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Youpi, c'est la rentrée ! Chacun retrouve sa moitié : les écoliers, leur banc ; les ado-
lescents, leurs condisciples ; et le public retrouve les salles de spectacles ! Admet-
tons-le, ce n'est pas la rentrée dont on avait révé. Les adolescents n'embrasseront
leurs copains que masqués. Et dans la famille « Mesures Covid », aprés les jumeaux
CIRM et CERM, le dernier-né s'appelle CST*. Il nous promet des nuits agitées. Bref,
nous avons de quoi nous lamenter. Et pourtant, cette rentrée 21-22 nous réjouit. Nous
l'attendions depuis précisément 30 ans, depuis la fermeture de Mudra en 1988, de-
puis la promulgation du décret de 1991 donnant un cadre a l'enseignement supérieur
artistique. Grace a un partenariat entre Charleroi danse, U'Université libre de
Bruxelles et La Cambre, les premiers étudiants intégreront le nouveau Master en
Danse et pratiques chorégraphiques. Pourquoi est-ce si important ? Les enjeux sont
multiples. Réduire les inégalités dans l'acces a la formation nécessite un enseigne-
ment public accessible ; accroitre la longévité de carriere et limiter les blessures
passent par la connaissance du corps. Que dire de la production et de la diffusion, ces
compétences connexes qu'on exige des artistes et qu'il n'est pas toujours facile d'ac-
quérir sur le tas sans essuyer des platres parfois fatals ? Et enfin, étudier l'histoire
de la danse, se pencher sur le contexte des ceuvres donne matiéere et consistance a
Uinventivité des futurs créateurs. Et puis surtout, comme l'exprime le sociologue
Patrick Germain-Thomas en conclusion du dossier de ce numéro : « La faible
diffusion des connaissances théoriques et techniques sur la danse entretient tout un
ensemble de préjuger et de stéréotypes. » Tel un éthologue observant les parades
amoureuses, nous parcourons, dans ce numéro, le chemin qu'emprunte le futur
spectateur en contact avec une multitude de signes qui le repoussent, lindifferent ou
Uintriguent. Mais ces signes, quels sont-ils ?

PAR ISABELLE MEURRENS

* Le Covid Infrastructure Risk Model [CIRM] et le Covid Event Risk Model [CERM] sont les protocoles de ventilation, jauges
réduites et obligation du port du masque, remplacés par l'obligation du Covid Safe Ticket (CST) a partir du 1¢" octobre 2021.
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De laide !

En raison de la crise sanitaire, le Gouverne-
ment de la Fédération Wallonie-Bruxelles a
débloqué des moyens visant a renforcer la
diffusion culturelle et a favoriser le redé-
ploiement de la culture. Augmentation des
budgets d'aides a la diffusion, mesures de
soutien dans les cas d'annulation de représen-
tations entre le 9 juin et le 31 décembre 2021...
Pour en savoir plus : culture.be

Pass Covid pour culture « safe »

Le Covid Safe Ticket (CST) sera obligatoire
pour les plus de 16 ans a Bruxelles (a partir
du 1°" octobre] et en Wallonie (mais pas en
Flandre)... mesure que contestent plusieurs
théatres, compagnies et certaines fédéra-
tions professionnelles. Une carte blanche a
été publiée pour expliquer leur désaccord (in
Le Soir du 23/09/2021).

Nominations

A La Balsamine, Isabelle Bats et Mathias
Varenne ont été choisis pour succéder a Mo-
nica Gomes et assurer la direction de ce
théatre pour un mandat de cing ans.

Pierre Thys quitte le Théatre de Lieége pour
devenir le nouveau capitaine du vaisseau
Théatre national (lire entretien en page 4).

Apres plus de 10 années a la téte du Centre
international de Formation en Arts du Spec-
tacle (CIFAS), Benoit Vreux céde le poste de
direction a Marine Thévenet, qui a notam-
ment travaillé pour Artsadmin a Londres et le
Festival Les Tombées de la Nuit a Rennes.

Renouvellement des conseils d'administra-
tion dans trois institutions culturelles fédé-
rales, en respect de la parité : a BOZAR (man-
dats de 6 ans), La Monnaie (mandats de é ans)
et a l'Orchestre national de Belgique (man-
dats de 3 ans).

Le célébre chorégraphe belge Sidi Larbi
Cherkaouidirigera le Ballet du Grand Théatre
de Genéve a partir de juin 2022.

Prix

Anne Teresa De Keersmaeker remporte le
prix européen Helena Vaz da Silva 2021, créé
en 2013 par Europa Nostra et sa représenta-
tion nationale au Portugal, le Centro Nacional
de Cultura, en coopération avec le Clube Por-
tugués de Imprensa. La cérémonie de remise
du prix aura lieu le 8 novembre, a la Fondation
Calouste Gulbenkian, a Lisbonne.

Jeune public

La 36° édition des Ren-
contres Jeune public de
Huy a bien eu lieu, une
cuvée exceptionnelle au
vu de la situation, avec
51 spectacles au lieu de
42 habituellement.

Le palmares pour la danse est le suivant : le
Prix de la Province de Liége a été décerné au
spectacle Stream Dream, de la compagnie
Turba. Le Prix de la Ministre de l'Enseigne-
ment secondaire a récompensé le spectacle
Mike, du Théatre de UEVNI. C'est ta vie, de la
compagnie 3637, remporte le Prix de la Mi-
nistre de la Jeunesse, tandis que LLUM de la
cie Nyash/Caroline Cornelis obtient la mention
« coup de coeur de la presse ».

Lumiére sur Jan Fabre

Suite a la premiere audience qui a eu lieu le 21
septembre au Tribunal correctionnel d’Anvers,
le proces du chorégraphe et plasticien Jan
Fabre débutera en mars. Il est accusé de vio-
lence et harcélement sexuel pour des faits dé-
noncés en 2018 par des travailleurs et anciens
collaborateurs de sa compagnie Troubleyn.

Mal-étre au travail (suite)

Cette rentrée, les portes de l'école Rudra Bé-
jart a Lausanne restent closes. Son directeur
Michel Gascard a été licencié « pour de graves
manquements », notamment pour harcéele-
ment psychologique.

Disparitions

Anna Halprin, célebre danseuse états-
unienne, a rendu son dernier souffle a l'age de
100 ans. « Les danses d’Anna ont défriché en
profondeur un territoire nouveau, unique en
son genre », selon les mots de son époux,
Lawrence Halprin (lire 'hommage en page 6).

La danse est doublement en deuil, avec la
disparition de Raimund Hoghe, en mai der-
nier. Dramaturge de Pina Bausch au
Tanztheater Wuppertal durant prés de 10
ans, il écrit ses propres pieces de théatre
puis monte sur scéne. Dramaturge, choré-
graphe et danseur, il travaille également
pour la télévision. Lartiste allemand mul-
ti-primé a été nommé, en 2019, Officier de

l'ordre des Arts et des Lettres par le mi-
nistre francais de la Culture.

Pour les pros

La 10°¢ édition d'Objectifs Danse, vitrine de
danse contemporaine, se déroulera du 13 au
15 octobre, & Bruxelles et a Charleroi, dans le
cadre de la Biennale de Charleroi danse. Ré-
servé aux professionnels.

UP, structure de haut vol

Basé depuis 1995 dans les Anciennes Gla-
cieres a Saint-Gilles, U'Espace Catastrophe
déménage a Molenbeek-Saint-Jean, sur
6.000 m2. Créé en 1995, le Centre international
de Création des Arts du Cirque fait aujourd’hui
peau neuve en changeant d'implantation, de
projet, de logo et de nom : « UP - Circus &
Performing Arts » donnera également une
place de choix a la danse.

La danse fait sa rentrée

Linfo vaut la peine d’étre (resoulignée, le Mas-
ter Danse et pratiques chorégraphiques est
officiellement lancé a Bruxelles. lacambre.be

Prisme, nouvelle école dart située a Leeuw-
Saint-Pierre, propose une formation profession-
nelle a la mise en scéne et a la réalisation de
spectacles multidisciplinaires. Au programme,
cours théoriques, insertion professionnelle, ate-
liers pratiques... prismeformation.com

Depuis septembre également, Kunsthuma-
niora Brussel (humanités artistiques) propose
des cours de danse, de différentes disciplines
et styles : classique, contemporain, improvisa-
tion, composition... kunsthumaniorabrussel.be

En septembre 2022 ouvrira a Liege la Mosa
Ballet School. A suivre. mosaballetschool.eu

Danse et rituels

Peut-on appréhender la danse comme un ri-
tuel ? C'est le theme du colloque international
qu'organise le Centre national de la danse a
Pantin, du 30 septembre au 2 octobre, en pré-
sence d'anthropologues et d'artistes. cnd.fr

Capitale européenne de la Culture
En 2022, Esch-sur-Alzette au Luxembourg a
été désignée Capitale européenne de la
culture. Pour 2030, Bruxelles a déja posé sa
candidature, pilotée par la journaliste Hadja
Lahbib et Jan Goossens, ex-directeur du KVS
et actuel directeur du Festival de Marseille. ¢
Alexia Psarolis
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Artistes, publics, architecture, transversalité,
gestion d’équipe... Tour d’horizon du Théatre national
a Bruxelles, en compagnie de son nouveau directeur.

« Quitter U'entre-sol »
Entretien avec Pierre Thys

PROPOS RECUEILLIS PAR ISABELLE MEURRENS

Bien connu du monde de la danse en Bel-
gique et a linternational, Pierre Thys a
longtemps travaillé auprés de Frédéric
Flamand a Charleroi/Danses d’abord, puis
au Ballet de Marseille en tant que directeur

de la communication. Programmateur

danse au théatre de Lieége depuis 2012, il
vient d’étre nommé directeur du Théatre

national.

Vous étes bien connu dans le milieu de la
danse, le secteur place donc beaucoup d’es-
poirs et d’attentes dans cette nomination.
Quelles places pour les artistes et la danse ?
Il est évident qu’en me nommant a la téte de
cette maison la danse va avoir une position
beaucoup plus prégnante a la fois dans les
axes de programmation et aussi dans l'escar-
celle de production et de diffusion. Je voudrais
que durant mon mandat on puisse aussi pro-
duire des spectacles de danse et en particulier
des artistes de la Fédération Wallo-
nie-Bruxelles. C"était une demande récurrente
de la RAC (Fédération professionnelle du sec-
teur chorégraphique, ndlr), que la danse soit
plus présente sur les plateaux du Théatre na-
tional. Dans les artistes associés, il y a deux
danseuses chorégraphes : Ayelen Parolin, que
je suis depuis trés longtemps et dont le travail
me passionne ; elle possede un langage singu-
lier par sa théatralité via lexpressivité du
corps et par son écriture. Et puis deuxieme-
ment, Hendrickx Ntela, krumpeuse verviétoise
issue de Tremplin Hip-Hop, qui n'est pas au
méme endroit de son parcours et ne pourrait
pas aujourd’hui faire de grands plateaux
comme Ayelen, mais qui travaille d'ar-
rache-pied et qui singularise son écriture sans
en perdre l'essence ; elle évolue vers quelque
chose de plus hybride tout en gardant son in-
déniable talent de krumpeuse. Aussi, je ne
veux pas d’exclusivité outranciere par rapport
aux artistes associés, car c'est contraignant
pour les artistes et pour linstitution. On tra-
vaille en bonne entente avec tous les autres
opérateurs culturels.

Coté festival, je supprime le Festival XS, méme
si jaimais le coté festif. Je vais créer deux
temps forts par saison : le festival « les scénes

nouvelles », qui va étre dédié a la création
émergente transdisciplinaire de la Fédération
Wallonie-Bruxelles, avec pour objectif de don-
ner une visibilité a des spectacles qui n'ont pas
eu la diffusion qu’ils méritaient. Je voudrais
que le centre névralgique du festival soit les
trois plateaux du Théatre national mais qu’il y
ait également d'autres partenaires.

Comme il y aura parmi les artistes associés
deux autrices - Caroline Lamarche, pour lin-
croyable regard qu’elle pose sur les arts de la
scene, et Joélle Sambi Nzeba, slameuse, per-
formeuse, poétesse -, le deuxieme temps fort
est pensé avec elles. Il s'agit de littérature et
de slam que nous avons nommés « Mad - Les
mots a défendre ». Pour linstant, je 'imagine
comme deux week-ends consécutifs, l'un
dédié aux écritures dramatiques et a toutes
les littératures ainsi qu'a des formes plus
hybrides dans lesquelles la danse et le
théatre pourraient trouver leurs places. Il
s’agirait de lectures, de l'art du dire, du ra-
conter, du conter, du traduire. Le deuxieme
week-end serait plutét consacré au slam et
aux écritures urbaines.

Dans la presse on a beaucoup entendu le
mot « transversalité » pour qualifier votre
projet au Théatre national. Qu’est-ce que
vous entendez par transversalité ? Est-ce
que ce sont les formes elles-mémes qui sont
transversales ou est-ce que cela se réfere
plutot a une diversité des formes ?

Il s’agit des deux. ILy a en effet hybridation des
formes par les artistes que j'ai choisi d'asso-
cier. Par ailleurs, bien qu’on soit centré autour
des arts de la scéne, je souhaite intégrer
d'autres arts : arts plastiques [via un partena-
riat avec le BPS22 a Charleroil, littérature, etc.
C'est le second sens de la transversalité.

Une autre dimension dans la transversalité
qui m’intéresse plus encore, c'est de travail-
ler sur la reconfiguration des espaces publics
et du rapport immédiat que le théatre entre-
tient avec la ville. J'ai convenu d'un accord
avec La Cambre, qui va, au sein de l'atelier
d’architecture d’intérieur, travailler sur la
réorganisation des espaces, du rapport a la
rue mais aussi de la circulation des publics
au sein du batiment. Il nous faudrait égale-
ment travailler du point de vue de l'urba-
nisme sur la visibilité du batiment car, si la
nuit les néons le rendent visible, la journée il

disparait, se confondant avec les immeubles
de bureaux voisins.

Et enfin, il y a la transversalité en matiere de
médiation. Je voudrais connecter les disposi-
tifs de médiation, qui sont des acquis d'excel-
lence ici au Théatre national, a tous les
grands programmes de développement ur-
bain qui sont de véritables modeéles de revita-
lisation des quartiers et de la ville dans sa
globalité. Sans Llintervention des associa-
tions socioculturelles et d'éducation
permanente présentes sur le territoire, il est
impossible de parvenir a plus de porosité
dans les communautés et les publics.

Quel est pour vous le public du Théatre natio-
nal, ou plutét son territoire, le quartier de
UAlhambra ? La ville de Bruxelles ? La région
bruxelloise, ou encore U'ensemble des fran-
cophones de Belgique ?

Il est clair que dans mon rapport inclusif au
public et aux communautés, je pense bien sir
au territoire de Bruxelles-Capitale, mais
également aux provinces connexes, et je
connais évidemment tres bien la Wallonie. La
position du National est particuliere, nous
sommes dans le centre-ville sans y étre tota-
lement. Le boulevard Jacgmain est plutot un
lieu de bureaux et d’administration au sein
duquelily a trés peu d’habitations. A deux pas,
Il'y a aussi Rogier, et le « mini-Manhattan »,
une sorte de « no man’s land ». En face, ily a
le quartier de l'’Alhambra et de la prostitution
et derriere, la rue Neuve, lieu fort fréquenté
sans étre un véritable lieu d"habitation.

Il est trés important de se concentrer égale-
ment sur un territoire trés proche et tres ha-
bité, l'autre c6té du canal, avec lequel il est
nécessaire d'avoir beaucoup plus de porosité.
On va travailler avec des axes de programma-
tion qui devraient sensibiliser une partie de la
population, notamment la jeunesse. Il sagit de
la dimension « culture urbaine » dans sa
globalité, comme le slam et la danse, et qui fait
clairement partie de mon projet.

Je vais mettre en place un dispositif assez im-
portant qui va étre récurrent chaque année,
« a la Senne comme a la ville », qui sont des
projets dits de théatre ou de danse participa-
tifs mais de haute exigence culturelle et artis-
tique. Ce sera un travail progressif dont la fi-
nalité sera un spectacle de grande envergure.



Quand on parle d’inclusion des publics on
parle presque toujours de classes populaires
et des « cultures urbaines » , mais qu’en
est-il de Uentre-deux : la classe moyenne
- issue d’une culture ouvriére qui n’existe
plus - qui ne franchit jamais la porte des
théatres ?

Ce qui pourrait les pousser a passer la bar-
riere symbolique, c’est le large spectre de la
programmation. Il y aura du théatre et de la
danse contemporaine, mais aussi des textes
de grands répertoires avec des spectacles qui
pourraient ne pas rencontrer mon esthétique a
moi mais qui pourraient étre beaucoup plus
accessibles en termes de visibilité. Des ré-
ponses a cette problématique peuvent
également se trouver dans le stand-up par
exemple, un véritable acte théatral qui peut
fédérer.

Une autre dimension dans le projet qui est
complexe mais que je voudrais atteindre, c’est
une plus grande porosité entre le secteur
culturel et celui de U'entreprise. D'une part, car
cela peut oxygéner un budget, mais également
car le secteur de la culture comme celui de
l'entreprise travaillent a la constitution de
l'ordre social que nous sommes. C'est pour-
quoi les séparer n'a aucun sens. Travailler
avec une plus grande perméabilité entre ces
deux secteurs permet de toucher un public
différent, d'ouvriers, d’employés, de cadres
moyens qui a priori ne mettent jamais les pieds
dans un théatre. Lessentiel, pas uniquement
pour le Théatre national mais pour tous les
théatres, c'est de quitter l'entre-soi.

Avec une volonté de s’ouvrir a différents pu-
blics sur un territoire étendu se pose égale-
ment la question de U'accessibilité du théatre
corrélé avec les problémes de mobilité a
Bruxelles. Sion veut que les gens viennent au
spectacle, il faut qu’ils puissent rentrer chez
eux. Or n'y a-t-il pas des mots tabous dans la
communication des théatres, comme « par-
king » ou «en voiture » ?

Cela fait partie d'une réflexion beaucoup plus
globale sur une institution plus durable. C'est
une problématique qu'on ne peut pas négliger,
venir enville en voiture est un calvaire total. La
voiture est aujourd’hui la malvenue en ville
mais on ne peut pas imposer a tout le monde
de prendre le vélo. Peut-étre qu’il faudrait ré-
fléchir a une nouvelle grille horaire pour per-
mettre aux gens de reprendre un train, par
exemple, et mettre des dispositifs en place qui
favorisent laccessibilité. Et les théatres
doivent étre clairs et transparents dans leur
descriptif d'accessibilité.

Apres les questions d’environnement et d’in-
clusion, qu’en est-il de cet autre sujet au
ceeur des débats sociétaux : tout ce qui
concerne la gouvernance, la parité et la ges-
tion d’équipe ?

Pour revenir aux artistes, j'ai été trés vigilant a
la parité et je ne m'en cache pas, je pense que
si 'on veut que la diversité culturelle puisse
enfin résider au coeur de la maison, il faut étre
proactif. C'est une des raisons de la présence
de Joélle Sambi par exemple, dont le parcours
singulier m’intéresse bien évidemment, mais
son afro-descendance aussi. Cela a été dis-
cuté en pleine conscience : si elle se considé-
rait comme un alibi @ mon projet, je préférais
qu’elle refuse. Mais au contraire, elle voit cela
comme la maniere de procéder. Si l'on veut du
changement sur les plateaux comme dans les
équipes, il faut les imposer et les mettre au
ceeur du projet.

J'ai également beaucoup réfléchi a la gouver-

nance, dont les maitres-mots, bien qu'ils
soient un peu bateau, sont la cohésion, la
concertation, la transversalité, la
co-construction et la collaboration. Je suis un
fervent défenseur de ce qu’on pourrait appe-
ler la régulation collective, avec une espéce
de liberté des flux d’information et des
échanges au cceur de linstitution, tout en
gardant un cadre décisionnel fort avec un
leadership clairement défini aux yeux de tous
et de toutes. Nous allons travailler en concer-
tation, notamment sur comment redéfinir la
nouvelle identité du Théatre national. Nous
allons discuter avec le responsable de la com-
munication, des publics et de la médiation afin
de la redéfinir en accord a la fois avec le projet
et avec les besoins de Uinstitution.

Je vais donc insuffler une nouvelle identité a la
maison, et en définir les grandes lignes de
force, mais je reste convaincu que lidentité
d'une maison est faconnée par l'équipe. Le
leadership va faire en sorte que l'équipe
puisse s'amuser a la construire avec la per-
sonne qui est a la téte de la maison. ¢
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Anna Halprin, célebre danseuse états-unienne, a rendu
son dernier souffle le 24 mai dernier, a I’dge de 100 ans.
Retour sur le parcours d’une artiste hors norme, pour qui
I’art et la vie étaient indissociables.

Le souffle dAnna

PAR MARIE MoTAIS

« J'ai toujours dit que la danse est le
souffle rendu visible et cela couvre a peu
prés tout, parce qu’une fois que vous arré-
tez de respirer et que le souffle n’est plus
visible, vous arrétez de bouger ».

Anna Halprin, in « Le souffle de la danse »,
documentaire de Ruedi Gerber (2009).

Le temps d'un souffle, en fermant les yeux,
tant de souvenirs reviennent... encore vifs de
Uintensité, la spontanéité et la passion d’Anna.
J'ai eu le bonheur de rencontrer pour la pre-
miére fois Anna Halprin en 2007, pour une re-
cherche sur le lien entre danse et nature que
je menais. Par sa reconnaissance, Anna est
venue bousculer ma vie et a confirmé mes
choix artistiques et pédagogiques.

Cet hommage en mots puise dans tous les
moments partagés avec elle, au cours des
formations, des projets de création et des ins-
tants informels du quotidien simples et débor-
dants de son énergie avide de nouvelles dé-
couvertes. Une féte improvisée pour
Halloween, les partages du soir toutes les
deux a Sea Ranch face a l'océan, sa danse
spontanée sur une chanson de Jean-Jacques
Goldman sur un parking résonnent tout autant
que les innombrables transmissions recues
par elle : de ses ateliers réguliers a la forma-
tion intensive au Rituel de Mouvement sur le
deck mythique, des cycles sur la créativité
collective aux cérémonies pour la « Planetary
Dance » sur le mont Tamalpais au lever du
jour, des semaines de résidence avec ma com-
pagnie alluna a ce workshop mémorable de
création du « Mouvement Planetary Dance »,
jusqu'a U'honneur de sa présence et de ses
mots lors de ma performance rituelle de fin de
formation Tamalpa.

Ce qui relie ces nombreux moments et qui défi-
nit pour moi Anna, c’est sa curiosité sans limite
pour le corps en mouvement, vivant comme
partie d'un tout dépassant les limites phy-
siques, avec ses innombrables capacités qu'elle
n'a cessé de cultiver et de transmettre. C'est sa
joie et son énergie débordante pour provoquer
la créativité de chacun en se laissant elle-
méme inspirer dans le moment en des danses
« qui semblent nous dépasser », comme elle
aimait les qualifier ; danses nourries de son lien
profond a la nature, son amour de la création,
sa foi dans leurs capacités de transformation et
de guérison. C'est aussi son réve de paix

absolue et ses choix politiques en défense des
opprimés et des minorités, et son profond
respect et lien privilégié avec les natifs Amé-
rindiens, grande source d’inspiration pour
elle : « Dans d’autres cultures, les vieux
transmettent aux jeunes, guérissent les ma-
ladies, s'occupent de leur jardin, respectent
les rituels, communiquent avec leurs an-
cétres et rassemblent leurs familles. Je pense
alors a ces actions et je convoque tous les
esprits, d’'ol qu’ils viennent, quel que soit leur
signification, pour qu’ils me guident dans ma
conception personnelle de la danse. Je crois
que si nous étions plus nombreux a étre en
contact avec la nature et le monde qui nous
entoure dans une expérience directe avec lui,
cela aurait des conséquences positives sur la
maniére dont nous traitons notre environne-
ment, les autres et nous-mémes. »

(Anna Halprin, in www.annahalprin.org)

Sans chercher de reconnaissance et en marge
du milieu artistique, Anna a mené le travail
d’'une vie a sonder la nature méme de la danse
et a comprendre sa force de vie. Petit a petit,
elle est parvenue aintégrer laviea l'art et l'art
a la vie selon un imperceptible tissage quoti-
dien, humble et précieux, questionnant sans
relache « Qu'est-ce que la danse ? Pourquoi
dansons-nous ? Pour qui dansons-nous ? »

Le « récit de sa vie » commence dans Ulllinois
le 13 juillet 1920. Des toute petite, la danse
« libre » fait partie de son univers, celle
d'lsadora Duncan, puis de la Denishawn
School. En entrant a l'université du Wisconsin
a 18 ans, elle devient l'éléve de Margaret
H'Doubler, auprés de qui, en plus d'étudier
l'improvisation, elle apprend a disséquer des
cadavres. Anna est fascinée par cette ap-
proche scientifique du corps et cet émerveille-
ment l'accompagnera toute sa vie. Socle de sa
pratique, elle l'adaptera sans cesse, en fonc-
tion des différents « corps » a qui elle
s’adresse : il ne sera jamais question pour elle
d'imposer un mouvement identique a des
corps « si différents », mais plutdt d'inviter la
compréhension anatomique et somatique d'un
mouvement et d’encourager l‘autonomie de
chacun. Des années plus tard, elle créera et
enseignera sa propre pratique de base qu'elle
nommera « Movement Ritual ».

A partir de 1942, Anna danse a New York. Elle
ne se sent pas en harmonie avec la « modern
dance » et rencontre alors nombre d'artistes
d'avant-garde tels John Cage, Robert
Rauschenberg, Merce Cunningham... Aprés la



guerre, avec son mari, l'architecte paysagiste
Lawrence Halprin, elle s’installe prés de San
Francisco et s"éloigne résolument de la « mo-
dern dance ». Sa recherche personnelle s’af-
fine ; explorant les frontiéres entre théatre,
danse et vie quotidienne, elle en fait peu a peu
tomber les barriéres. Dés 1949, elle fonde la
Dance Cooperative, qui deviendra le San Fran-
cisco Dancers’ Workshop en 1955. Elle invente
une danse tres libre qui ouvre un monde au-
dela des codes existants et des lieux tradition-
nels de représentation, faisant apparaitre la
danse la ou elle n'existait pas encore : dans
les rues, les commerces, les parkings, les
chantiers...

En 1957, elle initie le travail des « tasks »
(taches/activités). Ces actions ordinaires réa-
lisées sur scéne (cuisiner, manger, se laver, se
dévétir, s’habiller, porter..] remettent au
centre de lattention l'essence méme de la
danse : le mouvement, débarrassé de toute
préoccupation stéréotypée. Le quotidien prend
résolument sa place dans la danse d'Anna,
nourri de tout ce qui fait 'humain : anatomie,
perceptions, émotions, désirs, pulsions de vie
et de mort, relation a U'environnement...

Progressivement, a partir des années 1960,
son regard sur les relations humaines et sa
détermination pour la justice sociale 'aménent
a interroger les conventions et a créer par la
danse des réponses d'une grande puissance :
en 1967 a New York, la piece Parades and
Changes, qui la voit jouer nue ainsi que ses
danseurs, fera scandale et sera interdite pen-
dant plus de 20 ans. Sa performance collabo-
rative Ceremony of Us, en 1969, sera également
l'une des plus spectaculaires puisqu’elle réu-
nit pour la premiere fois danseurs noirs et
blancs au sein d'une compagnie en plein
contexte d'agitation raciale. Anna modifiera

aussi entiérement les codes de relation au
« public » : celui-ci devient actif et participant,
et prend la place de « témoin ». La perception
méme de l'acte artistique change et s'extrait
alors du seul « spectacle », une révolution
pour l'époque, qui deviendra l'une des signa-
tures d’Anna.

Des les années 1970, Anna Halprin questionne
les relations de ’humain avec la nature et dé-
fend 'idée de non-séparation et d'un sens inné
d'appartenance a retrouver avec celle-ci: « Le
corps est notre maison, tout comme le grand
corps de la terre. Lorsque ces deux corps se
déplacent en harmonie, une danse se déroule.
Les deux corps deviennent un tout ».

Anna Halprin, in « Returning Home »,
documentaire de Ruedi Gerber (2003).

Ce regard deviendra un systeme de référence
dans sa pratique : du corps physique, au corps
collectif, au corps de la terre... Elle développe
alors avec Lawrence des méthodes permet-
tant de générer une créativité collective : ils
menent ensemble de nombreux ateliers im-
mersifs « Experiments in the Environnement »,
qui réunissent artistes, danseurs, architectes
dans des environnements tant urbains que
ruraux. De ces expérimentations intensives
émergera le systéme RSVP (Ressources,
Score/partition d'actions, Valuaction/valeur
donnée aux actions, Performance], un outil de
création qui sera ensuite mis au service de
communautés. Les projets artistiques qui
suivent sont dés lors créés en réponse a des
besoins : souder les liens interpersonnels et
avec l'environnement, favoriser les guérisons
physiques et émotionnelles. La performance
artistique finale émerge, aussi simplement
que dans lavie, de U'interaction avec le contexte
naturel et avec les membres du groupe.
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Pendant cette période, atteinte d'un cancer,
Anna explore pour elle-méme le pouvoir de
l'art et de la danse pour se guérir. Une traver-
sée radicale qui l'aménera a donner une place
entiere aux mythes et rituels contemporains,
renouant ainsi avec la danse comme langage
universel depuis la nuit des temps, comme art
social et de guérison. Elle donne forme au
« LifeArtProcess », un processus tissant inti-
mement l'art et la vie, convoquant les propres
expériences de vie comme base du travail et
plus grande source d’'expression artistique.

Ce chemin reliant vie quotidienne, créativité et
communauté sera le sien jusqu'a la fin de sa
vie. Une des danses rituelles emblématiques
héritées de ce cheminement nait en 1981

Anna et Lawrence dirigent alors un atelier
communautaire, le « Search for Living Myths
and Rituals ». Ils s’intéressent avec les parti-
cipants au mont Tamalpais, dont les sentiers
étaient fermés depuis les meurtres en série de
six femmes entre 1979 et 1981, plongeant la
communauté dans l'impuissance et la colére.
Ils initient en réponse le rituel « In and On the
Mountain », sous la forme d’une promenade de
plusieurs jours sur ces sentiers devenus inter-
dits, portant lintention de la reconquéte de la
montagne. Quelques jours plus tard, le tueur
était arrété... La montagne retrouvait la paix et
le processus « Circle the Earth » d’ou est issue
la danse rituelle « Planetary Dance » était né.

Cette danse rituelle collective est loin d'étre
« une danse New Age » comme certains l'ont
étiquetée. Anna la revendique comme une
ceuvre majeure de savie, une danse accessible
et praticable par toutes et tous : « Danse de
paix pour chacun en soi, pour les gens entre
eux. Danse de paix pour la terre... C'est une
danse de paix, pas une danse au sujet de la
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paix, pas une danse pour la paix mais une
danse de paix, une danse de l'esprit de paix.
C'est une danse qui inclut nos craintes, nos
peurs de la mort et de la destruction. Une
danse qui devient un pont entre soi et l'autre et
qui nous amene dans l'état dynamique appelé
Paix. C’'est une danse de faiseurs de paix. » La
Planetary Dance a depuis dépassé les fron-
tieres du temps et de l'espace, elle continue de
réunir chaque année plus d'un millier de per-
sonnes, a travers une trentaine de pays du
monde entier. Anna l'a révée comme un
« Mouvement » Planetary Dance, une trans-
mission qui prend encore une nouvelle valeur
au regard des épreuves actuelles ; sans aucun
doute l'un des plus beaux héritages d’Anna
pour les temps a venir...

Dans ce méme esprit, Anna élaborera de nom-
breux projets artistiques collectifs, tels que
Positive Motion : sept mois d'ateliers avec un
groupe d’hommes atteints du sida ou touchés
par le VIH. Utilisant comme ressources leur
quotidien pour l'expression créative, ils co-
créent la piéce Carry Me Home (1990), ol le
corps devient un conteur hurlant, émouvant,
puissant qui transmet une nouvelle expression
de la santé et de la fraternité et ou le public-té-
moin est fortement mobilisé. A partir de cette
période, la majorité des pieces d’Anna naitront
de ses expériences propres de vie, comme In-
tensive Care - Reflections on Death and Dying
(2000), qu'elle crée en résonance avec les vi-
sites quotidiennes a son mari hospitalisé en
état critique, ou Seniors Rocking (2005), une
performance réunissant 50 personnes dgées
en rocking-chair, alors qu’elle s’interroge sur
son propre vieillissement...

L'ceuvre d’Anna Halprin comporte plus de 150
pieces de danse et trois livres, dont le dernier,
a l'orée de ses 100 ans, Making Dances That
Matter: Resources for Community Creativity
(2019) est un témoignage majeur de sa philo-
sophie de la danse. Elle en parle ainsi : « Une
partie du défi auquel jai été confrontée dans
mon travail est d'amener notre pratique de la
danse essentiellement ornementale ou per-
formative a un endroit ou elle peut servir de
multiples besoins communautaires, sociaux et
de survie [(..), a la création de danses qui
comptent pour les gens dans leur vie réelle, a
la réaffectation de la danse comme vecteur de
changement social et de résilience commu-
nautaire. »

Seule l'immersion pleine et entiére dans 'his-
toire d’Anna révele son avant-gardisme hors
pair, qui laisse bien plus que des ceuvres en
héritage. Ce qu’elle a insufflé pour la danse est
si grand que Merce Cunningham dit d’elle « Ce
gu'elle a fait... fait partie intégrante de l'his-
toire de la danse ». Richard Schechner, rédac-
teur en chef de The Drama Review, la consideére
comme « l'un des penseurs les plus impor-
tants et les plus originaux dans le domaine de
la performance ».

Le nombre d’artistes renommés qui, a un
moment de leur parcours, ont été ses éléves ou
ont collaboré avec elle ne se compte plus : des
chorégraphes Trisha Brown, Yvonne Rainer,
Simone Forti, aux musiciens Terry Riley, Mor-
ton Subotnick, La Monte Young... Anna Halprin
contribuera également a la création, en 1978,
du Tamalpa Institute, dirigé par sa fille Daria
Halprin, premiére formation en thérapie par

les arts expressifs basée sur le mouvement.
D'autres artistes danseurs [certains l'ayant
rejointe dés les années 1960) sont restés tra-
vailler avec elle jusqu’a la fin de sa vie. Ils ont
soutenu, collaboré et nourri sa recherche et
sont encore a ce jour porteurs de l'esprit de
son ceuvre : G. Soto Hoffman, Ken Otter, Jamie
McHugh, Taira Restar...

Sans l'avoir jamais décidé, Anna a créé une li-
gnée de danseurs et d'artistes qui aujourd’hui
est porteuse de son héritage. Je garde a coeur
de poursuivre humblement ce souffle, afin que
les générations futures continuent d'étre
inspirées par son travail.

Merci, Anna e

Marie Motais est danseuse, chorégraphe, en-
seignante certifiée par Anna Halprin et co-fon-
datrice de Tamalpa France (2013). Elle crée
actuellement sa propre formation, dans la li-
gnée d’Anna Halprin : « Danse, Nature et
Rituels Citoyens ». www.allunadanse.com

RESSOURCES :

* www.annahalprin.org

e https://zasfilm.ch/en/152/zasfilm/team/1/rue-
di-gerber/

e Rétrospective compléte de la vie d’Anna, CND :
http://mediatheque.cnd.fr

e Documents disponibles au Centre de documenta-
tion de Contredanse (Bruxelles) :
http://contredanse.1021.be/people/anna-halprin
e Aux éditions Contredanse :

Mouvements de vie et Dancing Life/Danser la vie

© Marie Motais-alluna
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De quelle(s) fagon(s) un lieu culturel construit-il son image ? Quels signes

émet-il en direction des publics qu’il souhaite toucher ?

Quelques pistes de

réflexion pour des questions aux réponses plurielles.

Britannique, indien ou sud-africain, prénommé
Delta, Lambda, voire Epsilon, le virus n'em-
péche pas [encore) la Belgique de relancer ses
activités culturelles. Théatres et centres d'art
s'attelent depuis plusieurs mois a penser l'ac-
cueil du public, le plus sécurisé et chaleureux
possible, avec ou sans Covid Safe Ticket, selon
les régions. Les précieuses activités de mé-
diation reprennent également, a linstar des
« bords de scéene » et autres rendez-vous
conviviaux post-spectacles. Mais quels
(autres) chemins ménent-ils a la danse ? Avant
méme l'entrée dans un théatre, avant d'avoir
pénétré dans la salle, quels sont les signaux
repérables et signifiants qui interpellent po-
tentiellement le public, ce futur spectateur
non initié qui ne détient pas les codes ? L'archi-
tecture d'un batiment, une affiche, un dépliant,
un site web... autant de portes pour entrer (ou
non] dans le monde de l'art.

Tous les signaux — donc porteurs de sens -
sont le terrain privilégié des sémiologues,
dont Roland Barthes, dans les années 60-70,
a été, en France, l'une des figures les plus
emblématiques. Ce qu'on nomme désormais
« identité visuelle » est passée au crible des
théoriciens, les experts en marketing n'ayant
pas tardé a en comprendre les enjeux com-
merciaux. Dans le champ culturel,
avouons-le, les sémiologues ne courent pas
les salles. Gwenaélle de Kerret, que nous
avons sollicitée, a développé son expertise
en direction des institutions culturelles, qui
bénéficient en retour d'outils de valorisation
de ce qu'elles font, de facon a la fois plus
sensible et moins commerciale que ce que
propose le marketing.

Visuels au noir prédominant, polices de carac-
teres manquant parfois de lisibilité, sites web
souvent confus ou minimalistes, batiments im-
pressionnants a la signalétique défaillante... Les
tiers-lieux, espaces aux multiples usages
(foyers, cafés, salles de spectacle..] se sont
érigés a contre-courant, privilégiant l'accessibi-
lité et la convivialité... qui ne font pas pour autant
L'unanimité. Larchitecte Xavier Fabre, concep-
teur de nombreux théatres en France, développe
un point de vue critique face a « ce leitmotiv
contemporain de renforcer l'attractivité du spec-
tacle par l'attractivité de l'expérience spatiale ».

Parallelement a larchitecture, les agences de
graphisme contribuent a la construction de cette
image, pensée par l'émetteur (le lieu culturel]
pour le destinataire final : le public. Comment le
140, théatre multidisciplinaire a Bruxelles, le
Théatre de Namur et le Kunstenfestivaldesarts,
festival international des arts de la scéne,
élaborent-ils leurs identités graphiques et pour
qui ? Entretiens avec les agences mpoint, Piknik
Graphic et la responsable de la communication
du KFDA, trois exemples pour comprendre com-
ment se forge U'esprit d’un lieu.

Autres émetteurs de signaux - et non des
moindres-, les discours sur la danse tiennent
une place privilégiée dans l'élaboration d'une
image. Si la place accordée dans la presse a l'art
chorégraphique est, ces dernieres années, ré-
duite a peau de chagrin, cette disparition de
l'espace médiatique traditionnel et de la presse
spécialisée a été contrebalancée par les réseaux
sociaux, devenus des canaux privilégiés pour
l'annonces de spectacles. Ce transfert média-
tique permet de donner de la visibilité en un

temps record, sans engendrer des moyens fi-
nanciers conséquents. Néanmoins, cette faci-
lité de communication ne parvient pas a éluder
la question de fond : comment parler de la
danse aux néophytes ? Dans les dossiers de
presse, les feuilles de salle et autres docu-
ments promotionnels, artistes et
« communicants » cédent a la tentation narra-
tive, transformant lintention artistique en récit
au risque de brouiller le message pour, in fine,
proposer une expérience sensible.

Pour pallier le manque de visibilité de la danse
contemporaine, le réseau « Brussels,
dance ! », créé en 2016, fédere 15 lieux cultu-
rels qui concoivent leur communication en ré-
seau pour permettre le développement de
nouveaux publics. Objectif atteint ? Apres
quelques éditions, le bilan, de ce point de vue,
demeure encore en demi-teinte. Car renouve-
ler les publics impliquent du temps... et bien
d'autres parametres encore. En France, le
sociologue Patrick Germain-Thomas pointe,
entre autres failles, la faible diffusion des
connaissances théoriques et techniques sur la
danse et son histoire, ce qui contribue a entre-
tenir un ensemble de préjugés et de stéréo-
types dont il n'est pas aisé de se défaire.

Elargir les publics. Conserver une cohérence
entre l'image que Lon (se) construit, les dis-
cours que l'on développe et ses choix de pro-
grammation. Diversifier les propositions artis-
tiques pour garantir la richesse du paysage
chorégraphique. Jongler entre exigence et
accessibilité. Et, enfin, agir a tous les niveaux
du systéme. Complexe... mais néanmoins pas-
sionnant e Alexia Psarolis
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Lemprise des signes

Entretien avec la sémiologue Gwenaélle de Kerret

PROPOS RECUEILLIS PAR ALEXIA PSAROLIS

Avouons-le tout de go : peu de sémiologues
se sont spécialisés dans le champ culturel.
Gwenaélle de Kerret en fait partie. Apres
une dizaine d’années dans le monde de
Uentreprise, elle se spécialise dans les

institutions culturelles et intervient

également au sein de départements
universitaires et d’écoles d’art.

Si la science des signes passionne les étu-
diants, cette voie rencontre moins d'adeptes
dans un contexte professionnel. D’'ou son envie
de développer son expertise en direction des
institutions culturelles qui bénéficient en re-
tour d'outils de valorisation de ce qu’elles font,
de facon a la fois plus sensible et moins com-
merciale que ce que propose le marketing. Sa
these en poche, consacrée a l'identité visuelle
des musées (publiée a la Documentation fran-
caise en partenariat avec le ministére de la
Culture], elle fonde son agence en 2016, Se-
mioTIPS, mue par une envie de travailler pour
des organisations non marchandes. Alors
comment la sémiologie peut-elle se mettre au
service de la culture ? Décryptage.

Vous étes sémiologue, un champ peu connu
du grand public contrairement a celui de la
publicité ou du marketing. En quoi cette
science des signes nous permet-elle de com-
prendre notre quotidien ?

Dans l'espace public, nous sommes environ-
nés de signes : lieux d'accueil et de loisirs,
institutions, entreprises, produits, qui s’expri-
ment et tachent de se faire reconnaitre a tra-
vers larchitecture, l'agencement de l'espace
et le graphisme. La sémiologie, science des
signes, permet d’identifier ce qui est signifiant
autour de nous, et comment cela fait systeme
et sens. Elle peut s’intéresser aux organisa-
tions (champ commercial/institutionnel), mais
aussi a des champs artistiques (littérature,
musique, photo, cinéma, peinture, danse...], et
enfin a des champs plus intimes (rapport des
individus a leur habitat, leur environnement,
aux autres...).

En quoi la sémiologie est-elle pertinente
pour l'analyse du champ culturel et des
publics?

Le travail se porte sur le patrimoine symbo-
lique de linstitution culturelle, les effets de
sens qui peuvent étre produits. Lapproche
sémiologique permet de réfléchir sur les
signes qu'émettent les marques culturelles :
les musées, théatres, centres d'art et de
danse, etc. Le marketing, de son coté, s'inté-
resse aux problématiques d’impact, de chiffres
de vente, d'attractivité commerciale.

Que recouvre ce concept de « marque », peu
usité dans le champ culturel ?

Les organisations tentent en effet de mettre en
place des systemes de signes, avec ce qu'on
appelle la « marque », c'est-a-dire linterface
symbolique et émotionnelle entre l'organisa-
tion et ses publics. Du point de vue de l'institu-
tion, la marque c’est l'identité, les signes émis.
Coté public, la marque c'est l'image, les signes

percus. Cela peut étre des signes spatiaux
(batiment, architecture, espace d'accueil et
d'expérience), visuels [(notamment gra-
phiques : couleurs, logo...], sensibles (odeurs,
matieres, sons). La sémiologie s'intéresse a
toutes ces expressions sensibles, pour com-
prendre comment elles font systeme et créent
du sens vis-a-vis des publics. La notion de
marque ne renvoie pas seulement a la valeur
marchande mais également au patrimoine
immatériel et a notre imaginaire collectif.

Comment le ministére francais de la Culture
s’est-il emparé de ces réflexions ?

Depuis 2006, le ministére de la Culture s'inté-
resse de prés a ces questions, avec notam-
ment la création de l'’Agence du patrimoine
immatériel de ['Etat. L'objectif du ministére est
d'aider les institutions culturelles a valoriser
leur « patrimoine immatériel », c'est-a-dire
leur marque, pour promouvoir leurs actions en
France et dans le monde, mettre en place des
projets, des partenariats, des produits déri-
vés, etc. L'enjeu pour les institutions est de
mieux communiquer aupres de leurs publics,
de développer des ressources propres, mais
aussi de créer des signes tangibles, des objets
physiques comme autant de souvenirs avec
lesquels le spectateur peut repartir. Loffre
culturelle étant immatérielle, ces « totems »
viennent incarner l'expérience du spectateur
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ou visiteur. Ces enjeux concernent les musées
mais aussi les sites historiques, les lieux de
création, les centres de danse, etc.

Comment abordez-vous un projet ? Quelles
questions (vous) posez-vous ?

J'étudie ce qui fait imaginaire dans la struc-
ture, le systéme de tous les signes et registres
d’expression. Comment la singularité de l'ins-
titution se traduit-elle dans le graphisme,
l'architecture, le site web ? Quel est son héri-
tage (son histoire, son image actuelle chez les
publics) et quelle est son ambition (vers ol les
acteurs et les publics souhaiteraient 'emme-
ner] ? Un des outils de la sémiologie, égale-
ment utilisé d’'une autre facon par le marke-
ting, est d'envisager linstitution comme une
personne, avec une personnalité, des valeurs,
une mission, etc. Si c’était un personnage,
comment s’exprimerait-il ? Cela permet d’in-
carner l'immatériel et d'aider Uinstitution, par
exemple, a concevoir une programmation en
se figurant plus clairement ce qui va étre co-
hérent et faire sens.

Quels sont les éléments qui constituent
Uidentité visuelle d’un lieu ?

L'identité visuelle d'un musée, et plus large-
ment d’une institution culturelle, se décline de
plusieurs facons. Tout d'abord, son implanta-
tion physique : le batiment comme signe, et
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Ci-dessus: logo du Centre G. Pompidou dessiné par Jean Widmer en 1977, embleme
de larchitecture du batiment signée Renzo Piano et Richard Rogers (photo ci-contre)



méme signal architectural dans l'environne-
ment urbain. Mais aussi, l'espace interne du
musée : type de lumiére, modes de circulation,
« ambiance » que tout cela dégage pour le vi-
siteur. Par exemple, le Centre Pompidou est
tres souvent associé a limaginaire des
« tuyaux » propres a son architecture. Autre
élément, U'expression de son identité dans sa
communication et, en premier lieu, son iden-
tité graphique : le logo (souvent moins connu
pour les institutions culturelles que pour les
marques commerciales, qui communiquent
beaucoup plus), la charte graphique, les codes
couleurs, etc. A ces éléments il faut ajouter les
expressions numeériques (site web, réseaux
sociaux...) ainsi que les expressions commer-
ciales et les partenariats.

Qu’est-ce qu’une « bonne » identité visuelle ?
L'expertise sémiologique vise a comprendre
comment l'ensemble de ces registres dex-
pression de l'organisation ou de linstitution
constitue un systéme, a la fois identifiant (dif-
férent d'autres organisations, donc reconnais-
sable), stable (homogéne entre les expres-
sions, et pérenne dans le temps) et narratif
(quelle est la mission ? La promesse faite au
public ?). Ce sont les trois qualités-clés d’'une
identité, théorisée par Paul Ricceur : idem, ipse
et narration. Une bonne identité visuelle doit
pouvoir développer ces trois qualités. Le chan-

gement de logo/identité graphique a la venue
d'une nouvelle direction au sein d'une institu-
tion est un écueil que l'on rencontre souvent.
On ne peut pas faire table rase de tout car
Uinstitution vit dans le temps, il faut rester
attentif a cet idem, cette continuité. De méme,
le parcours au sein d'un lieu et méme des
Uextérieur est une mise en récit de l'identité,
que les institutions culturelles pourraient in-
vestir davantage.

Comment inviter les publics non avertis a
pousser la porte d’un lieu culturel, potentiel-
lement percu comme intimidant ?

La question du seuil est déterminante dans la
culture. Le seuil d'un magasin doit donner
envie d'entrer ; la vitrine donne a voir une par-
tie de ce qui se passe a lintérieur. Dans le
champ culturel, nous sommes encore dans
l'imaginaire du temple, avec des murs clos,
renfermant un secret. On fait en sorte de pré-
server ce secret qui génére aussi du suspense.
Comment faire pour ouvrir suffisamment la
porte et faciliter l'acces d'une institution ? Il
s'agit ici d'un enjeu architectural subtil. Telle
la danse des sept voiles, il faut montrer sans
en montrer trop, pour susciter l'envie.

Comment intégrer les publics dans cette
réflexion ?
Je travaille avec la variété des acteurs [(direc-

tion, communication, programmation, mais
aussi artistes, etc.), sans oublier effective-
ment les publics. Car pour co-construire un
systéme pertinent (logo, programmation, mé-
diation, communication), les experts ne sont
pas suffisants, il est indispensable de faire
participer les destinataires. La marque, ce
patrimoine immatériel est partagé entre l'or-
ganisation et ses publics. Donc l'enjeu-clé
reste de concevoir et de piloter les signes avec
les publics. Les publics acquis, mais aussi a
conquérir. Des protocoles sont alors mis en
place pour les faire intervenir, comme les
« focus groups », des réunions de discussion
au cours desquelles on propose aux partici-
pants de s’exprimer sur l'institution en ques-
tion, avec des exercices projectifs et imagina-
tifs. Ce matériau est ensuite analysé en termes
sémiologiques (quel imaginaire est porté ?).
Quant aux acteurs, comment vont-ils s’appro-
prier cette identité et avoir envie de la faire
vivre ? Dans l'idéal il faudrait pouvoir organi-
ser des ateliers de réappropriation au bout de
quelques années. Il s'agit toujours d’un « work
in progress ». e

Gwenaélle de Kerret est sémiologue et ex-
perte en étude de publics. En paralléle de son
activité, elle est chercheure en sémiologie et
en sciences de la communication. En 2016, elle
fonde son agence d'expertise sémiologique,
semioTIPS.
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Tiers-lieux, demi-mesures ?

PAR XAVIER FABRE

Laccés a l'art de la danse, qu’il constitue
une activité personnelle ou lattrait d’'une
représentation, concerne un trés large pu-
blic, presqu’aussi vaste que celui de la
musique, art auquel il est en partie atta-
ché. Danser ou voir danser sont des plai-
sirs paralléles qui engagent tout notre
corps. Qui n’a pas connu, au moins un jour,
le plaisir du mouvement et du rythme. Ce-
pendant, il reste un seuil a franchir entre
pratiques d’amateurs et rencontre de
scénes artistiques.

Les statistiques de pratiques culturelles des
Francais reléve en 2018 (DEPS, ministére de la
Culture) que 20 % du public jeune a pratiqué
une formation a la danse, mais que seuls 5 %
assistent a des formes artistiques ; ce qui est
faible, mais non négligeable.

De fait, le public de la danse a connu ces 20
derniéres années une expansion considérable,
avec des représentations diversifiées d'une
grande créativité, avec des lieux dédiés, des
festivals, des formations amateurs, des créa-
tions de rue et une transmission spontanée ou
professionnelle. Mais les lieux officiels ouverts
aux pratiques de la danse restent d'un acces
plus restreint, sans doute parce que son exer-
cice nous parait difficile, souvent marginal dans
'art vivant, éloigné de nos expériences, et fina-
lement réservé aux seuls connaisseurs, consti-
tué d'un public qui semble s'auto-reproduire...

Alors que les fréquentations globales aug-
mentent progressivement, il régne chez les
professionnels un sentiment d’isolement et de
perte de visibilité ou de reconnaissance. C'est
ce sentiment qui pousse a rechercher de nou-
velles formes de lieu et d'ouverture vers le
public. Ce sentiment est renforcé par lexi-
gence sociale de rendre l'art accessible a tous,
qui plus est comme un signe de « constitution
du peuple », un peu dans lidée de lart
« comme réparation ».

Architectes de théatres et de lieux de spec-
tacles ('Agence Fabre/Speller a réalisé plus
de 30 lieux consacrés aux spectacles vivants),
notre expérience est marquée par cette in-
jonction croissante de rendre les pratiques
artistiques plus visibles, plus accessibles par
les formes « signifiantes » des espaces, plus
« conviviales » par les ambiances et les ser-
vices proposés. Cette demande émerge dans
toutes les intentions de programmes, dans
tous les questionnements des directeurs de
salles, dans tous les discours vibrants des
élus...

Ce que nous souhaitons éclaircir ici, c'est le
sens de cette demande et sa traduction dans
l'espace, afin d’interroger les présupposés qui
conduisent majoritairement vers les trois ex-
pressions des lieux de spectacles les plus
fréquemment attendues : la « forme métapho-
rique », « 'espace neutre » et le « tiers-lieu »,
comme solutions pour une plus grande attrac-
tivité de l'art vivant.

Lattractivité des lieux consacrés a la danse

Longtemps la danse est restée un art sans lieu,
intégré dans les opéras, interméde de piéces
de théatre, circonscrit aux formes du ballet, et
ne débordant dans les salles de spectacles que
depuis un siecle. Nous avons contribué a
l'extension des lieux de danse pour le Théatre
Mariinsky a Saint-Pétersbourg, ou la forte de-
mande du public n'est pas encore atteinte par
cette inquiétude de « convivialité ». Ce n'est
qu'aujourd’hui que s’inventent en Europe des
lieux spécifiques pour la danse, et encore, il
s'agit la plupart du temps de reconversion
d'édifices, d'adaptations opportunes de bati-
ments ou d'usines désaffectés. On peut méme
considérer qu'il existe un nomadisme positif de
la danse, art du mouvement, pour qui il est
encore difficile, voire impossible, de fixer une
convention spatiale telle que celle qu'ont connu
le théatre et la musique. La question de quelle
forme d’espace offrir aux spectacles de danse
est encore ouverte.

Aussi, a coté des lieux officiels consacrés a la
danse se développent de nouveaux formats,

.
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tels que le type « studio », entre la grande
salle de répétition et l'espace de gradin modu-
lable, ol s'engagent des expériences nou-
velles, ou mieux encore les rings improvisés
des danses de rue tels que pour le hip-hop, le
Krump ou le voguing.

Il en ressort que les lieux de danse sont soit
des « théatres-monuments » reconvertis, soit
des laboratoires pour initiés. Et quand s'in-
vente une nouvelle construction pour la danse,
la réponse facile des architectes contempo-
rains s'oriente bien souvent vers les trois
conceptions précitées : celle qui cherche l'effet
extérieur, celle qui se consacre au plateau et a
la salle, celle qui interroge les lieux d'accueil.

La conception la plus commune est « la forme
métaphore », celle qui signifierait dans ses
murs le mouvement, le rythme et une tentative
de légéreté structurelle qui s"écrase vite sous
le poids de la fatale pesanteur. On trouve ainsi
les exemples « spectaculaires » de l'Opéra
d’Oslo de l'agence Snghetta, de la Philharmo-
nie de Paris-Jean Nouvel ou de la Casa de la
MUsica de Porto de Rem Koolhaas. Cette ex-
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pression pense que l'évidence plastique et
l'originalité de son message rendent le lieu
attractif et forcément novateur ou inspirant.
Comme on le lit dans bien des programmes de
projets, on attend un batiment qui « fasse
signe », ce qui équivaut au degré basique de la
communication facon « logo », qui se limite au
seul effet extérieur.

La plus subtile est « l'espace neutre », car elle
suit la demande intuitive de tout chorégraphe
qui réside dans le maximum d’espace, le mini-
mum de contraintes, une lumiére réglable et
une belle ligne d’horizon. Qualité de sol et de
hauteur est bien slr exigée. Mais bien vite
l'implantation du public, l'imposition d'un ca-
drage, les régles de sécurité... rameénent l'es-
pace au format d'une salle conventionnelle,
méme modulable, la plupart du temps fron-
tale. La neutralité reste un argument pour
adapter a chaque représentation le décor de la
salle aux intentions chorégraphiques du mo-
ment et donc créer une attractivité intérieure
renforcée. Mais curieusement cette neutralité
s'use vite en équipement technique doté et
sans esprit.

La plus novatrice ne s'intéresse ni a la forme
extérieure, ni a l'espace de la salle, mais a
U« entre-deux », parvis, hall, foyer, larges dis-
tributions qui constituent l'espace privilégié
d'accueil du public. L'idée « du tiers-lieu » est
de rendre familier l'espace qui « invite » a la
représentation et de l'agrémenter de multi-
ples usages : bar, restaurant, bibliothéque,
tables de travail ou de lecture, et meubles-ca-
napés qui vous rappellent votre salon quoti-
dien. La demande est parfois encore plus ex-
plicite de « faire vitrine » et de rendre visible le
rassemblement du public.

Ces trois tendances ne sont pas antinomiques
et font le succés des grands projets internatio-
naux, dont le leitmotiv reste toujours de « ren-
forcer l'attractivité du spectacle par lUattracti-
vité de l'expérience spatiale ». Ces bonnes
intentions sont parfaitement louables, mais
fonctionnent-elles vraiment ?

Les expériences des tiers-lieux

De nombreuses salles contemporaines,
construites ou rénovées, ont cherché a
renforcer leur qualité d'accueil et leur attrac-
tivité par le développement d'une nouvelle
conception des services et ambiances offerts
avant et aprés spectacle. Cela se traduit par
plus de transparence, plus de visibilité depuis
U'espace urbain, plus de services de convivia-
lité, plus d'aménité des décors... Les lieux de
spectacles veulent se dépouiller des rites des
salles « bourgeoises » et se rapprocher des
modeles d’'accessibilité des galeries commer-
ciales. Le spectacle pour tous deviendrait
possible par une continuité de U'espace public
dans 'édifice.

Plusieurs arguments sont avancés. Les monu-
ments traditionnels constituent une barriere
de classe : « ce n'est pas pour nous ». L' édifice
public affiche une « autorité » de la culture qui
n'est plus de mise et resterait en décalage
avec les pratiques sociales. Le modeéle de la
consommation efficace serait la transparence
et Uimmédiateté. Etre vu, c’est étre vivant ;
voir, c’est déja savoir ! Il faut donc rendre vi-
sibles les pratiques culturelles, en toute
transparence...

Mais a contrario, cet effort de mise en évidence
des lieux de culture ne semble pas provoquer
Uattrait d'un public nouveau. Les barriéeres qui
rendent l'acces difficile a la culture ne sont
pas des barriéres physiques ou architectu-
rales, méme si les effets plastiques peuvent
en apparaitre comme l'expression. Ces bar-
rieres restent essentiellement sociales. Lart
n'est plus pensé comme une activité essen-
tielle. Les barriéres sont aussi simplement
pratiques : colt, déplacement, emploi du
temps...

Les expériences les plus innovantes de tiers-
lieux montrent souvent qu’'un méme groupe
social s’approprie les espaces, la plupart du
temps dessinés en fonction de ses références,
de ses décors les plus familiers, généralement
en accord avec les standards « branchés » de
l'époque, méme si ceux-ci jouent d'un effet de
décalage et de rupture. Le « tiers-lieu » ne
cherche pas a transporter le visiteur dans un
monde différent, mais au contraire a lui offrir
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la quintessence de l'aménagement le plus
commun. Il répond prioritairement a l'injonc-
tion de la « fonction sociale du spectacle » et
n'interroge plus « l'étrangeté de l'art » qui
nous conduit vers 'Autre, ou l'Ailleurs.

« Dans U'espace public comme a la maison »
pourrait étre le slogan des nouveaux lieux
culturels, gommant la différence entre le privé
et le collectif. Ce qui est en jeu c’est en fait
l'abolition des rites, 'effacement du caractére
de solennité collective d'un lieu public, comme
une ambiance « allant de soi », pour rendre
plus « accessible » le lieu de la rencontre
culturelle. La conséquence la plus fréquente
de cette désacralisation, valeur du sacré qui
paradoxalement autorisait la diversité sociale,
concourt en fait a la banalisation de la culture
comme consommation de masse. Les rites
sont des formes d’inclusion sociale, leurs
modes « cérémonieux » évoluent trés lente-
ment, on croit pouvoir les défaire, elles se
transforment autrement, comme toute
construction culturelle partagée. Ne fai-
sons-nous pas une erreur en adaptant trop
vite les formes rituelles du spectacle aux pré-
tendues attentes des classes moyennes, qui
n'existent plus vraiment ?

Penser larchitecture de l'événement

Sil'on consideére la fréquentation des salles ou
se déroulent les spectacles de danse, qui vont
du studio intimiste aux grands espaces
« consacrés », on comprend que le public est
assez constant, et se regle sur Uaffiche plus
que sur le lieu, adaptant son comportement
selon les ambiances et les décors. Ce n'est pas
l'architecture qui fait l'attractivité du spec-
tacle, mais bien heureusement la qualité du
programme, et la force de l'art.

Ne faut-il pas accepter, a contrario, que toute
forme de création culturelle est a son origine
une pratique au public restreint, parfois méme
marquée de nos jours par une valeur identi-
taire difficile a transposer comme « spec-
tacle » dans un édifice public ? Nous avons
ainsi rénové le Théatre de la Foudre au Pe-
tit-Quevilly en proposant, avec David Bobée,
son directeur artistique, une scéne extérieure
pensée comme un portail vivant de cathédrale
« vitrée ». Le nouveau hall d’'accueil reléve de
la pré-salle de spectacle facon ring, un espace
d'échauffement pour le jeune public du lieu.

La tendance a récréer « 'ambiance de la rue »
dans le foyer des salles de spectacle part d'un
bon sentiment, mais ne reconstruit pas pour
autant une authenticité. Nous considérons
qu’il faut y introduire déja une présence de
l'art. C'est le cas de la rénovation respec-
tueuse que nous avons entreprise pour le ma-
gnifique Théatre Malraux construit par Mario
Botta : le foyer circulaire est aussi interprété
comme cabaret permanent, bar-restaurant
attenant et espace de lecture. Cet esprit trouve
sa force dans une architecture pourtant mo-
numentale.

Ce n'est pas l'architecture qui doit faire événe-
ment, mais le spectacle, celui-ci devant ce-
pendant étre accompagné par le meilleur ac-
cueil, les meilleurs services et de bonnes
conditions d'assise, de confort et de visibilité. Il
est évident que l'architecture participe a cette
qualité d'accueil, et offre une « tonalité » et
une forme de convivialité au spectacle, mais
c’est a ce dernier de faire l'attraction.

Ainsi, quand nous entendons des directeurs de
lieux culturels récriminer le caractere « re-

poussant, élitiste, bourgeois, trop solennel »
des lieux qu’ils exploitent, on peut se deman-
der s’il n'y a pas déplacement de linterroga-
tion de la qualité du spectacle sur le lieu. Nous
avons tous assisté a des représentations ou
l'émotion transcendait l'ingratitude ou la so-
briété des lieux, telle U'expérience fondatrice
de Peter Brook aux Bouffes du Nord, pour ne
pas nous rappeler que Ll'architecture est
d'abord la pour permettre l'événement et non
pas pour limiter.

La volonté de chercher a rendre attractif le
spectacle vivant par l'originalité ou l'offre de
service maximum d'un lieu n'est pas a répri-
mer, mais elle dénote en fait une inquiétude
des gens de spectacle. Dans leur désir de visi-
bilité et d'attractivité, ceux-ci sont finalement
conduits a reconnaitre de fait que le théatre, la
danse, le spectacle vivant... restent difficiles
d'accés, et ne concernent généralement
qu’'une frange réduite de la population, partout
toujours un peu la méme les classes
moyennes initiées. La danse s'adresse a tous,
mais son message ne passe que par l'expé-
rience de quelques-uns, est-ce si grave ?

Les chemins possibles de la danse

Ainsi, faut-il sans doute accepter que le renou-
vellement du public constitue un phénomene
tres lent et trés incertain, et qui ne peut s'ins-
crire que dans le temps long d'une politique
culturelle. Reconnaitre aussi que les formes
naissantes, au départ marginales, prennent
un temps long de maturation pour inspirer et
innerver les formes plus établies de la danse.
Les chemins qui meénent aux plaisirs de la
danse passent par des expérimentations spon-
tanées, des rencontres, le golt des pratiques

amateurs, une formation éducative ouverte ou,
bien sir, une passion personnelle. Pour facili-
ter cette rencontre, il faut multiplier les lieux
et favoriser une diffusion culturelle au plus
proche du public. Dans cet esprit, nous avons
accompagné le développement de U'Atelier de
Paris a la Cartoucherie de Vincennes, centre
dédié a la danse contemporaine et construit
pour Carolyn Carlson : « une cabane-studio »
tout en bois, avec des moyens et un espace
limités, mais qui constitue un « espace de
création et de rencontre » pour de plus vastes
spectacles. Le tiers-lieu se limite au jardin
extérieur.

C'est pourquoi, sans condamner les « tiers-
lieux », dans leur volonté conviviale et attrac-
tive, nous privilégions la défense d’'une multi-
plication des lieux et des formes de spectacle
afin d'autoriser toutes les expériences et de
permettre toutes les émotions dans des cadres
les plus divers. Il ne faut pas trop s’inquiéter
de lattractivité des lieux mais plutdt recher-
cher la justesse d’'une création artistique exi-
geante et faire confiance a la force de l'art, afin
que les « tiers-lieux » ne restent pas que des
demi-mesures. ®

Xavier Fabre est architecte. Enseignant a Cler-
mont-Ferrand, Paris et Nantes, il fonde son
agence Fabre/Speller Architectes, spécialisée
en batiments culturels et lieux de spectacles.
Il a concu une trentaine de salles de spec-
tacles, construites ou rénovées.



o

_TNP de Villeurbanne © Fabre/Spéller architectes

Qu'est-ce qu'un tiers-lieu ?

PArR RosiTA BoIsSEAU

Qu’est-ce qu’un tiers-lieu ? Ouvrez le micro
autour de vous pour voir. Silence radio ?
Oui. Peu de gens encore connaissent ce
terme et épinglent exactement ce qu’il re-

couvre.

Le terme ouvre large la porte a des images et
espaces mouvants. Pour citer Ray Oldenburg,
référence en la matiére, dans son livre The
Great Good Place (1989), « the third place »,
d'ou vient le terme francais, est le troisieme
espace aprés celui de la maison et du bureau.
« C’est un espace intermédiaire entre le domi-
cile et le travail, un lieu hybride permettant les
rencontres dans un cadre convivial et acces-
sible, créateur de lien, disait Oldenburg »,
souligne Stéphane Vatinel, directeur de
l'agence Sinny & Ooko, créateur de tiers-lieux
depuis 2008. « Autrement dit, un lieu de desti-
nation choisie. Il accueille des gens qui ont des
profils différents et y viennent pour des rai-
sons aussi tres variées : du coworking, du
soutien scolaire, une conférence, réparer un
objet... Ils y partagent quelque chose en s’y
rencontrant par accident. »

L'hétérogénéité signe lidentité plurielle du
tiers-lieu. Par les gens qui s’y rendent et par
les multiples activités qu'il peut abriter, cet
espace posséde différentes entrées, qu'elles
soient thématiques, culturelles ou artistiques.
Pour exemple, les quatre tiers-lieux pilotés
par Sinny & Ooko se révelent extraordinaire-
ment éclectiques. La Recyclerie, a Paris,
abrite une ferme urbaine, un atelier de répara-
tion, une cantine... Le Pavillon des Canaux,
également parisien, affiche un penchant au
travail et a la rencontre, avec un accent fémi-
niste via le festival Pop meufs. Le Bar a Bulles,
situé derriéere le Moulin Rouge, la joue culture
et musique mais pas que. Située a Pantin, la
Cité Fertile affirme une vocation
« environnementale, sociale et solidaire ».
« Chaque tiers-lieu est en cohérence avec le
territoire sur lequel il est implanté et ses be-
soins, en travaillant par exemple avec les as-
sociations locales, poursuit Stéphane Vatinel.
Nous défendons en revanche les mémes va-
leurs pour tous : environnement, égalité,
mixité, culture, féminisme. »

Aux antipodes de Paris et de l'Tle-de-France,
la Maison de l'Avenir Comminges Pyrénées est
un tiers-lieu associatif situé a Saint-Gaudens,
ville de 10 000 habitants située en Haute-Ga-
ronne. Cofinancée par l'’Agence nationale pour
la cohésion des territoires, elle a été mise en

ceuvre par quatre associations, quatre « batis-
seurs » : Afidel (Association Formation Inser-
tion et Développement local), BGE Sud-Quest,
dont le but est l'accompagnement a la création
d'activités et d'emplois, les Jardins du Commi-
nges (chantier d’insertion entre maraichage
bio et travaux environnement] et la MJC (Mai-
son des jeunes et de la culture tournée aussi
vers la formation professionnelle au numé-
rique). « On s’est rendu compte il y a 10 ans
qu’on travaillait mieux ensemble que séparé-
ment, se souvient Julie Talbot, chef du projet.
On a eu envie de se retrouver dans le méme
lieu mais quel intérét si c’était juste pour étre
entre nous ? On a commencé alors a réfléchir
a ce que l'on pouvait imaginer sur le territoire
et l'idée d'un tiers-lieu est né. »

Ouverte en 2015, la Maison de l’Avenir rayonne
sur tout le sud de la Haute-Garonne. « C'est
tres vaste et peu peuplé, avec environ 80 000
personnes quiy habitent, poursuit Julie Talbot.
C’est un territoire de montagnes, rural, avec
un passé industriel en berne, pas mal d'arti-
sans, mais beaucoup de pauvreté et de préca-
rité. Nous avons donc développé le lieu autour
de deux axes : le pouvoir d'agir des personnes
tourné vers l'emploi et le développement éco-
nomique et responsable des territoires. L'un
ne va pas sans l'autre : l'économie s’appuie sur
le soin que l'on prend des gens. » Avec un
Répar Café, ol l'on peut, comme son nom l'in-
dique, réparer ses vétements, des ordinateurs
mais aussi des vélos, un espace de coworking,
un service sur l'accessibilité alimentaire, un
programme de rencontres autour, par
exemple, de « l'impact écologique du numé-
rique » ou « des métiers de la transition écolo-
gique », la Maison de l'Avenir s‘attache a
mettre en contact des porteurs de projets.
« Nous accueillons par exemple dans les
mémes locaux des coworkers et ['Ecole
régionale du numérique, ce qui a permis a
certains de décrocher des embauches, précise
Julie Talbot. Ce sont les joies du décloisonne-
ment. Nous sommes actuellement en train de
créer un jardin partagé en collaboration avec
le lycée agricole et un centre d'hébergement
d'urgence. » Cette ramification permanente
des relations entrelace différents réseaux. La
Maison de l'Avenir anime celui des 15 tiers-
lieux d'envergure trés différente qui sont im-
plantés dans le Comminges. Elle est aussi au
cceur de celui des Frangines qui rassemble les
femmes entrepreneuses en milieu rural.
« Nous ne sommes pas dans une logique des-
cendante comme on dit, mais circulaire pour
fabriquer de la coopération, affirme Julie Tal-
bot. Notre accueil est inconditionnel. »
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Identité graphique : Uesprit du lieu

PAR ALEXTIA PSAROLIS

Couleur ou noir et blanc, dessins ou photo-
graphies, écritures aux styles variés... Ou
que nous posions les yeux, le langage
scripto-visuel nous entoure. La publicité l'a
vite compris, il parle a notre insu, délivrant
ses messages de facon subliminale. Af-
fiches, brochures, dépliants, programmes
saison, sites internet... la production im-
primée s’est vue renforcée depuis les an-
nées 2000 par la communication numé-
rique et, plus récemment, 'avénement des

réseaux sociaux.

La hiérarchisation des éléments dans l'es-
pace, le rapport des aires textuelles et vi-
suelles, le choix des couleurs, des polices de
caracteres, des éléments de langage... autant
d’'éléments qui fonctionnent comme des mar-
queurs culturels. Toute situation de commu-
nication interactive met en jeu un systéme de
représentations : 'émetteur (lieu culturel) se
représente son public, qui, en paralléle, se fait
une image du lieu a travers les signes exté-
rieurs que celui-ci déploie. C'est donc sur ce
jeu de représentations en miroir que se basent
la création graphique et la communication.

Quelle production graphique pour quels pu-
blics

Par manque de moyens, le secteur culturel,
contrairement au secteur marchand, fait
l"économie d'analyses scientifiques de ses
publics, qu’il se représente le plus souvent
de facon empirique a l'exception, peut-étre,
d’institutions de grande taille. Comment,
dans ce contexte, les agences de communi-
cation et de graphisme parviennent-elles a
construire lidentité visuelle d'un lieu cultu-
rel ? Comment répondent-elles aux défis
auxquels elles se trouvent confrontées : ef-
fets de mode, changements de direction, plu-
ridisciplinarité d'un théatre et ses différents
publics, émergence dans un univers saturé de
messages... En premier lieu, il y a l"échange.
« Tout se joue sur la participation. Le client
a beaucoup a nous apporter, explique Michel
Debacker, de l'agence mpoint et concepteur
de l'image du 140 a Bruxelles. Nous devons
créer une image qui lui corresponde et nous
nourrissons de ce qu’il veut communiquer.
Le logo doit étre reconnaissable, identifiable,
associé a l'univers du lieu. Les couleurs de
la saison donnent la ligne et prédominent.
Au 140, le bleu nuit, la couleur de la saison
passée et choisie avant la crise, va laisser
place, cette année, a une tonalité plus lumi-
neuse, en signe de renouveau, dans un élan
enthousiaste pour contrebalancer la saison
catastrophique passée. »

Pour le studio Piknik Graphic, en charge de
la charte graphique du Théatre de Namur, la
question du destinataire se pose d'entrée de
jeu. Comprendre la démarche, l'objectif et les
publics, la fréquentation, les valeurs a com-
muniquer qui doivent étre présentes visuel-
lement. Autant de parametres que ce collec-
tif de graphistes, qui a déja travaillé dans la
médiation, aborde tout naturellement. « Pa-
trick Colpé, directeur du Théatre de Namur
pendant 23 ans (qui vient de quitter la direction
du théétre, ndlr), connaissait bien son public...
et les faiblesses pour en atteindre de nou-
veaux, dans un contexte namurois différent de
celui de Bruxelles. D'ou U'importance donnée
a la médiation au sein du théatre. Les textes
du programme saison ont été écrits par les
équipes de communication et de médiation,
en collaboration avec l'agence de copywriting
Place publique, et retravaillés pour devenir
intelligibles. Au travers de la brochure, le di-
recteur et son équipe ne voulaient pas toucher
le public de facon classique (présentation de
l'auteur, du spectacle, du metteur en scene,
des comédiens] mais via le theme de la piece.
Mise en exergue, une question ou une phrase
vise a interpeller le spectateur en lui donnant
une idée du sujet qui sera abordé dans le spec-
tacle. »

Un logo, une direction

Changer le logo et l'identité graphique, c'est

Programmes du 140, saisons 2020/2021 et 2021/2022.
Conception graphique : mpoint
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souvent l'une des premiéres choses aux-
quelles s'attelle une nouvelle direction a peine
arrivée, une facon de marquer son territoire.
Et un défi pour les graphistes. Comment faire
perdurer dans le temps l'image d'un lieu ou
d'une marque ? « Nous ne sommes pas dé-
cisionnaires dans ce cas, répond de concert
l"équipe de Piknik Graphic. Contrairement
au message publicitaire qui doit étre vite vu,
'identité graphique s’inscrit dans un plus
long terme. En fonction de la demande du
client, nous pouvons faire table rase comme
faire évoluer une identité déja existante, dans
le respect de ce qui a été fait. » De son coté,
Michel Debacker renchérit : « Si l'on veut tra-
vailler dans le coté durable, le graphiste peut
‘lifter’ le logo mais pas le changer comple-
tement. En revanche, il est difficile pour un
graphiste d’entrer dans l'univers d'un autre si
celui-ci n'adhére pas a l'univers existant. Le
changement d’univers graphique, rappelle-t-
il, peut étre également lié au changement de
graphiste qui a encore un droit sur son logo. »
En prise directe avec son époque, le graphisme
peut-il contourner les effets de mode ? « J'es-
saie de créer un logo qui puisse fonctionner 10
ans plus tard, en m'éloignant de typographies
a la mode, et de lui donner ainsi sa chance
d’avoir sa particularité ; je souhaite éviter ce
piége a tout prix », ajoute-t-il.

Un lieu unique, des disciplines variées

Théatre, danse, cirque, événements litté-
raires.. comment rendre compte graphi-
quement de la diversité de programmation
d'un lieu ? « Le Théatre 140 est devenu ‘Le
140 tout court, ce qui permet d'ouvrir et de
ne pas se limiter a une seule discipline ; la
dimension pluridisciplinaire est contenue
dans la ‘baseline’ (slogan qui sert de signa-
ture a une marque, ndlr], indique Michel De-
backer ». Pour le Théatre de Namur, Piknik

Graphic a fait évoluer le logo, déja existant.
La distinction entre les disciplines s’est faite,
cette année, grace a l'utilisation de couleurs
distinctes pour chacune des brochures. « Le
théatre voulait quelque chose de vitaminé, de
vivant. Chez Piknik, le travail de la couleur est
un peu notre marque de fabrique. Et la cou-
leur est tellement efficace, tous les papillons
le savent bien !, s’enthousiasme Delphine de
Ridder. Le programme saison met en inte-
raction quatre éléments : la photographie,
la couleur de fond, l'accroche et le format
qui délimite le périmetre un peu comme une
scene. »

Minimalisme et culture inclusive

Printemps, été ou hiver, la danse contem-
poraine ne s'habille pas en Prada. Visuels
sombres aux lignes épurées, formes tapies
dans l'obscurité, la tendance est au noir et a
l'abstraction. Sites web a la navigation parfois
confuse, difficulté a identifier les spectacles
devenus de plus en plus hybrides, discours
hermétiques relayés en cascade des dossiers
de presse aux feuilles de salle, le graphisme
concourt également a U'esprit d'un lieu cultu-
rel et de ses pratiques, percu comme hospi-
talier pour certains, intimidant pour d’autres.
« Nous ressentons cette potentielle ambigui-
té entre le désir d'ouverture et le choix d'un
graphisme minimaliste, concede Delphine
De Ridder (Piknik Graphic), formée a U'ERG
(Ecole de Recherche graphique, a Bruxelles)
et enseignante en animation socio-culturelle
a U'IHECS (Institut des Hautes Etudes des
Communications sociales, ndlr). La diffé-
rence, dans notre studio graphique, demeure
notre attention accrue portée a la médiation.
Des lignes graphiques ont été créées a des
époques et nous avons encore tendance a al-
ler vers cette perfection avec, pour modele,
le Bauhaus. Cette période emblématique du

Ci-dessus : Brochures du Théatre de Namur
Conception graphique : Piknik Graphic
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minimalisme avait pour mot d'ordre ‘less is
more’, essayer de faire plus avec moins, d'6ter
les fioritures... un style encore trés suivi au-
jourd’hui, surtout dans le secteur culturel. »

L'exemple du Kunstenfestivaldesarts

« Less is more »... for more people ? pour-
rait-on ajouter, en parfait francais. Les
institutions culturelles portent de plus en
plus ce discours inclusif dont la traduction
graphique n’est pas toujours perceptible,
voire située a l'antithése. La question de-
meure : faut-il maintenir une cohérence
entre le fond (discours inclusif, diversité de
programmation) et la forme (univers gra-
phique accessible] ? Le Kunstenfestivalde-
sarts (KFDA), festival international dédié
aux arts de la scéne, a collaboré pendant
12 ans avec les mémes graphistes, sous la
direction de Christophe Slagmulder. Les an-
nées 2019 et 2020 marquent un changement
de graphistes, choisis sur appel d'offres. Six
mois d’'échanges, grands brainstormings
sur comment communiquer dans la ville et
véhiculer les valeurs du festival (éthiques,
politiques)... Un chantier qui a permis de
faire évoluer les visuels avec, pour fil rouge,
« la recherche d'un projet graphique en ac-
cord avec la programmation du festival. La
ligne graphique, exigeante, dans la mou-
vance de l'art contemporain, reléve d'un
choix de communiquer de facon cohérente
sur le festival, de ne pas mentir au public »,
nous éclaire Johanne de Bie, responsable de
la communication. Comment amplifier - ou
non - le bruit avec des actions de communi-
cation dans une ville déja saturée en termes
d’informations ? »

A Uinstar des foires d'art contemporain, le
KFDA a longtemps privilégié une image mi-
nimaliste : affiche avec pour seule informa-
tion un a-plat de couleur jaune (2006), voire
totalement blanche (2016), ou encore un vi-
suel constitué uniquement des dates du fes-
tival (2018). « De cette facon, c’est certain,
nous nous adressons a un public confirmé,
en contact avec le KFDA et qui va déja au
théatre, concéde la responsable de commu-
nication. En 2019, nous ne voulions pas nous
limiter a ce public-la, d’ou la création de
deux visuels pour les affiches : une affiche
blanche constituée d'un logo entouré de
points, représentant les partenaires du fes-
tival, et une seconde version avec, en fond, la
photo d'un corps en mouvement, dans le but
de donner plus d'informations, de souligner
qu’il s'agissait de performance. »

Si les visuels développés par le KFDA de-
meurent sans doute hermétiques pour les
non-initiés, l'attention portée au public et a
son élargissement n'en est pas pour autant
absente. Elle se manifeste par les actions de
médiation visant a toucher les personnes qui
vont peu ou pas au théatre. « La diversité des
spectateurs dépend également de la pro-
grammation, du lieu de spectacle et du type
d'événement (spectacle, concert ou soirée
festive]. La communication n'est qu'un outil
parmi d'autres », modére Johanne de Bie.

A chaque lieu, sa politique. Sa ligne gra-
phique. Sa brochure. Son site web. Foison-
nants ou épurés, intuitifs ou minimalistes,
loin d'étre de simples outils esthétiques,
un regard suffit pour capter, consciemment
ou non, le sens véhiculé par ces supports,
le sens comme signifiant mais également
comme direction. Que veut-on dire ? OU veut-
on aller ? Pour qui et comment ? Comment
rendre lisible ce qui est visible ? Des ques-
tions aussi basiques que les réponses sont
complexes. Dans tous les cas, une réflexion
dont on ne peut faire l'économie. o
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Communiquer en réseau

Le cas Brussels, dance !

PAR ANNE GoLAZ

Malgré la richesse du champ chorégra-
phique bruxellois, la danse contemporaine
semble manquer de visibilité auprés du
public belge. Un déséquilibre se crée entre
le nombre de créations qui voient le jour
chaque année et la demande générée par
un public fidéele, nomade mais peu nom-
breux'. Un des enjeux du secteur est donc
de créer de nouveaux publics pour la danse
plutot que de regretter une « surproduc-

tion » artistique.

Depuis 2016, le réseau Brussels, dance ! a
pour objectif de mettre en lumiere la diversité
et le dynamisme de la création chorégraphique
aupres du public bruxellois. Chaque année,
des partenaires aux profils variés? - théatres,
centres culturels, centre chorégraphique, lieux
de recherche ou alternatifs, francophones
et néerlandophones - rassemblent leur pro-
grammation danse au sein d’'une campagne de
communication commune. La seule condition
pour y participer ? Programmer de la danse
ou un événement en lien avec l'art chorégra-
phique durant les deux mois de l'événement.
Ainsi, les partenaires ont évolué au cours du
temps, variant entre 13 et 16 d'une édition a
l'autre. Tous les deux ans, un partenaire diffé-
rent assure le pilotage de l'événement.

Brussels, dance ! réunit donc un réseau
d'opérateurs culturels diversifiés qui, en mu-
tualisant leur programmation, souhaitent no-
tamment attirer l'attention du grand public sur
la richesse du champ chorégraphique bruxel-
lois et favoriser la circulation des publics entre
les divers lieux qui programment de la danse
contemporaine. La campagne de communica-
tion s'adresse non seulement aux amateurs de
danse et d'arts de la scéne mais également a
un public non averti®.

Nous pouvons donc nous poser la question
suivante : communiquer en réseau a-t-il réel-
lement un impact sur le renouvellement des
publics ? Si l'édition 2021 a été marquée par
la création d’un outil de médiation autour de
la danse contemporaine en Belgique®, il est
question ici d'étudier comment la question
des publics est pensée en termes de commu-
nication.

Une identité visuelle qui souhaite s'imposer

Tout d'abord, l'attention est portée a l'éla-
boration d'une identité visuelle marquée et
reconnaissable. Les pilotes de chaque édi-
tion jouent un réle crucial dans l'élabora-
tion de la stratégie de communication et ont
successivement travaillé sur LUidentité de
l"événement. Comme le précise Marie Hellin,
responsable communication et presse au
centre chorégraphique de la Fédération Wal-
lonie-Bruxelles, Charleroi danse, chaque par-
tenaire pilote se charge de trouver un nouvel
habillage au logo de l'événement. L'idée est
de conserver celui-ci d’édition en édition afin
qu’il devienne comme une marque de fabrique,
comme un label facilement identifiable. En
2016, les Halles de Schaerbeek posent les
bases en créant le logo de Brussels, dance !
En 2018, les Brigittines, Centre d’Art contem-
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porain du Mouvement de la Ville de Bruxelles,
apportent a la charte graphique des couleurs
vives et contrastées ainsi que des effets visuels
dans un esprit « contemporain » et « arty ». En
2020, Charleroi danse garde les couleurs vives
et intégre des « rubans stylisés censés ma-
térialiser l'idée de mouvement, de circulation
des publics propres au projet »5.

Des supports variés

Si 2021 a été une année particuliere, mar-
quée par une campagne 100 % numérique
notamment en raison des incertitudes liées
a la programmation, la campagne combine
en général des supports imprimés et des
supports en ligne. En 2020, nous retrouvions
la réalisation d'un dépliant reprenant la pro-
grammation des divers lieux partenaires, dis-
tribué a 9 000 exemplaires, et une campagne
d'affichage multi-format qui s'est déroulée
durant deux mois dans les rues de Bruxelles
et dans le métro. Des stickers aux couleurs de
Brussels, dance ! sont posés dans chaque lieu
partenaire, accompagnés de produits dérivés
(miroirs, sacs, magnets...), afin de signifier son
appartenance au projet.

Concernant les supports en ligne, un site in-
ternet propre a Brussels, dance ! a été créé
en 2018. Les réseaux sociaux sont largement
investis, avec une attention particuliere a Face-
book et Instagram. Chaque année, une courte
vidéo est réalisée pour annoncer l'événement,
réunissant des extraits vidéo de l'ensemble
de la programmation. D'aprés Sandrine Tie-
lemans, responsable de la communication et
de la promotion aux Brigittines, c’est un moyen
de montrer toute la diversité des spectacles de
danse a Bruxelles et d'attirer l'attention du pu-
blic auprés duquel elle communique sur ce que
programment les partenaires de Brussels,
dance ! Mais ces actions ont-elles réellement
un impact sur le renouvellement des publics
de la danse et leur circulation ?

Une évaluation basée sur le ressenti

Mesurer l'impact d'une telle opération n'est

pas chose facile. Comme le précisent Sandrine
Tielemans et Marie Hellin, les spectacles de
Brussels, dance ! font également partie des
campagnes de communication mises en place
au sein de chaque structure partenaire. Ils
sont donc communiqués deux fois et il s'avére
difficile de déterminer a quoi sont dues les re-
tombées que l'on pourrait relever. Les parte-
naires parlent de salles bien remplies pendant
la période de Brussels, dance ! et témoignent
de l'arrivée de nouvelles personnes entre leurs
murs. C'est particulierement visible dans les
plus petites salles, qui voient de nouvelles per-
sonnes s'aventurer, le dépliant de Brussels,
dance ! entre les mains. Mais ces observations
restent épisodiques ou basées sur le ressenti
et ne font pas l'objet d"études quantifiables.

Concernant la campagne de communication
en ligne, les réseaux sociaux et Google Ana-
lytics offrent quant a eux quelques données
intéressantes. Ce sont les femmes entre 25
et 44 ans qui fréquentent le plus souvent les
réseaux sociaux de Brussels, dance ! En 2020,
le site internet a recu 7 662 visites, effectuées
a 73,64 % depuis la Belgique et plus particu-
lierement Bruxelles®. Sur les deux dernieres
éditions, le pourcentage de nouveaux visiteurs
est en moyenne de 70,08 %.

Le nombre d'abonnés sur Facebook et Ins-
tagram est en constante évolution, méme si
cette augmentation tend a ralentir depuis les
derniéres éditions. Si l'opération Brussels,
dance ! participe donc a rendre la danse visible
aupres du public bruxellois, il reste difficile de
tirer des conclusions sur les habitudes de ce
public qui suit l'événement en ligne. A-t-il l'ha-
bitude d’aller voir de la danse ? Va-t-il s'aven-
turer dans de nouveaux lieux grace a cette
campagne ?

Une réflexion est menée régulierement au-
tour d’'un moyen qui permettrait de favoriser
cette mobilité des publics. L'idée de proposer
un pass Brussels, dance ! donnant acces a dif-
férents spectacles revient régulierement sur
la table et permettrait, entre autres, d'avoir
une idée du nombre de personnes se servant
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des supports créés par le réseau pour orga-
niser leurs sorties culturelles. D'autant plus
que la circulation des publics est un enjeu de
taille. Lanalyse de la fréquentation des diffé-
rents partenaires de l"édition 2017 révele que
les structures néerlandophones réunissaient
69 % du public total des représentations fai-
sant partie de Brussels, dance !, contre 30 %
pour les structures francophones et 1 % pour
la structure non subventionnée. A quatre, les
maisons néerlandophones ont accueilli lors de
cette édition plus du double de spectateurs que
les sept maisons francophones réunies’.

Cependant, le mise en place d'un tel outil se
heurte aux spécificités liées aux billetteries
des divers partenaires. Carily a bien quelques
contraintes a travailler en réseau. Au-dela de
cette limite, c’est le manque de temps qui s’'im-
pose comme l'une des contraintes principales
au travail en partenariat. Dans les rapports
d'activité il est question d'une baisse d'en-
thousiasme de la part des partenaires et d'un
manque de suivi des actions de communica-
tion, pourtant décidées collégialement.

En conclusion, six éditions ont participé a dé-
finir U'identité de Brussels, dance ! dans le
paysage bruxellois mais il est difficile de quan-
tifier Uimpact d'une telle opération sur le re-
nouvellement des publics et leur circulation.
Les éditions se succedent et le simple fait de
former un réseau apparait cependant comme
une plus-value qui, d’édition en édition, a gé-
néré de nombreux soutiens. Les subsides de

l"événement sont passés de 29 800 € en 2016
a 54 950 € en 2020. En 2021, il est subsidié a
hauteur de 30 000 €, cette baisse étant, sans
trop de doutes, a mettre sur le compte de la
situation sanitaire. Brussels, dance ! est sou-
tenu par les différents niveaux de pouvoir, la
Région, la Fédération Wallonie-Bruxelles et
la Ville de Bruxelles en 2020 (convention non
reconduite en 2021). La mutualisation des di-
verses programmations permet donc d’obtenir
des moyens financiers supplémentaires pour
communiquer autour de la danse a Bruxelles
et conforte les partenaires quant a la perti-
nence du projet.

Le role du pilote s’est renforcé au fil des édi-
tions et il est a présent tout a fait acquis qu'en
plus d'assurer la coordination administrative
il impulse une nouvelle dynamique au projet,
réfléchit a la stratégie de communication pour
ensuite la soumettre aux autres partenaires.
Plutot que de solliciter une mutualisation des
savoir-faire de la part de tous les opérateurs a
chaque édition, nous observons davantage une
mutualisation sur le long terme porté par les
pilotes successifs. Chacun de ces lieux apporte
sa pierre a l'édifice et participe a renforcer
Uidentité de Brussels, dance ! Mais le parte-
naire pilote ne peut pas faire circuler les pu-
blics a lui seul et il y a fort a parier que ce phé-
nomeéne prendrait de 'ampleur si l'ensemble
des partenaires s'impliquaient davantage dans
le suivi de la campagne de communication au-
pres de leur public.

Le choix de développer un univers graphique
abstrait peut poser question quant a l'objectif
de communiquer sur l'accessibilité de la danse
contemporaine. Marie Hellin rappelle dail-
leurs a ce sujet que l'idée d'une campagne d'af-
fichage mettant a "honneur de grandes photos
de danse dans le but d'interpeller un plus large
public a été discutée. Une réflexion autour de
comment attiser la curiosité de publics moins
avertis a donc été amorcée mais pas privilé-
giée jusqu'a présent. Un beau challenge pour
l'opérateur qui reprendra le flambeau des
L"édition prochaine. o

1 DEBUSSCHER Michael, GUILMAIN Nancy et VANDEBROECK
Dieter, Les chemins vers les arts de la scéne & Bruxelles - Etude
sur les publics, Bruxelles, La Bellone, 2008, p. 18.

2En 2021, les partenaires sont au nombre de 16 : Le 140, La
Balsamine, La Bellone, BOZAR, Les Brigittines, Charleroi
danse/La Raffinerie, Contredanse, Garage29, Kaaitheater, KVS, Le
Jacques Franck, Les Halles de Schaerbeek, le Théatre Marni, le
Théétre Les Tanneurs, Le Senghor et le Théatre Varia.

3 Rapport d’activité Brussels, dance ! 2021.

4 Charleroi danse, en partenariat avec Contredanse, a dével-
oppé une mallette pédagogique sur Uhistoire de la danse en
Belgique a destination des professionnels de la culture.

5 Rapport d’'activité Brussels, dance ! 2020.

6 Idem.

7 GOLAZ Anne, Le réseau : alternative efficace a la création de
nouveaux publics en danse contemporaine. Etude de cas : Brus-
sels, dance !, Mémoire de fin d'études en Gestion culturelle,
Bruxelles, 2017.

La création chorégraphique contemporaine :
ouverture aux publics !

PAR PATRICK GERMAIN-THOMAS

Depuis la création d’un ministére de la
Culture en 1959 en France, le soutien a la
création constitue le point d’entrée et la
priorité de lintervention culturelle pu-

blique. Les politiques culturelles pu-

bliques - de UEtat et des collectivités
territoriales - ont favorisé un développe-
ment important de la création chorégra-

phique contemporaine.

Selon une étude commanditée par 'Office na-
tional de diffusion artistique (Onda) en 2019,
plus de 1 700 pieces de danse différentes ont
été programmées en France chaque année
entre 2011 et 2015. Cependant, compte tenu du
nombre de structures proposant une pro-
grammation chorégraphique importante et ré-
guliére (un peu plus d'une centaine de lieux :
principalement les réseaux dit « labellisés »
- scénes nationales, scénes conventionnées
pour la danse, centres de développement cho-
régraphique nationaux - et quelques grands
théatres), il est objectivement impossible que
tous ces spectacles réalisent de véritables
tournées, au-dela de quelques dates. Je pro-
pose la dénomination de « marché subven-
tionné » pour désigner cette situation ot l'acti-
vité des acheteurs (les structures de
programmation) comme celle des vendeurs
(les compagnies de danse) reposent en partie
sur l'existence de financements publics. On a

souvent parlé d'une crise de la diffusion en
France, mais il serait plus juste de dire qu’il
s'agit d'un déséquilibre structurel de ce « mar-
ché subventionné ». Dés le début des années
1980 et jusqu'a aujourd’hui, il existe un écart
structurel entre le nombre de spectacles qui
entrent chaque année sur les réseaux de pro-
grammation et leurs capacités d'accueil effec-
tives. L'écart considérable entre loffre de
spectacles et la demande des lieux de pro-
grammation a des conséquences importantes
sur les bénéfices économiques des tournées
pour les compagnies, qui peinent a réaliser
des marges bénéficiaires sur les cessions de
représentations. Cette configuration du mar-
ché du spectacle est naturellement sous-ten-
due par l'évolution de la demande finale, c'est-
a-dire du public de la création chorégraphique
contemporaine : le potentiel de fréquentation
offert par les pieces est un critére de premiere
importance pour les programmateurs, qui
doivent rendre des comptes a leurs financeurs
sur ce point.

Des données lacunaires

Objectivement, le public global des spectacles
chorégraphiques progresse réguliérement
depuis le dernier quart du XX¢ siécle. Selon
l"étude publiée en 2020 par le département
des études et de la prospective du ministére de
la Culture, le pourcentage de la population
francaise de plus de 15 ans ayant assisté a un
spectacle chorégraphique professionnel est
passé de 6 % en 1973 a 9 % en 2018, soit une

progression de trois points. Elle peut sembler
modeste mais elle représente plus d’'un mil-
lion et demi de spectateurs supplémentaires
en valeur absolue (Philippe Lombardo, Loup
Wolff, Cinquante ans de pratiques culturelles en
France). Cela dit, cette étude tres globale ne
comporte pas d’indications sur les types de
danse concernés, ni d'analyses qualitatives
sur les facteurs explicatifs de la fréquentation
des spectacles chorégraphiques ; la derniére
investigation approfondie et détaillée du public
des spectacles de danse a été conduite a la fin
des années 1980 (Jean-Michel Guy et Domi-
nique Jamet, Les Publics de la danse, Paris, La
Documentation francaise, 1991). Ce manque
de données permettant de comprendre en
profondeur la dynamique, la composition et les
caractéristiques des publics des différents
types de danse entraine une ambiguité dans la
perception qu'en ont les acteurs profession-
nels (artistes, acteurs publics, responsables
des lieux de programmation). Les représenta-
tions de ces professionnels sont ambiva-
lentes : d’'un co6té, ils ont conscience de la vita-
lité de la création chorégraphique
contemporaine et ils manifestent une réelle
conviction et une forme d’engagement pour en
élargir l'audience ; de l'autre, ils mettent fré-
quemment en avant les obstacles et limites
qu’ils rencontrent dans leur action. Ils
évoquent, de facon récurrente depuis les an-
nées 1970, d'importantes lacunes dans la
culture chorégraphique du grand public, en
comparaison avec d'autres disciplines artis-
tiques (les arts plastiques, la littérature, le
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théatre ou le cinéma). Cette faible diffusion
des connaissances théoriques et techniques
sur la danse et son histoire entretient tout un
ensemble de préjugés et de stéréotypes : une
danse classique, univers de princes et de prin-
cesses reflétant Uimaginaire de fillettes en
tutus ou bien, a l'inverse, une création choré-
graphique contemporaine difficile d'acces,
voire ennuyeuse, réservée a une élite. Les in-
terrogations répétées sur le sens et le contenu
de lintitulé méme de « danse contemporaine »
illustrent bien la perplexité du grand public
dans ce domaine. Dans la Nouvelle Histoire de
la danse en Occident publiée en 2020 aux Edi-
tions du Seuil, sous la direction de Laura Cap-
pelle, le chapitre intitulé « Le contemporain :
un questionnement pour la danse d'au-
jourd’hui » propose différentes pistes pour
appréhender cette notion. Une tentative de
définition des termes de danse contemporaine
serait vaine et illusoire, puisqu’ils se réferent
a une réalité de l'activité chorégraphique tou-
jours en transformation dans l'espace et dans
le temps.

Dans cette optique, l'idée d'appréhender le
contemporain a travers plusieurs champs de
questionnement s‘avere plus féconde. Ils
peuvent se développer dans quatre principaux
registres : les codes et vocabulaires constitu-
tifs des multiples styles de danse ; le dépasse-
ment des frontiéres, non seulement sur le plan
géographique mais aussi dans les relations
que la danse tisse avec d'autres disciplines
artistiques (la musique, le théatre, les arts
plastiques, le cirque, le cinéma) ; les évolu-
tions possibles du rapport avec les specta-
teurs ; les différents supports et modalités
d’expression de la mémoire de la danse. Le
croisement de ces voies de recherche se tra-
duit incontestablement par une grande diver-
sité et richesse de loffre chorégraphique.
Selon la logique des politiques de démocrati-
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sation, il revient aussi aux pouvoirs publics et
aux structures culturelles qui soutiennent la
vitalité de cette offre d’en ouvrir l'accés au
plus grand nombre et donc de mettre en
ceuvre une politique évitant que la réelle di-
versité des propositions artistiques ne se
transforme en confusion dans lesprit du
grand public.

Une telle politique implique de communiquer
au corps social les connaissances et informa-
tions nécessaires pour se diriger dans les
univers artistiques soutenus. Il sagit d'une
démarche de transmission de nature éduca-
tive qui concerne au premier chef les sys-
téemes scolaire et universitaire, au sein des-
quels la présence de la danse serait a
accroitre. Certes, quelques lycées offrent des
« options danse » facultatives et de nombreux
projets portés par des structures culturelles
sont conduits par des danseurs en milieu sco-
laire, mais l"écart demeure considérable entre
les déclarations d’intention politiques et la
réalité des moyens consacrés a l'éducation
artistique et culturelle.

Ouvrir sur Uextérieur

Dans une méme visée d'ouverture sur l'exté-
rieur, les professionnels de la danse peuvent
accroitre encore la place accordée a d'autres
destinataires dans leurs programmes d’action
culturelle : les entreprises, le secteur médi-
co-social, les établissements pénitentiaires,
par exemple. En matiere de diffusion, le déve-
loppement de nouvelles formes de présenta-
tion de la danse dans l'espace public ou dans le
cadre de partenariats avec d’autres structures
culturelles (musées, médiathéques, lieux du
patrimoine) constitue une réponse tout a fait
pertinente aux limites des débouchés offerts
par les réseaux de programmation (théatres et
festivals) et pourrait encore s’intensifier.

Enfin, le bouleversement des pratiques dans
le domaine des médias - déclin de la presse
quotidienne en France et disparition récente
de plusieurs magazines de danse - rend au-
jourd’hui indispensable une nouvelle réflexion
en profondeur sur l'évolution de la critique
chorégraphique, les nouvelles formes qu’elle
pourrait prendre et les nouveaux canaux
qu’elle pourrait emprunter. La réduction de
l'espace consacré a la création chorégra-
phique contemporaine dans les médias tradi-
tionnels est en partie compensée par un essor
de sa présence sur les médias numériques
(Internet et réseaux sociaux), mais le carac-
tere disparate des messages et une certaine
surenchere dans la créativité et Uinventivité
sur le plan formel contribuent souvent a entre-
tenir le halo d'indétermination entourant la
création chorégraphique contemporaine aux
yeux du grand public. La réalisation de sup-
ports de communication rendant compte de
facon plus cohérente et rigoureuse de la diver-
sité et des spécificités des différentes
approches de l'art chorégraphique pourrait
constituer un chantier d’avenir pour le secteur
chorégraphique. Un tel processus de vulgari-
sation, a la fois exigeant et ouvert au plus
grand nombre, supposerait une réflexion
conjointe au sein d'une communauté d'acteurs
(compagnies, structures de programmation,
institutions publiques), une collaboration ac-
crue avec les représentants du monde des
médias et une attention particuliere portée a
la nature et a la qualité des informations qui
leur sont transmises.

Patrick Germain-Thomas est sociologue et
enseigne a Paris Ill. Il a notamment conduit
une étude socio-économique du secteur cho-
régraphique, La danse contemporaine, une ré-
volution réussie ?, publiée aux éditions de L'At-
tribut, ou il dirige la collection Culture Danse.
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Un foisonnement de publications portant
sur la danse, le mouvement ou le corps, a
vu le jour ces derniers mois. Neuf livres
viennent fraichement de sortir, qui sont
le fruit du travail d’artistes-chercheurs,
de chercheurs universitaires ou de for-

mateurs.

Le corps est le sujet principal du livre de Be-
noit Lesage ainsi que de celui publié sous la
direction d’Alix de Morant. Lesage l'étudie
d'une perspective somatique comme étant « a
construire » ; l'ouvrage dirigé par de Morant
explore « l'imaginaire des corps » dans
l'ceuvre de John Cassavetes a travers le point
de vue d’artistes et de chercheurs universi-
taires. Trois chorégraphes posent un regard
sur l'ensemble de leur parcours dans trois
autres livres : Marc Vanrunxt linterroge a
l'aide d'images d'archives ; Anne Teresa De
Keersmaeker explique ses principes artis-
tigues et Francois Raffinot revient sur les
épisodes de sa vie qui l'ont conduit a devenir
chorégraphe. Trois publications rassemblent
le résultat de recherches universitaires ayant
pour objet la danse. Deux chercheurs en
danse, |. Ginot et Ph. Guisgand, se penchent
sur « l'analyse des ceuvres en danse ». L'his-
torienne A. Bénichou étudie les enjeux de
« rejouer le vivant ». A. Grau et G. Wierre-
Gore, deux anthropologues de la danse, re-
tracent la « genése et construction » de leur
discipline. Enfin, c’est le mouvement vu et
dessiné par des enfants qu'une enseignante,
Héléne Leker, a recueilli dans un livre riche
d’illustrations en couleur. Ces ouvrages sont
disponibles pour consultation au Centre de
documentation de Contredanse (Bruxelles).

Benoit Lesage, Un corps a construire. Tonus,
posture, spatialité, temporalité. Préface de
Francoise Giromini, Erés, Toulouse, 2021,
440 p.

Benoit Lesage part du postulat que le corps
est inachevé et constamment « a construire
». Pour l'auteur, le corps s'élabore a travers
un processus physique et psychique qui ne
cesse qu'a la mort. Les transformations qui
s’‘opérent en lui ont lieu dans la relation, dans
la rencontre et en interaction avec le monde.
Des circonstances diverses [(maladie,
contexte relationnel, etc.) peuvent menacer et
fragiliser ses bases. S'appuyant sur ses re-
cherches et sa pratique de médecin, de spor-
tif, de thérapeute, d'enseignant et de forma-
teur, Llauteur accompagne la réflexion
théorique d'exemples nombreux et variés.

p. 22



L'ouvrage s'adresse particulierement a des
formateurs, a qui l'auteur offre, selon ses
mots « une méthodologie destinée a fournir
des outils de lecture, d'évaluation et de
travail ». Ces outils sont illustrés par de nom-
breuses photos, des schémas ainsi que des
exemples cliniques.

Alix de Morant (dir.), John Cassavetes. Imagi-
naire des corps, entre la scéne et l'écran,
Presses universitaires de Provence, Aix-en-
Provence, 2021.

L'ouvrage propose une réflexion sur les pas-
sages de l'écran a la scene de l'ceuvre du
cinéaste John Cassavetes. L'ensemble des
recherches mettent l'accent sur le corps,
considéré comme « moyen d’expression pri-
vilégié » dans les films de Cassavetes, ainsi
que les imaginaires qu’il convoque. La publi-
cation donne la voix aux points de vue d’ar-
tistes-chercheurs et de chercheurs universi-
taires. L'ceuvre de John Cassavetes a marqué
I'histoire du cinéma et reste une source
d'inspiration pour de nombreux metteurs en
scene, chorégraphes et cinéastes. Ces créa-
teurs abordent 'ceuvre du cinéaste américain
comme « un répertoire de gestes et de
comportements ». Le livre donne a connaitre
différents « héritages cassavetiens » et ana-
lyse des créations scéniques qui mettent en
jeu le transfert entre cinéma et spectacle vi-
vant.

Marc Vanrunxt, Paul Verrept, You must un-
derstand that we lived in an atmosphere of
euphoria, youth and enthusiasm that can
hardly be imagined today, Bebuquin, Anvers,
2020, 320 p.

Fruit de la collaboration entre le chorégraphe
belge Marc Vanrunxt et le graphiste Paul Ver-
rept, le livre retrace l'ceuvre et le parcours du
chorégraphe et danseur a partir d'images
d'archives. Des photographies de répétitions,
de spectacles et de costumes cohabitent avec
des images d'affiches, de programmes, de
dossiers et de critiques de presse. L'image
est le langage privilégié dans cet ouvrage ou
le texte critique est presque absent. Une
lettre du collaborateur Paul Verrept adressée
a Marc Vanrunxt sert d'introduction au livre
ainsi qu'au travail du chorégraphe. Vanrunxt
partage son regard sur ses presque 30 ans
consacrés a la danse en créant avec Verrept
une belle ceuvre graphique qui se présente
comme un espace suggestif a parcourir.

Anne Teresa De Keersmaeker, Incarner une
abstraction, Actes Sud, Paris, 2020, 108 p.

Ce livre, écrit a la premiére personne, a été
créé dans le contexte d'une conférence
qu'Anne Teresa De Keersmaeker a donnée au
College de France en 2019. La chorégraphe
s'adresse au lecteur a qui elle propose cing

définitions « collectionnées au fil du temps et
de U'expérience » de ce qu'est l'art de choré-
graphier. De Keersmaeker dévoile a travers
les « stations » de ce qu'elle nomme « un
voyage en spirale » sa facon de travailler ainsi
que les différentes facettes de son ceuvre cho-
régraphique. Les explications s'appuient sur
des exemples puisés dans ses 40 ans de car-
riere, que le lecteur peut visionner grace aux
extraits vidéos proposés avec leurs liens d'ac-
cés. Laderniere partie de l'ouvrage est consa-
crée aux trois « partenaires » de la choré-
graphe : la musique, les danseurs et la
« nature ». Lédition, au format léger, est
bilingue francais/anglais.

Francois Raffinot, Maltraité d’esthétique, Edi-
tions des Alentours, Paris, 2020, 411 p.
Structuré en 36 chapitres ou « piéces » indé-
pendantes, le Maltraité d’esthétique du philo-
sophe, danseur et chorégraphe Francois Raf-
finot nous invite a découvrir des épisodes de
sa vie qui ont été décisifs pour l'acheminer
dans L'écriture et la chorégraphie. L'auteur le
qualifie de « roman d’initiation » et le dédie
« a ceux qui m'ont élevé ». Le livre retrace,
selon une chronologie volontairement « dé-
sordonnée », différentes expériences de la
vie du chorégraphe qu'il interroge afin de
comprendre comment s’'est formé son go(t.
La réflexion et la description alternent fluide-
ment dans ce « petit traité anarchique »,
comme l'auteur le surnomme. Louvrage vient
enrichir le corpus des rares écrits d'artistes
chorégraphes s'exprimant a la premiére per-
sonne et témoignant d'expériences et de pen-
sées liées a l'art de la danse.

Isabelle Ginot, Philippe Guisgand, Analyser
les ;euvres en danse. Partitions pour le regard,
Centre national de la danse, Pantin, 2020,
272 p.

Isabelle Ginot et Philippe Guisgand pro-
posent dans cette édition plusieurs ma-
niéres « d’'engager un dialogue » avec des
ceuvres en danse. L'ouvrage s'adresse a des
spectateurs, qu’il invite a affiner le regard
et a Uexercer selon différentes modalités.
Le livre, autant critique que pratique, vient
combler un manque et constitue un outil
précieux a l'usage de chercheurs, ensei-
gnants, médiateurs, etc. Il apporte une ré-
flexion approfondie sur les enjeux de l'ana-
lyse d'ceuvres en danse, dresse un état des
lieux des modeles existants et offre de
nombreux outils de « construction du
regard ». Des illustrations avec des dessins
et des schémas alternent, accompagnent et
complétent les pratiques d'analyse expo-
sées. Les auteurs, pour qui le dialogue avec
une ceuvre peut se faire tant individuelle-
ment que collectivement, nous invitent éga-
lement a découvrir les différents usages
politiques et sociaux de l'analyse.

Anne Bénichou, Rejouer le vivant. Les ree-
nactments, des pratiques culturelles et artis-
tiques [injactuelles, Les presses du réel,
Dijon, 2020, 421 p.

Anne Bénichou poursuit dans Rejouer le vivant
ses recherches portant sur les pratiques de
« reenactment ». Ce terme, difficile a traduire
en francais, ['historienne l'utilise pour désigner
« les phénomeénes de recréation, de reconstitu-
tion et de reprise » (qu'elle a étudiés dans son
antérieure publication Recréer/Scripter. Mé-
moires et transmissions des ceuvres performa-
tives et chorégraphiques contemporaines) et « les
formes de réactivation vivante d'ceuvres
performatives du passé, d'événements
historiques ou de phénomeénes culturels », aux-
quels elle consacre ce livre. Bénichou interroge
le succés que ces pratiques de « reconstitution
jouée » [selon une des traductions proposées)
rencontrent actuellement ainsi que leur portée
politique et émancipatrice. Ces phénomenes
mettent en dialogue « des historicités plurielles
et hétérogenes » avec notre actualité ; ils aident
a avoir une meilleure compréhension du monde
et a agir sur lui. L'auteure souléve également
les conséquences de l'appropriation de ces
pratiques par des institutions et les industries
culturelles et artistiques.

Andrée Grau, Georgiana Wierre-Gore, An-
thropologie de la danse. Genése et construc-
tion d’une discipline, Centre national de la
danse, Pantin, 2021, 317 p.

Le livre est une nouvelle édition, augmentée
d'une préface, d'un ouvrage paru en 2005. Il
est le fruit du travail de deux anthropologues
de ladanse : laregrettée Andrée Grau et Geor-
giana Wierre-Gore, qui signe la préface. Les
auteures regroupent une douzaine d’articles
écrits par des ethnologues et anthropologues
qu'elles considerent étre les fondateurs de
l'anthropologie de la danse. Les textes re-
cueillis ont contribué a l'émergence de la
discipline en posant ses bases tant théoriques
que méthodologiques. Les écrits, traduits de
l'anglais, sont accessibles pour la premiére
fois en francais. Cet ouvrage fondamental est
un outil indispensable pour découvrir une dis-
cipline qui étudie la danse et pose un regard
sur elle en tant que « fait social total ».

Héléne Leker, Dessine-moi un mouvement,
Ressouvenances, Coeeuvres, 2021, 191 p.
Héléne Leker, professeure de danse et nota-
trice du mouvement Laban, a recueilli pendant
15 ans les dessins réalisés par de jeunes en-
fants a la fin de ses cours de danse. Le livre
rassemble une sélection de ces dessins
classés selon différents thémes : le corps, les
directions, le parcours, etc. Les illustrations
en couleur nous transportent dans l'imagi-
naire enfantin et nous donnent accés au regard
des enfants sur leur propre expérience du
mouvement. ¢ Marian del Valle
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9/10

WOOSHING MACHINE /
CIE MAURO PACCAGNELLA
ADAGIO PER UN NUOVO MILLENNIO

THEATRE ROYAL DE MONS
MARS - MONS ARTS DE LA SCENE, NUIT DE LA DANSE

Suite au succés des séances de « Slow Move
Morning Training » organisées par Mars, les
chorégraphes Mauro Paccagnella, Monia
Montali et Lisa Gunstone, avec la complicité de
Didier Casamitjana, ont rassemblé de
nouveaux participants pour une création
collective autour de la danse. La performance
permet de se reconnecter ensemble et de re-
donner sa place au corps comme véhicule de
la rencontre.

10/10

SEPPE BAEYENS, YASSIN MRABTIFI &
MARTHA BALTHAZAR / ULTIMA VEZ
BIRDS

CC DE GROTE POST/OSTENDE

Aprés le succés de Tornar (2015) et d'INVITED
(2018), le danseur et chorégraphe Seppe
Baeyens poursuit, avec Birds, sa recherche sur
la maniéere de former une communauté éphé-
mere. Pour cette nouvelle création, il sort des
murs du théatre et entre dans l'espace public
avec un groupe de performeurs et de musiciens.
Le CD de Birds, avec la musique composée par
Stef Heeren et le percussionniste irakien Saif
Al-Qaissy, est sorti en ao(t.

12/10

ANTON LACHKY
LES AUTRES, +6 ANS

CC ENGIS

Quatre personnages isolés dans un monde
étrange, un enfer de plastique dépouillé de

tout autre étre vivant et entouré d'écrans

translucides infranchissables... Ces habi- \
tants parviendront-ils a s’émanciper de cette \
existence morne et sans nuance ? Pour dé- \
jouer Uennui, tous les jours, ils dansent, avec

précision, ferveur et passion... Une piece cho-

régraphique pour sensibiliser aux enjeux

écologiques.

Julien Carlier Collapse © Julien Carlier



14/10

AYELEN PAROLIN
SIMPLE

LES ECURIES, CHARLEROI
DANS LE CADRE DE LA BIENNALE DE CHARLEROI DANSE

A quoi pourrait ressembler une danse
« simple » ? C'est la question-défi que s'est
lancée Ayelen Parolin, chorégraphe a l'ceuvre
protéiforme. Sur scene, Baptiste Cazaux, Piet
Defrancq et Daan Jaartsveld donnent forme a
cette « simplicité » dans une dramaturgie si-
gnée Olivier Hespel, avec le regard extérieur de
Julie Bougard et d’Alessandro Bernardeschi.

14/10

JULIEN CARLIER
COLLAPSE

LES ECURIES, CHARLEROI
DANS LE CADRE DE LA BIENNALE DE CHARLEROI DANSE

« A U'heure de l'effondrement de nos reperes,
qu’'en est-il de la résistance des corps ? Si
lon expérimentait comme des enfants la
lente construction d'une forme, suivie de son
rapide écroulement a la facon d'un chateau
de Kapla, par quels états et émotions pas-
serait-on ? » Telle est la proposition de Col-
lapse, la nouvelle création de Julien Carlier.
Le danseur-chorégraphe, artiste associé a
Charleroi danse, part a la recherche de nos
points d'équilibre et de chute tout en explo-
rant nos limites.

15/10

LARA BARSACQ
FRUIT TREE

LA RAFFINERIE, BRUXELLES
DANS LE CADRE DE LA BIENNALE DE CHARLEROI DANSE

Aprés le diptyque Lost in Ballets russes (2018)
et IDA don’t cry me love (2019), Fruit Tree est le
troisieme projet personnel de Lara Barsacg.
La danseuse-chorégraphe se tourne une nou-
velle fois vers les Ballets russes du début du
XXe siecle pour y puiser linspiration et rendre
hommage a l'une de ses créatrices méconnues,
Bronislava Nijinska, qui signa la chorégraphie
des Noces, sur une partition d’'lgor Stravinsky.
Le spectacle est concu comme une cérémonie

ANVERS . ANTWERPEN

1/10-2/10 « CIE CARTE BLANCHE,
FRANCOIS CHAIGNAUD Soufflette, De Singel

14/10-17/10 « ANNE TERESA DE KEERSMAEKER
& PAVEL KOLESNIKOV & ROSAS
The golberg variation, BWV988, De Singel

15/10 « BRANDY BUTLER AvoirDuPois, deSingel

15/10-16/10 « JIJA SOHN, ANDREA ZAVALA FOLACHE,
LUCY WILKE, ONEKA VON SCHRADER,

JULIA REIST Lands of Concert, De Singel

15/10-16/10 « ALEX BACZYNSKI-JENKINS Untitled
[Holding Horizon), deSingel

16/10 « RORY PILGRIM Software Garden, deSingel
16/10 « ANASTASSYA SAVITSKY Stellar Boem, Het Paleis

17/10-19/10 ¢ LIES CUYVERS, CISKA VANHOYLAND
DRRRAAI, Het Paleis

22/10-23/10 « JAN MARTENS, GRIP &

DANCE ON ENSEMBLE any attempt will end in crushed
bodies and shattered bones, deSingel

27/10-29/10 « SHARON EYAL, GAl BEHAR
Chapter 3: The Brutal Journey of the Heart, deSingel

4/11 « LISBETH GRUWEZ, VOETVOLK &
CLAIRE CHEVALIER PIANO WORKS DEBUSSY, Toneelhuis

5/11-12/11 « JOKE LAUREYNS, KWINT MANSHOVEN/
KABINET K Promise me (+ 8), Het Paleis @

6/11 » MACHIAS BOSSCHAERTS, KLARA ESNE-
ROVA Double bill: Chapel of love & Xposure, CC Berchem

6/11 « LISBETH GRUWEZ / VOETVOLK
The Sea Within,Toneelhuis

12/11-13/11 « FLORENTINA HOLZINGER
A divine comedy, deSingel

17/11 « CHARLOTTE VANDEN EYNDE,
NICOLAS ROMBOUTS Hyphen, Toneelhuis

19/11-20/11 « FAUSTIN LINYEKULA
Sur les traces de Dinozord, deSingel

23/11 « MARC VANRUNXT PINK & ORANGE, Toneelhuis
26/11-27/11 « RADOUAN MRIZIGA Akal, deSingel

16/12-18/12 « DANIEL LINEHAN
Listen Here: This Cavern, deSingel

BORNEM

27/10  CLAIRE CROIZE Duet for two string trios,
CC Ter Dilft

HEIST-OP-DEN-BERG

6/10 « DORIS ET NATHALIE BOKONGO NKUMU
Les Mybalés, CC Zwaneberg

18/11 « BOMBAY EXPRESS Bollylicious, CC Zwaneberg

18/12 « ISABELLE BEERNAERT Naakt, CC Zwaneberg

TURNHOUT

5/10 « ANNE TERESA DE KEERSMAEKER

Fase, four movements to the music of Steve Reich,

De Warande

27/10 « JAN MARTENS, GRIP ISM. DANCE ON EN-
SEMBLE any attempt will end in crushed bodies and shatte-
red bones, De Warande

1/12 « SIDI LARBI CHERKAOUI - EASTMAN Nomad,
De Warande

BRABANT FLAMAND

21/12 « ULTIMA VEZ , WIM VANDEKEYBUS
TRACES, CC Diest

DILBEEK

14/10 « GRANVAT Come On Feet, Westrand - CC Dilbeek
17/10 « DOFT Zozoéfzo, Westrand - CC Dilbeek

17/10 « BATMAT THIS SIDE UP, Westrand - CC Dilbeek
24/10 « NEVSKI PROSPEKT Blues, Westrand - CC Dilbeek

LOUVAIN . LEUVEN

5/10 ¢ ULA SICKLE Echoic Choir, STUK kunstencentrum
5/10 » MIL@ SLAYERS Monstrare et/ou Monere,
STUK kunstencentrum

6/10-7/10  ZOE DEMOUSTIER Unfolding an Archive,
STUK kunstencentrum

12/10 « GRANVAT Come On Feet, STUK kunstencentrum

12/10-13/10 « WIM VANDEKEYBUS, ULTIMA VEZ
& KVS Hands do not touch your precious Me, 30 CC

19/10 « CLAIRE CROIZE Duet for two string trios,
STUK kunstencentrum

26/10 « MARC VANRUNXT P/NK & ORANGE,
STUK kunstencentrum

29/10-30/10 « MOHAMED TOUKABRI
The Power (of] The Fragile, STUK kunstencentrum

1-2/11 « FABULEUS We Go Places,
STUK kunstencentrum

6-7/11 « MIET WARLOP Big Bears Cry Too (6+),
STUK kunstencentrum @

16-17/11 « PEEPING TOM KIND,
STUK kunstencentrum

17-20/11 « KOEN DE PRETER followfollow (+12),
STUK kunstencentrum @ @

1/12 « IVANA MULLER, DANCE ON ENSEMBLE
& MUNCHNER KAMMERSPIELE Fiden, 30 CC

8-11/12 « FABULEUS/ZOE DEMOUSTIER,
ANNA BENTIVEGNA & AYRTON FRAENK
Wat was en wat nu (+8), STUK kunstencentrum @

STROMBEEK-BEVER

24/11 « MIET WARLOP Ghost Writer and the Broken Hand
Break, CC Strombeek-Bever

19/12 « THERE THERE COMPANY Carrying my father, CC
Strombeek-Bever

ZAVENTEM

23/10 » LISBETH GRUWEZ, VOETVOLK & CLAIRE CHEVA-
LIER PIANO WORKS DEBUSSY, CC De Factorij

12/11 « GRANVAT Come On Feet, CC De Factorij

BRABANT WALLON

OTTIGNIES

5/12 « ANTON LACHKY Les Autres (+6),
CC Ottignies - Louvain-la-Neuve @

BRUXELLES

BRUXELLES . BRUSSEL

1-6/10 « ANNE TERESA DE KEERSMAEKER / ROSAS
The Six Brandenburg Concertos, La Monnaie/De Munt

5-7/10 « ANNE-CECILE CHANE TUNE racines,
Théatre Marni

7/10 ¢ ERIC MINH CUONG CASTAING
Formel(s] de vie, Artonov, Tour & plomb

8-9/10 « TRAJAL HARRELL Kaln Concert,
Kaaitheater

9/10 « NIMA SARKECHIK, HERVE SIKA
Urban beethoven, Artonov, See U

12-16/10 « SOA RATSIFANDRIHANA
groove, Atelier 210

13-15/10 « METTE INGVARTSEN
The Dancing Public, Kaaitheater

15/10 « BORIS CHARMATZ La Ronde,
Biennale 2021, Gare du nord

15/10 e t.r.a.n.s.i.t.s.c.a.p.e 20 Octobre 1968, Mexico
La Balsamine .

15/10-29/10 « NORA CHIPAUMIRE
afternow, La Raffinerie

15-16/10 « LARA BARSACQ
Fruit Tree, Biennale 2021, La Raffinerie @

15/10 « ANTON LACHKY
Ludum (+9), CC Jacques Franck @

16/10 « JACQUES BANA YANGA
Cris, Danse avec les foules, Quartier Foulon -Espaf



Meytal Blanaru Undivided © Michiel Devijver

composée de danse, chant et récit, pour évo-
quer la féminité, les rites de passages et la li-
berté des corps dansants.

15/10

T.R.A.N.S.I.T.S.C.A.P.E/PIERRE LARAUZA
ET EMMANUELLE VINCENT
20 OCTOBRE 1968, MEXICO

LA BALSAMINE, BRUXELLES

Cette « piece chorégraphique et sportive » signe
le retour du tandem de t.r.a.n.s.i.t.s.c.a.p.e for-
mé par l'artiste visuel Pierre Larauza et la dan-
seuse-chorégraphe Emmanuelle Vincent. Le 20
octobre 1968 aux Jeux olympiques de Mexico,
le saut en hauteur de Dick Fosbury déjoue les
conventions. 20 octobre 1968, Mexico s'empare
de ce mouvement inédit comme allégorie cho-
régraphique de la transgression.

20/10

JAN MARTENS / GRIP

& DANCE ON ENSEMBLE

ANY ATTEMPT WILL END IN CRUSHED
BODIES AND SHATTERED BONES

LES ECURIES, CHARLEROI,
DANS LE CADRE DE LA BIENNALE DE CHARLEROI DANSE

Le chorégraphe revient avec cette nouvelle
piece, qui met en scéne un groupe hétérogene
de 17 danseurs agés de 16 a 69 ans, aux per-
sonnalités singulieres. Une réflexion sur lindi-
vidualité et la force du groupe.

22/10

LOUISE VANNESTE
EARTHS

CHARLEROI, LES ECURIES
DANS LE CADRE DE LA BIENNALE DE CHARLEROI DANSE

Louise Vanneste expérimente ici une écoute
sensorielle du vivant, appuyée sur limaginaire
végétal et la géométrie. Sensible a la nature et
ses interactions avec 'homme, la chorégraphe
livre « une piece chorégraphique aux allures
de paysage forestier ou de jardin botanique »
ou lopposition entre foisonnement végétal et
formalisme géométrique s'évanouit a U'échelle
des micro-mouvements. Louise Vanneste / Ri-
sing Horses est artiste associée aux Halles de
Schaerbeek et est accueillie en compagnon-
nage au Théatre de Liege jusqu’en 2022.

22/10

METTE INGVARTSEN
THE DANCING PUBLIC

CHARLEROI, LES ECURIES
DANS LE CADRE DE LA BIENNALE DE CHARLEROI DANSE

Chorégraphié et dansé par Mette Ingvartsen,
ce solo s'est construit a partir de différents
matériaux (marathons de danse, tarentelle,
rave parties...) pour donner a voir la dimension
incontrolable de la danse. En deuxieme partie,
dans un espace spécialement concu, l'artiste
invite le public a se joindre librement au mou-
vement.




26/10

MEYTAL BLANARU
UNDIVIDED

LES BRIGITTINES, BRUXELLES

Undivided explore le theme de lunité. Est-il
encore possible aujourd’hui d’étre unis ? Que
signifie pour nous étre ensemble ? Dans un es-
pace épuré, public et interpretes se mélent pour
questionner ces notions d'intimité et d'unité. In-
terprété par Thomas Coumans, Ido Batash, Fol-
liot Scott, Meytal Blanaru.

7/11

CIE FELICETTE CHAZERAND
SOUS LES PLIS, +4 ANS

CC LES CHIROUX
LIEGE

Piece chorégraphique et plastique oU un dan-
seur (Milton Paulo Nascimento) et un accor-
déoniste (Tuur Florizone) nous font découvrir
ce que raconte le pli lorsqu’il se met en mou-
vement. (Dans le cadre du festival Babillages).

17/11

FABULEUS ET KOEN DE PRETER
FOLLOWFOLLOW, +12 ANS

STUK, LOUVAIN

Pour sa derniére production, fABULEUS - fol-
lowfollow, Koen de Preter a travaillé avec un
groupe de jeunes agés de 13 a 21 ans. Suivre et
étre suivi, dans tous les sens du terme, c’est le
sujet de cette piece qui aborde les questions des
modes et des réseaux sociaux, copier et imiter,
de lunderground qui devient mainstream... Un
sujet en prise directe avec lactualité.

3/12

COMPAGNIE DU CREAHM-BRUXELLES
CONNEXIONS

LE JACQUES FRANCK
BRUXELLES

Qu’est-ce qui fait qu'une personne que lon a
cOtoyée pendant un temps, avec qui on a par-
tagé une complicité, peut devenir un jour un
étranger ? Pourquoi la relation s'arréte-t-elle ?
Connexions est une esquisse d’histoires de vie
individuelles et collectives.

8/12

FABULEUS
WAT WAS EN WAT NU, + 8 ANS

STUK, LOUVAIN

Pourquoi tout est comme ca ? Et est-ce que ce
sera toujours comme ca ? Un spectacle jeune
public sur lorigine... de tout.

16/10 « LORENZO DE ANGELIS Haltérophile,
Danse avec les foules, Quartier Foulon -Espai

16/10 » NICOLE MOSSOUX, PATRICK BONTE
Les gilles des arriéres-mondes,
Danse avec les foules, Quartier Foulon -Espai

16/10 « CIE TUMBLEWEED The gyre,
Danse avec les foules, Quartier Foulon -Espai

16/10 « SARA TAN Silvan,
Danse avec les foules, Quartier Foulon -Espai

19-23/10 « ALAIN PLATEL / BALLETSCDE LA B
Gardenia, KVS_BOL

21-23/10 « ALIX DUFRESNE + MARC BELAND
Hidden Paradise, Politique du pire et de l'espoir,
Les Brigittines

21/10 « MARLENE SALDANA, JONATHAN DRILLET
Showgirl, La Raffinerie

21-23/10 ¢ SILKE HUYSMANS & HANNES DEREERE
Pleasant Island, Politique du pire et de l'espoir,
Les Brigittines

22-23/10 » ELEONORE VALERE-LACHKY
Courir les yeux fermés au bord d'un ravin,
Politique du pire et de Uespoir, Les Brigittines

23/10 « ANTON LACHKY Les Autres,
CC Jacques Franck

23/10 « VOLMIR CORDEIRO Trottoir,
Biennale 2021, La Raffinerie

26-27/10  Ecdysis, Le 140

26-30/10 « MEYTAL BLANARU Undivided,
Les Brigittines @

27-28/10 « AWOULATH ALOUGBIN Aro /(¢,
KVS_BOX

28-29/10 « SALIA SANOU D’un réve,
La Raffinerie

29-30/10 ¢ LENIO KAKLEA ballad, Les Brigittines
30/10 « TOMAS NTAMASHIMIKIRO Bully, KVS_BOX
30/10 « LES MYBALES, ESTER NADAL Le vide, KVS_BOX

6/11 « CIE FELICETTE CHAZERAND
Corps Confiants (6+), Tictac Art Center @

9/11 « COLIN JOLET Mike (+14),
CC Jacques Franck @

9-10/11 « ORIANE VARAK Arcane Majeur,
Théatre Marni

11-12/11 « ALESANDRA SEUTIN - VOCAB DANCE
Boy Breaking Glass, KVS_BOL

24/11 « JULIE BOUGARD Stream Dream (+9),
La Raffinerie @

25-26/11 « JOSEFINA GOROSTIZA
Precarizada, KVS_BOX

26-28/11 « AHILAN RATNAMOHAN Le Maillot - One Size
Fits All, Kaaistudio's

30/11-4/12 « LOUISE BADUEL Loop affect, Les Brigittines
1/12 « JONAS CHEREAU Temps de Baleine, La Raffinerie

1-2/12 « JEROME BEL & JOLENTE DE KEERSMAEKER,
STAN Dans voor actrice, Kaaitheater

2-4/12 ¢« ALESSANDRO BERNARDESCHI
& MAURO PACCAGNELLA Closing Party, Les Brigittines

3-8/12 « WIM VANDEKEYBUS, ULTIMA VEZ & KVS
Hands do not touch your precious Me, KVS Achterplein BOL

3/12 » CREAHM-BRUXELLES Connexions
(Extatic Festival), CC Jacques Franck @

10/12-11/12 ¢ LISA VEREERTBRUGGHEN
DISQUIET, Beursschouwburg

10/12-18/12 « CLAUDIO BERNARDO
Apreés les Troyennes, Théatre Varia

14/12 « LEWART, NARKO T, MARIE DARAH, Z&T,

LE CUBE, ROXANE HARDY ET REMY MPUKI.

Levelup, CC Jacques Franck

15/12-16/12 « JIJA SOHN, ANDREA ZAVALA FOLACHE,
LUCY WILKE, ONEKA VON SCHRADER,

JULIA REIST Lands of Concert, Kaaistudio’s

15/12-19/12 « ANNE TERESA DE KEERSMAEKER /
ROSAS Drumming, Kaaitheater

15/12-19/12 « ANNE TERESA DE KEERSMAEKER /
ROSAS Drumming, Kaaitheater

17/12-18/12 « GIOLISU, TEATRO PACHUCO
Je suis Sisyphe, Théatre Marni

18/12 « MERCEDES DASSY B4 Summer,
CC Jacques Franck

BRUGES . BRUGGE

6/10 « CIE CARTE BLANCHE, FRANCOIS CHAIGNAUD-
Soufflette, Concertgebouw

8/10 « COMPAGNIE PAR TERRE, ANNE NGUYEN
Underdogs, De Werf

4/11 « ANNE TERESA DE KEERSMAEKER / ROSAS
Drumming, De Werf

11/11 « ANNE TERESA DE KEERSMAEKER / ROSAS
Drumming, Concertgebouw

2/12 « CINDY VAN ACKER Without references,
December Dance, Concertgebouw

5/12 ¢ ULA SICKLE Relay, Concertgebouw

7/12 ¢ L-E-V, SHARON EYAL Love Chapter 3: The Brutal
Journey of the Heart, December Dance, Concertgebouw

10/12 « MOHAMED TOUKABRI The Bastards,
Concertgebouw

11/12 « JAN MARTENS, GRIP ISM. DANCE ON ENSEMBLE

any attempt will end in crushed bodies and shattered
bones, Concertgebouw

23/12 « ULTIMA VEZ , WIM VANDEKEYBUS TRACES,
De Werf

COURTRAI. KORTRIJK

20/10 ¢ ULTIMA VEZ , WIM VANDEKEYBUS-
TRACES, Schouwburg Kortrijk

23/11 ¢ JEFTA VAN DINTHER & CULLBERG
Mountains, Schouwburg Kortrijk

3/12-4/12 « MAUD LE PLADEC
Counting Stars with you, Schouwburg Kortrijk

9/12 ¢ MICHIEL VANDEVELDE
The Goldberg Variations, Schouwburg Kortrijk

12/12 « ISABELLE BEERNAERT Naakt,
Schouwburg Kortrijk

17/12 « NADINE BABOY Désintégration culturelle,
Next Festival, Schouwburg Kortrijk

OSTENDE . OOSTENDE

10/10 « SEPPE BAEYENS Birds, CC de Grote Post @

20/10 « ULTIMA VEZ , WIM VANDEKEYBUS TRACES,
CC de Grote Post

ROULERS . ROESELARE

9/10 « TONY SANTIAGO & INES GARCIA
Almeraya Flamenca, CC De Spil

3/11 « ANASTASSYA SAVITSKY Stellar Boem, CC De Spil

6/11 « LISBETH GRUWEZ, VOETVOLK & CLAIRE CHEVA-
LIER PIANO WORKS DEBUSSY, CC De Spil

24/11 « LAURA ARIS Let Sleeping Dogs Lie, CC De Spil

28/12 « SIDI LARBI CHERKAOUI - EASTMAN Nomad,
CC De Spil

WAREGEM

8/10 « TONY SANTIAGO & INES GARCIA
Almeraya Flamenca, CC De Schakel

20/10 « LISBETH GRUWEZ, VOETVOLK & CLAIRE CHEVA-
LIER PIANO WORKS DEBUSSY, CC De Schakel

17/11 « MEG STUART & TIM ETCHELLS
Shown and Told, CC De Schakel

FLANDRE ORIENTALE
BEVEREN

8/10 » CASSIEL GAUBE Farmer Train Swirl - étude,
CC Ter Vesten

GAND . GENT

6-8/10 » JEROME BEL & JOLENTE DE KEERSMAEKER,
STAN Dans voor actrice, Campo Nieuwpoort

9-11/11 « JAN MARTENS, GRIP
ELISABETH GETS HER WAY, Campo Nieuwpoort



Félicette Chazerand Sous les plis © DR

SINT-NIKLAAS

9/10 « GRANVAT Come On Feet, CC Sint-Niklaas

HAINAUT
CHARLEROI

14/10 ¢ JULIEN CARLIER Collapse,
Biennale 2021, Les Ecuries @

14-15/10 » AYELEN PAROLIN simple,
Biennale 2021, Les Ecuries @

16/10 « EMANUEL GAT LOVETRAIN2020,
Palais des Beaux-Arts de Charleroi (PBA)

20/10 « JAN MARTENS, GRIP ISM. DANCE ON ENSEMBLE

any attempt will end in crushed bodies and shattered
bones, Biennale 2021, Les Ecuries

22/10 « METTE INGVARTSEN The Dancing Public,
Les Ecuries @

22-23/10 « LOUISE VANNESTE Earths, Les Ecuries @
27/10 « JOSEF NADJ OMMA, Biennale 2021, Les Ecuries
1-2/11 « CAMILLE DECOURTYE & BLAi MATEU TRIAS / BARO

D’EVELCAMILLE DECOURTYE & BLAICAMILLE DECOURTYE
& BLAI MATEU TRIAS / BARO D’EVEL L3,

Palais des Beaux-Arts de Charleroi (PBA)

20/11 « MOVING INTO DANCE MOPHATONG COMPANY /

ROBYN ORLIN We wear our wheels with pride and slap your
streets with color... [titre de travaill, Les Ecuries

26/11 « MARK TOMPKINS Celebration, Les Ecuries

3/12 « KADER ATTOU, MOURAD MERZOUK Danser Casa,
Palais des Beaux-Arts de Charleroi (PBA)

4/12 » JULIE BOUGARD Stream Dream (+9), Les Ecuries @

16/12-17/12 « FRANK VAN LAECKE, ALAIN PLATEL, STEVEN
PRENGELS, NTGENT & LES BALLETSCDE LA B

Gardenia — 10 ans aprés, Les Ecuries

18/12 » JAVIER SUAREZ Bleu sans Pluie (+5), Les Ecuries @
LA LOUVIERE

30/10 « HAPPY BROTHERS Salade Mentale, Central
12-13/11 « GUILHEM CHATIR Vertiges, Central

16-17/11  ILYAS METTIOUI Ouragan, Central

7-8/10 « BRANDY KITOSO, JULIE LAMOINE, GILLES VER-
NET ET JEAN-PAUL DESSY. Danser la terre,

Nuit de la danse, Arsonic

9/10 « MAURO PACCAGNELLA, MONIA MONTALI
ET LISA GUNSTONE Adagio per un nuovo Millennio,
Nuit de la danse, Théatre Royal de Mons @

9-10/10 » SIAMESE COMPAGNIE Lamenta,
Théatre Le Manége

9/10 ¢ Breaking the Backboard, Nuit de la danse,
Hors les murs

9/10 « COMPAGNIE DYPTIK
Mirage, Nuit de la danse, Maison Folie

9/10 » LOUISE VANNESTE Juke-box, Théatre Le Manége

10/10 » AYELEN PAROLIN Projet corps,
Nuit de la danse, Théatre Le Manége

10/10 « CAROLYN CARLSON Mandala, Poetry Event,
Nuit de la danse, Arsonic

21/11-22/11 « CLEMENT THIRION
Norman, c’est comme normal a une lettre prés,
Théatre Le Manege

30/11-1/12 « JULIE BOUGARD Stream Dream (+9),
Théatre Le Manége @

LIEGE

12/10 « ANTON LACHKY Les autres (+6), CC Engis @

29/10 « PIERRE LARAUZA, EMMANUELLE VINCENT,
T.R.A.N.S.L.T.S.C.A.P.E

20 octobre 1968, Mexico, CC Engis

2/11 « CAROLINE CORNELIS, CLAIRE GOLDFARB
Territoire sonore [+ 3 mois), Les Chiroux - CC Liege @

7/11 « FELICETTE CHAZERAND Sous les plis (+3),
Les Chiroux - CC Licge ® @

LIMBOURG

28/10 « MARC VANRUNXT PINK & ORANGE, C-mine

4/11 « ANNE TERESA DE KEERSMAEKER

& PAVEL KOLESNIKOV & ROSAS The golberg variation,
BWV988, C-mine

8/12 « FRANK VAN LAECKE, ALAIN PLATEL,
STEVEN PRENGELS, NTGENT & LES BALLETSCDELAB
Gardenia — 10 ans aprés, C-mine

HASSELT

14/10 « ANNE TERESA DE KEERSMAEKER
Fase, four movements to the music of Steve Reich,
CC Hasselt

30/10 « METTE INGVARTSEN THE BLUE PIECE, CC Hasselt
16/11 « FABULEUS We Go Places (+14), CC Hasselt @

1/12 « FRANCK VIGROUX & KURT D'HAESELEER/
COMPAGNIE D’AUTRES CORDES FLESH, CC Hasselt

4/12 »+ UGO DEHAES/KWAAD BLOED
SIMPLE MACHINES, CC Hasselt

11/12 « SIDI LARBI CHERKAOUI - EASTMAN
Nomad, CC Hasselt

MAASMECHELEN
21/10 « FABULEUS We Go Places (+14), CC Maasmechelen @

5/12 ¢ SIDI LARBI CHERKAOUI - EASTMAN Nomad,
CC Maasmechelen

TONGRES . TONGEREN
14/10 « FABULEUS We Go Places (+14), De Velinx @

NAMUR

16/11-24/11 ¢ JULIEN CARLIER Golem, Théatre de Namur

28/11  FELICETTE CHAZERAND Sous les plis (+ 3),
Festival turbulences, Théatre de Namur @

28/11 « CAROLINE CORNELIS, CLAIRE GOLDFARB
Territoire sonore (+ 3 mois), Journée petite enfance,
Théatre de Namur @

1/12 « CIE PHILIPPE SAIRE Hocus Pocus (+7),
Festival turbulences, Théatre de Namur @

1/12 « JOKE LAUREYNS, KWINT MANSHOVEN / KABINET K
Promise me [+ 8), Festival turbulences, Théatre de Namur @

2/12  COLINE BILLEN Who we are (+10),
Festival turbulences, Théatre de Namur @

5/12-8/12 « KADER ATTOU, MOURAD MERZOUK
Danser Casa, Théatre de Namur



7/10

ERIC MINH CUONG CASTAING, SHONEN
FORME(S) DE VIE

DANS LE CADRE DU FESTIVAL ARTONOV
LA TOUR A PLOMB, BRUXELLES

« Quels gestes conserveriez-vous si le mouve-
ment devenait pour vous un enjeu, un objectif,
un combat méritant ou nécessitant une atten-
tion sans faille ? » Sur scene, 3 danseurs et des
interprétes en perte de mobilité (une ancienne
danseuse et un ex-boxeur professionnels)
offrent un spectacle croisant performance et
cinéma.

7>10/10

NUIT DE LA DANSE

DANS LE CADRE DE LA BIENNALE D’ART ET DE CULTURE
MONS

Dans le prolongement du Festival « Tout Mons
Danse », la Nuit de la danse ouvrira la Biennale
et célébrera la danse sous toutes ses formes :
participative, contemporaine, performative,
populaire. Point d'orgue de ce week-end de

Brussels Art Film festival/The euphoria of being de Réka Szabo

festivités, 'événement accueillera le samedi 9
octobre la parade monumentale Color Wheels
de la Compagnie Off. Au programme, des pro-
jets participatifs, telle la création collective
autour de la danse et du mouvement simple
Adagio per un nuovo Millennio, initiée par les cho-
régraphes Mauro Paccagnella, Monia Montali et
Lisa Gunstone ; un spectacle, mis en scéne par
Gilles Monnart, qui rassemblera une centaine
de danseurs et danseuses issues des compa-
gnies, associations et écoles de danse du grand
Mons ; des projets développés avec des artistes
de la Fédération Wallonie-Bruxelles tels que
Juke-box de Louise Vanneste ou encore Projet
Corps, mené par Ayelen Parolin et créé dans le
cadre de latelier écriture du geste et mouve-
ment avec les éléves du Master en art drama-
tique d'Arts au carré (ARTS?). Et aussi Lamenta,
chorégraphié par Rosalba Torres Guerrero et
Koen Augustijnen, Carolyn Carlson...

14>30/10

BIENNALE DE LA DANSE
DE CHARLEROI DANSE

BRUXELLES (LA RAFFINERIE)
ET CHARLEROI (LES ECURIES)

C'est le retour de la célebre biennale du
centre chorégraphique de la Fédération Wal-

lonie-Bruxelles. Outre les spectacles (voir
Premiéres), Uexposition Charlereines & rois du
dancing dévoile les souvenirs de danse des ha-
bitants de Charleroi. Un projet mené par Lara
Barsacq, artiste accompagnée, qui a demandé
a différentes générations de rechercher au sein
de leurs familles des traces vidéo et photo de
moments dansés. Des ateliers proposent de
pratiquer les danses urbaines avec l'équipe de
Julien Carlier, artiste accompagné, autour de
sa nouvelle création, Collapse. Chaque vendredi
soir aux Ecuries et durant la Biennale, un es-
pace est réservé aux enfants pendant que les
parents sont au spectacle. La Maison du Conte
de Charleroi proposera trois soirées de contes
aux enfants en lien avec le spectacle program-
mé. Chaque vendredi soir aux horaires des
spectacles programmés (gratuit).

16/10

DANSE AVEC LES FOULES

CENTRE LORCA / QUARTIER ANNEESSENS, BRUXELLES

Crééily a 10 ans, la 9¢ édition de « Danse avec
les foules » reste fidele au credo initial : un évé-
nement festif, ouvert a tous les publics et gra-
tuit, un festival a taille humaine déployé dans le




quartier Anneessens pour toucher le plus grand
nombre et renouer contact avec le quartier. A la
barre, les deux programmatrices de choc, Cé-
line Curvers et Colline Etienne, accueilleront le
créateur/interprete Harold Henning, pour une
carte blanche. Avec Sara Tan, Lorenzo de An-
gelis, la Cie Mossoux-Bonté, Jacques Bana Yan-
ga, la Cie Tumbleweed, la compagnie Les Vrais
Majors... Et une installation de Nina Cosco qui
présentera son travail textile.

10>14/11

BRUSSELS ART FILM FESTIVAL

CINEMATEK, BOZAR, PALACE, ISELP
BRUXELLES

La 20¢ édition du Brussels Art Film Festival part
a la découverte de documentaires sur lart ré-
cemment produits en Belgique et propose une
sélection de films internationaux inédits. Cing
films de danse seront projetés, pour la plupart,
en avant-premiere. Bare d’Aleksandr Vinogra-
dov nous plonge dans le processus de création
d’Anima Ardens, du chorégraphe Thierry Smits
(11/11, 8 CINEMATEK, en présence du cinéaste).
The Euphoria of Being de Réka Szab¢ s'inspire de
la vie d’Eva Fahidi, survivante de 'Holocauste
et danseuse (11/11 a CINEMATEK]. Avec OPUS
de Pauline Pastry filme les corps impactés, in-
dustrialisés, pliés aux injonctions permanentes
d’intensification des rythmes et d’augmenta-
tion des rendements a travers la chorégraphie
atypique de trois hommes en mouvement. (Le
13/11, a CINEMATEK, en présence de la ci-
néaste). Autre projection : Phédre ou lexplosion
des corps confinés de Méryl Fortunat-Rossi.
Comédiens, danseurs et chorégraphes tra-
vaillent sur Phédre, la tragédie de Jean Racine
qui devait étre montée au Théatre des Martyrs,
a Bruxelles. Mais le Covid en a décidé autre-
ment... Avec Karine Pontiés, Eric Domene-
ghetty. Le14/11, a CINEMATEK, en présence du
cinéaste. En bouquet final et en premiére belge,
Etre Jéréme Bel de Sima Khatami et Aldo Lee (le
14/11, a BOZAR).

14/11

LEVEL UP
SOIREE PLURIDISCIPLINAIRE HIP-HOP

LE JACQUES FRANCK
BRUXELLES

Créée il y a bientot 30 ans dans le but de sou-
tenir, développer et faire connaitre la culture
hip-hop en Belgique, l'asbl Lezarts urbains re-
centre son action sur laccompagnement des
artistes urbains de la FWB en leur proposant
aujourd’hui un dispositif d'accompagnement et
de professionnalisation, « Level Up ».

19521/11

DANSATHON, THE EUROPEAN DANCE
HACKATHON

THEATRE DE LIEGE

La 2¢ édition du Dansathon réunit huit équipes
pluridisciplinaires pour imaginer le futur de la
danse a l'ere du numérique. Initié et soutenu
par la Fondation BNP Paribas, cet événement

est coorganisé par la Maison de la Danse de
Lyon, le Sadler’s Wells de Londres et le Théatre
de Liége. 48 participants auront a leur dispo-
sition des ressources, outils technologiques et
espaces pour concourir et tenter de remporter
une bourse de 20 000 € remise par la Fondation
BNP Paribas. Durant ces trois jours, les équipes
devront produire un prototype de performance
de danse, une forme courte de création ou une
installation, au carrefour de différentes ap-
proches. Ces créations seront présentées au
public et a un jury international pluridiscipli-
naire composé, entre autres, des chorégraphes
Wayne McGregor et Michele Noiret.

9511/12

MICRODANSES |

DANS LE CADRE D’IDEAL CITY
LES HALLES, BRUXELLES

La Fondation nationale italienne pour la danse,
le Ballet de 'Opéra national de Grece et les
Halles ont uni 12 chorégraphes, 12 thématiques
d’arts visuels contemporains pour créer 12 mi-
cro-danses sur quelques metres carrés. Dans
un dispositif déambulatoire se relaieront des
ceuvres comme celles d’Angelin Prejlocaj, de
Diego Tortelli et de nouvelles figures de la scene
chorégraphique. Une « exposition dansante »
portée par une quinzaine d'interpretes.

24/11>8/12

TURBULENCES
FESTIVAL INTERNATIONAL
JEUNE PUBLIC

NAMUR

11¢ édition du festival jeune public triennal et
pluridisciplinaire, co-organisé par ékla (Centre
scénique de Wallonie pour Uenfance et la jeu-
nesse), le Centre culturel de Namur / Abattoirs
de Bomel et le Théatre de Namur. Au pro-
gramme, théatre, musique, philo, ateliers... En
danse, épinglons le spectacle Promise me de
la compagnie kabinet k, Sous les plis de Féli-
cette Chazerand, Who we are de la compagnie
Transe-en-danses, Danser casa de Kader Attou
et Mourad Merzouki...

26>30/12

NOEL AU THEATRE
CTEJ.BE

Traditionnellement, la fin d’année rime avec
théatre. Moult spectacles a voir en famille ou
entre amis, pour jeunes et moins jeunes. Pro-
grammation a venir.

Eric Minh Cuong
Castaing - Shonen

prix de la jeune création
LE BAL- ADAGP 2021

a‘ 7 octobre
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PROGRAMMATION
+

DANSE

SALADE MENTALE | HAPPY BROTHERS 30.10

VERTIGES | GUILHEM CHATIR12,13.11
BLEU SANS PLUIE | JAVIER SUAREZ 09.01
CATEGOREEZ | YASSIN MRABTIFI 10, 11.02

(O]

@ INFINIMENT | EUROPEAN DANSE COMPANY 06.03
' TRANCE | NONO BATTESTI 18.03 > 19.03

= CHOTTO XENOS | AKRAM KHAN 20.04 > 21.04
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CESTCENTRAL.BE

Les
Brigittines

Thomas Lebrun, Roland Gori, Silke Huysmans
& Hannes Dereere, Alix Dufresne & Marc Béland,
Eléonore Valére-Lachky, Désorceler lafinance,
Meytal Blanaru, Lenio Kaklea, Ictus, Louise Baduel,
Alessandro Bernardeschi & Mauro Paccagnella,
Thomas Porcher, Ondine Cloez, Monia Montali
& Francois Bodeux, Ayelen Parolin, Erika Zueneli,
Julien Carlier, Lara Barsacq, Charlotte Vanden
Eynde & Nicolas Rombouts, Jan Martens,
lkue Nakagawa, Florencia Demestri & Samuel
Lefeuvre, Estelle Delcambre, Angela Rabaglio
& Micaél Florentz, Alexander Vantournhout ...

www.brigittines.be

Playhouse
for Movement

0221386 10
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THEATRE
DANCE
PERFORMANCE

cross border
/"'* international
: festival

Leslie Mannés, Thomas Turine
i itre : Forces

& Vincent Lemaitre
© Hichem Dahes

Frank Van Laecke, Alain Platel & y Leslie Manneés, Thomas Turine &
Steven Prengels (BE) : Gardenia - 10'years later Vincent Lemaitre (BE) : FORCES
Mette Ingvartsen (DK/BE) : Eszter Salamon (HU) :
The Dancing Public ~ 1% FR MONUMENT 0.9 : Replay ~ 1% BE
Boris Charmatz (FR) : somnole | Maud le Pladec (FR) :
Myriam Gourfink (FR) : Arche / | counting stars with you ~ 1% BE
Meg Stuart (VS/BE) & \ Alexander Van Tournhout /
Tim Etchells (UK) : Shown & Told Not Standing (BE) : Contre-jour
Lenio Kaklea (GR/FR) : Aliénor Dauchez / La Cage (FR/DE) :
Sonatas and Interludes ~ 1¢e Un Renversement - von Don Giovanni ~ 1% FR
Anne Lise Le Gac (FR) : Zoéa[?emoustier (BE) : Unfolding an archive

La Caresse du Coma ft. YOLO ~ 1% -

nekes NEXTFESTIVAL.EU

s P £ loterie "
LS) Région METROPOLE 7\, Vlaanderen  EUROMETROPOLE i
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FAITES LE PLEIN
DE CULTURE

CINEMA

THEATRE

EXPOSITIONS

SPECTACLES

CONCERTS

A MOITIE PRIX!

ww.arsenes50.brussels »
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~La pratique cré

TAMALPA FRANCE

QU'EST-CE QUE LE LIFE ART PROCESS® ?

Hotre corps contient I'intégralité de nos expériences de vie.
Lorsque nous nous mettons en mouvement, nous ouvrons la possibilité de plonger dans
cette bibliothéque personnelle et collective. En explorant I'intemrelation entre le corps, les
émotions et 'imagination & travers la danse, le dessin, I'écriture créative et la voix nous
révidons et exprimons nos = mythologies personnelies » (thémes, histoires et symboles
de nos vies), Les lens qui se tissenl entre notre art et notre vie, et le sens que nous
pouvons leur donner composent alors la base d'une réflexion personnelle et artistique.
Ce sont nos expériences de vie qui inspirent notre art et notre art qui, en retour, nous
informe sur qui nous sommes. C'est cela que nous appelons le Life Art Process®
(Processus Art & Vie).

Mous croyons en un systéme d’apprenance dynamigque et aulonome par
I'expérimentation. Nous pensons gqu'un processus d'art et de vie qui parle et permet
I'expression des réalités et des besoins fondamentaw des individus et des
communautés est un paradigme novateur pour I'art, I"éducation, ka thérapie et I'action
sociale. C'est en cela que le Life Arl Process® offre un rapport écologique 4 la vie.

Qul SOMMES-NOUS ?

Tamalpa France est la branche francaise du Tamalpa Institute fondé par Daria et Anna
Halprin &n Californie.

Toute personne, amateure ou professionnelle, qui souhaite approfondir ses acquis
dans les domaines du mouvement, des arls expressifs, de la création arlistique el de
la communication relationnelie.

Tout artiste, amateur ou professionnel, qui souhaite approfondir le lien & soi et aux
autres, au service de sa pratique artistique.

parbDaria etAnna Halprin.

crédit photo : Zelda Poem par Clotilde Pénet

LA FORMATION DE NIVEAU 1

La formation de niveau 1 est une invitation & plonger dans un processus artistique
d'autoportrait pour s'approprier les principes et les cutils du Life Art Process®.
L'exploration de chacune des parties du corps révélera nos « mythologies
personnelles = et constituera la base d'un travail créatif de neuf mois qui nous
emminera jusqu'a la réalisation d'un autoportrait taille réelle et la création d’une
performance artistique finala.

Apprendre 2 identifier et différencier
ses perceptions corporelles, émotions
et processus de pensées

Cheminer par une approche inter-modale :
mouvement/danse, dessin, écriture
créative, voix pour faire émerger du
matériel artistique a partir de nos

« mythologies personnelles » en vue de
processus créatifs et performatifs

Approfondir son vocabulaire de la
danse par la pratique des fondamentaux
du mouvement somatique et dansé
(corps-espace-temps) Collaborer par des outils de
communication oraux et corporels,

développer notre capacité empathigue

De décembre 2021 & juilllet 2022,
300 heures réparties en 8 sessions enlre Parig, Marseille el la Brelagne.

EQUIPE PEDAGOGIQUE

La formation est emmende par Stéphane Yernier, Nadége Degris et Yoann Boyer
praticiens certifiés en Life Art Process® et expérimentés dans les domalnes de 'arl,
de I'enseignement, de la communication positive et da I'accompagnement
thérapeutique.

RETROUVEZ NOUS SUR WWW.TAMALPAFRANCE.ORG
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Le site de contredanse s’enrichit !

Retrouvez dés maintenant les enregistrements du cycle de
rencontres Un zeste de somatique, les articles du journal

Nouvelles de danse, les biographies de nos auteurs et bien
d’autres ressources sur www.contredanse.org.

Il I”'“ \ ‘ R
] 1n e __'I- _};.L:lg

ﬁ Nouvelles heures d’ouverture

| o '“ﬁ i' Livres, videéos, revues spécialisées, photos,
10 coupures de presse, programmes
et autres archives sur la danse n'attendent
plus que vous !

L'équipe du centre de documentation vous
accueille a présent les lundis et jeudis de 13h
a 16h30 ainsi que les mardis de 10h a 16h30
sur rendez-vous uniquement.

Envoyez un mail a :
centrededoc(dcontredanse.org.

Lieu : Rue de Flandre 46, 1000 Bruxelles.

Nouvelle formule

Avec l'abonnement Nouvelles de danse,
recevez 3 numeros directement chez vous
et ne payez que les frais de port !

Souscription :
www.contredanse.org/abonnement



