aident la structuration de la compagnie (C.P. en bleu foncé, conventions en bleu moyen et aides à la diffusion en bleu clair) - 2. Montant qu’auraient 
reçu les opérateurs si leur subvention avait été indexée. La date et le montant de départ est celui de la dernière réévaluation significative de leur C.P. ou Convention (plus de 10 ans 
en orange foncé et 6 ans en orange clair) - 3. Le tableau officiel des décisions est téléchargeable sur www.culture.be > Espace Presse 4. Pourcentage d’augmentation de chaque 
opérateur en tenant compte de l’inflation 5. Pour information, Astragales bénéficiait d’un C.P. de 250.000 € en 2003 avant que Michèle-Anne De Mey n’intègre Charleroi Danses. 

sur plus que deux dates et encore plus à don-
ner des montants de coproduction suffisants. 
Pour que la danse puisse survivre dans un 
contexte où les théâtres se désinvestissent, il 
était nécessaire de donner des moyens de pro-
duction aux compagnies.

Des chiffres trompeurs

Selon la présentation des chiffres officiels de 
la ministre, la somme des subventions des 
différents opérateurs passe de 5 390 379 € à 
6 768 000 € 3, soit une augmentation de 26 % !
Nous arrivons dans nos calculs, en partant 
des montants reçus par l’ensemble des opé-
rateurs, à une augmentation globale à euro 
constant de seulement 11 %. Et si l’on prend 
en compte l’inflation sur les cinq dernières 
années, on arrive à une diminution de 5 %.

Cette présentation fallacieuse des chiffres 
publiés par la ministre est dans l’air du temps 
; les tweets de Donald Trump ont ouvert la 
voie aux « vérités alternatives ». Analysons 
cette discordance entre les 32 % communi-
qués par la ministre et les 9 % calculés par 
nos soins. Elle s’explique de plusieurs façons.

Depuis trois ans les Conventions et les C.-P. 
ont tous été amputés de 1 %. Nous avons tenu 
compte des chiffres tels qu’ils figurent dans 
les contrats. Par ailleurs, certains opéra-

teurs étaient financés par une autre enveloppe 
en dehors des arts de la scène (Le Grand Stu-
dio par exemple) ; il ne s’agit pas d’une aug-
mentation globale mais en grande partie d’un 
transfert de fonds. La ministre n’ayant pas 
communiqué sur les compagnies qui perdent 
leurs subventions, cela tronque les totaux et 
les pourcentages, puisque seuls sont pris en 
compte les montants entrants et pas les mon-
tants sortants. Dans les chiffres officiels, 
seuls sont repris les montants du C.-P. ou de 
la Convention, et pas celui des aides à la diffu-
sion ni les montants des aides aux projets dont 
bénéficiaient les compagnies conventionnées 
et dont elles ne pourront plus bénéficier.

Un cas à la loupe

Ainsi, par exemple, dans le tableau communi-
qué par la presse le 23 novembre, on apprend 
que la compagnie de Karine Ponties, Dame de 
Pic, passe de 141 000 € à 200 000 €, soit 41 % 
d’augmentation, alors qu’en réalité elle avait 
143 428 € (si on tient compte des 1 % men-
tionné plus haut) et bénéficiait également 
d’une moyenne de 36 375 € d’aides aux projets 
par an sur les dernières années, soit un mon-
tant de 179 803 €. De plus, si sa convention 
avait été indexée, elle aurait reçu 195 000  €. 
Les 200 000 € du C.-P. ne correspondent donc 
pas à une augmentation de 41 % mais de 11 % 
à euro constant et de seulement 2 % si on tient 

compte de la l’inflation C’est bien peu pour une 
compagnie qui œuvre en Fédération depuis 
plus de 20 ans et rayonne bien au-delà de nos 
frontières.

De nombreux bénéficiaires

C’est à la fois la bonne nouvelle et la mau-
vaise nouvelle. Il était absolument indispen-
sable d’élargir les C.-P. au-delà des 
quelques compagnies historiques très bien 
dotées. Cette diversité des compagnies est 
absolument nécessaire pour accueillir une 
diversité de public et pour stimuler une 
émulation au sein du secteur. Il y avait hier 
12 bénéficiaires (dont 9 compagnies) d’une 
convention ou d’un C.-P. ; il y en a au-
jourd’hui 18 (dont 13 compagnies). Cela fait 
une augmentation de 50 % des bénéficiaires. 
La mauvaise nouvelle c’est que, l’augmenta-
tion de l’enveloppe ne couvrant déjà pas 
l’indexation des opérateurs actuels, le réé-
quilibrage nécessaire est devenu nivelle-
ment par le bas : la subvention moyenne 
dont bénéficiaient les compagnies conven-
tionnées et contrat-programmées passe de 
242 449 € à 214 846 €.

Finalement, n’était-ce pas cela l’unique 
stratégie politique, donner de l’air à cer-
tains, en asphyxier d’autres et ce faisant, 
étouffer toute tentative d’insurrection ? •
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créations

Celestial Sorrows / Meg Stuart, 
Jompet Kuswidananto 
Après avoir exploré le monde des apparences 
et des illusions dans Blessed (2007) ou l’uni-
vers des outsiders dans Until Our Hearts Stop 
(2015), Meg Stuart aborde aujourd’hui avec 
l’artiste indonésien Jompet Kuswidananto la 
question de la mémoire. Partant de la matière 
des souvenirs, de leurs résonances, et de 
l’imaginaire qu’ils impliquent, la fondatrice de 
la Cie Damaged Goods et son acolyte en-
traînent le spectateur au cœur de terres invi-
sibles, indissociables pourtant de notre his-
toire collective et individuelle. Première le 18 
janvier au Kaaitheater (Festival Europalia).
                                                                                       

Koen Augustijnen & Rosalba Torres 
Guerrero 
En 2013, Koen Augustijnen et Rosalba Torres 
Guerrero créent ensemble Badke, une pièce 
qui rassemble 10 Palestiniens livrés à la joie 
de danser. Si l’on connaît notamment Koen 
Augustijnen pour son travail auprès d’Alain 
Platel, d’Ivo Van Hove ainsi que son activité de 
chorégraphe associé au sein des ballets C de 
la B depuis 1997, on se souvient de la danseuse 
Rosalba Torres Guerrero dans les pièces de 
Philippe Decouflé et d’Anne Teresa De Keers-

maeker. Aujourd’hui, les deux chorégraphes 
recroisent leur chemin et s’intéressent aux 
boxeurs de compétition. La scène se mue alors 
en arène et devient cet espace risqué où s’en-
trechoquent ces «  nouveaux gladiateurs au 
cœur tendre  ». Entre tensions et confronta-
tions, leurs corps font état de toute l’ambiva-
lence de ce sport volontiers taxé de «  viril  ». 
Émergent alors des mouvements qui, en tra-
duisant l’intense physicalité des boxeurs, té-
moignent aussi de cette autre facette inhé-
rente à la boxe, le plus souvent inavouée  : la 
vulnérabilité, l’hésitation et la faiblesse. Les 
26 et 27 janvier aux Écuries, à Charleroi. 
www.charleroi-danses.be
                                                                                       

Le sourire des égarés / Cie Dame de Pic
Après avoir travaillé aux côtés de Nicole Mos-
soux, de Patrick Bonté, de Pierre Droulers et 
de Frédéric Flamand, la danseuse et choré-
graphe Karine Ponties crée en 1995 sa com-
pagnie Dame de Pic. En 15 ans, elle crée plus 
de 30 chorégraphies, dont Dame de Pic (1997), 
Brutalis (2002) et Tyran(s) (2014). Sondant la 
part vulnérable de nos existences, sa dernière 
pièce s’intéresse à la beauté des égarés. Ceux 
qui vivent malgré tout. Malgré les drames qui 
les ont façonnés, malgré leur insoutenable 

besoin de consolation, malgré l’« accident qui 
s’est incrusté en eux  ». Une anomalie, une 
douleur, une blessure. Sur scène, cinq dan-
seurs tentent de réanimer leurs identités, 
entre espoir, accablement, chaos et joie. Aspi-
rés par l’impossible, imbibés de sensations 
difficilement acceptables, les égarés dé-
bordent de leurs incapacités à vivre normale-
ment. Un dysfonctionnement qui porte en lui 
sa part de lumière, sans laquelle aucune poé-
sie ne serait possible : «  il faut être en désé-
quilibre pour comprendre le monde  ». Pre-
mière le 1er février au Théâtre de Liège 
(Festival Pays de Danses).
                                                                                       

Essensure / Cie Be Fries 
Née du «  Tremplin Hip-Hop  » (formation-
plateforme qui repère et accompagne les 
jeunes talents belges), Essensure de la com-
pagnie liégeoise Be Fries dissèque «  nos 
rages contenues et nos peurs intestines  ». 
Sur une création musicale de MorfMUZIK 
PRODUCTION, les danseurs Ap Anganda, 
Stéphane Deheselle et Hendrick Shaiina 
Ntela mêlent hip-hop et krump dans une 
création vivifiée de prouesses techniques. 
Première le 6 février au Centre culturel de 
Chênée (Festival Pays de Danses).
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White on White / Cie Kunst/Werk 
Il y a quatre ans, Marc Vanrunxt, chorégraphe 
et codirecteur de la compagnie Kunst-Werk, 
fait la connaissance de la danseuse Bahar 
Temiz à Istanbul. Une rencontre qui l’amène 
aujourd’hui à lui créer un solo avec l’artiste 
Anne-Mie Van Kerckhoven et le costumier 
Jean-Paul Lespagnard. Se jouant d’atmos-
phères différentes, passant d’image en image 
et de mouvement en mouvement, leur perfor-
mance se veut «  une expérience totale  » et 
explosive, faite de construction, déconstruc-
tion et reconstruction. Le 7 février au STUK à 
Louvain.
                                                                                       

MicroDanse / Aina Alegre, Fanny Brouyaux, 
Sophie Guisset, Lorenzo De Angelis  
Avec pour thème «  Corps et combat identi-
taire », trois chorégraphes ou compagnies se 
prêtent au jeu d’une création inédite, organisé 
par le 140, le Grand Studio (lieu d’accompa-
gnement de chorégraphes à Bruxelles) et le 
Théâtre de Vanves (scène d’art et de création 
en banlieue parisienne). Une pièce d’une 
heure, soit 20 minutes par participant, qui ras-
semble les chorégraphes Aina Alegre, Fanny 
Brouyaux et Sophie Guisset, ainsi que Lorenzo 
De Angelis. Tandis que les premiers ques-
tionnent les notions de genre, le dernier s’inté-
resse aux rapports entre l’artiste et le specta-
teur. Aina Alegre aborde la question de 
l’identité en s’inspirant d’autoportraits de 
Claude Cahun, cette photographe du siècle 
dernier (1994-1954) qui laisse entrevoir dans 
son œuvre une intense réflexion sur la notion 
de genre qu’elle souhaitait « neutre ». Les cho-
régraphes Fanny Brouyaux et Sophie Guisset 
questionnent quant à elles le fantasme de la 
féminité sur un mode décalé, ironique et poé-
tique, tandis que Lorenzo De Angelis crée avec 
le musicien Rodolphe Coster « une danse sur 
la toile tissée d’une relation éphémère ». Pre-
mière le 8 février au Théâtre 140.
                                                                                       

The Secret Step / Manu Di Martino, Mylena 
Leclercq/Cie Okus Lab 
Aux confins des arts chorégraphiques et digi-
taux, Okus Lab mène depuis 2010 une réflexion 
sur l’hybridation des genres. Créée par le 
danseur urbain et chercheur en biochimie et 
génétique Manu Di Martino, la compagnie 
remporte en 2013 le prix de la « performance 
émergente » pour son spectacle D-Compo. Elle 

revient aujourd’hui avec une création kaléi-
doscopique dans un décor de papier. Entre art 
et sciences, la scène se transforme en un 
voyage hypnotique où trois danseurs s’im-
briquent dans un univers visuellement aug-
menté par des projections vidéo et des jeux de 
lumière. Commence alors une quête sans fin : 
celle de l’artiste qui ne cesse de chercher, 
celle du danseur qui emprunte mille parcours 
gestuels, celle de chacun d’entre nous, livré à 
notre propre cheminement intérieur. Première 
le 10 février au Centre culturel d’Engis (Festi-
val Pays de Danses).
                                                                                       

10:10 / Cie Nyash 
La compagnie Nyash, fondée en 2006 par la 
danseuse et chorégraphe Caroline Cornélis, 
s’est démarquée ces dernières années par ses 
créations Terre Ô (prix de la ministre de l’En-
fance à Huy 2010) et Stoel (prix de la critique 
2015-2016 pour le meilleur spectacle jeune 
public, coup de cœur de la presse aux Ren-
contres théâtre jeune public de Huy 2015). Elle 
revient cette année avec un spectacle inspiré 
des cours de récréation, chorégraphié sur une 
musique jouée en temps réel par la violoncel-
liste Claire Goldfarb. Moment de décompres-
sion mérité après des heures de discipline et 
de docilité, la récréation rappelle à la fois nos 
liens de camaraderie, notre peur de la soli-
tude, nos élans du cœur ainsi que nos sempi-
ternels jeux d’enfant. Sur scène, les corps des 
danseurs Colin Jalet, Julien Carlier et Agathe 
Thévenot traduisent cette expérience de la li-
berté à la fois « poétique et chaotique » : ber-
cés par l’imaginaire enfantin, ils se mélangent 
et se heurtent entre ingéniosité, enthou-
siasmes et emportements. À partir de 5 ans. 
Première le 16 février au CC Chiroux (Festival 
Petit Pays de Danses).
                                                                                       

How to proceed (titre provisoire) / ZOO
 Il y a 20 ans, le danseur suisse Thomas Hauert 
fondait à Bruxelles sa compagnie, ZOO. De-
puis, celui qui est actuellement directeur aca-
démique du Bachelor en danse contemporaine 
à la Manufacture à Lausanne, n’a cessé de 
chorégraphier des pièces pour le Ballet de 
Zurich, le Toronto Dance Theatre, la Candoco 
Dance Company (pour danseurs valides et non 
valides) ou sa propre compagnie. Sa nouvelle 
création rend aujourd’hui hommage à celles et 
ceux qui l’ont accompagné tout au long de son 

parcours  : ses collaborateurs artistiques, 
qu’ils soient danseurs, scénographes, musi-
ciens ou costumiers. Témoignant des hésita-
tions, ratures, essais et réussites inhérents 
au processus de création, Thomas Hauert 
nous invite à goûter au charme de la com-
plexité. Parce que rien qui ne soit vrai n’est 
simple, parce qu’une multitude de sensibili-
tés se côtoient au sein d’une même société, le 
danseur fait ici l’éloge de la diversité. À la fois 
constitué des désordres d’une répétition, des 
incertitudes d’une ébauche et de la détermi-
nation d’une représentation, le spectacle 
questionne ici notre idéal de perfection… 
nous rappelant au passage qu’aucun désir 
d’excellence et qu’aucune utopie n’échappent 
à l’imposture des illusions. Première le 18 
février au Théâtre de Liège (Festival Pays de 
Danses).
                                                                                       

Both, Two / Vera Tussing, 
Esse Vanderbruggen 
Artiste en résidence au Kaaitheater, Vera 
Tussing a étudié à la London Contemporary 
Dance School avant de collaborer avec Albert 
Quesada et Benjamin Vandewalle. Pour sa 
nouvelle création, Both, Two, elle s’associe à 
la danseuse Esse Vanderbruggen, diplômée 
de P.A.R.T.S. en 2012. Leurs deux corps, qui 
se mêlent et s’entremêlent, se font les dépo-
sitaires d’un cheminement artistique qui 
questionne le principe de dualité  : «  Que si-
gnifie être deux aujourd’hui ? ». Première le 
21 février aux Kaaistudio’s.
                                                                                       

Vacances vacance / Ondine Cloez  
Après avoir étudié à P.A.R.T.S. et au Centre 
chorégraphique national de Montpellier, On-
dine Cloez collabore notamment avec Ma-
thilde Monnier, Rémy Héritier et Ayelen Paro-
lin. Partant d’un «  état de grâce  » qui 
caractérise ce sentiment d’apaisement 
propre aux vacances, la danseuse crée ici son 
premier solo. Mi-léger, mi-grave, Vacances 
vacance se fraie un chemin entre corps et 
pensée, monologue et chorégraphie. L’hyp-
nose, les morts imminentes, la pesanteur, le 
vide et son contraire, autant «  d’états de 
corps  » qu’Ondine Cloez expérimente physi-
quement. Apparaît alors « une danse étrange 
où elle semble être absente de son propre 
corps ». Première le 22 février au Buda Kor-
trijk (End of Winter Festival).
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i-clit / Mercedes Dassy 
À l’heure où l’émancipation des femmes ne 
cesse de remuer les bas-fonds patriarcaux, la 
danseuse et chorégraphe Mercedes Dassy, 
qu’on a notamment vue auprès de Lisbeth 
Gruwez et de Bénédicte Mottart, densifie le 
débat avec sa nouvelle création. i-clit dénonce 
et questionne la représentation du corps des 
femmes au sein de nos sociétés « en apparence 
décomplexées ». Sous couvert d’une sexualité 
affranchie, le féminisme pop (tel qu’incarné 
par Beyoncé par exemple) ne serait-il pas 
plutôt un féminisme servi à la sauce 
capitaliste ? Une aliénation édulcorée par des 
slogans qui font mine d’intelligence  ? Corps 
standardisés, corps mercantilisés, corps 
exhibés… corps politique quoi qu’il en soit. 
Mercedes Dassy en explore ici toute la force : 
exploité, contrôlé ou revendicateur, le corps de 
la femme en dit long sur notre époque. 
Première le 27 février au théâtre de la 
Balsamine.
                                                                                       

ALLEIN ! / Cie Erika Zueneli 
Danseuse et chorégraphe, Erika Zueneli ap-
proche dans ses différents spectacles la part 
paradoxale de notre condition et considère 
l’être humain telle « une entité minuscule et si 
importante, animal bizarre et touchant, à la 
fois doux et guerrier, drôle et pathétique ». Les 
rapports amoureux d’abord, avec Tant’amati 
(Prix de la Critique, meilleur spectacle de 
danse 2014)  ; une réflexion sur la fuite du 
temps ensuite, avec Vaie passa (2015). L’artiste, 

que l’on connaît notamment pour ses nom-
breuses collaborations avec la Cie Mossoux-
Bonté, poursuit aujourd’hui avec ALLEIN ! le 
travail entamé lors de « La Grande Invasion » 
(célébration des 25 ans de L’L aux Halles de 
Schaerbeek en avril 2016). S’inspirant du mou-
vement punk, trois performeurs (Jean Fürst, 
Rodolphe Coster, Erika Zueneli) s’accordent en 
un concert de voix, de musique et de corps, 
pour une expérience scénique «  libertaire, 
égalitaire et solidaire ». « Allein », ce mot alle-
mand signifie « seul-e ». Une solitude qui, sur 
le plateau, se mue en une communion d’indivi-
dualités, un véritable hommage à cette pé-
riode punk-rock des années 70, contestataire 
et assoiffée de liberté. Première le 1er mars 
aux Brigittines (Festival In Movement).
                                                                                       

Etna / Thi-Mai Nguyen 
Interprète auprès de Wim Vandekeybus, de 
James Thierrée et de Michèle Anne De Mey, la 
danseuse Thi-Mai Nguyen s’intéresse depuis 
plusieurs années aux errances des sans domi-
cile fixe. Une fascination qui la conduit au-
jourd’hui à transcrire chorégraphiquement 
ses observations. Partant du constat que nous 
vivons dans une société où la folie est à la fois 
« invisible et omniprésente », Thi-Mai Nguyen 
aborde ici les ressorts de l’isolement. Sur 
scène, Etna incarne cette femme au bord du 
gouffre, celle qu’on croise sans la voir, celle 
qui n’existe plus pour une société telle que la 
nôtre. Vivant sans repères, si ce n’est ceux de 
ses souvenirs qui la consument, elle « est une 

femme sans âge, sans domicile, harcelée par 
les sonorités de sa vie passée et dont le corps 
incarne une lassitude extrême  ». Exclue, ou-
bliée, évitée, Etna représente celle que nous 
pourrions tous devenir, nous qui marchons sur 
ce fil ténu de l’existence sans filet de sécurité, 
alors même que nous aimons nous convaincre 
du contraire. Car «  en soi, personne n’est à 
l’abri d’une telle chute, nous sommes tous des 
funambules et nous résistons comme nous le 
pouvons. Nous luttons contre la folie qui nous 
guette. » Première le 7 mars au théâtre de la 
Balsamine.
                                                                                       

We were the future / Meytal Blanaru  
Depuis bientôt 10 ans, la danseuse israélienne 
Meytal Blanaru développe à Bruxelles une 
approche de la danse inspirée de la méthode 
Feldenkrais. Partant de ses souvenirs d’en-
fance dans les kibboutz israéliens, la choré-
graphe questionne dans We were the future 
notre rapport à la mémoire. Toujours impar-
faite, parfois imprécise, la narration de notre 
passé se réinvente sans cesse à l’aune de 
notre présent. Un passé volontiers idéalisé, 
dans un monde où notre futur s’apparente de 
plus en plus à un lent déclin. Sur scène, les 
corps des trois danseurs (Meytal Blanaru, Ido 
Batash et Samuel Lefeuvre) mouvementent 
leurs souvenirs, explorant ainsi nos habilités à 
construire et déconstruire le récit de nos exis-
tences. Première le 8 mars aux Brigittines 
(Festival In Movement).
                                                                                       

Go Figure Out Yourself / Cie Ultima Vez 
Chorégraphe, photographe et réalisateur, Wim 
Vandekeybus bouleverse depuis plus de 30 
ans le champ de la danse. De What the Body 
Does Not Remember (1987) à Mockumentary of a 
Contemporary Saviour (2017), en passant par In 
Spite of Wishing and Wanting (1999) et Speak Low 
If You Speak Love… (2015), son langage choré-
graphique n’a cessé de nous mettre face à la 
vulnérabilité et la brutalité de notre condition. 
Lui qui brise volontiers les frontières entre les 
genres nous revient avec une pièce enivrante 
et parfaitement imprévisible  : entre danse, 
théâtre et cirque, le spectateur devient ici ac-
teur de sa propre expérience artistique or-
chestrée par cinq danseurs. Jaillissent alors 
plus de questions que de réponses, plus d’in-
certitudes que d’assurances. «  Maybe it’s a 
cabaret of questions with no answers. Maybe 
it’s all about you.  » Première le 22 mars aux 
Brigittines (Festival In Movement).
                                                                                       

Piel / Maria Eugenia Lopez, Shantala Pèpe, 
Raquel Odena 
Après la création de son premier solo (Ver-
sion, 2015), Maria Eugenia Lopez fonde avec 
Shantala Pèpe sa compagnie Incognita. Une 
collaboration qui voit naître aujourd’hui une 
pièce chorégraphique consacrée au contact 
physique et aux traces qu’impriment en nous 
–  et sur nous  – les caresses, les blessures 
ou la solitude. Que devient un corps lorsqu’il 
n’est jamais touché ? Comment notre milieu 
social et culturel détermine-t-il les contacts 
que nous entretenons les uns avec les 
autres ? Entre distance, proximité et fusion, 
chaque culture possède son lot de gestes, de 
codes et d’interdits. Les danseuses Maria 
Eugenia Lopez et Raquel Odena en expéri-
mentent ici toute la force. Effleurer, 
étreindre, serrer… autant de variantes de 
nos rapports physiques, autant de possibili-
tés de rencontre entre les corps dont la peau 
est le premier réceptacle. Première le 22 
mars aux Brigittines (Festival In Movement). 
• Naomi MonsonE
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portrait

Explorateur culturel, éternel curieux, dé-

couvreur de talents, Jo Dekmine, homme 

de passions, a entrainé, durant plus d’un 

demi-siècle, public et artistes dans son 

sillage  : «  Vous me suivez  ?  » Parce qu’il 

fallait absolument voir sa dernière trou-

vaille.

Né à Schaerbeek en 1931, le jeune Jo délaisse 
en partie ses premières amours plastiques à 
La Cambre –  il écrira cependant abondam-
ment sur les arts plastiques – pour ouvrir son 
premier cabaret littéraire, La Poubelle, en 
1949. Cette passion pour la scène, où se mêlent 
textes d’auteurs, musiques et mouvements 
dans un véritable partage avec le spectateur, 
ne le quittera plus. Déjà, lors de son service 
militaire en Allemagne, il joue aussi les pro-
grammateurs. De retour à Bruxelles, il ouvre 
un autre cabaret, La Tour de Babel, à la Grand-
Place, puis, quelques années plus tard, L’Os à 
Moelle, à quelques pas de la place Meiser. Il ne 
s’arrêtera plus. On construit une salle de 600 
places à quelques mètres ? Jo programme sa 
première saison au Théâtre 140. À l’affiche, un 
certain Gainsbourg… Un festival de Rock en 
panne à Amougies ? Il invite Pink Floyd et c’est 
Woodstock en Hainaut. Un ancien marché cou-
vert à l’abandon ? Il remue ciel et terre pour 
ouvrir Les Halles de Schaerbeek, dont il confie 
la direction à son complice Philippe Grombeer 
en 1972. La télévision néglige les arts de la 
scène  ? Il est de l’aventure de Cargo de Nuit, 
puis de Javas à la RTBF. Il faut une vitrine pour 
les artistes en Avignon  ? Ce sera Le Théâtre 
des Doms. Là encore, Jo n’est pas loin. Mais 
c’est au 140 qu’il œuvre, toujours à contre-
courant des modes.

Les célébrités en devenir, les spectacles déca-
lés et les projets underground plus confiden-
tiels se succèdent. En consultant la program-
mation de ces 50 saisons, on reste abasourdi : 
quel programmateur de génie –  mais ce cos-
tume-là est trop étroit pour Jo  – a pu réunir 
autant de noms qui ont marqué l’histoire des 
arts de la scène ? La chanson se taille la part du 
lion avec Gainsbourg, Barbara, Higelin ou Pink 
Floyd, pour n’en citer que quelques-uns. Le 
théâtre n’est pas en reste avec le Living Theatre, 
Arrabal, Peter Brook ou le Café de la Gare et 
son mythique Des boulons dans mon yaourt. Par-
courant sans relâche les festivals et les scènes 
du monde, Jo Dekmine ramène à Bruxelles des 
formes hybrides, hors norme, sérieuses ou 
burlesques, toujours incisives. « Cherchons et 
découvrons ensemble cet underground, ces 
nouvelles choses qui surgissent et ne sont pas 
encore cotées en bourse, cela nous oxygè-
nera  », écrivait-il en édito de la saison 1970-
1971, intitulée «  Un univers non-conforme au 
Théâtre 140. Guerre à l’incuriosité ».

Jo, 140 pulsations par minute
Le 23 septembre dernier, Jo Dekmine nous quittait, mais sa sil-
houette de dandy décalé, couronnée d’une crinière blanche, le ves-
ton artistement jeté sur ses épaules, hantera encore longtemps la 
salle du 140, « sa maison ».

Par Martine Dubois

Dans les années 80, Jo le découvreur marque 
de son empreinte la danse en Belgique. Béjart 
est en partance. La France a déjà entamé sa 
révolution. La Flandre bouge les lignes. 
Bruxelles frémit. Jo accueille les choré-
graphes au 140. Carolyn Carlson reçoit une 
ovation en juin 1978. En 1981, il révèle le butô 
avec la compagnie Ariadone et Zarathoustra-
Variations, corps fantomatiques et fascinants, 
entre immobilité et transe, tradition et avant-
gardisme. Plus tard, c’est Kazuo Ohno, le père 
du butô, qui racontera son histoire, silhouette 
hiératique de 80 ans passés. En 1982, le 140 et 
les Halles inaugurent le Festival international 
de Bruxelles intitulé Le Nouveau corps. Les 
spectateurs y découvriront deux jeunes choré-
graphes interprètes issues de Mudra  : Anne 
Teresa De Keersmaeker et Michèle Anne De 
Mey hypnotisent dans Fase, duo fondateur de la 
danse contemporaine belge. La même saison, 
Jo Dekmine frappe un grand coup en s’asso-
ciant à la Monnaie pour accueillir Kontakthof de 
Pina Bausch, la grande prêtresse de la danse 
expressionniste allemande. Et Jo, de se lever 
de son fauteuil et de s’adresser au public  : 
« Vous êtes au 140 ! » 

Tant de chorégraphes ont foulé les planches 
schaerbeekoises ! De Maguy Marin, qui boule-
verse les codes en relisant Beckett dans May 
B, à Steve Paxton, en passant par Dominique 
Bagouet, Caterina et Carlotta Sagna, Georges 
Appaix, Charles Cré-Ange, Josef Nadj, Ma-
thilde Monnier, Wim Vandekeybus, Roxane 
Huilmand, les Ballets C de la B…, sans oublier 
Philippe Decouflé et son désopilant Codex. Jo 
mélange les genres et assume ses choix  : la 
nouvelle danse française, «  un certain exo-
tisme flamand », mais aussi le hip-hop (avant 
tout le monde) et même le tango argentin.
Jo Dekmine joue également un rôle majeur 
dans le développement de la danse en Com-
munauté française, en présidant, à sa création 

en 1989, la Commission de la danse qui a pour 
mission de conseiller le ministre en charge de 
la culture. Il y défendra, avec la verve qui le 
caractérise, durant de nombreuses années, 
l’avant-garde chorégraphique.

Cet éternel jeune homme avait toujours une 
longueur d’avance : on peinait à le suivre dans 
une cave du festival off d’Avignon ou dans une 
obscure venelle vénitienne, à la poursuite 
d’une pépite rare. On l’adorait servant les 
bulles au bar de la « maison » jouxtant la salle. 
Et puis, il y avait les repas de presse les plus 
courus (et arrosés) de la capitale. Et puis, il y 
avait les coups de téléphone qu’il passait per-
sonnellement pour convaincre un enseignant 
qu’il ne fallait pas manquer tel spectacle, en 
anglais dans le texte. Et puis, il y avait les 
conversations qui procédaient par allusions, 
ponctuées de rires et de « Hein ? Non  ! Vous 
me suivez ? Quoi ? »…
Pour la 50e saison du 140, il écrivait :

Oui au désordre
140 pulsations par minute
Sans colorant ni paraben
Pour cerveaux poilus
Fruits inconnus
Montez dans le buzz
Nous on aime
T’as vu ça
Le théâtre quoi ?

À consulter : 
numéro spécial d’Alternatives théâtrales 
Jo Dekmine et le 140, une aventure partagée, 
2011.

En tant que journaliste culturelle et ancien 
membre de la Commission, puis du Conseil de 
la danse, Martine Dubois a côtoyé Jo Dekmine 
durant de nombreuses années, de radio Cam-
pus au Théâtre 140, en passant par Avignon. 
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Breakdance, popping, locking, voguing, krump, 
danses debout, danses au sol… Plonger dans 
les danses urbaines, c’est, pour le néophyte, 
découvrir une variété de styles et de subtilités ; 
c’est aussi prendre la mesure d’un mouvement 
en devenir où de nouvelles générations sont 
entrées en scène, au sens propre comme au 
figuré. Devant l’étendue de ce courant à la car-
tographie complexe, nous avons choisi de 
mettre le projecteur sur l’une de ces danses : 
le hip-hop, sans doute la plus connue... mais au 
fond, la connaît-on vraiment ?

Né dans les ghettos new-yorkais au début des 
années 70, le hip-hop est arrivé en Belgique 
par le grand écran et la petite lucarne avec 
l’émission « H.I.P. H.O.P. » animée par Sidney 
sur TF1, alors suivie par des milliers de jeunes. 
Des années 80 à aujourd’hui, de l’espace public 
à la scène, le hip-hop reste, sur notre terri-
toire1, le parent pauvre de la danse, encore 
victime de nombreux clichés et toujours en 
quête de légitimité. Acteur incontournable, 
Alain Lapiower, qui a dirigé pendant 17 ans 
l’association Lezarts urbains œuvrant au dé-
ploiement des cultures urbaines, porte un re-
gard éclairant sur l’émergence et le dévelop-
pement de ce mouvement en Belgique. Son 
esthétique, ses valeurs et ses crews… il en 
dresse le paysage, ses nombreux bouleverse-
ments tout en dénonçant le manque de soutien 
politique ainsi que la frustration qui a fini par 
gagner une partie des danseurs. Au regard de 
nos voisins français ou hollandais, la Belgique 
fait pâle figure en termes de soutien ainsi que 

de diffusion, et récolte unanimement cette 
appréciation trop bien connue  : peut mieux 
faire. De l’autre côté de la frontière, si la danse 
hip-hop bénéficie déjà d’une reconnaissance, 
celle-ci pose question(s). C’est la thèse défen-
due par le sociologue français Hugues Bazin 
qui souligne les conséquences de l’assimila-
tion institutionnelle. Emblème de cette recon-
naissance, Mourad Merzouki, directeur du 
CCN de Créteil et du Val-de-Marne et choré-
graphe de la compagnie Käfig, dans l’entretien 
qu’il nous a accordé, invite les artistes «  à 
prendre des risques, à essayer des croise-
ments esthétiques », afin d’éviter que le hip-
hop ne s’essouffle. Et rappelle l’importance de 
la formation.

Formation ? Revenons en Belgique. Carine De-
mange, coordonnatrice de « Hip-hop, du Trem-
plin à la Scène  », évoque la naissance de ce 
cursus en 2009 – toujours considéré comme pi-
lote à ce jour ! – sous l’impulsion de Jean-Claude 
Pambè Wayack. Le danseur français installé en 
Belgique avait identifié les manques  : les dan-
seurs hip-hop ne connaissaient pas leur corps, 
se trouvaient en manque d’outils tant techniques 
que scéniques. Un véritable tremplin dont té-
moignent Éliane Nsanze et Julien Carlier, issus 
de la première promotion de danseurs-choré-
graphes, parvenus à développer un langage 
singulier au travers de créations qui le sont tout 
autant. Aux confins du hip-hop et de la danse 
contemporaine, ils dansent une forme hybride 
aux multiples influences, à l’image de leur par-
cours et de l’ouverture qu’ils revendiquent.

Dès le début des années 80, sous l’appella-

tion générique de « breakdance », la danse 

fut la première émergence visible du hip-

hop en Belgique. Déclinée en b-boying, 

smurf, electric boogaloo, hype, elle nous 

venait des USA, entrée dans notre pays via 

le cinéma d’abord (notamment le film 

Flashdance, puis Beat Street…) et de façon 

définitive en 1984, grâce à l’émission my-

thique présentée par Sidney sur TFI, 

« H.I.P. H.O.P. ». 

On y voyait chaque dimanche après-midi, les 
gamins des cités de banlieue s’essayer à ces 
figures importées de New York et de Los An-
geles, sous le parrainage de futures légendes 

comme le Rock Steady Crew ou les New York 
City Breakers. Deux traits remarquables sont 
à noter à propos de cette période : d’une part 
l’adhésion massive et fiévreuse de la part de 
toute une jeunesse principalement issue de 
l’immigration et, d’autre part, le foisonnement 
et l’éclectisme de ce nouveau courant 
d’expression, alimenté par les médias de 
masse et les cultures populaires du moment.
Rap, graffiti et deejaying sont apparus plus 
tard, et ne seront réunis dans un courant com-
mun que vers 1990, sous l’impulsion d’acti-
vistes comme ceux de la Zulu Nation. Ce cou-
rant diversifié, nommé hip-hop, deviendra 
quelque 20 ans plus tard ce qu’on a appelé 
« cultures urbaines », mais pour l’heure, c’est 
véritablement de danse qu’il s’agit et il est si-
gnificatif que les premières personnalités em-
blématiques de ce hip-hop belge (Benny B, 
Daddy K, Defi J de BRC...) soient toutes pas-
sées d’abord par le « breakdance ».

Outre la prolifération soudaine des groupes qui 
« s’entraînaient » et préparaient des « chorés » 
dans les halls de gares, les galeries commer-
çantes ou les parcs, s’organisèrent rapidement 
les premiers rassemblements et concours ; dans 
les fêtes d’écoles et centres sportifs, ou lors de 
défis sauvages sur des esplanades comme celle 
de la basilique de Koekelberg, pour peu que le sol 
en fût bien lisse. Individuelle ou collective, la di-
mension compétitive a toujours été importante 
dans ces danses, poussées entre autres par une 
volonté de performance technique, mais aussi 
par un désir fort de se distinguer et de se faire 
connaître par les pairs et les innombrables ama-
teurs qui se pressaient dans les cercles d’impro-
visation. Ceci est déjà inscrit dans les nombreux 
témoignages qui nous sont parvenus depuis le 
Bronx des années 80, et va perdurer jusqu’à 
aujourd’hui dans les « battles », qui connaissent 
encore un essor considérable, tant localement 
qu’internationalement.

Danse hip-hop, danses urbaines
Émergence et développement en Belgique

Par Alain Lapiower

Décrocher des dates et tourner constitue la 
dernière étape d’un long parcours… et non la 
plus aisée. Comment inciter les programma-
teurs à quitter leur zone de confort et leur 
posture frileuse ? Engagement et décloison-
nement sont les mots d’ordre du Centre 
culturel Jacques Franck, lieu central et sou-
tien indéfectible depuis l’émergence de ce 
courant. Fascinée par l’énergie de ces 
danses, Sandrine Mathevon, sa dynamique 
directrice, demeure intimement convaincue 
de leur richesse et de leur potentiel mais 
pointe également les nombreuses carences 
et le combat qu’il reste à mener pour les 
rendre visibles. Certains danseurs-choré-
graphes hip-hop finissent par sortir timide-
ment de l’anonymat et par se produire sur les 
scènes théâtrales... tandis que d’autres voient 
dans la dimension scénique la perte de ce qui 
fait l’identité de cette danse. Le hip-hop s’est-
il enrichi, s’est-il dénaturé  ? Le débat reste 
ouvert.

En attendant la programmation prochaine en 
Belgique du Tour du monde des danses ur-
baines en dix villes, conférence dansée conçue 
par François Chaignaud, Cecilia Bengolea et 
Ana Pi, faisons un break. Laissons la parole 
aux spécialistes et rendons hommage à la 
ténacité des acteurs de terrain qui contri-
buent dans l’ombre à mettre cette danse en 
lumière. Pleins feux sur le hip-hop. • AP

1 Dans ce dossier, il est uniquement question de la Belgique 
francophone, le cas de la Flandre étant différent.

Pleins Feux 
sur 

le hip-hop !
dossier coordonné par Alexia Psarolis
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Avec le temps, des championnats plus impor-
tants se sont organisés dans des salles de 
prestige comme à la Galerie Louise, où rivali-
saient les plus forts qui avaient pour noms 
Dynamic three, Zulu Rockers, Kamikaze Force 
ou Magical Band. Un des activistes de l’époque, 
Fares, a organisé plusieurs concours 
internationaux à Charleroi, au Parc des 
Expositions. En 1991, y débarque un groupe 
d’opérateurs et de responsables culturels 
français, notamment du Théâtre contemporain 
de la Danse de Paris et de la Maison de la 
Danse de Lyon… Ils y viennent car ils sentent 
que quelque chose d’important est en gesta-
tion. « Quelque chose », où se croisent le désir 
artistique et l’urgence d’une prise de parole 
par le geste, dans ce contexte explosif de la 
révolte des banlieues. Ils vont y vivre un véri-
table moment d’émotion et de prise de 
conscience. Parmi les nombreux danseurs 
présents à ce concours, se produisaient les 
groupes qui allaient marquer la période en 
France, comme Aktuel force, Boogie Saï, Ma-
cadam ou l’Allemand Storm. 

Ceci sera le déclencheur d’un mouvement 
culturel sans précédent dans l’Hexagone, sous 
l’appellation discutable mais adoptée de 
«  danse urbaine  ». Il en résultera une multi-
tude de productions, d’ateliers, de soirées et 
de festivals, qui naviguaient avec plus ou 
moins de bonheur mais avec une énorme vita-
lité, entre hip-hop pur et croisement avec la 
danse contemporaine. Ceci n’aura cependant 
que peu d’effet immédiat en Belgique, où il 
faudra attendre la fin des années 90 pour voir 
apparaître des réalisations en ce sens.

Esthétique de la danse hip-hop, 
quelques repères

Mais avant d’évoquer l’évolution ultérieure 
de cette danse hip-hop dans nos régions, il 
me paraît fondamental de nous pencher de 
manière attentive sur son contenu et sur ses 
formes, pour en saisir le caractère spéci-
fique. Au-delà de ça, l’analyse est édifiante 
sur la façon dont naissent puis se déve-
loppent de nouveaux courants culturels à 
cette époque, qui est celle de l’avènement 
de nouveaux médias fondateurs, comme la 
télé couleur généralisée dans les foyers, 
puis surtout l’usage de l’enregistrement 
vidéo. Les danseurs passaient un temps fou 
à décortiquer des séquences et des mouve-
ments enregistrés sur magnétoscope. À une 
époque où les «  cours  » de break n’exis-
taient pas encore, la débrouille était la clé 
d’accès absolue, ainsi que la transmission 
sur le tas, dans des cadres précaires habil-
lés de courants d’air ou de réprimandes des 
services de sécurité.

Le « debout » et le « sol »… Ce clivage fut la 
première césure qui donnerait lieu par la 
suite à un véritable divorce, mais à l’époque 
où la famille hip-hop était encore réunie, 
c’est-à-dire grosso modo jusqu’aux années 
90, un «  show  » complet se concevait avec 
rappeur-MC, DJ, danseurs debout et dan-
seurs au sol. Quand les rappeurs, les DJ et 
leurs publics se sont éloignés vers des uni-
vers distincts, danseurs debout et au sol se 
partagèrent encore l’espace des shows pour 
y dessiner des tableaux à deux dimensions, 
jusqu’au moment de spécialisations et de 
séparations généralisées.

Le danseur « au sol », est d’abord un gymnaste 
et un acrobate qui enchaîne des figures au sol 
en musique. Certains mouvements, comme le 
cheval d’arçon par exemple, sont directement 
puisés dans le répertoire des compétitions 

olympiques, mais sans les engins d’appuis, ce 
qui est beaucoup plus difficile. Les « b-boys » 
se considèrent d’ailleurs souvent comme des 
sportifs, ce qu’ils sont en grande partie : force, 
souplesse et sens de l’équilibre sont des 
atouts importants. Mais d’autres sources ma-
jeures ont alimenté le breakdance  : la ca-
poeira, avec de nombreuses passes identiques 
comme la coupole ou la roue (ainsi que le sens 
rituel de l’impro et du défi dans le cercle), et 
surtout les arts martiaux asiatiques. Ces der-
niers étaient très en vogue dans les années 
70-80, grâce aux films de kung-fu et par les 
clubs de karaté ou de boxe thaï, qui rencon-
traient un vif succès dans les quartiers popu-
laires. D’autres apports sont plus inattendus, 
comme le « spin off » (toupille sur la tête) qui 
évoque les derviches tourneurs, ou les 
«  passe-passe  », qui tricotent d’étranges 
mailles frénétiques par les pieds. Le « pas de 
préparation  » –  entrée en matière obligée 
d’une séquence de break – s’apparente plutôt à 
la boxe ou au dribble de foot. Au total, un as-
semblage des plus éclectiques, à partir d’une 
imagerie qui touchait de près les gamins « de 
la rue ».

Pour spectaculaires qu’ils soient, ces « power 
moves » prennent énormément de temps d’ap-
prentissage et demandent un exercice régulier 
pour rester efficients. Si on y ajoute que l’ab-
sence d’échauffement préparatoire, les 
contacts avec la pierre ou le béton, ou les 
pirouettes ratées, provoquaient des dégâts 
articulaires et musculaires, on comprend que 
l’intensité physique ne manquait pas d’exciter 
des ados en manque de sensations fortes. 
Cela dit, ne vous y trompez pas, ce qui fait la 
classe d’un breaker n’est pas sa puissance, 
mais son style. Et le style est avant tout affaire 
de sensibilité.

La danse dite «  debout  », par contre, 
foncièrement musicale et rythmique, prend 
racine dans une toute autre filiation, qui est 
celle du music-hall, du jazz et des shows de 
musique soul ou funk, une composante donc 
principalement afro-américaine. Les 
personnalités de référence dans les années 70 
en sont indubitablement James Brown, puis 
Michael Jackson, qui tous deux ont 
énormément utilisé la danse dans leurs 
concerts, de façon magistrale. Au-delà, on 

retrouve dans les vieux films sur les boîtes de 
jazz et les clubs de rhythm ‘n’ blues des an-
nées 30-40 aux États-Unis une grande partie 
des traits qui seront présents jusqu’à 
aujourd’hui. On y découvre aussi la pratique de 
l’impro solo dans le cercle et celle des défis, 
que les boîtes et films disco vont raviver dans 
les années 70.

Mais d’étonnantes sources spécifiques doivent 
attirer notre attention à partir des années 80. 
Citons pêle-mêle des séquences du mime 
Marceau (suite à une rencontre de M. Jackson 
avec cet artiste), la dégaine des robots de la 
saga Star Wars, le «  slow motion  » issu de 
l’expérimentation du magnétoscope, l’auto-
mate descendant des fêtes foraines d’avant-
guerre, le doigt pointé d’Oncle Sam vu sur les 
affiches de recrutement de l’armée US, les 
gants blancs et les bonnets des Schtroumpfs, 
les mouvements saccadés de Super Mario 
dans les premiers jeux vidéo et ainsi de suite, 
la liste est sans fin… Au fil des modes et des 
nouvelles images circulant sur les médias, les 
styles vont se superposer  : mime, jazz-rock, 
popping, locking, voguing, waacking… Ces ap-
ports combinés avec dextérité construisent 
des séquences montées au rythme d’un clip 
musical.

Si la danse debout est beaucoup plus musi-
cale, plus fluide, plus « souriante » pourrait-on 
dire, plus «  féminine » aussi, la danse au sol 
est plus dure, plus compacte, plus virile et 
plus provocatrice, même si quelques filles 
douées s’y sont distinguées. Le « debout » est 
d’ailleurs né sous le ciel bleu de Californie, le 
«  sol  », dans la grisaille et la déglingue du 
Bronx sur la côte Est. Mais les deux côtés sont 
les reliefs complémentaires de cette nouvelle 
vague de culture populaire et de danse de rue 
en pleine effervescence. Elle fut l’exutoire de 
toute une jeunesse aux abois, en quête d’iden-
tité, de sens… et de plaisir. Notons que si le 
debout et le sol sont des spécialités très diffé-
rentes, il n’était pas rare que certains artistes 
passent de l’une à l’autre, ce qui intéressera 
beaucoup les chorégraphes. Mais avec les 
années, la séparation s’est irrémédiablement 
accentuée. Séparation qui donnera lieu à l’ap-
parition de battles différents dans les deux 
disciplines, le «  Juste Debout  » étant apparu 
au début des années 2000 en France.
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Évolution en cascade

Tous ces apports diversifiés se sont inscrits, 
superposés et transmis dans le monde entier, 
transformés au gré des générations et des 
cultures locales. Non seulement pour consti-
tuer un « patrimoine » mondial commun, tissé 
de références et animé par des personnalités 
emblématiques, dont rien n’aurait permis 
d’imaginer la notoriété future, mais, qui plus 
est, pour s’inscrire dans la durée. Un des ca-
ractères remarquables dans cette élaboration 
est la place constructive de l’improvisation, 
que ce soit dans le cercle qui se forme en soi-
rée, ou sur la scène. Ce qui n’empêche pas 
l’apparition d’une écriture, héritée au départ 
des chorus lines de la danse jazz, pour des 
shows chorégraphiques, qui deviennent aussi 
l’objet de compétitions.

Vitesse, énergie, impact, habileté, séduction, 
malice, humour, mais aussi sens des effets, 
charisme, rage de vivre…, tels sont des ingré-
dients qui ont attiré des milliers d’ados, bien 
loin des écoles et de tout académisme. Le 
« breakdance » évoluait et circulait continuel-
lement entre artistes et public, dont les rôles 
étaient interchangeables, ainsi que de la rue à 
la scène et de la scène à la rue, sans com-
plexes. Une fête ! à la fois informelle et codi-
fiée, qui conférait aux rencontres hip-hop un 
caractère spontané, convivial et profondément 
collectif, tranchant totalement avec l’ordre 
établi de la danse et des arts du spectacle en 
général.

Avec les années, d’autres formes de danse 
sont apparues, qui ont bouleversé les codes et 
ouvert de nouvelles voies, notamment en 
danse debout, sous l’appellation évocatrice de 
« new style ». La « house dance », entre autres, 
directement héritée de la musique du même 
nom et des rythmiques lancinantes pulsées 
dans les soirées techno, dès les années 2000. 
Une autre apparition significative sur nos 
scènes est celle du Krump, découvert en 2007 
à la faveur de la diffusion du film Rize de David 
LaChapelle, un magnifique documentaire sur 
cette émergence apparue dans les ghettos de 
Los Angeles. À l’inverse de la house, fluide et 
drapée d’élégance, le Krump est brut, sau-
vage, heurté et, bien que debout, il est ancré 
dans la terre. Ces deux émergences, quoique 

très différentes, qui vont peu à peu s’imposer 
dans des battles puis dans des shows et des 
créations chorégraphiques, ont en commun le 
fait de se construire et de se transmettre éga-
lement à partir de l’improvisation, même si 
des pas et des schémas y sont formalisés. 
Elles partagent aussi leurs origines et leurs 
références africaines explicites, ainsi que le 
fait de s’être détachées, émancipées, pour-
rait-on dire, du corpus hip-hop d’origine, ce 
dernier ayant de plus en plus tendance à se 
diluer.

La création chorégraphique urbaine 
en question

La pratique la plus « naturelle » pour la danse 
hip-hop est celle du cercle informel et convi-
vial, au centre duquel se lancent tour à tour les 
danseurs, quel que soit leur style et leur ni-
veau. Les défis sont déjà plus structurés, ils 
supposent un rendez-vous, des groupes orga-
nisés, des témoins. Ils sont accompagnés 
d’une bonne dose d’adrénaline et les confron-
tations se déroulent souvent aux limites de 
l’agressivité ; c’est d’ailleurs la fonction de ces 
rencontres, nées d’une volonté de transcender 
la violence des quartiers populaires. Le dispo-
sitif qui correspond le plus à ces rituels est 
évidemment le battle. Mais s’il en a gardé 
l’adrénaline, il a rapidement dérivé vers une 
grande formalisation, avec des organisateurs-
promoteurs, des juges faisant autorité, des 
prix en cash, des campagnes de marketing et 
une entrée payante dans des salles de plus en 
plus énormes.

La «  création  » est de nature très différente, 
même si certains caractères d’origine y ont 
persisté. Le « désir de scène » est apparu très 
tôt. Les « shows break » des championnats et 
des battles proposaient-ils finalement autre 
chose que de construire, parfois même à ou-
trance, un moment de spectacle  ? Des pra-
tiques nouvelles en découlèrent, dès lors qu’il 
s’agissait de concevoir, de mettre au point, de 
mettre en scène, de répéter…, donc de quitter 
le pur domaine de l’improvisation. Caler une 
«  choré  », fût-elle hip-hop, fait appel à des 
mécanismes artistiques classiques : inventer, 
transmettre une idée, construire une progres-
sion vers un final, susciter l’adhésion du pu-
blic. Cela désigne probablement le point de 

rupture, qui allait diviser le champ de cette 
culture développée à partir de la spontanéité. 
Nombreux sont les défenseurs absolus du 
«  free style  » et des battles qui considèrent 
jusqu’à aujourd’hui que le monde des créa-
tions et du théâtre, surtout « perverti » par des 
mixages avec la danse contemporaine, 
s’éloigne totalement de l’espace inventé par le 
hip-hop et le dénature. Ce dernier en aurait 
perdu son âme, au profit d’une démarche clas-
sique, voire carrément scolaire. La plupart 
des groupes et des danseurs hip-hop en Eu-
rope ont exprimé dès le milieu des années 90 
la volonté puissante de monter sur les planches 
dans des conditions « professionnelles », pour 
y construire des spectacles.

Une distance certaine sépare cependant l’en-
vie de la réalisation. Dans l’attente de résul-
tats, c’est le circuit des battles qui s’est déve-
loppé en Belgique, avec ses gloires locales 
comme les Dynamics, les Hoochen ou Team 
Shmetta. En France, à la longue, ce circuit, 
très dynamique, allait apparaître comme une 
entité complémentaire à celle de la création 
sur scène : on y repère les talents, on y décèle 
les nouvelles tendances et on y recrute les 
meilleurs interprètes pour des projets… cho-
régraphiques. C’est ainsi que de nombreux 
champions internationaux comme Wanted 
Posse, les Pokemon ou le R.A.F. Crew sont 
devenus également de brillantes compagnies 
professionnelles dans le circuit des théâtres.

Ce mouvement vers la création en danse ur-
baine a été initié en France. Il y a pris un essor 
particulier, ce qui est resté d’ailleurs une spé-
cificité de ce pays. L’impulsion en a été donnée 
par des opérateurs et des acteurs culturels de 
métier, qui ont décidé de produire des spec-
tacles intégrant des danseurs hip-hop, enga-
gés et payés comme interprètes. Ceux-ci ont 
aussi été formés, dégageant une sorte d’avant-
garde de la création, initiée aux arts de la 
scène et à ses techniques, comme l’utilisation 
de la lumière, la scénographie, l’élaboration 
d’un propos ou l’écriture chorégraphique. Une 
série de personnalités fortes et de 
«  compagnies  », nouvellement structurées, 
allaient se faire connaître, dessinant les 
contours d’un genre nouveau, qui ferait recette 
dans les théâtres et les festivals. Ce « genre », 
qui a même totalement surpris et dépassé les 
Américains, allait se diffuser dans le monde 
entier. Gabin et Aktuel Force, Kader Attou et sa 
compagnie Accrorap, Mourad Merzouki et 
Käfig, la compagnie Melting Spot de Farid 
Berki et quantité d’autres. Issus tous des ban-
lieues « chaudes », passés par les cercles en 
rue et les défis, formés ensuite aux arts de la 
scène, ils ont ouvert un véritable circuit de 
production et de diffusion qui a emballé le 
grand public et rempli les salles. Ils ont aussi, 
et surtout, ouvert un nouveau champ de créa-
tion et de savoir-faire artistique, qui laissera 
une trace particulière et remarquable dans 
l’histoire de la danse et de la culture contem-
poraine.

En Belgique, les premiers projets à tenter 
cette aventure datent des années 1998-2000. 
C’est la troupe Hush Hush Hush en Flandre, 
sous l’égide d’Abdelaziz Sarrok, qui tenta l’ex-
périence, avec un spectacle intitulé Carte 
Blanche, qui portait bien son nom. Dans un 
esprit très ouvert et très libre, Abdel avait in-
tégré deux b-boys namurois de N.B.S., qui 
eurent l’honneur de découvrir, tantôt avec 
amusement, tantôt avec effroi, l’univers dé-
janté de la « danse contemporaine ». Des fa-
çons de faire déstabilisantes pour eux, comme 
le fait de ne pas bouger par exemple (ce qui est 
un comble pour un breaker  !), ou de danser 
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dans le silence (l’angoisse totale !), un livre à 
la main, ou en costume 3 pièces. La seconde 
création fut proposée par Jean-Michel Frère 
en 2000, avec SC35C, dans laquelle le même 
groupe namurois fut invité cette fois à partici-
per véritablement à la construction d’un spec-
tacle fantasque, sur l’univers de Tim Burton. 
Dans cette pièce entre théâtre et danse, les 
trois breakers et le DJ ont pu totalement s’in-
vestir et inventer de véritables séquences 
conceptualisées. On se souviendra notamment 
d’une étonnante scène de break entravée par 
une chaise, ou sur l’étroit d’une table de cui-
sine. Cela ouvrait une voie nouvelle, dans un 
esprit bien belge surréaliste. Une troisième 
proposition à la même période vint de Bud 
Blumenthal, Spledge, à laquelle participèrent 
trois breakers des Marolles et deux danseuses 
contemporaines très rock and roll, tous invités 
à improviser mais dans des cadres géomé-
triques précis et selon des variations d’inten-
sité et de rythmes imposés.

La scène, terre inconnue

À l’époque, je travaillais à cristalliser en Bel-
gique un mouvement vers la création en danse 
urbaine, notamment via les premiers festivals 
au Centre culturel Jacques Franck, qui était le 
seul lieu à Bruxelles à s’intéresser à ce cou-
rant. Quelques groupes talentueux, fraîche-
ment structurés avaient manifesté un désir, et 
même esquissé des propositions courtes vers 
la création. Pour moi il s’agissait de permettre 
à des leaders de cette culture et de cette géné-
ration de véritablement prendre l’initiative, 
d’ouvrir un champ et un imaginaire qui était le 
leur, pas celui de chorégraphes ou de met-
teurs en scène excellents, mais attachés à des 
univers qui n’étaient pas le leur.
C’est la raison pour laquelle, durant plusieurs 
années, avec mes collègues de Lezarts ur-
bains, nous nous sommes employés à tenter 
de former, soutenir et conforter quelques 
groupes et danseurs de talent qui s’étaient fait 
remarquer dans ce terreau nouveau. Saïd 

Ouadrassi d’abord, puis Yiphun Chiem, Saho, 
Mambo & les Dynamics… furent ces premiers 
danseurs de « break » à s’avancer en terre in-
connue. S’ils ont été épaulés par des profes-
sionnels de la création, c’était selon un mandat 
précis, centré sur les propositions et la 
sensibilité hip-hop propre à ces danseurs. Et 
les résultats, bien qu’encore fragiles, avaient 
franchement de la gueule. Ils exploraient de 
véritables zones d’inconfort, d’intelligence et 
de sensibilité, mais avec une nouvelle énergie.
Cette aventure fut à la fois enthousiasmante et 
éprouvante. Il y eut des succès, indéniable-
ment, des spectacles étonnants, drôles, pleins 
de vie, des propos engagés, pertinents et 
riches, une petite mais bien réelle diffusion, ici 
ou en France et en Hollande. Mais il y eut aussi 
beaucoup de difficultés, de tous ordres, qui ont 
généré pas mal d’amertume. De façon rétros-
pective, la première idée qui m’en revient est 
celle de la violence qu’entraînait ce chemine-
ment, pour des artistes issus de milieux popu-
laires, qui désiraient accéder à la scène et au 
circuit dit culturel. Cette violence ne venait pas 
de l’entourage, également déstabilisé qui, par 
ailleurs, n’avait pas été préparé à ce type de 
confrontations. Elle venait essentiellement de 
la lutte intérieure terrible qui se jouait entre 
l’artiste et son propre background. On ne se 
dégage pas de sa classe sociale sans douleurs 
et on ne se démarque pas de ses complices de 
jeunesse sans heurts.

De nouvelles générations, de nouvelles formes 
et de nouveaux projets, encore une fois pleins 
de vie, de malice, de sensibilité et d’énergie, 
ont suivi ceux que j’ai déjà évoqués. Milan La-
bouiss, Zach Swagga, Yassine Mrabtifi, Julien 
Carlier, les frères Pedros… Ils ont bénéficié de 
meilleurs cadres de formation, comme celui 
du Tremplin hip-hop initié par le Centre cultu-
rel Jacques Franck, et d’un peu plus d’ouver-
ture mais on est bien loin d’une euphorie.
Parmi les vents contraires qui ont parsemé 
cette route, il est nécessaire d’évoquer la 
frilosité, le manque de curiosité, le manque 

d’ouverture, voire le mépris dont a fait preuve 
le circuit dit culturel dans notre pays en cette 
matière. Une situation qui, bien qu’améliorée, 
n’est toujours pas totalement dépassée au-
jourd’hui, loin de là. Manque de formations, 
d’opportunités, de moyens de productions, 
d’agents, de lieux de diffusion, et surtout de 
volonté politique dans tous les sens du terme, 
pour créer les cadres –  notamment finan-
ciers  – qui permettraient de dépasser ces 
blocages. La Fédération Wallonie-Bruxelles 
ne compte aujourd’hui que quatre ou cinq lieux 
et opérateurs intéressés par la danse urbaine. 
On ne pourra jamais « décoller » sur une piste 
limitée à l’engagement du Centre culturel 
Jacques Franck et à une petite structure 
comme celle de Lezarts urbains.

Je veux rendre hommage à ceux qui se sont 
mouillés dans le passé et qui s’engagent au-
jourd’hui  : rares fonctionnaires, rares opéra-
teurs ou responsables de lieux, rarissimes 
producteurs, une ministre… qui ont permis 
cette émergence et l’ont soutenue. Selon moi, 
nous vivons, contrairement aux apparences, 
dans un pays conservateur en matière artis-
tique et en matière de brassage social. La 
danse urbaine était pourtant, et est encore, je 
pense, une formidable opportunité culturelle et 
artistique, y compris pour remplir des salles 
avec un public intergénérationnel et multicultu-
rel, comme c’est le cas chez nos voisins du sud.

En ce moment se lève une nouvelle généra-
tion, post-breakdance, sûrement, et peut-être 
bien post-hip-hop. Mais gardons à l’esprit, afin 
de ne pas gâcher notre plaisir ni de rater nos 
enjeux, que déjà plusieurs vagues de danseurs 
se sont retirées, épuisées par la frustration, 
avec un sentiment de manque total de recon-
naissance. Cela doit nous interpeller. •

Alain Lapiower a dirigé Lezarts Urbains du-
rant 17 ans. Il est l’auteur de Total Respect 
(1997), le seul ouvrage publié en Belgique sur 
le mouvement hip-hop. 
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Il y a un lieu dans ce monde où je suis chez 

moi,

et ce lieu-là s’appelle mon corps.

Mon corps et le dedans de mon corps.

Ce petit lieu roule partout avec moi dans le 

monde,

il s’enfuit quand je m’enfuis et il reste 

quand je reste

et personne ne peut me demander de le 

quitter,

de changer de couleur, de nom ou de pieds.

Personne sauf la mort ne peut me dire que 

je n’ai pas le droit,

tout à coup, d’être là où je suis c’est-à-dire, 

dans mon corps.  

Corps pour corps, opéra hip-hop et baroque cho-
régraphié et mis en scène par Hervé Sika.

Le corps est le premier matériau accessible 
que l’on transporte partout, l’outil d’expres-
sion avant que les mots existent, l’interface 
entre l’intérieur et l’extérieur, entre une indivi-
dualité et une multitude. Il imprime sa marque 
au monde et incorpore le monde. Bien avant 
que le hip-hop soit reconnu en France comme 
culture et ses disciplines, comme art, le corps 
hip-hop existait déjà au début des années 80 
comme présence indocile et non désirée dans 
l’espace public, celle d’une génération trop 
jeune, trop colorée, trop populaire et pas 
assez argentée qui trouvait dans le mouve-
ment la possibilité d’affirmer son style et sa 
manière de vivre. Le hip-hop recomposait les 
formes esthétiques par imitation, création, 
coupage, collage, récupération, échantillon-
nage, bref par bricolage propre à un art popu-
laire. La place de la danse hip-hop nous ren-
voie à la question du «  spectacle vivant  », sa 
portée et sa signification contemporaines 
comme forum public et lieu d’une nouvelle 
grammaire culturelle susceptible de penser le 
monde autrement.

Un art à l’état vif

Cet art à l’état vif au rez-de-chaussée des 
villes, au plus bas des dalles et des halls 
d’immeuble, tâtait la dureté des textures, le 
mouvement tirant sa force des matériaux dis-
ponibles. Le béton prenant ici le rôle de la 
terre mère africaine, la question ne se posait 
pas, la danse faisait partie intégrante du com-
plexe vivant. La posture et la gestuelle, la 
façon de bouger et de se comporter, ce « proto-
mouvement  » nous informe de l’existence de 
celui qui occupe ce corps, et aussi de la qualité 
de l’espace social que le corps intériorise, ses 
contraintes, ses clivages, ses fractures. Se 
cogner au ciment cimente. C’est dans cette 
force structurante que naissent une conscience 
et des collectifs.

Les danseurs n’existaient pas pour l’amuse-
ment d’un public ou pour une carrière. Quel 
que soit l’espace, la rue, une salle de quartier, 
un gymnase, une fête ou un événement, la 
scène épousait les contours d’un mouvement 

indiscipliné qui s’invente lui-même et exprime 
un désir irrépressible et spontané surgi de 
l’expérience trop longtemps contrariée.
Les politiques n’ont pas compris combien cet 
«  état du mouvement  » était politique. Le 
hip-hop réintroduisait le corps dans l’espace 
public, et tout d’un coup, ce corps invisible, 
refoulé, replié, relégué aux périphéries se 
mit à rythmer le cœur des places. Sans l’ir-
ruption créatrice de cet imaginaire, la so-
ciété n’existe plus dans ce qui fonde notre 
manière de vivre ensemble. Cet acte fonda-
mental d’appropriation de son espace vital 
recompose l’unicité de son parcours de vie 
en croisement avec d’autres parcours autour 
des rencontres et d’espaces-temps forts. Le 
hip-hop naturellement est une culture du 
réseau.

Malentendu d’une reconnaissance

L’art est vivant, par essence transformateur, 
subversif, annonciateur d’un autre possible. 
L’accepter, c’est interroger les logiques 
conservatrices de tous les pouvoirs qui réi-
fient. Comme les statues africaines qui 
meurent une fois séparées de la vie et expo-
sées au musée, l’art hip-hop est devenu 
objet : objet sociologique, esthétique, écono-
mique. À peine débute sa période efferves-
cente que l’énoncé «  cultures urbaines  » 
cherche à le cerner. Il troque son autonomie 
pour une apparente reconnaissance qui le 
piège dans une double assignation néocolo-
niale  : territoriale des banlieues paupéri-
sées et ethnique des cultures immigrées.

Les arts et les cultures populaires ne de-
viennent attractifs qu’une fois éteints. Le 
hip-hop n’a pas échappé à la règle, assimi-
lable une fois devenu objet exotique sous le 
regard averti du milieu de «  La  » culture, 
neutralisé dans une conception évolution-
niste qui va « de la rue à la scène ». On dira 
des artistes qu’ils sont «  issus de » comme 
le sont les peuplades des contrées éloignées 
devant, pour se civiliser, répondre à 
l’injonction de s’ouvrir et de se mélanger. 
Donc, des chorégraphes « issus du hip-hop » 
se «  mélangent  » au théâtre contemporain 
pour « monter » sur scène.

Dès le début des années 90, le Théâtre 
contemporain de la Danse produit un des 
premiers spectacles hip-hop et ouvre la voie 
à la professionnalisation des compagnies. 
Au milieu de cette même décennie, le festi-
val de La Villette remplira le rôle d’une cen-
tralité bien parisienne rabattant à travers un 
maillage de réseaux de structures de proxi-
mité plus sociales qu’artistiques les jeunes 
groupes aspirant à une reconnaissance. Que 
reste-t-il de l’énergie d’un mouvement s’il 
n’est pas compris comme art total ? C’est lui 
refuser de se constituer comme forme so-
ciale et culturelle autonome, c’est-à-dire un 
« Tout-Monde » dans sa diversité et son uni-
versalité. Malgré un réel succès, une grande 
influence esthétique et la renommée de plu-
sieurs chorégraphes qui tiennent aujourd’hui 
des scènes nationales, le hip-hop a-t-il ins-
tauré un nouveau théâtre qui aurait permis 
de réconcilier une pensée politique de la 
culture (cette France plurielle qui appelait à 
une autre citoyenneté, un autre récit collec-
tif) et une politique culturelle (un travail de 

la culture conçu comme ressource d’un 
développement humain et territorial) ?

Pour une autre médiation entre forme 
esthétique et œuvre artistique

Beaucoup de danseurs hip-hop, déçus par cette 
assimilation institutionnelle, se tournèrent vers 
l’économie des « battles », scène ouverte d’une 
compétition entre individus et groupes de même 
style de danse, réglementée par les pairs. 
L’arrivée de la culture numérique et des ré-
seaux sociaux favorisa une émulation, mais 
aussi un conformisme. La rue que l’on aurait pu 
croire délaissée est réappropriée par le dernier 
mouvement issu des ghettos de la côte Ouest 
américaine. Le Krump puise sa force dans 
l’énergie de la terre battue ancestrale tout en 
faisant le lien avec le bitume fissuré contempo-
rain. C’est ce lien originel et actuel qui a permis 
de tout temps de traverser les frontières et les 
océans. Il déjoue l’industrie du spectacle en 
rappelant que l’espace public, du commun, de 
la rue, lieu de brassage et de confrontation à 
l’altérité, reste le laboratoire inépuisable du 
rythme, de cet état du mouvement entre les 
hommes et le monde, la forme et le sens, les 
matériaux et les symboles.

Des chorégraphes comme Bintou Dembélé, 
Mehdi Slimani ou Hervé Sika en région pari-
sienne puisent ainsi dans les multiples rhi-
zomes d’un art populaire, travaillant inlassa-
blement sur cette prise de conscience des 
rapports de domination dans la mise en rela-
tion entre un mouvement du corps et un mouve-
ment culturel, un proto-mouvement et un méta 
mouvement, une médiation de la forme (l’expé-
rience esthétique) et une médiation de l’œuvre 
(l’expérience artistique).

On ne peut penser le nouveau monde avec des 
conceptions anciennes. S’emparant du savoir et 
tous autres matériaux utiles là où ils se trouvent 
pour les diffuser et les partager avec le reste du 
monde, l’art brut du corps hip-hop est rebelle à 
toute définition préétablie. Il indique à la fois 
l’effondrement et la renaissance d’une culture, 
singulière, populaire sans pouvoir présager des 
formes d’apparition et de production.
Échapper à la catégorisation de la forme 
esthétique c’est d’une autre manière revendi-
quer l’expérience esthétique comme faisant 
partie du processus artistique et l’art lui-même 
comme bricolage assumé. C’est comprendre 
avant tout l’œuvre comme un principe 
d’accomplissement de ce mouvement. Ce n’est 
pas refuser une professionnalisation et une 
institutionnalisation, mais indiquer que les 
modes de création, de transmission et de diffu-
sion peuvent emprunter des chemins bracon-
niers et, par conséquent, sa propre façon d’or-
ganiser, de classer, de hiérarchiser ses modes 
de validation et de jugement, distincts de ceux 
du monde de l’art. •

Hugues Bazin est chercheur en sciences so-
ciales, animateur du Laboratoire d’Innovation 
sociale par la Recherche-Action, chercheur 
associé à la Maison des Sciences de l’Homme 
Paris Nord.

Corps brut, art brut
Par Hugues Bazin
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À la tête du CCN de Créteil et du Val-de-
Marne depuis huit ans, quelle évolution ob-
servez-vous concernant la programmation 
de spectacles hip-hop dans les lieux cultu-
rels, théâtres et CCN en France ?
Mourad Merzouki : Par rapport à d’autres 
pays, les compagnies de hip-hop sont pro-
grammées dans les théâtres français, ce qui 
est un bon signe quand on connaît l’histoire de 
cette danse. Il y a 30 ans, on était loin d’imagi-
ner cette reconnaissance des publics et insti-
tutionnelle. Il reste encore du travail pour que 
cette danse soit encore plus présente, il ne 
faut pas baisser les bras parce que beaucoup 
de compagnies souhaiteraient montrer leur 
travail. Mais les choses ne sont pas figées et 
évoluent. Parmi les compagnies que l’on ac-
cueille dans nos festivals Kalypso et Karavel, 
certaines ont des plans de tournée de 30-40 
dates sur l’année, ce qui est bien quand on 
connaît la moyenne de diffusion de la danse en 
général, toutes danses confondues.

Kader Attou a été nommé en 2008 au CCN de 
La Rochelle, vous en 2009. Vos nominations 
respectives ont-elles changé le regard que 
l’on porte sur le hip-hop ?
Je crois qu’elles ont permis de changer le regard 
qui pouvait être parfois « expéditif », on parlait 
d’une danse éphémère, de quartier, de banlieue. 
Ces nominations ont permis de marquer une vé-
ritable reconnaissance des pouvoirs publics ainsi 
que du public, et de rassurer les acteurs du hip-
hop. Et d’accompagner véritablement des ar-
tistes à aller plus loin dans leur travail. Au-
jourd’hui, des compagnies sortent du lot, grâce 
au fait que ces artistes ont pu bénéficier de 
conditions de travail professionnelles et forcé-
ment, cela se ressent sur le plateau.

Selon vous, quels sont les chantiers qu’il 
reste encore à développer ?
Les chantiers concernent les questions d’ac-
compagnement, de budget évidemment, de 
lieu et d’outils de travail. Depuis 2008-2009, 
l’arrivée de deux chorégraphes venant du hip-
hop à la tête de Centres chorégraphiques, à la 
Rochelle et à Créteil, a constitué une étape 
importante. Nous (avec Kader Attou, ndlr) ac-
cueillons beaucoup d’artistes hip-hop dans 
nos maisons afin qu’ils puissent avoir les 
conditions nécessaires pour travailler et créer. 
Ce n’est pas assez, c’est certain. Ces ques-
tions d’espace, de moyens, d’outils sont cen-
trales pour que cette danse continue de se 
développer. Parce que le danger est qu’elle 
s’essouffle. Il faut être toujours plus créatif, 
prendre des risques, essayer des croisements 
esthétiques pour surprendre et faire en sorte 
que ce langage et cette danse continuent cette 
belle histoire totalement singulière.

Comment rendre le public curieux et l’ame-
ner à dépasser les clichés ? Comment déve-
lopper une vision inclusive et ouverte ?
En France, l’une des réponses a été de se trou-
ver à la fois dedans et dehors. Au CCN, nous 
continuons d’imaginer des projets de terri-
toires, où les danseurs proposent des ren-
contres scolaires, dans les cinémas, dans 
l’espace public pour aller toucher un public qui 
pourrait avoir une idée arrêtée de cette danse 
et qui ne pousse pas les portes du théâtre.
Parallèlement, au théâtre, nous essayons de 
proposer des spectacles d’auteurs qui s’ins-
crivent dans ces lieux-là, qui ne soient pas de 
la démonstration, du battle. Ils sont toujours 
suivis ou précédés de temps de rencontre, ce 
qui, me semble-t-il, est précieux  : nous met-

tons alors des mots sur notre parcours d’ar-
tistes, sur ce qu’est le hip-hop, sur la vision 
que nous avons à court ou à long terme. Cela 
peut changer le regard, ne pas réduire le hip-
hop aux danseurs qui tournent sur la tête. 
Nous essayons de trouver des arguments et 
l’espace-temps pour partager nos réflexions. 
Il s’agit d’un long travail pour que ce rapport-là 
puisse changer. Les médias jouent également 
un rôle, ils nous accompagnent en s’éloignant 
des écrits caricaturaux commis à une époque. 
Et, bien sûr, il faut mentionner aussi la bien-
veillance de certains programmateurs en 
France qui ont vu dans le hip-hop une danse 
d’aujourd’hui et de demain qui pouvait bouscu-
ler le paysage chorégraphique français, et qui 
ont pris des risques à l’époque. Sans eux, nous 
n’en serions pas là aujourd’hui.

Qu’est-ce que le passage à la scène a apporté 
à cette danse ?
Elle a apporté une forme de maturité. Quand 
on est passé à la scène, on a appris à travail-
ler avec l’autre, avec l’institution, avec les 
artistes scéniques, avec un éclairagiste, un 
costumier, à bousculer notre rapport à ce vo-
cabulaire. Être sur scène, ce n’est pas être 
dans la rue et vice versa. Aujourd’hui, la force 
de cette danse est qu’elle est à la fois engagée, 
au service d’une écriture, d’un propos sur 
scène, et à la fois elle est généreuse, sponta-
née, démonstrative dans la rue. Le hip-hop 
est fort parce qu’il fait ces allers-retours 
entre l’espace public et le théâtre et, par 
conséquent, il ne s’enferme pas d’un côté ou 
de l’autre. Je défends l’idée que le hip-hop 
doit être à tous ces endroits, ce qui fait sa 
singularité : voir du hip-hop dans un clip vidéo, 
comme dans un centre commercial ou sur une 
scène nationale, représente plusieurs portes 
d’entrée. Je n’ai pas l’impression qu’il a perdu 
ce qu’il était en entrant dans les théâtres, 
comme on a pu l’entendre ici et là. Ça l’a en-
richi et, sans cela, il n’aurait pas connu cette 
évolution.

Dans vos spectacles, vous avez l’habitude de 
conjuguer différentes disciplines. Dans Boxe 
Boxe Brasil, vous mêlez boxe, musique clas-
sique, hip-hop… Pour vous, le présent et 
l’avenir du hip-hop se situe-t-il forcément 
dans le métissage des styles ?
Je ne dirais pas les choses comme cela. Toute 
forme artistique n’évoluera que si elle se 
remet en question, autrement elle risque de 
s’essouffler. Il est intéressant pour moi au-
jourd’hui en tant qu’artiste, ainsi que pour le 
public et pour le hip-hop, de trouver un dia-
logue avec d’autres formes artistiques et de 
tenter d’emmener le spectateur à un endroit 
un peu inattendu. En ce qui me concerne, mon 
évolution passe par ces croisements, c’est ma 
façon de faire avancer ma danse. Je défends 
aussi le hip-hop de la rue, le hip-hop des 
battles qui font partie de la culture du hip-
hop ; je défends toutes ces initiatives qui sont 
totalement complémentaires. •

Boxe Boxe Brasil de M. merzouki/Cie Käfig 
du 25 au 27 janvier à Wolubilis
rencontre à l’occasion des 20 ans de la 
compagnie, le 30 janvier au PBA de Charleroi

« Ne pas réduire le hip-hop aux danseurs 
qui tournent sur la tête »
Entretien avec Mourad Merzouki 

Propos recueillis par Alexia Psarolis
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Comment est née la formation « Hip-hop : du 
Tremplin à la Scène » ?
Carine Demange : La formation a été initiée 
par Jean-Claude Pambè Wayack, danseur-
chorégraphe français de hip-hop installé en 
Belgique. Le Centre culturel Jacques Franck, 
désireux de créer une scène professionnelle de 
hip-hop en Belgique et déjà actif dans diffé-
rentes réalisations, l’a alors invité en résidence 
afin de construire son projet. Son projet est né 
d’un triple constat  : la formation insuffisante 
des danseurs, le manque d’ouverture des lieux 
et des opérateurs non formés aux codes du-hip 
hop. Il a imaginé ce projet pilote de formation, 
de soutien à la production et à la diffusion, qui 
demeure toujours pilote aujourd’hui, même si 
nous en sommes à la 3e édition. La première 
étape consiste à repérer et sélectionner des 
danseurs dans différentes régions (auditions) ; 
dans chaque région où est organisée une audi-
tion, une représentation de spectacle hip-hop 
professionnel est programmée, l’occasion de 
poser quelques jalons en région, pour le public 
comme pour les danseurs. La deuxième étape 
est une formation de 11 semaines minimum 
réparties sur les périodes de vacances sco-
laires. La troisième étape, enfin, est la création 
de spectacles par ces artistes émergents en-
cadrés par notre équipe et leur tournée dans 
les lieux partenaires.

Sur quels critères s’opère la sélection des 
danseurs ?
Les danseurs doivent avoir 18 ans et plus, et 
l’envie de devenir danseurs professionnels, de 
créer pour la scène. Cela leur demande ré-
flexion car la formation exige un véritable en-
gagement, de la disponibilité. Les artistes-for-
mateurs considèrent aussi leur disposition à 
apprendre et leur singularité. Parmi eux, cer-
tains sont déjà interprètes ou chorégraphes 
professionnels et ont un excellent niveau mais 
travaillent dans le réseau commercial où ils 
trouvent plus de débouchés (pour la télévision, 
l’industrie musicale, la mode, la publicité, à 
l’étranger parfois…). La plupart sont aussi 
enseignants. Ils n’ambitionnent pas moins de 
se produire sur les scènes de leur région. 
Nous sommes également attentifs aux ques-
tions de mixité et de genre. Au sortir de la 
formation, on ne leur promet pas la gloire, au 
mieux le statut d’artiste au même titre que les 
autres danseurs et chorégraphes contempo-
rains. La difficulté reste la même, quelle que 
soit la discipline. Ils auront surtout pu rencon-
trer les réseaux de création et de diffusion 
culturelle avec lesquels ils pourront construire 
leurs projets et leur carrière.

Comment le contenu pédagogique est-il 
élaboré ?
Nous réajustons le contenu en permanence en 
fonction de nos constats et des besoins de 
danseurs. Nous nous sommes énormément 
ouverts à la danse contemporaine et avons 
remarqué que beaucoup de projets tendaient à 
s’en rapprocher… Certains artistes issus du 
Tremplin ne sont plus assez hip-hop aux yeux 
de ceux qui les suivent. Les lieux qui program-
ment du hip-hop ne sont d’ailleurs pas forcé-
ment les lieux qui programment de la danse 
contemporaine. Pour ces programmateurs, la 
danse hip-hop s’adresse à tous les publics et 
c’est un plus. Néanmoins, nous avons gardé au 
sein de la formation les outils de la danse 
contemporaine tels que le contact, l’improvi-

sation, la gestion de l’espace, le travail de 
chœur… Pour tous les partenaires de ce projet, 
associatifs ou institutionnels, le pari est de 
défendre des spectacles hip-hop avec l’esthé-
tique, la technicité et l’énergie propres à cette 
danse, et élaborés avec une écriture pour la 
scène, avec des codes qui puissent être lisibles 
pour leurs publics. En ce moment, une véri-
table réflexion a lieu en France pour savoir si 
nous n’avons pas « perdu » les vrais danseurs 
hip-hop. Nous devons favoriser l’émergence 
de leur propre écriture sans qu’ils perdent 
leur propre langage. Poser une écriture, trou-
ver son style, dans la filiation de ce mouve-
ment artistique dont ils sont porteurs, c’est 
l’objectif de cette formation. Pour cela, le 
Tremplin Hip-Hop permet d’aborder diffé-
rentes facettes des arts de la scène tels que la 
dramaturgie, l’écriture chorégraphique, la 
scénographie, les lumières… tout en initiant 
aux fondamentaux des techniques de danse 
hip-hop, pour eux comme pour les générations 
à venir.

D’où émanent les soutiens, qui sont les parte-
naires ?
Sandrine Mathevon (directrice du Centre 
culturel Jacques Franck) et Jean-Claude 
Pambè Wayack ont réfléchi aux partenaires 
potentiels en Belgique qui avaient envie de 
défendre ce secteur, celui de la danse hip-hop 
et des danses urbaines en général, et aux 
moyens de le faire. Il y a, par exemple, Lezarts 
urbains, une association avec peu de moyens 
qui est sur le terrain depuis des années, et de 
grosses institutions comme le Théâtre royal 
de Namur ou Charleroi danse, qui avaient 
envie de voir émerger cette scène et avaient 
intérêt à la soutenir. Le combat de Sandrine a 
été de convaincre tous nos partenaires en 
Fédération Wallonie-Bruxelles et de les pous-
ser à investir dans cette scène. Jean-Claude, 
lui, trouvait formatrices et formateurs pour 
monter un projet pédagogique qui puisse don-
ner naissance à des créations encadrées qui 

soient abouties et diffusables dans ces lieux. 
Ce collège de partenaires s’est étoffé au fil des 
ans. L’équilibre demeure fragile et repose par-
fois sur une seule personne  ; il suffit d’un 
changement au sein d’un théâtre pour voir un 
partenariat s’arrêter, comme avec les Halles 
par exemple, ou bien comme avec Vincent Thi-
rion, très engagé dans le hip-hop, qui à 
l’époque était impliqué comme intendant de 
Charleroi-Danses et continue d’être partenaire 
en tant que directeur du Centre culturel 
régional de La Louvière (le Central). Mais le 
premier soutien du projet, il ne faut pas l’ou-
blier, est la Fédération Wallonie-Bruxelles 
impliquée dans dans la réflexion depuis le 
début. C’est d’ailleurs Jean-Philippe Van Ael-
brouck, responsable des arts de la scène, qui 
nous a mis en relation avec Jean-Claude 
Pambè Wayack et son projet.

Aux côtés du Jacques Franck, il y aussi le 
Théâtre royal et le Centre culturel de Namur, 
la Maison Folie de Mons, Charleroi danse, le 
Central-La Louvière, le Théâtre de Liège et le 
Centre culturel de Chênée, ainsi que le FLOW, 
nouveau partenaire lillois et centre euro-ré-
gional des cultures urbaines, donc transfron-
talier et européen. Nous discutons avec eux 
et avec la Cie Art-Track sur la façon de mener 
ce processus afin de ne pas tomber sur les 
mêmes écueils que nos voisins. La formation 
doit correspondre aux besoins des danseurs, 
à la réalité du terrain, tant au niveau artis-
tique qu’à celui des modes de diffusion. 
Lezarts urbains accompagnent des artistes 
hip-hop émergents. Grand Studio et Citylab 
(Pianofabriek) sont des incubateurs de jeunes 
compagnies. La Cie Victor B en prend aussi 
sous son aile. Nous accueillons leur premier 
projet et le faisons tourner. ILES asbl offre un 
accompagnement plus individuel. Le BIJ leur 
permet de voyager à l’étranger. Nous sommes 
des relais à différentes étapes du 
développement d’une carrière artistique et 
travaillons en synergie.

la formation, un tremplin vers la création
Rencontre avec Carine Demange

Propos recueillis par Alexia Psarolis
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Éliane Nsanze. Julien Carlier. Deux dan-

seurs-chorégraphes qui refusent de s’ins-

crire dans une mouvance unique. Hip-hop ? 

Contemporain  ? L’entre-deux est leur en-

droit de prédilection, une zone sans éti-

quette ni cloison, où la seule revendication 

est celle de l’hybridité.

Danseurs hybrides 
Par Alexia Psarolis

Quelle(s) faiblesse(s) ou manque(s) pourrait-
on pointer ?
Nous ne connaissons pas encore le budget qui 
sera alloué par la FWB et avançons à tâtons au 
moment où nous devons nous engager auprès 
de tous. Il en va de même pour la participation 
financière des partenaires institutionnels au 
moment des créations, eux-mêmes étant sou-
mis aux réponses quant aux futurs contrats-
programmes et aux mutations. Jusqu’à 

présent nous recevions 45  000 euros, ce qui 
était insuffisant et ne serait plus tenable pour 
cette 3e édition. Sans un poste de coordination 
réellement doté et rattaché à une institution, 
le travail est assuré sur fonds propres, spora-
diquement et l’énergie pourrait venir à 
manquer. Mais c’est un réel enjeu pour nous 
que cette formation reste gratuite et acces-
sible aux artistes de tous les milieux sociaux et 
culturels, nous sommes un tremplin. Et puis, il 

                                                                                                                                                                                                                                                                                

y a ces moments de magie qui donnent tout 
son sens à ce projet… •

Carine Demange collabore avec le Jacques 
Franck depuis une douzaine d’années et coor-
donne le Tremplin Danse Hip Hop. Parallèle-
ment à cela, elle réalise des documentaires de 
création et des magazines culturels pour la 
radio.

C’est à l’adolescence que tous deux découvrent 
la danse. éliane Nsanze fréquente la Maison 
de la Culture de Tournai, où elle suit les cours 
de classique, de jazz, de hip-hop… Julien Car-
lier danse dans la rue, dans les gares, dans 
une salle rue Malibran, à Bruxelles. «  Mon 
besoin d’expression partait d’un sentiment de 
différence, explique-t-il. » Une façon pour lui 
de trouver sa voie, sans passer par les canaux 
conventionnels. «  La pratique du breakdance 

permet de se construire par rapport à ses 
forces et à ses faiblesses  ». Le hip-hop lui 
donne un sentiment de liberté et l’aspect com-
munautaire de la pratique exerce sur le jeune 
homme une forte attraction. «  Il s’agit d’un 
milieu avec des codes précis dans lesquels on 
peut vite être intégré et qu’on peut également 
vite s’approprier. Le “battle” est un défouloir, 
une forme très personnelle qui passe par le 
collectif de manière atypique  », résume-t-il. 
« Des hommes se rencontrent, et, au lieu de se 
taper dessus, ils dansent l’un en face de l’autre ; 
ils communiquent de cette façon frontale. 
Quand un danseur fait la démonstration de son 
style aux autres, il montre qui il est  ; il s’agit 
d’une affirmation identitaire, d’un besoin d’exis-
ter », complète Éliane. Elle qui s’est retrouvée 
dans des groupes de danseurs exclusivement 
masculins témoigne de la difficulté de trouver 
sa juste place en tant que fille. «  Soit on me 
protégeait, soit je me faisais “lyncher”. Nous ne 
pouvons pas parler d’égalité. D’ailleurs, nos 
langages sont différents selon moi, hommes et 
femmes restant complémentaires. »

Puis, l’heure des études sonne. Julien Carlier 
se forme à la kinésithérapie, Éliane Nsanze 
cède à la pression maternelle, s’inscrit à l’ULB 
et obtient un Master en études européennes. 
En parallèle, elle ne cesse de danser, notam-
ment avec cinq danseurs hip-hop (dont Saho et 
Grégory Delanney), et s’entraîne avec eux dans 
le garage de l’un d’eux, à Laeken. Le groupe 
est alors approché par Lezarts urbains pour 
concevoir une création  ; ce sera Streetwalker, 
de la Compagnie Full Effects, présentée au 
Centre culturel Jacques Franck en 2005. En 
2012, c’est le déclic. Elle participe à l’émission 
télévisée So You Think You Can Dance, enchaîne 
compétitions, tournées… et obtient les cachets 
indispensables pour accéder au statut d’ar-
tiste. Elle tourne alors définitivement le dos au 
Parlement européen, aux antipodes de ses 
aspirations créatives et peut se consacrer 
pleinement à ce qui la meut depuis toujours : 
la danse.

Vers la création

Comme une évidence, Éliane et Julien in-
tègrent ensuite l’unique formation en Belgique 
destinée aux danseurs hip-hop. « J’avais com-
mencé à travailler comme kinésithérapeute 
puis j’ai arrêté pour suivre la formation “Trem-
plin hip-hop”  ; j’avais envie de découvrir le 
milieu de la création, se souvient Julien. À 
l’époque où j’ai suivi le “Tremplin”, j’avais déjà 
créé la compagnie No Way Back avec Milan 
Emmanuel, mais je ressentais le besoin de 
rencontrer d’autres personnes, de partager 
leur parcours. » Julien et Éliane suivent alors 
les trois années de cours, tel un parcours ini-
tiatique. Et portent rétrospectivement sur 
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Comment le hip-hop a-t-il émergé dans le 
cadre institutionnel en Belgique franco-
phone ?
Sandrine Mathevon : Le mouvement hip-hop a 
plus de 40 ans en Belgique comme ailleurs. 
Alain Lapiower, directeur de l’association Le-
zarts urbains, Philippe Grombeer, alors direc-
teur des Halles de Schaerbeek, Marcel De 
Munnynck, l’un des anciens directeurs du 
Centre culturel Jacques Franck, ont accompa-
gné l’émergence de ce mouvement dans le 
cadre institutionnel francophone. Ce sont eux 
qui ont donné la première impulsion. Je fais 
partie de la génération qui a suivi et qui a bé-
néficié de tout ce qu’ils avaient mis en place. 
Alain avait placé les cultures populaires au 
cœur des institutions et du Jacques Franck, un 
des premiers lieux à avoir ouvert la porte aux 
cultures urbaines au sens large (danse, graff, 
musique…). Nous avons permis de coproduire 
la première création du danseur b-boy Saïd 
Ouadrassi –  repéré par Alain et Lezarts ur-
bains  –, de le soutenir et de l’accompagner 

vers une forme écrite, avec une dramaturgie, 
un contenu qui sort du battle (deux à trois an-
nées de travail et l’aboutissement en 2001). Ce 
fut un véritable succès, la salle était comble 
pendant plusieurs jours d’affilée. À cette 
époque en Belgique francophone, les créa-
tions de spectacles hip-hop stricto sensu 
n’existaient pas sur les scènes, au contraire de 
la France.

Quels lieux culturels ont-ils dès le début don-
ner une place à la culture hip-hop ?
Le Jacques Franck a accompagné la plupart 
des projets de création hip-hop en coproduc-
tion et/ou préachat. Cette implication se joue 
à différents niveaux  : le lieu, le budget, la 
technique, les personnes investies telles que 
David Coppe, régisseur au ccJF et créateur 
lumières… Le Théâtre de Namur est un en-
droit central où Jean-Michel Frère travaille 
depuis plus de 25 ans avec des danseurs hip-
hop et où il crée avec sa Compagnie (Cie Vic-
tor B) des spectacles au croisement de diffé-

rentes disciplines. Il a aussi très tôt participé 
à la programmation de spectacles achetés à 
l’étranger, de bonne facture avec les meil-
leurs crews en Europe. Par exemple, Les 
Pokemon Crew, un des crews les plus primés 
au monde dans les battles, s’y sont produits 
en novembre pour deux dates, alors qu’à Bo-
bigny (près de Paris), ils sont à l’affiche du-
rant trois semaines. À la Maison Folie de 
Mons, héritière de la Maison Folie telle qu’elle 
existe à Lille, Anne André a eu l’intelligence 
de mélanger une programmation profession-
nelle à l’accueil d’initiatives locales comme 
l’organisation de battles. Elle permet à des 
organisateurs de sa région d’investir la Mai-
son Folie en leur donnant carte blanche, en 
ouvrant le lieu à toutes les formes. Dans les 
années 90, Philippe Grombeer à la tête des 
Halles de Schaerbeek avait inscrit les 
cultures hip-hop dans sa programmation. 
Vincent Thirion, alors au Botanique, ou en-
core Jo Dekmine, au théâtre 140, ont égale-
ment donné à voir cette culture.

elles un regard très positif, celles-ci ayant 
apporté aux deux danseurs  des outils, un bon 
accompagnement, leur permettant de com-
prendre comment les éléments scéniques 
communiquent entre eux. La formation, bien 
nommée, a constitué un véritable tremplin 
pour les deux artistes qui se sont immergés 
dans la création, développant leur propre 
langage.

Sortir des cases

Julien Carlier évolue dans le monde de la 
création, entre hip-hop (« mon ADN ») et danse 
contemporaine. «  La manière de danser d’un 
danseur hip-hop et celle d’un danseur contem-
porain sont différentes, tout comme la concep-
tion de ce que représente danser. Pour moi, il 
s’agit de comprendre où je suis pour, après, 
casser les frontières et les codes. Mon par-
cours a toujours consisté à employer ma base 
à moi, le breakdance et d’autres influences et 
expérimentations qui s’y mêlent. Je danse une 
forme transformée qui vient de là. Je suis en-

« Il faut investir largement, sur du long terme »
échange avec Sandrine Mathevon

Propos recueillis par Alexia Psarolis

core occupé à sonder où se place mon travail, 
je me situe dans quelque chose d’hybride. 
J’aime bien cet entre-deux mais il pose pro-
blème au niveau de la diffusion  : à qui mes 
spectacles s’adressent-ils, à quelle catégorie 
appartiennent-ils ? »

Même questionnement pour Éliane Nsanze, 
qui vient de signer sa première pièce, autobio-
graphique, J’ai ressenti très fort le besoin de 
repartir, une création hybride conjuguant hip-
hop, contemporain, jazz « parce que c’est moi, 
revendique-t-elle. Les danseurs hip-hop ne 
m’ont jamais considérée comme faisant partie 
du mouvement (“elle danse comme une 
blanche”, déploraient-ils). Je me qualifie dan-
seuse “contemporaine” parce que c’est le 
terme le plus englobant selon moi.  » Son 
parcours et sa danse se sont construits par 
entrelacement et restent à son image, métisse.  
«  J’ai toujours été dans l’entre-deux  : en 
Afrique, on m’appelle “la blanche”, et ici, en 
Belgique, personne ne dira jamais que je suis 
blanche. »

De la salle à la scène

Le passage de l’espace public ou de la salle à la 
scène fait naître une multitude de questions et 
de réactions. Car découvrir un spectacle 
étiqueté « hip-hop » sur la scène frontale d’un 
théâtre n’est pas un pari gagné d’avance. La 
scène est une promesse, induit des attentes, 
notamment en termes d’écriture et de 
composition. Éliane Nsanze l’affirme sans dé-
tour : « Pour moi, une fois que la danse hip-hop 
arrive sur scène, elle est dénaturée. Le hip-hop 
sur scène ne me raconte rien. Je peux aller en 
voir dans le cadre d’un battle car la règle y est 
claire, il s’agit d’une démonstration de figures 
mais sans propos. Pour vouloir raconter, il faut 
transformer le hip-hop. Le code est tellement 
fort que tu ne vois que lui, que la forme. Il de-
vient intéressant quand il est mis au service 
d’une idée, et si ce n’est pas le cas, cela n’a 
aucun intérêt, je m’ennuie parce que je ne suis 
plus impressionnée. »

La découverte de Monde et Déjà-vu, les deux 
créations de Julien Carlier, ont généré sur-
prise, enthousiasme mais également incom-
préhension. « Mes copains hip-hopeurs ont été 
déstabilisés », avoue-t-il. Il est possible d’éta-
blir des passerelles de différentes manières ; 
éveiller les esprits est une question 
d’éducation. Le clivage est d’ailleurs réci-
proque : les “contemporains” ne vont pas voir 
du hip-hop. »

Pour l’heure, Éliane met son parcours en 
scène, chorégraphie ses racines et danse qui 
elle est. Son spectacle, intime, «  encore fra-
gile  », ne demande qu’à tourner. Après une 
seconde création, Déjà-vu, Julien collabore 
aujourd’hui avec Caroline Cornélis sur une 
pièce jeune public, une nouvelle expérience, 
différente des autres « mais qui ne me semble 
pas à l’opposé de ce que j’ai fait avant ». 
Quitter sa zone de confort, ne pas se laisser 
enfermer dans des catégories réductrices… 
Ces danseurs-chorégraphes font voler les 
cases en éclat, eux qui ne voient dans leur 
parcours que continuité. Puisque tout est lié. •
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E. Nsanze J’ai ressenti très fort le besoin de repartir, le 3 mars à la Maison de la culture de Tournai
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Directrice du Centre culturel Jacques 
Franck et présidente du Conseil de la 
danse

Quelle évolution observez-vous  ? Les pro-
grammateurs restent-ils frileux ?
Je dirais plus que cela, il existe une forme 
d’ignorance et d’indifférence. En plus des lieux 
déjà cités, certains centres culturels de 
moyenne importance (comme le Jacques 
Franck) osent l’ouverture, à Chênée, par 
exemple, ou au Centre culturel de La Louvière 
aujourd’hui dirigé par Vincent Thirion, connais-
seur de la scène hip-hop depuis 30 ans. Cela 
étant dit, les préjugés demeurent et le hip-hop 
reste réduit à des clichés, associé à la vio-
lence. La peur et le manque de connaissance 
constituent un frein. Peut-être que certains 
lieux soutenant une création pointue ont éga-
lement peur de voir leur image ternie en s’ou-
vrant au hip-hop.

Par ailleurs, sur la scène belge, très peu de 
spectacles professionnels tiennent 50 minutes, 
format nécessaire pour composer une soirée. 
Les battles regorgent de danseurs belges d’ex-
cellent niveau mais qui ne désirent pas se diri-
ger vers des formes écrites. En 17 ans, l’évolu-
tion se fait très lentement, les productions 
«  made in Fédération Wallonie-Bruxelles  » 
demeurent peu nombreuses. Il est nécessaire 
d’avoir une intelligence de programmation 
comme au Centre culturel de La Louvière, qui 
proposera des soirées composées ou des 
week-ends avec des productions belges inté-
ressantes, en devenir, et faire le pari de pro-
grammer des spectacles venant des Pays-Bas, 
d’Angleterre, d’Allemagne ou de France, afin 
d’éduquer le public ou lui donner envie. Au 
Jacques Franck, je n’en ai pas les moyens fi-
nanciers : mon budget danse à l’année s’élève à 
18 600 euros. Les subsides des scènes choré-
graphiques émanant de la COCOF me per-
mettent de faire uniquement du préachat et non 
de la coproduction (ou l’achat de pièces déjà 
visionnées), contrairement aux grosses struc-
tures et aux centres culturels régionaux, dotés 
de budgets bien supérieurs. Je constate que 
cette frilosité d’il y a 20 ans est toujours pré-
sente aujourd’hui. L’ignorance et le cloisonne-
ment sont aussi dans le chef des danseurs. Je 
regrette que les danseurs contemporains de 
30-40 ans aient rarement la curiosité d’aller 
voir des spectacles hip-hop. Je note cependant 
que ce cloisonnement est moins important 
dans la génération des 20 ans.

Vous êtes également présidente du Conseil 
de la Danse. Comment les dossiers d’aide à la 
création hip-hop sont-ils appréciés ?
Comme je l’ai déjà souligné, très peu de cho-
régraphes hip-hop cheminent vers la création 
et sont amenés à demander une aide. Saïd 
Ouadrassi, Yassin Mrabtifi, Julien Carlier, 
Milan Emmanuel, les frères Pedros, Eliane 
Nsanze, les sœurs Mybalés et quelques rares 
autres sont les seuls jusqu’à présent à avoir 
déposé un dossier. Ils sont parvenus à le 
structurer avec le temps et du soutien. Le-
zarts urbains et Iles asbl proposent une aide 
à la diffusion et à la production ainsi que des 
formations. Nous sommes malheureusement 
dans une société où l’écrit est excluant. Aupa-
ravant, les danseurs qui quittaient l’école tôt 
avec un faible niveau d’expression écrite 
étaient déjà exclus du système pour consti-
tuer un dossier recevable, lisible et compré-
hensible par les membres d’une commission. 
Aujourd’hui, ce n’est plus le cas. Certains ar-
tistes de la génération de Julien Carlier ou 
d’Eliane Nsanze ont suivi des études supé-
rieures et appréhendent différemment la 
structuration d’un dossier. La volonté de les 
soutenir, de les aider, de les accompagner est 
présente mais, par souci d’équité, les dos-
siers sont appréciés avec les mêmes critères 
que ceux des autres artistes.

Quelles mesures politiques permettraient le 
développement de la création hip-hop ?
La Fédération Wallonie-Bruxelles et la Cocof 
soutiennent des projets pilotes. Nous n’avons 
pas les moyens de nos ambitions et peut-être 
faudrait-il un acte politique fort, un lieu dédié 
à la danse hip-hop avec des moyens affectés à 
l’achat de spectacles, à la coproduction, à 
l’accompagnement. Le FLOW à Lille, parte-
naire sur cette édition du Tremplin, est une 
structure municipale soutenue par la Ville de 
Lille avec une mission d’accompagnement aux 
cultures urbaines au sens large, où la danse a 
sa place. Le lieu renferme un studio son pour 
le rap, un mur pour le graff, un plateau, une 
salle, des gradins amovibles… En Belgique 
francophone, chacun fait ce qu’il peut dans sa 
région mais nous n’avons pas de moyens 
conséquents. Il faut investir largement, sur du 
long terme. Nos propositions financières sont 
trop faibles, les projets, trop peu ambitieux et 
un accompagnement professionnel, pas assez 
solide comparativement aux grosses produc-

tions à l’étranger (avec tous les métiers scé-
niques qui entourent une création). Il faudrait 
oser parier sur deux-trois lieux qui fonctionne-
raient en réseau, dotés des moyens néces-
saires. Annie Bozzini, aujourd’hui à la tête de 
Charleroi danse, est ouverte à ces danses. Du 
fait de son parcours, j’ai l’intime conviction que 
les danses urbaines seront inscrites dans son 
programme.

Soyons curieux les uns des autres, patients, 
indulgents. Nous devrions trouver différents 
paliers pour donner à voir ce qui est présen-
table, faire en sorte que les programmateurs 
achètent des spectacles hip-hop à mettre au 
cœur de leur programmation, que s’opèrent un 
nivellement vers le haut et une valorisation de 
ces cultures au sein de notre Communauté. •

Sandrine mathevon est directrice du jacques 
franck, centre culturel de saint-Gilles, pro-
grammatrice danse et présidente du Conseil 
de l’Art de la danse.
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Louise Michel Jackson et Ben Fury
Shudder, le 24 mars au jacques franck
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Jonathan Burrows se présente comme dan-
seur, chorégraphe et pédagogue. C’est à partir 
de ces différentes perspectives qu’il déploie, 
dans son livre Un manuel de chorégraphe, les 
multiples facettes de la chorégraphie  : les 
premières idées et intentions à l’origine d’une 
pièce, l’influence du lieu sur la nature du tra-
vail, les recherche de matériaux et leur mode 
d’agencement, les rapports entre sons et 
mouvements, la notion de virtuosité, le contrat 
passé avec le public, le choix des collabora-
teurs, la promotion du spectacle... Toutes les 
étapes de travail et les paramètres chorégra-
phiques sont abordés avec la même attention, 
l’activité du chorégraphe est dé-composée, 
distillée. Et les lecteurs de recueillir les apho-

rismes, les paradoxes, les questions qui en 
découlent. 

Ni leçon ni règle à suivre ; au contraire, Jona-
than Burrows recense les problématiques, les 
situations rencontrées dans la pratique et les 
décrit méthodiquement, en les réduisant à 
leurs simples composantes et variables. Prag-
matique, il rend « visible » l’étendue de la pa-
lette de choix possibles que chacun pourra 
s’approprier («  ou pas  » comme il aime à le 
rappeler). Son livre est une invitation à s’ob-
server, à se situer, à questionner la question,  
à entamer une conversation pour débloquer 
une situation, à quitter un temps la solitude du 
studio ou de la pensée, à se mettre au boulot 

ou, enfin, à faire une pause. Geste chorégra-
phique de Jonathan Burrows, cédant sa place 
d’auteur à celle ou celui qui tient ce manuel 
entre les mains  ? La chorégraphie serait 
alors une question d’attitude, une manière de 
se positionner, de composer et d’ « être com-
posé ». Au fil des pages, il nous livre en fili-
grane les clés de ses propres processus de 
composition. Pas à pas, un rythme se construit, 
un sens émerge, étrange et reconnaissable à 
la fois. Et l’auteur de nous transmettre son 
attrait pour l’avènement d’un langage pro-
bable et troublant. N’est-ce pas là l’esquisse 
d’une esthétique ? •

baptiste andrien 
Extrait de la préface

Un manuel de chorégraphe de Jonathan burrows (éd. Contredanse), 
traduction française de A Choreographer’s Handbook, vient de pa-
raître ! Une belle occasion de (re)découvrir ce texte et d’échanger 
avec son auteur.
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Il y a déjà sept ans que A Choreographer’s 
Handbook de Jonathan Burrows a paru chez 
l’éditeur américain Routledge. Un titre 
quelque peu trompeur car il s’agit moins 
d’un « manuel » que d’un recueil d’observa-
tions et d’idées concernant le plus souvent 
la danse ou la choréographie, mais pas uni-
quement. En fait, leur intérêt dépasse large-
ment le champ de la danse, et concerne tous 
ceux qui se voient confrontés à des 
problèmes de création. C’est peut-être la 
raison pour laquelle le livre a fait son che-
min sur le plan international et n’est pas 
resté cantonné au milieu des danseurs. 
Après la traduction en français, des traduc-
tions en slovène, en bulgare et même en 
farsi, la langue populaire en Iran, sont en 
préparation. Entretien avec l’auteur sur ce 
succès particulier.

Pieter T’Jonck : Quel était votre objectif en 
écrivant cet ouvrage ?
Jonathan Burrows  : Je ne crois pas que je 
pourrais encore écrire ce texte aujourd’hui. 
La quantité d’informations sur la danse dont 
nous disposons a énormément augmenté 
ces dernières années. C’est du moins l’im-
pression que j’ai depuis que je travaille de 
plus en plus dans un contexte académique. 
En 2005, par contre, je jouissais d’une cer-
taine innocence. J’ai écrit ce livre tout sim-
plement pour comprendre ce qui menait un 
danseur ou un chorégraphe, y compris moi-
même, à ne pas atteindre son objectif. Mais 
je me gardais scrupuleusement de me pré-
senter comme expert. L’objectif de ce livre 
n’était donc pas vraiment d’offrir un cours 
de chorégraphie, mais d’enrichir la discus-
sion sur ce que voulait dire ce mot et sur la 
façon de s’y prendre. En ce sens, cet ou-
vrage invite tous ceux qui se sentent concer-
nés à participer à cette discussion. Il s’agit 
d’un projet démocratique.

Ce livre me donne aussi l’impression de 
prodiguer en quelque sorte les « premiers 
soins » pour un projet qui s’enlise. À n’im-
porte quelle page se trouve une idée, un 
petit conseil ou une réflexion qui permet de 
débloquer la situation en incitant le lecteur 
à porter un autre regard sur le problème 
qu’il se pose. D’ailleurs, il arrive très sou-
vent que vous affirmez une idée pour la 
rejeter ensuite. Et surtout, demeure cette 
question centrale : que voulons-nous vrai-
ment  ? Ainsi, on pourrait le considérer 
comme une sorte de « Yi King » pour dan-
seurs.
Je me suis inspiré de Oblique Strategies de 
Brian Eno, un jeu de cartes comportant une 
question sur chaque carte. L’idée étant que 
tu tombes sur la question que tu ignorais te 
poser. Là résidait d’ailleurs le défi principal 
de l’écriture: d’en faire une composition qui 
pourrait être utilisée de cette façon. Mais il 

est évident qu’il y a un parallèle entre le 
travail d’Eno et le « Yi King ».

De ce fait, le livre est rempli de paradoxes.
Il s’agit exactement de la situation dans la-
quelle on se trouve comme danseur ou choré-
graphe. Il n’y a pas moyen d’y échapper. 
L’exemple le plus probant est celui du mauvais 
«  performeur  » qui crève tellement d’envie 
d’exceller qu’on ne voit plus que cette envie au 
lieu de voir le spectacle lui-même. Et puis, la 
chorégraphie est devenue un genre qui donne 
une liberté énorme. Son plus grand atout, 
comme forme d’art, est son instabilité. La 
danse n’est pas forcément très claire, n’a que 
rarement un sens univoque et peine à commu-
niquer avec son public. Ainsi, la danse sape la 
conviction néolibérale que tout est à quantifier 
ou évaluer. Je crois que nous apportons un 
changement à cette idéologie. La danse, c’est 
comme une micro-culture de résistance.

La traduction de ce texte semble avoir consti-
tué un véritable défi.
La traduction s’est faite en étroite collabora-
tion avec Denise Luccioni. Nous nous sommes 
penchés ensemble sur tous les détails de la 
traduction, puisqu’il est parfois très difficile de 
trouver une expression qui transmette la 
même connotation en français qu’en anglais. 
L’anglais est non seulement plus succinct que 
le français, il se caractérise également par une 
plus grande ambiguïté. C’est une «  langue 
d’évasion  »  : beaucoup de mots et d’expres-
sions se laissent interpréter selon l’état 
d’esprit du lecteur.

Pourtant, votre anglais est très limpide, à 
part quelques expressions comme «  hoar-
ding » ou « doily ». Mais là encore, vous pre-
nez soin de les expliquer tout de suite.

« La danse, c’est comme une micro-culture de résistance. »
Entretien avec Jonathan Burrows

Propos recueillis par Pieter T’Jonck

Un manuel de chorégraphe 
de Jonathan Burrows, éd. Contredanse
Traduit de l’anglais par denise Luccioni
Disponible en librairie ou sur commande
268 p, 22 €, www.contredanse.org

C’était bien ce que je voulais. Mais prenez par 
exemple le mot « performance ». Cela pourrait 
se traduire par « spectacle » en français, mais 
le mot anglais signifie aussi « prestation » ou 
«  degré de prestation  ». Tandis que le mot 
« spectacle » en anglais fait allusion à quelque 
chose d’exagéré, de trop exalté. Mon texte joue 
sur cette ambiguïté, et il est important que ces 
nuances restent présentes dans la traduction. 
C’est d’ailleurs la raison pour laquelle j’ai de-
mandé au chorégraphe francophone Étienne 
Guilloteau de relire la traduction, pour m’assu-
rer que cette ambiguïté était préservée.

Comment avez-vous procédé pour en arriver 
à ce recueil très large ?
J’ai relu tous mes carnets de notes. C’est beau 
et ennuyeux à la fois. Mais la lecture a rallumé 
des idées endormies. Dans les années 1990, 
Matteo Fargion et moi suivions un cours chez le 
compositeur Kevin Volans. Il était alors occupé 
à rechercher comment une composition peut 
captiver le spectateur. Depuis lors, nous avons 
glissé vers une façon de chorégraphier qui in-
vite plutôt les spectateurs à ne pas prêter at-
tention, à suivre leur propre flux de pensées au 
lieu de s’accommoder de ce que le spectacle 
exige d’eux. Il y a une plus grande ouverture à 
la relation entre le spectacle et son public, 
comme en attestent par exemple les œuvres 
de Mårten Spångberg ou Tino Sehgal. •

Pieter T’Jonck est ingénieur-architecte, cri-
tique d’art et de danse/performance, et ensei-
gnant. Il écrit pour des journaux et magazines 
aussi bien belges qu’étrangers (De Standaard, 
De Tijd, De Morgen, Tanz…). Il a également 
contribué à plusieurs livres sur la danse et la 
performance.

Jonathan Burrows, danseur et chorégraphe, est connu 
tout particulièrement pour les œuvres créées en collabo-
ration avec le compositeur Matteo Fargion, puis présen-
tées en duo un peu partout dans le monde. Jonathan 
Burrows a été artiste associé au Kunstencentrum Vooruit 
de Gand, au Southbank Centre de Londres et au Kaaithea-
ter à Bruxelles. Il enseigne régulièrement à P.A.R.T.S 
(Bruxelles), tout en ayant aussi été invité à enseigner dans 
les universités de Berlin, Gand, Giessen, Hambourg et 
Londres. Jonathan Burrows est actuellement chargé de 
recherche au Centre for Dance Research de la Coventry 
University, en Grande-Bretagne.
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Il faut un printemps à tout. Les 8 et 9 mai 1976, 
Bruxelles voit la première apparition publique, 
sur la scène du Théâtre 140, du groupe 
Triangles, lors de deux journées délurées, 
intitulées «  VIVRE À 20F AU 140  ». Pour 20 
francs de l’époque (l’euro est encore loin), les 
spectateurs ont droit à deux jours de jazz, de 
pop, de folk, et… de danse, à cheval entre le 
140 et les Halles de Schaerbeek. «  Les 
“freaks”, les “beatniks” et la “young genera-
tion” étaient bien représentés  », commente 
alors le critique de La Dernière Heure, et tous 
ces «  jeunes aux cheveux longs arrivés en 
masse y auront “pris leur pied” (expression à 
la mode pour dire qu’on se sent bien) », y com-
pris pour la performance du People Show de 
Londres, « une bande de cinglés, de tarés, de 
dégénérés » 1. Il n’est dit mot, en revanche, du 
groupe Triangles, que l’affiche du 140 présen-
tait comme « ballet actuel ». De fait, avec Dé-
sert, Pierre Droulers, en fin de formation à 
Mudra, signait là sa première pièce, «  mi 
danse-mi drame, où la parole, matrice du cri 
et du chant, rencontre de façon directe et 
comme végétale le corps en mouvement.  » 2 
L’année suivante, en 1977, c’est au Théâtre de 
Poche, à Bruxelles, qu’est créée Dispersion, 
avec Diane Broman, Juliana Carneiro da Cunha 
et Nicole Mossoux. La presse parle de « théâtre 

physique  ». La danse contemporaine est en-
core sans nom. En France, le concours de Ba-
gnolet a allumé ses premiers feux en 1968, 
mais la « nouvelle danse » est encore en phase 
de rodage. Il faut attendre 1976 pour qu’y soit 
primé Dominique Bagouet, puis en 1978, Maguy 
Marin. En Belgique, Hugo de Greef lance le 
Kaaitheaterfestival en 1979  ; Anne Teresa De 
Keersmaeker signera sa première chorégra-
phie, Fase, en 1982. Ce bref rappel pour indi-
quer à quel point la réputation de « pionnier » 
de Pierre Droulers n’est pas usurpée, d’autant 
qu’après Désert et Dispersion, il poursuit en 
toute liberté un chemin d’explorations, en com-
pagnie de Steve Lacy, génial saxophoniste et 
improvisateur avec qui naissent trois pièces, 
entre 1979 et 1981  : Hedges, Tao et Tips. Mais 
bien d’autres rencontres nourrissent ce par-
cours naissant. Jerzy Grotowski, dont il va 
suivre le « laboratoire » en Pologne. Les musi-
ciens de free jazz et les poètes de la beat gene-
ration qu’il préfère suivre à New York après 
avoir déserté le studio de Merce Cunningham. 
Sheryl Sutton, interprète du Regard du Sourd, 
de Bob Wilson, avec qui il crée Tao. Les musi-
ciens de Minimal Compact, qu’il embarque 
dans Pieces for Nothing (1982). Le prodigieux 
Winston Tong, du groupe Tuxedomoon, avec qui 
il crée Miserere. Etc., etc.

Mai 2017, Bruxelles, dans le cadre du Kunsten-
festivaldesarts. Au second étage de La Raffi-
nerie, où l’activité sucrière de jadis a cédé la 
place aux studios et aux bureaux de Charleroi 
danse, une vingtaine de tables accueillent 
l’exposition éphémère (photos, carnets de 
notes, dessins, partitions, objets divers…) 
d’une œuvre à présent déposée : 40 années au 
cours desquelles le printemps initial a diable-
ment bourgeonné. L’archive ainsi étoilée a 
longtemps occupé l’espace de l’ancienne salle 
des machines de La Raffinerie. Un temps de 
suspension, au cours duquel Pierre Droulers a 
trié et maintes fois déplacé les matériaux pré-
sents, pour trouver le fil d’un livre de mémoires 
vives, paru depuis lors aux éditions du Fonds 
Mercator (voir encadré ci-dessous). Plus qu’en 
archiviste, c’est en chorégraphe que Pierre 
Droulers a distillé cette matière, selon une 
«  méthode  » qui peut qualifier l’ensemble de 
son processus de création  : «  les choses se 
fabriquent à travers le dépôt, l’oubli, et ce qui 
persiste  », disait-il ainsi à l’époque de MA 
(2000).

Après les pièces du début (jusqu’à La Jetée, 1983, 
et Miserere, 1984), Pierre Droulers se contente 
de trois duos (Midi Minuit, avec Adriana Borriello, 
Face à face avec Michèle-Anne De Mey, et 

Pierre Droulers, contempla(c)tif
Par Jean-Marc Adolphe

publication

Pierre Droulers, Sunday
En 432 pages, Sunday (titre qui se souvient peut-être des dimanches 
familiaux passés dans l’atelier du père, le peintre Robert Droulers) est 
un « livre d’artiste », bien plus qu’une simple monographie. L’ouvrage 
conçu par Pierre Droulers (avec Fabienne Aucant, Arnaud Meuleman, 
Sophie Kokaj) n’est certes pas exempt de textes, accompagnants. Mais 
Hans Theys déserte le terrain de l’analyse pour livrer un témoignage 
personnel. Au lieu d’un docte exposé sur danse et arts plastiques, la 
conversation entre Droulers, Ann Veronica Janssens et Michel François 
est gorgée de vie (et d’anecdotes). Et Tarquin Billet restitue avec force 
humour les péripéties de « l’administration » d’une compagnie de danse 
évoquée comme une « auberge espagnole ». Transposant en mise en 
pages (graphisme élégant d’Ousseynou Salla) la « mise en espace » de 
son archive à La Raffinerie, Droulers a composé Sunday comme une 
suite iconographique qui fait palpiter la généalogie et la mémoire vive 
d’une œuvre affûtée de rencontres, de voyages, de lectures, de lu-
mières. Beaucoup de visages, parfois réunis dans de singuliers vis-à-
vis (Johnny Rotten et Arthur Rimbaud, Joyce et Beckett), des paysages, 
des photos de spectacles étonnamment vivantes… Sunday foisonne et 
respire. J-M. A.

Pierre Droulers, Sunday, coédition Charleroi danse / Fonds Mercator, 
432 pages, 29,95 €. www.fondsmercator.be

Sunday (éd. fonds Mercator) est bien plus qu’une simple monogra-
phie sur Pierre Droulers. Il s’agit d’un livre d’artiste aux nombreux 
témoignages et illustrations. Retour sur le parcours du danseur cho-
régraphe.
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Remains, où il retrouve Steve Lacy), et participe 
en tant qu’interprète à la création de Ottone, 
Ottone, d’Anne Teresa De Keersmaeker. Mais à 
partir de 1991, le chorégraphe s’engage dans 
des pièces plus amples, de Comme si on était 
leurs petits poucets (1991) à Soleils (2013). On 
cherchera en vain à définir un « style de danse » 
qui serait la marque de fabrique de Pierre Drou-
lers. « Ce qui danse », dit-il, « c’est la façon dont 
on se relie à une personne, à un matériau, à un 
son. Je réfléchis plutôt en termes de rêve de 
matière qu’en amalgame d’ossature.  » Au 
début, dit-il, « je fonctionnais à l’instinct, à l’in-
tuition. » 3 Avec l’énergie d’un danseur qui, pro-
gressivement, devient plasticien des espaces 
qu’il compose. La mort de son père, le peintre 
Robert Droulers, en 1994, a peut-être eu un rôle 
décisif. En même temps que Pierre Droulers 
séjourne dans l’atelier de son père, à Saint-
Rémy-de-Provence, qu’il envisage de transfor-
mer en lieu de résidences artistiques, il renoue 
le contact avec Michel François, dont l’atelier 
bruxellois et le jardin attenant, rue de Bens, ont 
été le foyer de nombreuses rencontres et 
conversations. Après Mountain/Fountain (1995), 
conçu avec Michel François, c’est avec Ann Ve-
ronica Janssens que Droulers crée, l’année 
suivante, De l’air et du vent. Et la collaboration 
se poursuit autour de MA, en 2000.

Michel François et Ann Veronica Janssens, par-
fait binôme aux yeux de Pierre Droulers : « C’est 
l’action, la fabrique d’un côté, et, de l’autre, 

c’est la contemplation, éveiller des choses qui 
sont déjà là. L’économie du peu et l’économie 
de l’action. Ce tandem est toujours un moteur 
de mon travail. » 4 Pierre Droulers est, en effet, 
un actif-contemplatif. Un alchimiste qui fait 
creuset commun d’énergies dissemblables. 
L’ascétisme de Beckett et la profusion de Joyce. 
Grotowski d’un côté, et Bob Wilson de l’autre : 
« L’un exténue le corps pour une interprétation 
simplifiée. L’autre ralentit le corps pour une 
perception accrue de l’espace et du temps. » 5 
Un voyageur d’intensités qui se nourrit tant des 
lumières ouatées du Nord que des couleurs 
plein soleil du Sud, Provence ou Italie. Du Brésil 
il a goûté l’énergie exubérante, sur fond de 
rythmes du candomblé. Au Japon, il s’est laissé 
bercer d’ombres  : «  Comment vit la lumière 
entre ces deux polarités ? Je suis fasciné par 
ces deux pays et par les oppositions qu’ils 
incarnent. » 6

Et une autre pluralité reste à l’œuvre. Comme 
l’écrit Hans Theys à propos des sources qui 
constituent l’œuvre de Droulers et le livre qui 
en résulte, « il n’est pas question d’un seul ar-
tiste ici, mais d’un groupe d’artistes – en évolu-
tion constante  – qui apportent, chacun, leur 
personnalité et leur approche et qui, par leur 
rencontre, engendrent une nouvelle forme spé-
cifique.  » 7 En mai 2017, à La Raffinerie, on a 
ainsi pu voir Les Beaux Jours, un solo inspiré par 
l’œuvre du peintre Balthus, successivement 
dansé par Katrien Vandergooten, qui l’avait 

créé en 2011, puis par Malika Djardi : une même 
précision de lignes, pourtant infusée dans deux 
interprétations sensiblement différentes. 
« Danseur » : ce sobre intitulé donné par Pierre 
Droulers à une programmation qu’il a conduite 
de 2013 à 2016, à la codirection de Charleroi 
Danses, vaut comme constellation de singulari-
tés, où respire l’être-là de chacun.e. « Le col-
lectif comme chœur et l’individu comme lien », 
disait-il lors de la création de Multum in parvo 
(1998), conçu à partir de 25 solos. Une danse 
comme flânerie de corps dans le tumulte du 
monde, mais flânerie agitée, physique, traver-
sée par un impossible repos. Ainsi va Pierre 
Droulers qui, loin d’être arrivé au terme du 
chemin, confiait voici peu sur Facebook  : «  Je 
suis en train de remonter la compagnie puisque 
j‘ai fini mon travail avec Charleroi danse depuis 
décembre dernier. Je prépare de nouveaux pro-
jets ; je vous tiens au courant très bientôt. » •

1 La Dernière Heure, 13 mai 1976.
2 Programme du Théâtre 140, mai 1976.
3 Propos recueillis par Marion Rhéty, « Traversée », 
document de travail, 2011.
4 Ann Veronica Janssens, Michel François, Pierre Droulers, 
« Conversation », in Sunday, p. 165, Fonds Mercator, 2017.
5 Pierre Droulers, in Sunday, p. 49, op. cit.
6 « Une danse entre l’effacement et la rage », propos recueillis 
par Guy Duplat, La Libre Belgique, 7 mai 2013.
7 Hans Theys, « Les jours de la semaine », in Sunday, 
p. 280, op. cit.

Jean-Marc Adolphe est critique et essayiste. Il 
est le fondateur de la revue mouvement.  
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Contrats-programmes
C’est « la » nouvelle de l’automne : les 
contrats-programmes du secteur des arts de 
la scène ont été attribués, redessinant le pay-
sage culturel... Voir page 4.
                                                                                      

Soutiens et financements
Wallonie-Bruxelles International (WBI) met en 
place deux nouveaux programmes de soutien 
à l’international pour trois secteurs en parti-
culier : la danse, le jeune public et le cirque. Le 
premier soutien pour les résidences de re-
cherche ou de création, le second pour les 
dates de tournées à l’étranger. Ces aides 
s’ajoutent à celles qui existaient pour soutenir 
la mise en marché et les tournées internatio-
nales dans le cadre de festival. Retrouvez 
toutes les infos sur les critères, les délais et 
les modalités d’intervention sur wbi.be/
culture. 
                                                                                      

Dans le sillage du secteur du cinéma, qui bé-
néficie déjà depuis plusieurs années du Tax 
Shelter, les arts de la scène peuvent, depuis 
février, faire appel à ce système de finance-
ment. Plusieurs sociétés spécialisées sont 
déjà nées. Ce régime représente un avantage 
fiscal notable pour les entreprises et une aide 
bienvenue pour les productions de spectacles.
                                                                                      

D’autre part, le fonds d’investissement St’art 
est un instrument financier de la Fédération 
Wallonie-Bruxelles à destination des entre-
prises créatives et culturelles. Récemment 
doté d’une enveloppe de 20 millions d’euros, 
St’art a pour mission le soutien de projets in-
novants des institutions culturelles, sur base 
d’un cahier des charges strict quant à la mo-
délisation économique de la candidature, l’in-
vestissement étant destiné à des «  projets 
économiquement profitables  ». Le premier 
appel à projets a été lancé en juillet et clôturé 
en octobre, pour des sommes allant de 500 000 
euros à 2 000 000 d’euros. 
Plus d’infos sur www.start-invest.be
                                                                                      

Disparitions
Le 9 décembre dernier a marqué le 25e anni-
versaire de la mort de Dominique Bagouet. Le 
blog des Carnets Bagouet lançait à l’automne 
un appel à tous ceux ayant une expérience, des 
souvenirs en lien avec le danseur et choré-
graphe, les invitant à « faire un signe, un geste, 
écrire, raconter, dessiner, filmer, danser  », 
ainsi qu’à s’exprimer sur les sites et réseaux 
sociaux, et enfin à transmettre cette matière 
aux Carnets Bagouet. L’association, créée 
après la disparition de l’artiste –  qui n’avait 
laissé aucune consigne sur son œuvre –, tra-
vaille depuis 25 ans à la transmission de la 
danse de Dominique Bagouet. Par ailleurs, 
celui qui en était le président depuis 1998, Jack 

Ralite, est décédé le 13 novembre dernier. 
Créateur et animateur des États généraux de la 
Culture, membre des conseils d’administration 
du Théâtre du peuple et d’autres institutions, il 
avait aussi été maire d’Aubervilliers, député de 
la Seine-Saint-Denis, et l’un des ministres 
communistes du gouvernement Mauroy. 
Voir aussi lescarnetsbagouet.blogspot.fr
                                                                                      

Le monde de la danse butô est endeuillé par la 
disparition d’une de ses figures majeures, le 
danseur Yukio Waguri, mort en octobre à 
Tokyo. Disciple de Tatsumi Hijikata, Waguri a 
œuvré, avec les Archives Tatsumi Hijikata, 
pour la préservation de Butoh Fu, le système 
de notation créé par le maître et fondateur du 
butô.
                                                                                      

Tout juste retraité du Ballet de l’Opéra national 
du Rhin (CCN de Mulhouse), Didier Merle s’est 
éteint le 14 septembre. L’ancien maître de bal-
let représentait une part essentielle de la 
mémoire et de l’âme de la compagnie. Celui 
qui fut élève de Gilbert Mayer à Paris et du 
Centre international de danse Rosella High-
tower à Cannes avait travaillé sur tous les ré-
pertoires, de George Balanchine à Michel Ke-
lemenis et Claude Brumachon, en passant par 
Jiri Kylian ou William Forsythe.
                                                                                      

Prix-distinctions
Le 25 septembre, les Prix de la critique 2016-
2017 ont désigné comme meilleur spectacle de 
danse la pièce Nativos d’Ayelen Parolin. Alain 
Platel a reçu le Prix spécial du jury pour Nicht 
Schlafen (les ballets C de la B).
                                                                                      

Jan Goossens, directeur du Festival de Mar-
seille, s’est vu remettre les insignes de Cheva-
lier dans l’ordre des Arts et des Lettres par 
l’ancien directeur du Festival d’Avignon, Ber-
nard Faivre d’Arcier, lors de la 22e édition du 
Festival de Marseille. Cet ordre est destiné à 
récompenser les personnes qui se sont distin-
guées par leur contribution au rayonnement 
des arts et des lettres en France et dans le 
monde.
                                                                                      

Double actualité pour les ballets C de la B. 
D’une part, la nouvelle pièce d’Alain Platel et 
Fabrizio Cassol, Requiem pour L., vient d’être 
créée. D’autre part, Nicht Schlafen fait partie 
des cinq nominés pour les prix UBU 2017, caté-
gorie meilleure production étrangère. Verdict 
le 16 décembre à Milan…
                                                                                      

Le prix SACD chorégraphie a été remis à Fré 
Werbrouck le 15 décembre. Cette récompense 
décernée par le comité belge de la SACD a 
pour but de mettre en valeur le parcours d’un 

auteur, la démarche d’un artiste qui trace une 
œuvre au long cours.
                                                                                      

Lieux
Central, dirigé par Vincent Thirion à La Lou-
vière, a ouvert les portes de son théâtre frai-
chement remis à neuf. Thierry Smits avec 
Anima Ardens, Maguy Marin et May B et le Zoo-
trop Kabaret de Mauro Paccagnella figurent 
dans la programmation des mois à venir. Arts 
de la scène, musiques, arts plastiques, ci-
néma, ateliers et stages créatifs sont au pro-
gramme de ce lieu culturel majeur de la région 
du Centre. Le théâtre, inauguré en 1958, est 
maintenant une salle de spectacle rénovée 
d’une capacité de 954 places. ccrc.be/
                                                                                      

Le Kaaitheater fera bientôt peau neuve. À 
l’occasion de la célébration des 40 ans de cette 
institution qui a vu éclore “la vague flamande” 
et a ainsi permis de découvrir, entre autres, 
Anne Teresa De Keersmaeker, Jan Fabre, Jan 
Lauwers et la Needcompany, le ministre fla-
mand de la Culture, Sven Gatz, a annoncé 
d’importants travaux de rénovation qui de-
vraient débuter en 2020. Ces transformations 
consisteront notamment en la création d’une 
nouvelle salle de 200 places, de deux salles de 
répétition et d’un lieu de travail pour les ar-
tistes, ainsi que l’adaptation des installations 
techniques de la grande salle. Ancré dans une 
zone bruxelloise en pleine mutation (futur 
musée dans l’ancien garage Citroën, dévelop-
pement résidentiel du Quai des Péniches…), le 
Kaaitheater se veut un lieu de production et de 
présentation artistique en relation directe 
avec son environnement urbain.
                                                                                      

Nomination
Anne Davier est la nouvelle directrice de l’As-
sociation pour la danse contemporaine de 
Genève (ADC), où elle travaillait depuis 17 ans 
en tant que collaboratrice artistique. Nommée 
pour une durée de cinq ans, renouvelable une 
fois, elle succède à Claude Ratzé, qui a dirigé 
l’ADC durant 25 ans. On retrouve à ses côtés la 
chorégraphe Cindy Van Acker, chargée de la 
programmation et du développement de di-
verses activités. Le projet d’Anne Davier en 
association avec Cindy Van Acker porte sur la 
double mission d’accueil de spectacles et co-
productions locales, et de création de plate-
formes d’échange et recherche pour les 
chorégraphes, les danseurs et le public. •
Nadia Benzekri
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Danske 3
Après avoir accueilli Meytal Blanaru et Rakesh 
Sukesh, cette nouvelle plateforme de danse au 
sein du DanscentrumJette invite Ayelen Paro-
lin. Cette initiative, destinée à promouvoir de 
jeunes danseurs professionnels, consiste en 
une audition suivie de six semaines de travail 
chorégraphique, le tout couronné par des re-
présentations publiques. Tandis que Rakesh 
Sukesh et ses neuf danseurs seront au DCJ du 
3 janvier au 11 février 2018 (avec des pre-
mières présentations les 8-11 février), Ayelen 
Parolin sélectionnera 8 à 12 danseurs lors 
d’une audition en janvier pour une pièce choré-
graphique présentée en juin prochain. Plus 
d’infos sur danske.brussels
                                                                                       

Concert dansé
En 1985, Alfred Schnittke compose un trio 
pour violon, violoncelle et piano en hommage 
au musicien autrichien Alban Berg (1885-
1935). De cette mélodie mélancolique naît 
Alban, une courte pièce chorégraphique créée 
par Nicole Mossoux l’an dernier. Accompa-
gnant les musiciens Shirly Laub (violon), Karel 
Steylaerts (violoncelle) et Pascal Sigrist 
(piano), le danseur Victor Dumont interprète 
sur scène cet état physique où «  pulsions de 
vie et de mort s’enchevêtrent en un combat 
toujours recommencé ». Le 20 janvier à l’Es-
pace Senghor. senghor.be
                                                                                       

The Sound of Movement
Les danseurs et chorégraphes Mithkal 
Alzghair et Arkadi Zaides seront successive-

ment invités à La Bellone pour une rencontre 
orchestrée par Daniel Blanca Gubbay. Cher-
chant à «  ouvrir la pratique du mouvement à 
travers le son  », ce rendez-vous propose à 
chaque artiste de partager cinq captations 
musicales (chansons, bruits, conversations, 
rythmes…) qui inspirent leur travail. Les 1er 
février (Mithkal Alzghair) et 1er mars (Arkadi 
Zaides) à La Bellone. www.bellone.be
                                                                                       

Des mots qui bougent
La danseuse issue de P.A.R.T.S. Fanny Brou-
yaux et la performeuse Sophie Guisset convient 
petits et grands pour un atelier-goûter fait de 
poésie et de mouvement. « Portrait chinois & 
poésie sportive », le 2 février de 14 à 16h à La 
Bellone. Organisé par les Petits goûters de la 
Poésie. www.bellone.be
                                                                                       

Art vivant version mini : quels enjeux ?
Qu’est-ce que le « micro-théâtre » ? Les inter-
venants Sylvie Martin-Lahmani (codirectrice 
de publication d’Alternatives théâtrales), Ni-
cole Mossoux (Cie Mossoux-Bonté), Alexandre 
Caputo (conseiller artistique du Théâtre natio-
nal et fondateur du festival XS) et le danseur 
Lorenzo De Angelis lèveront le voile sur les 
enjeux de l’art vivant miniature, ces pièces 
courtes, légères, et qui se fondent volontiers 
dans des lieux de représentation atypiques. 
Une rencontre initiée par Alternatives théâ-
trales, La Bellone et Le 140. Le jeudi 8 février 
de 17h à 19h à La Bellone. Entrée libre, réser-
vation à La Bellone : accueil@bellone.be

I am worried
Les rencontres I am worried proposent d’ap-
procher l’œuvre d’un artiste sous l’angle de 
ses inquiétudes et appréhensions. En fé-
vrier, la chorégraphe Nicole Mossoux ré-
pond à l’invitation et choisit d’entraîner le 
public au cœur de ses préoccupations par le 
biais d’improvisations (destinées à tous). Le 
28 février de 17h à 19h à La Bellone. 
www.bellone.be
                                                                                       

Upside down
Le point commun entre le cinéaste Jaco Van 
Dormael, le chorégraphe Philippe Saire et la 
performeuse Anne Thuot ? Tous ont créé des 
scénographies dédoublées. De la scène à 
l’écran, et de l’écran à la scène, le regard du 
spectateur se voit sollicité d’une toute autre 
manière. Mais « que cherchent ces créateurs de 
l’envers et de l’endroit  ?  » La codirectrice de 
publication d’Alternatives théâtrales, Sylvie 
Martin-Lahmani, les invite à discuter en-
semble de leur processus de travail. Le 8 mars 
de 17h à 19h à La Bellone. Entrée libre. Réser-
vation : accueil@bellone.be
                                                                                       

Danse et numérique
Le festival En Danse ! consacre une exposition 
aux liens entre la danse et les arts numé-
riques. Il y sera question du travail des compa-
gnies Hybrid (Bud Blumenthal), Okus Lab 
(Manu di Martino) et Ars Motion (Ana Belén 
Montero et Martin Loeckx). Du 12 mars au 21 
avril 2018 à la Maison de la Culture de Marche.•
Naomi Monson

M
an

u 
D

i M
ar

ti
n

o,
 M

yl
en

a 
L

ec
le

rc
q

/C
ie

 O
ku

s 
L

ab
 S

ec
re

t 
St

ep
 

©
 J

er
em

y 
To

ur
n

ay



n
d
d

  .
  h

iv
e

r
 1

8 
.  

N
° 

71
p.

 2
6

p.
 2

6

festivals

Europalia Indonesia, la suite
Commencé en octobre dernier, Europalia se 
poursuit en ce début d’hiver. Devenu légen-
daire depuis sa création en 1969, le festival 
propose cette année une immersion au cœur 
de la culture indonésienne. Jusqu’au 21 jan-
vier. Programmation complète à découvrir sur 
europalia.eu
                                                                                       

Pays de Danses
Rendez-vous incontournable de la danse, la 7e 
édition de ce festival est consacrée à l’Afrique 
du Sud. Militant et politique, l’art y est indisso-
ciable des questions sociopolitiques post-
apartheid, qu’il s’agisse du racisme, du capita-
lisme sauvage ou des migrations. En présence 
des artistes sud-africains Robyn Orlin, Ma-
melo Nyamza, Gregory Maqoma, du choré-
graphe allemand Raimund Hoghe et de la 
compagnie nationale norvégienne. Le vivier de 
la création belge sera également au rendez-
vous (Anne Teresa De Keersmaeker, Jan 
Fabre, Fré Werbrouck, Caroline Cornélis, Ka-
rine Ponties, Thomas Hauert, Olga de Soto…). 
Le festival intègre par ailleurs en son sein le 
«  Petit Pays de Danses  », constitué de six 
spectacles jeune public. Du 21 janvier au 24 
février au Théâtre de Liège et dans les centres 
culturels de la région. theatredeliege.be
                                                                                      

Flamenco Festival
Cet évènement 100 % flamenco accueille cette 
année des danseurs tels qu’Andrés Peña 
(Jerez de la Frontera) ou Pilar Ogalla (Cadix) et 
organise des ateliers pour tous niveaux. Du 2 
au 4 février au Zuiderpershuis et au centre 
Peña Al Andalus à Anvers. alandalus.be
                                                                                      

Focus danse africaine aux Halles
Deux soirées consacrées à la danse africaine 
féminine. Originaires d’Haïti, de Tunisie, de 
Madagascar ou du Sénégal, les danseuses et 
chorégraphes Germaine Acogny, Kettly Noël, 
Ounmaïma Monaï et Judith Olivia Manant nous 
font découvrir un répertoire fait de résis-
tances, d’amour, de féminité et de libération. 
Les 7 et 8 février (Focus #1) ainsi que les 19 et 
20 mars ((Focus #2) aux Halles de Schaerbeek. 
halles.be
                                                                                      

Krokusfestival Hasselt
Le Krokusfestival, qui souffle cette année ses 
21 bougies, mêle danse, théâtre et cirque avec, 
au programme, des artistes tels que DEMAAN, 
Philippe Saire ou Schippers&VanGucht. Du 9 
au 15 février. krokusfestival.be
                                                                                      

Kicks!
Cinq semaines entièrement consacrées à la 
jeunesse  ! Cette 6e édition du festival Kicks! 

s’intéresse à la noirceur qui sommeille en 
chaque humain. Désolation, mélancolie, pes-
simisme… Et si nos parts d’ombre étaient in-
dissociables de ce que nous avons de plus lu-
mineux ? Distillées dans divers lieux carolos, 
une multitude d’activités (théâtre, danse, 
concerts, expos, workshops, gaming, films, 
conférences…) lèveront le voile sur ce « joyeux 
désordre  » qui sommeille en nous. Du 16 fé-
vrier au 24 mars à Charleroi. ancre.be
                                                                                      

In Movement
Depuis 2012, ce festival biennal invite choré-
graphes et danseurs contemporains actifs à 
Bruxelles. Au programme : rencontres, confé-
rences, soirées composées et créations en 
présence d’artistes tels que Karine Ponties, 
Mauro Paccagnella, Sara Sampelayo, Wim 
Vandekeybus et tant d’autres. Du 22 février au 
24 mars aux Brigittines. brigittines.be
                                                                                      

Festival XS
Pleins-feux sur la création belge  ! Avec une 
vingtaine de spectacles courts (entre 5 et 25 
minutes), ce festival s’immisce dans les coins 

et recoins du Théâtre national pour vous faire 
découvrir une multitude d’univers artistiques, 
en version mini. Du 22 au 24 mars. 
theatrenational.be
                                                                                      

Hip-Hop A6000
Deux jours durant, l’Eden accueille la 5e édition 
d’un championnat de hip-hop. Départagés par 
un jury de professionnels, les candidats d’ici et 
d’ailleurs vous feront découvrir des chorégra-
phies saisissantes et truffées de prouesses 
techniques. En collaboration avec Temps 
Danses Urbaines. Les 24 et 25 mars. 
eden-charleroi.be
                                                                                      

En Danse !
La province du Luxembourg accueille la 4e 
édition de ce festival composé de spectacles, 
d’ateliers, d’une exposition, de cinéma et d’une 
soirée cabaret. En présence notamment des 
artistes Fré Werbrouck, Manu Di Martino et 
Bud Blumenthal. Du 3 mars au 29 avril à Dur-
buy, Hotton, Marche et Nassogne. 
maisondelaculture.marche.be 
• Naomi Monson
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AGENDA
01.01 > 31.03

ANVERS
 
ANVERS . ANTWERPEN
 

12-13/1 • COMPAGNIE SEYDOU BORO 
Le Cri de la Chair, 20h, deSingel
 

17-20/1 • SIDI LARBI CHERKAOUI / EASTMAN 
Apocrifu, 20h, deSingel
 

20-21, 25-28/1 • JEAN-CHRISTOPHE MAILLOT Faust, 20h 
(15h les 21 & 28/1), Stadsschouwburg Antwerpen
 

24-25/1 • FRANÇOIS CHAIGNAUD , NINO LAISNÉ Ro-
mances Inciertos, un autre Orlando, 20h, deSingel
 

30/1 • JENS VAN DAELE Burning Bridges 
20h30, CC Berchem
 

1-3/2 • MEG STUART / FLAM Blessed, 20h, deSingel
 

2-4/2 • MARIA CLARA VILLA LOBOS 
Tête à tête (+ 4 ans), DE Studio 
 

8-10/2 • BALLET DE L’OPERA DE LYON 
Trois Grandes Fugues, 20h, deSingel
 

20/2 • ANN VAN DEN BROEK WArd/waRD, 
20h30, CC Berchem
 

2-3/3 • SOIT/HANS VAN DEN BROECK 
The Lee Ellroy show, 20h, deSingel
 

8/3 • RACHID OURAMDANE / L’A 
Tordre, 20h, Stadsschouwburg Antwerpen
 

8-10/3 • ALAIN PLATEL ET FABRIZIO CASSOL 
Requiem, 20h, deSingel
 

23-4/3 • SALIA SANOU / CIE MOUVEMENTS PERPÉTUELS
Du désir d’horizons, 20h, deSingel
 
GEEL
 

7/2 • JENS VAN DAELEN NachtHexen 
20h15, CC De Werft
 
HEIST-OP-DEN-BERG
 

9/1 • ANNE TERESA DE KEERSMAEKER Rain 
20h, CC Zwaneberg
 

25/1 • LISBETH GRUWEZ Voetvolk 
20h15, CC Zwaneberg
 

24-2/2 • TURNKRING ARDUAS Turn- en dansshow 
CC Zwaneberg
 

13/3 • KABINET K Horses (+ 8 ans) 
13h30, CC Zwaneberg 
 
MALINES . MECHELEN
 

10-11/1 • JAN MAARTEN Rule of Three, 20h30, Nona
 

14-15/3 • NATALIA PIECZURO 
This kind of bird flies backwards, 20h30, Nona
 

21/3 • BEING teherantithesse, 20h30, Nona
 

28-29/3 • CLAIRE CROIZÉ / ECCE Evol, 20h30, Nona
 
TURNHOUT
 

17/1 • SABINE MOLENAAR / SANDMAN 
Almost Alive, 20h15, De Warande
 

21/1 • NOVA KEURTURNEN VZW 
Dancehappening Nova, 19h, De Warande
 

7/2 • JAN MAARTEN Rule of Three, 
20h15, De Warande
 

28/2 • HELKA/ HELDER SEABRA Lore, 
20h15, De Warande
 

30/3 • WIM VANDEKEYBUS Go Figure Out Yourself
20h15, De Warande

 
BRABANT FLAMAND
 
ALSEMBERG
 

1/2 • A Love Supreme, 20h15, CC De Meent
 
DILBEEK
 

20/1 • PEEPING TOM Moeder, 
20h30, Westrand - CC Dilbeek 

8/2 • YUMI OSANAI, BORYANA TODORAVA, 
YURIE UMAMOTO Never Walk Alone #3 
20h30, CC Strombeek Grimbergen
 

21/2 • JAN MAARTEN Rule of Three 
20h30, Westrand - CC Dilbeek 
 

7/3 • KOEN AUGUSTIJNEN, ROSALBA TORRES GUERRERO
Gloed, 20h30, Westrand - CC Dilbeek 
 
HALLE . HAL
 

11/1 • ELIAS VANDENBROUCKE, GODE KEMPEN 
Kluster, 20h30, CC ‘t Vondel
 

11/1 • TALITHA DE DECKER Tinkling 
20h30, CC ‘t Vondel
 

24/3 • SEPPE BAEYENS / ULTIMA VEZ Invited 
20h30, CC ‘t Vondel
 
LOUVAIN . LEUVEN
 

18/1 • MICHIEL VANDEVELDE Andrade 
STUK kunstencentrum
 

23-24/1 • JAN MAARTEN Rule of Three 
STUK kunstencentrum
 

28/1 • BIRGIT KERSBERGEN, LOTTE PINOY 
GRRRAZzz (+ 4 ans), 15h, 30 CC 
 

7/2 • MARC VANRUNXT White on White 
STUK kunstencentrum
 

28/2 & 01/3 • SIDI LARBI CHERKAOUI / 
BALLET VLAANDEREN Khan – Cunningham – 
Forsythe, 20h, 30 CC
 

1-2/3 • KABINT K & HETPALEIS Invisible (+ 8 ans), 
STUK kunstencentrum 
 

6-7/3 • SEPPE BAEYENS / ULTIMA VEZ 
Invited, STUK kunstencentrum
 

14-15/3 • ARKADI ZAIDES & COLLABORATORS
Talos, STUK kunstencentrum
 

16/3 • SERGE AIMÉ COULIBALY / FASO DANSE THÉÂTRE
Kalakuta Republik, 20h, 30 CC
 

20/3 • TRAJAL HARRELL Antigone (Sr.) 
STUK kunstencentrum
 

27-28/3 • METTE INGVARTSEN 21 Pornographies,
STUK kunstencentrum
 

27-30/3 • JEAN-GUIHEN QUEYRAS, ANNE TERESA DE 
KEERSMAEKER Mitten wir im Leben sind, 20h, 30 CC
 
OVERIJSE
 

23/2 • ISH AIT HAMOU Aangenaam, Ik ben Ish
20h30, CC Den Blank
 
TERNAT
 

20/1 • KUNSTENACADEMIE AUGUST DE BOECK 
Alors on danse, 15h, CC De Ploter
 

29/3 • SEPPE BAEYENS / ULTIMA VEZ 
Invited, 19h, CC De Ploter

 
BRABANT WALLON
 
BRAINE-L\’ALLEUD
 

24/2 • COMPAGNIE 3637 Des illusions (+ 12 ans), 
CC Braine-l’Alleud 
 
LOUVAIN-LA-NEUVE
 

6/1 • MARIA CLARA VILLA LOBOS/CIE XL PRODUCTION
Alex au pays des poubelles 
Atelier Théâtre Jean Vilar 
 
WATERLOO
 

13/1 • OPINION PUBLIC Arcadia 
20h, CC Waterloo - Espace Bernier

 
BRUXELLES
 
BRUXELLES . BRUSSEL
 

15-31/3 • CAROLINE LE NOANE & JUSTIN COLLIN 
Brèves de Vestiaire, CC des Riches Claires
 

2-3/2 • MÅRTEN SPÅNGBERG Digital Technology
20h30, Beursschouwburg
 

4/1 • ALFREDO ZINOLA, MAXWELL MCCARTHY 
Party, 14h & 17h, Bronks
 

10-11/1 • LISBETH GRUWEZ It’s going to get worse and 
worse and worse, my friend, KVS_BOL
 

12-13/1 • ANTON LACHKY Cartoon 
10h &14h le 13 à 18h, CC Jacques Franck 
 

18-20/1 & 22-24/1 • MEG STUART / DAMAGED GOODS 
& JOMPET KUSWIDANANTO 
Celestial Sorrow, 20h30, Kaaistudio’s
 

19-20/1 • MONIA MONTALI, FRANÇOIS BODEUX 
Company, 20h30, La Raffinerie
 

20/1 • NICOLE MOSSOUX / CIE MOSSOUX-BONTÉ 
Alban, CC Espace Senghor
 

23-25/1 • SEPPE BAEYENS / ULTIMA VEZ 
Invited, KVS_BOL
 

25-27/1 • MOURAD MERZOUKI/CIE KÄFIG 
Boxe Boxe Brasil, Wolubilis
 

26-27/1 • GISÈLE VIENNE CROWD, 20h30 (rencontre 
après le spectacle le 26/1), Kaaitheater
 

31/1 & 1-3/2 • ALESSANDRO SCIARRONI 
Chroma, 20h, Les Halles de Schaerbeek
 

13/2 • YOUNESS KHOUKHOU Body Dialogue, 19h (17h 
le 3/2), Objets Chorégraphiques, Kaaistudio’s
 

1 & 3/2 • YOUNESS ATBANE & YOUNESS ABOULAKOUL 
The architects, 20h30 (21h le 3/2), Kaaistudio’s
 

2-4/2 • SASHA WALTZ Kreatur 
20h et dimanche à 15h, La Monnaie/De Munt
 

2-3/2 • LAURENT CHÉTOUANE 
Out of joint / Partita 1, 20h30, Kaaitheater
 

2-3/2 • MERYEM JAZOULI Folkah!,
20h30 (18h le 3/2), Kaaistudio’s
 

2-3/2 • RADOUAN MRIZIGA 8 (Danse-Installation), 18h 
(15h le 3/2), Objets chorégraphiques, Kaaitheater
 

7-8/2 • KETTY NOËL/OUMAÏNA MANAÏ Tichèlbè 
Les Halles de Schaerbeek
 

7-8/2 • JUDITH OLIVIA MANANTENASOA 
Métamorphose, Les Halles de Schaerbeek
 

7-9/2 • BENOÎT LACHAMBRE / PAR B.L.EUX Lifeguard,
 20h, 20h30 et 20h45 chaque jour, Kaaistudio’s
 

8/2 • AINA ALEGRE, FANNY BROUYAUX, LORENZO DE 
ANGELIS MicroDanse, 20h30, Théâtre 140
 

9-11/2 & 13/2 • ALAIN PLATEL ET FABRIZIO CASSOL 
Requiem, 20h sauf dimanche à 15h, 
La Monnaie/De Munt
 

20/2 • NOÉ SOULIER Faits et gestes 
20h30, Kaaitheater
 

21-22/2 • VERA TUSSING & ESSE VANDERBRUGGEN 
Both, two, 20h30 (rencontre après le spectacle le 
22/2), Kaaistudio’s
 

21/2 • CHRISTIAN RIZZO D’à côté (+ 9 ans) 
14h30, La Raffinerie 
 

22-24/2 • SABURO TESHIGAWARA Broken Lights 
Les Halles de Schaerbeek
 

22-24/2 • THOMAS HAUERT How to proceed 
20h30, La Raffinerie
 

22-24/2 • KARINE PONTIES Le sourire des égarés 
Festival In Movement, Les Brigittines
 

27-28/2 & 1-3/3 • MERCEDES DASSY i-clit, Balsamine
 

27-28/2 & 1-3/3 • HILLEL KOGAN We love Arabs, 20h30 
sauf mercredi à19h30, Théâtre National
 

1-3/3 • MAURO PACCAGNELLA, VINCENT FORTEMPS & 
DIDIER CASAMITJANA Mèches 
Festival In Movement, Les Brigittines
 

1/3 • MICHÈLE-ANNE DE MEY, JACO VAN DORMAEL 
COLLECTIF KISS & CRY Cold Blood, Wolubilis
 

1-3/3 • ERIKA ZUENELLI Allein, 
Festival In Movement, Les Brigittines
 

2-3/3 • NATURE THEATER OF OKLAHOMA & ENKNAPGROUP
Pursuit of happiness, 20h30, Kaaitheater
 

2-3/3 • CLAIRE CROIZÉ / ECCE Evol 
Festival In Movement, Les Brigittines
 

6-8/3 • PHILIPPE SAIRE Cut, 
20h30 et le 7 à 19h, Théâtre 140
 

7-8/3 • THI-MAI NGUYEN Etna, Balsamine
 

8-10/3 • SARA SAMPELAYO Odium, 
Festival In Movement, Les Brigittines
 

8-10/3 • MEYTAL BLANARU We were the future, 
Festival In Movement, Les Brigittines
 

9-10/3 • METTE INGVARTSEN 21 pornographies,
20h30, Kaaitheater
 

9-10/3 • Minor matter (Ligia Lewis), 19h, Kaaistudio’s
 

9-10/3 • THOMAS LEBRUN Les rois de la piste, 
Les Halles de Schaerbeek
 

10/3 • CIE PHILIPPE SAIRE Hocus Popus,
19h30, Théâtre La Montagne magique
 

13/3 • TE KOOP CIE Hyperlaxe, 
19h, Festival Festival Up, Théâtre Marni
 

15-17/3/ • YOUNESS KHOUKHOU Noon 
Festival In Movement, Les Brigittines
 

16-17/3 • SONJA JOKINIEMI Blab 
20h30, Beursschouwburg
 

17-18/3 • SAMUEL MATHIEU Guerre, 
le 17 à 21h et le 18 à 19h, La Raffinerie
 

17/3 • CIE LÉANDRE Rien à dire, 
19h, Festival Up, Théâtre Marni
 

19-20/3 • OUMAÏMA MANAÏ 
Nitt 100 Limites, Les Halles de Schaerbeek

19-20/3 • OLIVIER DUBOIS/GERMAINE ACOGNY 
Mon élue noire, Les Halles de Schaerbeek
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22-24/3 • WIM VANDEKEYBUS Go Figure Out Yourself,
Festival In Movement, Les Brigittines
 

22-24/3/ • MARIA EUGENIA LOPEZ Piel, 
Festival In Movement, Les Brigittines
 

23-24/3 • DANIEL LINEHAN Un Sacre du Printemps,
19h et 21h30, Klara festival, Kaaitheater
 

23-24/3 • MIRA RAVALD, LUIS SARTORI DO VALE 
Portmanteau, 19h, Festival Up, Théâtre Marni
 

24/3 • BEN FURY, LOUISE MICHEL JACKSON 
Shudder, CC Jacques Franck (soirée composée)
 

24/3 • LESLIE MANNÈS, THOMAS TURINE, VINCENT 
LEMAÎTRE Atomic 3001, CC Jacques Franck
 

27-31/3 • MARIA EUGENIA LOPEZ Piel, 
20h, Théâtre de la Vie
 

28-29/3 • OUMAÏMA MANAÏ Time out, 
Les Halles de Schaerbeek

 
FLANDRE OCCIDENTALE
 
BRUGES . BRUGGE
 

18/1 • CLUB GUY & RONI EN SLAGWERK DEN HAAG TE-
TRIS Mon Amour, Stadsschouwburg - CC Brugge
 

24/1 • BÉATRICE MASSIN & CIE FÊTES GALANTES 
Mass B, 20h, Stadsschouwburg - CC Brugge
 

2/2 • RAiMuND HOGHE La valse, Concertgebouw
 

7/2 • LEMM & BARKEY / NEEDCOMPANY Forever,
 20h, Stadsschouwburg - CC Brugge
 

17/2 • OLIVIER DUBOIS Auguri, 20h, Stadsschouwburg 
- CC Brugge
 

22/2 • TRAJAL HARRELL Antigone (Sr.), 
20h, Stadsschouwburg - CC Brugge
 

24/2 • LEA MORO (b)reaching stillness, 
20h, Stadsschouwburg - CC Brugge
 

25/2 • HÉLÈNE BLACKBURN, JOHAN DE SMET / CAS PUB-
LIC 9 (+ 9 ans), 15h, Stadsschouwburg - CC Brugge
 

8/3 • RACHID OURAMDANE / L’A Tordre, 
20h, Stadsschouwburg - CC Brugge
 

13-14/3 • ROSAS/ANNE TERESA DE KEERSMAEKER
achterland, 20h, Concertgebouw
 

21/3 • FLAMENCHICA MUNDI De Olé Olé Koffer,
15h, Stadsschouwburg - CC Brugge
 

24/3 • ANTONIO MOLINO ‘EL CHORO’ Aviso: Bayles de 
Jitanos, 20h, Stadsschouwburg - CC Brugge
 

29/3 • INA CHRISTEL JOHANNESSEN / ZERO VISIBILITY 
CORP Frozen Songs, 20h, 
Stadsschouwburg - CC Brugge
 
COURTRAI . KORTRIJK
 

12/1 • JAN MAARTEN Rule of Three, 
20h15, Schouwburg Kortrijk
 

17/2 • OLIVIER DUBOIS Auguri, 20h, 
Schouwburg Kortrijk
 

3/3 • ALAIN PLATEL ET FABRIZIO CASSOL Requiem,
20h15, Schouwburg Kortrijk
 

13/3 • RACHID OURAMDANE / L’A 
Tordre, 20h15, Schouwburg Kortrijk
 
COXYDE . KOKSIJDE
 

24/2 • LOUIS VANHAVERBEKE Multiverse, 
20h, CC Casino Koksijde
 

24/3 • CLAIRE CROIZÉ / ECCE Evol, 
20h, CC Casino Koksijde
 
OSTENDE . OOSTENDE
 

9/2 • JAN MAARTEN Rule of Three, 
20h, CC de Grote Post
 

22/2 • TRAJAL HARRELL Antigone (Sr.), 
20h, CC de Grote Post

3/3 • ALAIN PLATEL ET FABRIZIO CASSOL Requiem,
20h, CC de Grote Post
 

18/3 • SEPPE BAEYENS / ULTIMA VEZ Invited, 
20h, CC de Grote Post
 
ROULERS . ROESELARE
 

20-21/1 • ALEXANDER VANTOURNHOUT, BAUKE LIEVENS 
Raphaël, CC De Spil
 

24/2 • BÁRA SIGFÚSDÓTTIR being, CC De Spil
 

22/3 • CLAIRE CROIZÉ / ECCE Evol, CC De Spil
 

29/3 • MICHÈLE NOIRET Palimpseste Solo/Duo, 
CC De Spil
 
WAREGEM
 

18/1 • SALVA SANCHIS Radical Light, 
20h, CC De Schakel

 
FLANDRE ORIENTALE
 
ALOST . AALST
 

19/1 • JAN MAARTEN Rule of Three, 20h, CC De Werf
 

9/3 • SIDI LARBI CHERKAOUI & SHANTALA SHIVALINGAPPA
Play, 20h, CC De Werf
 
GAND . GENT
 

24-25/1 • MARCELO EVELIN / DEMOLITION INCORPORADA
Dança Doente (Sick Dance), 20h, Vooruit
 

26-28/1 • HÉLÈNE BLACKBURN / CAS PUBLIC 9, 
20h sauf le 28 à 15h, Kopergietery
 

7-10/2 • PLATFORM-K & BENJAMIN VANDEWALLE 
Common Ground, 20h, Vooruit
 

17-18/2 & 21/2 • KABINT K & HETPALEIS Invisible 
(+ 8 ans), 20h sauf le18 à 15h, NTGent 
 

22/2 • MALEK ANDARY & ATA KHATAB / YAZAN EWIDAT 
& HAMZA DAMRA The Rooster / Running Away 
(Soirée composée), 20h, Vooruit
 

1-3/3 • KOEN AUGUSTIJNEN, ROSALBA TORRES GUERRERO
(B), 20h, Vooruit
 

17/3 • MARC VANRUNXT White on White, 20h, NTGent
 

29-31/3 • WIM VANDEKEYBUS / ULTIMA VEZ Mockumen-
tary of a contemporary saviour, 20h, Vooruit
 
LOKEREN
 

3/3 • SARAH BOSTOEN / CIE MONICA 
Glimpses in turbid water, 20h15, CC de Lokeren
 

3/3 • UGO DEHAES Grafted, 20h15, CC de Lokeren
 

HAINAUT
 
BRAINE-LE-COMTE
 

24/2 • NONO BATTESTI Trance, CC Braine-le-Comte
 
CHARLEROI
 
 

26-27/1 • KOEN AUGUSTIJNEN, ROSALBA TORRES GUER-
RERO (B), 20h, Les Écuries
 

30/1 • MOURAD MERZOUKI/Cie Käfig 
Dans le cadre de Cartes blanches, 20h, 
Palais des Beaux-Arts de Charleroi (PBA)
 

9/2 • GREGORY MAQOMA / VIA KATLEHONG DANCE 
Via kanana, 20h, Les Écuries
 

18/2 • CHRISTIAN RIZZO D’à côté (+ 9 ans), 
15h, Les Écuries 
 

24/3 • RGER BERNAT, D’APRES PINA BAUSCH 
Le sacre du printemps, 17h, Les Écuries
 

24/3 • MARION MUZAC Ladies First, 20h, Les Écuries
 

28/3 • BUD BLUMENTHAL / CIE HYBRID Leaves of Grass,
20h, Les Écuries
 
COMINES WARNETON
 

10/2 • ANDREIA AFONSO Katarsis, 
20h, CC Comines Warneton
 

24/3 • Rencontre des arts urbains, 
20h, CC Comines Warneton
 

29/3 • MARIA CLARA VILLA LOBOS/CIE XL PRODUCTION
Alex au pays des poubelles, 
CC Comines Warneton 
 
LA LOUVIÈRE
 

2/2 • MAGUY MARIN May B, 
Central/CC régional du Centre La Louvière
 

1/3 • ALAIN PLATEL ET FABRIZIO CASSOL Requiem, 
Central/CC régional du Centre La Louvière
 

17/3 • THIERRY SMITS / CIE THOR Anima Ardens, 
Central/CC régional du Centre La Louvière
 

MONS
 

23/1 • MAURO PACCAGNELLA & ALESSANDRO 
BERNARDESCHI Happy Hour, 
20h, Le Manège Maubeuge Mons
 

9/2 • KOEN AUGUSTIJNEN, ROSALBA TORRES GUERRERO 
B, 20h, Théâtre Le Manège 
 
SAINT-GHISLAIN
 

3/3 • COMPAGNIE 3637 Des illusions (+ 12 ans), 
Foyer Culturel de Saint-Ghislain 
 
TOURNAI
 

27/1 • COMPAGNIE 3637 Des illusions (+ 12 ans), 
Maison de la culture de Tournai 

6/3 • ELIANE NSANZE J’ai ressenti très fort le besoin 
de repartir, Maison de la culture de Tournai

LIÈGE
 
CHENÉE
 

6/2 • CIE BE FRIES Essensure (titre provisoire)
20h, CC Chênée
 
ENGIS
 

10/2 • MANU DI MARTINO / OKUS LAB The secret step,
20h30, CC Engis
 
HUY
 

17/2 • PHUPHUMA LOVE MINUS 
Phuphuma Love Minus, 20h30, CC Huy
 

21/2 • FRÉ WERBROUCK 
Murmurô - Variations sur l’immobile, 
20h30, CC Huy
 
LIÈGE
 

26/1 • GREGORY MAQOMA / VIA KATLEHONG DANCE 
Via kanana, 20h, Théâtre de Liège
 

8-9/2 • JEAN-GUIHEN QUEYRAS, 
ANNE TERESA DE KEERSMAEKER 
Mitten wir im Leben sind, Théâtre de Liège
 

10-11/2 • COMPAGNIE 3637 / FLAM Cortex (+ 8 ans), 
Les Chiroux - CC Liège 
 

16-17/2 • CAROLINE CORNÉLIS / CIE NYASH
10:10, 15h, Les Chiroux - CC Liège 
 

21/2 • THÉÂTRE DE L’EVNI Dance Floor, 
19h45, Les Chiroux - CC Liège 
 

25/2 • FLORENCE A.L. KLEIN, LAURENT CAPELLUTO, 
MILTON PAULO NASCIMENTO 
Je suis une danseuse étoile (+ 6 ans), 
14h, Les Chiroux - CC Liège 
 
SERAING
 

31/1 • FRANCESCA PENNINI 
Sylphidarium - Maria Taglioni on the ground, 20h, 
Pays de danse, CC Seraing
 
VERVIERS
 

4/2 • ANTON LACHKY Cartoon, 
17h, Pays de Danse, CC Verviers 

 
LIMBOURG
 
GENK
 

25/1 • JAN MAARTEN Rule of Three, 
20h15, CC C-Mine
 

24/2 • ALAIN PLATEL ET FABRIZIO CASSOL 
Requiem, 20h15, CC C-Mine
 

14/3 • LOUIS VANHAVERBEKE Multiverse, 
20h15, CC C-Mine
 

18/3 • KABINT K & HETPALEIS Invisible (+ 8 ans)
17h, CC C-Mine 
 

28/3 • MARC VANRUNXT / KUNST/WERK 
Mijn lichaam van u, 20h15, CC C-Mine
 
HASSELT
 

11/2 • MARIA CLARA VILLA LOBOS/CIE XL PRODUCTION
Alex au pays des poubelles, Festival Krokus,
CC Hasselt 
 

15/2 • ERIC MINH CUONG CASTAING 
School of moon (+ 8 ans), 16h, CC Hasselt 
 

23-24/2 • MICHÈLE ANNE DE MEY, JACO VAN DORMAEL / 
LE COLLECTIF KISS & CRY Cold Blood, 20h, CC Hasselt
 

5/3 • RACHID OURAMDANE / L’A 
Tordre, 20h, CC Hasselt
 

14/3 • SEPPE BAEYENS / ULTIMA VEZ Invited, 
20h, CC Hasselt
 

20/3 • CLARE CUNNINGHAM Give me a reason to live,
20h, CC Hasselt
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MAASMECHELEN
 

17/1 • SALVA SANCHIS Radical Light, 
20h15, CC Maasmechelen
 

8/3 • SNAP XL fABULEUS & 7 
Limburgse Cultuurcentra, 20h15, 
CC Maasmechelen
 
SAINT-TROND . SINT-TRUIDEN
 

15/3 • MARIA CLARA VILLA LOBOS/CIE XL PRODUCTION
Alex au pays des poubelles, CC De Bogaard 
 
TONGRES . TONGEREN
 

28/2 • TALITHA, DE DECKER / FABULEUS Snap XL, 20h30, De Velinx
 

17/3 • LISBETH GRUWEZ Voetvolk, 20h30, De Velinx

 
LUXEMBOURG
 
ARLON
 

30/1 • HÉLÈNE BLACKBURN / CAS PUBLIC 9, 
20h30, Maison de la Culture d’Arlon

 
NAMUR
 
NAMUR
 

20-21/2 • ALAIN PLATE & FABRIZZIO CASSOL / LES BALLETS C DE LA B
Requiem pour L’,
20h, Théâtre de Namur
 

3/3 • JAVIER SUAREZ PEREZ / CIE INCONNUE 
Géodésique, Les Abattoirs de Bomel 

 Spectacle Jeune public
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Pour 20 € par an : Recevez chez vous 3 numéros du journal Nouvelles de Danse

Pour 45 € par an : Recevez chez vous 3 numéros du journal Nouvelles de Danse 
			      et une publication surprise

Retrouvez nos formules d’abonnement et tout notre catalogue sur www.contredanse.org

• Vous voulez soutenir contredanse ? 
A. Oui bien sûr  B. Non peut-être 

• Vous aimez la danse ? 
A. Oui bien sûr  B. Non peut-être 

• Incollable sur l’actualité, vous ne sortez jamais sans le journal Nouvelles de Danse sous le bras ?
A. Oui bien sûr  B. Non peut-être 

• Vous êtes avides de découvertes? 
A. Oui bien sûr  B. Non peut-être 

• Toujours curieux de la diversité des formats et des contenus de nos éditions ?
A. Oui bien sûr  B. Non peut-être 

Vous avez Besoin de Contredanse ? 
			   Contredanse a besoin de vous !

Si vous avez répondu un maximum de A ou de B, l’abonnement est fait pour vous !


