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Polar de série B ou thriller politique, l'in-
trigue du Ballet du Bolchoi est un suspense
haletant. Bien sir, dans ces grandes mai-
sons, il est coutumier de voir l'autoritarisme
d'un chef provoquer rancceur, voire coups
bas. Marie-Claude Pietragalla a Marseille
ou d'autres directeurs artistiques d’ici et
dailleurs auraient pu voir leur histoire
transposée dans un feuilleton. Mais le
Bolchoi, lui, peut prétendre au blockbuster
hollywoodien. Le pitch : Moscou, un soir
d’hiver, Sergueri Filine, directeur artistique
du Bolchot, sort de sa voiture. Un homme
masqué l'attend, le hele « Serguei... Ser-
guei » et lui jette une fiole d'acide au visage.
Dans les couloirs du Bolchoi, la police russe
mene l'enquéte. Sabotage des élastiques de
chaussons, lacher de chats sur scéne, diffa-
mation, harcelement... dans les loges, les
langues se délient et laissent apparaitre
autant de mobiles qu’ily a d’artistes. Le pro-
fesseur Moutarde, mademoiselle Rose, qui
est coupable ? Le danseur étoile Nikolai
Tsiskaridzé, qui n'a jamais caché sa haine
pour Filine ? La danseuse étoile Anastasia
Volotchkova, apparemment évincée pour
avoir congédié son amant, oligarque russe
qui pése de tous ses roubles dans les fi-
nances du Ballet ? Ou, cet autre danseur,
Pavel Dmitrichenko, qui avouera le crime
apres dix-huit heures d’interrogatoire, avant
de revenir sur ses aveux ? Derriére ce scé-
nario, dont 'abondance de rebondissements
peut préter a sourire, c'est tout le (dys]fonc-
tionnement de la société russe qui est en
jeu. Les apparatchiks d'URSS ont cédé la
place a une oligarchie financiére. Le recours
aux lettres de délation collective, les inter-
rogatoires-marathons sont des méthodes
éprouvées depuis Staline. Le gaz n'est pas la
seule richesse des puissants : les médias,
l'opéra, la danse n’échappent pas a leur
controle. Les liens entre danse et politique
sont aussi vieux que la danse.
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Le solo Home (2010) de Louise Vanneste, ceuvre
trés plastique ou le corps d'une femme entre en
dialogue avec un carré noir et lumineux qui semble
délimiter sa totale solitude, a marqué par sa radi-
calité. Black Milk, la nouvelle création de la choré-
graphe, lui fait en quelque sorte écho. « J'avais
envie de faire entrer l'autre dans cette solitude ou
plutdt de faire cohabiter deux solitudes » nous dit-
t-elle. Toujours dans un espace scénique particu-
lier, les deux danseuses, Louise Vanneste elle-
méme et Eveline Van Bauwel qui suit son travail
depuis 2007, expérimentent les impossibilités d'une
symétrie révée. Black Milk, comme une substance
porteuse de sa propre contradiction, fait entrer en
mouvement le noir et le blanc a l'aide d'une ges-
tuelle minutieuse a la fois trés dessinée et tres
fluide. Hors scéne, deux musiciens (Antoine Ches-
sex et Cédric Dambrain] et deux scénographes
éclairagistes (Arnaud Gerniers et Benjamin Van
Thiel] prolongent le principe de dualité et contri-
buent a faire de l'ceuvre un tout unitaire, sans hié-
rarchie des médiums, ou la danse, la musique et la
scénographie se bousculent, se fondent et se
soutiennent les unes les autres. Premiere le 16
avril & Bruxelles aux Brigittines (Compil d’Avril).

Un jour Olivier Renouf a rencontré Olivier Renouf.
C'est au départ de ce fait réel, peu banal certes mais
pas si extraordinaire que ca, qu'Erika Zuenelli a
construit son nouveau projet 0.R.(2] (a lire aussi
« Hors d’eux »). Olivier Renouf danseur et son ho-
monyme créateur son ne pouvaient d’ailleurs que se
rencontrer. Non seulement contemporains, mais
travaillant tous deux dans le méme secteur de la
danse contemporaine en France, ils pouvaient diffi-
cilement s'éviter et passer outre les confusions et

anecdotes, tant les leurs que celles des autres. Mais
l'homonymie souléve aussi de nombreuses ques-
tions : celles du double, de l'identité, de la mémoire,
du trouble... Entourée de cing collaborateurs (dont
les deux Olivier]), la chorégraphe s’en est em-
paré pour réaliser un objet scénique qui, de ren-
contre en rencontre, d'enregistrements en mon-
tage, s'est construit dans le temps, un peu a la
maniére d'une étude anthropologique. Sur scene, la
danse et le son cotoient la lumiére et la vidéo. Car le
double méne au nombre : a partir du moment ot l'on
n‘est plus unique, on peut étre infini... On le voit, le
propos passe allegrement de 'humour a l'existen-
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Louise Vanneste Black milk © Stephan Balleux

tiel. C'était un des objectifs de la chorégraphe que
d'aborder la profondeur de ce questionnement aussi
par sa surface et de toucher a l'intime par le biais de
Uintrigue et de l'anecdote. Premiére le 17 avril a
Bruxelles a la Raffinerie (Compil d’Avril).

La nouvelle création d'Harold Henning, Stay on the
scene, s'ouvre sur une représentation qui a déja eu
lieu. Les interpretes ont quitté le plateau, mais
leurs corps sont toujours la, ainsi qu'un projecteur
et quelques autres objets... « Je voulais faire un
travail sur lUespace et utiliser les corps comme
décor. Les corps suggérent un espace, comme un
décor, et les interprétes peuvent jouer avec ca. »
Stay on the scene met donc en perspective le double
statut du corps de linterprete, a la fois comme dan-
seur et comme accessoire. A contre pieds de la
danse théatre, le travail du chorégraphe tend a une
abstraction progressive des mouvements-actions
effectués par les corps-décor pour sacheminer
vers la danse. Cette piece, un trio interprété par
Harold Henning, Tijen Lawton, Ivan Fatjo est le pre-
mier volet d'un triptyque autour de la dissolution, de
la disparition et de l'éloignement. Le volet suivant
sera un duo et le troisieme un solo voué immanqua-
blement a la disparition et basé sur le roman The
schrinking man (Uhomme qui rétrécit) de Richard
Matheson. Premiére le 19 avril a Bruxelles a la Raf-
finerie (Compil d’Avril).

Aprés presque sept ans de vie en Belgique, le dan-
seur et chorégraphe d'origine brésilienne Renan
Martins de Oliveira voulait renouer avec ses ori-
gines. Pour sa premiére création, il a fait appel a
une connaissance de longue date, la danseuse
Luana Bezerra, qui contrairement a lui a suivi l'en-
tiereté de sa formation au Brésil. « J'avais envie de
reparler ma langue et de voir ou en était l'enseigne-
ment de la danse la bas » explique le chorégraphe.
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Le duo Voltar(a), « parle » un peu de ces retrou-
vailles. De la (re)découverte de l'autre, différent et
pourtant toujours le méme. Du temps qui passe.
Des cycles de la vie. La répétition est au cceur de la
piece et marque physiquement la danse. A ['image
du quotidien, les gestes et les structures se ré-
petent, mais jamais complétement les mémes. La
fatigue progressive et réelle réduit peu a peu l'am-
pleur et lintensité des mouvements, comme le
vieillissement limite notre vie. La scéne se veut dé-
pouillée. Pour mieux rendre visible les transforma-
tions du corps dans le temps. Seul un grand plas-
tique transparent se froisse et respire au rythme
des danseurs. « Ce plastique est comme un pla-
centa, sous lequel nous nous partageons la danse. »
Cette danse qui nait, s’épanouit et se calme essen-
tiellement dans le silence. Premiere le 20 avril a
Bruxelles a la Raffinerie (Compil d’Avril).

Beaucoup moins dépouillée sera la scene de Mush-
Room, la nouvelle création de Grace Ellen Barkey /
Needcompany. Voici comment la chorégraphe
évoque sa piece. « Nous sommes dans un bois, ily a
des champignons partout. Ils ne sont pas dressés le
chapeau vers le haut, mais la téte en bas. C'est
l'automne. Un automne hallucinant de feuilles
mortes, de vent, de pluie et parfois de soleil, pour
nous rappeler la beauté de la décomposition. On se
couvre de mélancolie a l'approche de la fin des
choses. Mais finalement, la résistance triomphe. Je
suis la présidente du mouvement contre la mélan-
colie. » Dans cet univers fantaisiste et décalé, la
musique et la scénographie jouent un réle drama-
tique important. Le groupe The Resident a créé pour
l'occasion une musique originale, a la fois
psychédélique et mystérieuse. Quant a lartiste
plasticienne Lot Lemm, collaboratrice de la Need-
company depuis 2004, elle a confectionné un décor
a la fois fragile et envahissant de champignons vé-
néneux en papier, dans lequel évoluent les sept
danseurs et performeurs Sung-Im Her, Yumiko Fu-

naya, Benoit Gob, Maarten Seghers, Julien Faure,
Mohamed Toukabri, Catherine Travelletti. La pre-
miere a eu lieu a Essen en mars dernier. Premiére
belge le 19 avril a Bruxelles au Kaaitheater.

Isabella Soupart était une des chorégraphes invi-
tées a la premiére promotion de UISAC (Institut
Supérieur des Arts et des Chorégraphies) a 'Aca-
démie des Beaux-Arts de Bruxelles. Elle s’est li-
vrée avec les étudiants et en collaboration avec les
enseignants des différentes disciplines de '’Acadé-
mie a un travail de recherche inspiré de la
performance et de l'art conceptuel de Fluxus. Ce
mouvement des années 60, héritier du Dadaisme et
du Surréalisme, s'insurgeait contre lart institu-
tionnalisé qui selon ses membres faisait obstacle a
la liberté créative. L'objectif était de réaliser une
ceuvre performative et visuelle sur le theme de
l'autoportrait, theme qui ouvre en effet de nom-
breuses possibilités d'introspection et d'explora-
tion pour les étudiants. Le dispositif abouti, intitulé
Get a grip a vu sa premiéere a KOMPLOT le 2 mars
dernier. Une autre session de présentation est pré-
vue a Bruxelles a U'lselp dans le cadre de l'exposi-
tion Dés-orientés (du 22 avril au 4 mai).

Depuis plusieurs années, Michéle Noiret pense et
construit des passerelles entre danse et cinéma. Le
critique Gérard Mayen a d'ailleurs créé l'expression
« danse-cinéma » pour décrire son travail (in Mou-
vement, mai 2003). La nouvelle création de la choré-
graphe, Hors-champ, concue en collaboration avec
le cinéaste Patric Jean, s’inscrit dans la continuité
de cette recherche et repousse les limites de l'am-
biguité entre réalité et fiction. Lidée n'est pas de
juxtaposer l'image a la danse, mais plutot de déve-
lopper une écriture scénique et cinématographique
qui permette aux deux médiums de se fondre et de
s'alimenter U'un 'autre pour créer une ceuvre a la
croisée des genres. Sur le plateau, cing danseurs

(Juan Benitez, Filipe Lourenco, Isael Mata, Marielle
Morales, Lise Vachon), filmés par un caméraman,
évoluent dans une scénographie de Sabine Theunis-
sen digne d'un décor de cinéma : des morceaux de
pieces d'habitation réelles. Le dispositif mis en
place modifie la temporalité linéaire de la représen-
tation, il déstructure et bouleverse les perspec-
tives spatiales. Il transforme l'espace clos de la
boite noire : les « hors-champs » filmés ajoutent de
l'espace a l'espace scénique. La « réalité hallucina-
toire », celle qui nous entoure et nous surprend
chaque jour, est l'un des fils conducteurs de cette
création. Hors-champ plonge le spectateur dans un
univers multidimensionnel, ou la diversité des
points de vue fascine et nous entraine dans des
mondes inattendus et paralléles, réels et virtuels,
ou se mélent les temps présent, passé et futur. Pre-
miére le 24 avril a Bruxelles au Théatre National.

Dans une cuisine abandonnée évoquant les souve-
nirs du passé, un homme et une femme racontent
et se souviennent, par corps, de leur vie a deux.
Ainsi s'ouvre The Darling Scenes, la nouvelle créa-
tion d’Eléonore Valére Dachki et Jorge Jauregi
Allue. Inspirés par Scenes de la vie conjugale d'Ing-
mar Bergman, les deux artistes sont partis a la
recherche des résonnances physiques liées aux
émotions de la vie de couple. Ils s'étaient rencon-
trés en 2004 pour la reprise des Porteuses de Mau-
vaises Nouvelles d’Ultima Vez et sept ans plus tard
décident de confronter leurs parcours et
expériences respectives dans ce duo. La danse qui
en découle, ni abstraite ni illustrative, se veut par-
lante et chargée d'émotions. « Ily a des choses que
l'on peut dire avec les mots, d'autres que l'on peut
dire avec le corps. » Cette devise artistique rap-
pelle qu'ici le texte est a chercher quelque part
dans les corps. Laction de The Darling Scene se
déroule a la fin de la vie des deux personnages,
alors que plus rien ne les attend, si ce n'est leur
propre mort. A travers l'évolution de cette longue
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histoire d'amour, on est convié a l'exploration d'un
lieu clos, intime; de leur rencontre aux premiers
émois, de l'illusoire symbiose aux éloignements de
l'un ou de l'autre, jusqu'a la vieillesse et la mort.
Mais contrairement au cinéma, le passé rejoint le
présent de la scene. La relation a été vécue, mais
les danseurs en font ressurgir les moments clés,
comme on épinglerait les cartes postales des chefs
d'ceuvre d'un musée. Premiere le 24 avril a Bruxelles
a la Balsamine.

La danse d'Ugo Dehaes se distingue par sa physica-
lité et son dépouillement. Ses deux derniéres piéces
Women et Girls montraient des femmes et des
jeunes filles avec leurs ages et leurs personnalités,
sans décor, nilumiére, ni musique. Dans sa nouvelle
création, Grafted (greffé) il poursuit son désir de
montrer des personnes autrement, sans recours
aux moyens scénographiques habituels. Cette fois
c’est la relation de couple qui sera ici aussi le révé-
lateur des étres. Le chorégraphe a poussé sa lo-
gique assez loin vu qu’il a auditionné les danseurs
en binémes et qu’ils ont du suivre la consigne du-
rant le travail de création de danser uniquement
avec leur partenaire. « J'ai observé qu'il se passe
quelque chose d’unique et d’'impossible a reproduire
lorsque deux personnes en couple dans la vie
dansent ensemble. Une tendresse particuliére se
dégage, que je trouve trés belle. » Quatre couples
se partageront ainsi le plateau : Attina Ronai &
Jenna Jalonen, Evelyne Rosse & Miguel Almeida
ampos de Texeira do Vale, Pawel Konior & Rita
Vilhena, Louise Tanoto & Joke Ingram-Dodd.
Comme toujours dans les pieces de Dehaes, le
point de départ est kinesthésique. Les danseurs ne
joueront pas de scenes de disputes ou de grand
amour. C'est bien la physicalité pure (passant de
l'envol a la pesanteur d’étre collé a l'autre) qui fera
naitre l"émotion et apparaitre les individus. En
contrepoint a ces duos bruts et tendres, un solo
pour deux danseuses (Kayoko Minami & Dominique
Godderis-Chouzenoux) scandera la piéce comme
un intermede. La, la lumiére, la musique et le ma-
quillage feront voir la métamorphose vécue aussi
par des personnes seules. Ainsi Grafted explore les
deux maniéres les plus courantes d'étre au monde
dans nos sociétés : la solitude et le couple. Pre-
miere le 29 avril a Leuven au Stuk.

En 2011, lors d'une improvisation spontanée, Anne
Teresa De Keersmaeker et Boris Charmatz
prennent conscience de leurs affinités artistiques et
surtout de leur besoin irrépressible de danser. Les
deux célébres chorégraphes décident alors de s'en-
gager dans une collaboration, un duo, sur la Partita
pour violon de Jean-Sebastien Bach. Les deux ar-
tistes manifestent depuis longtemps un grand inté-
rét pour la structure formelle tout en chérissant la
liberté d'improvisation. La piece de musique ba-
roque, a la fois puissante émotionnellement et
savamment structurée leur offrait un parfait terrain
d’entente. Accompagnés sur scene par la musi-
cienne Amandine Beyer, ils produiront une piece
dépouillée qui fera de l'écoute la source premiére
du mouvement. Premiére de Partita 2, le 3 mai a
Bruxelles au Kaaitheater (Kunstenfestivaldesarts).

Pierre Droulers crée ce printemps avec neuf
danseurs - Louis Combeaud, Malika Djardi, Sta-
nislav Dobak, Youness Khoukhou, Renan Mar-
tins, Benjamin Polhig, Peter Savel, Jonathan
Schatz, Katrien Vandergooten - Soleils, une
piece qui veut réaffirmer la vie « face a la gri-
mace de Uhistoire ». Le chorégraphe compose
généralement ses ceuvres en suivant une lo-
gique avant tout sensorielle en traitant les
corps, les objets, l'espace, les sons.. comme
des matieres plastiques. Ici c’est la lumiére qui
constituera le principal matériau de travail. Elle

sera convoquée sur scene tant physiquement
que philosophiquement. La lumiere ou plutot les
lumieres : celle de l'astre solaire, celle qui at-
tend dans l'ombre, celle qui se diffracte dans les
matieres ou qui éclaire d'une énergie brilante
les défilés carnavalesques et les rituels.
Premiere le 9 mai a Bruxelles a la Raffinerie
(Kunstenfestivaldesarts).

C'est aussi la lumiére qui sera reine dans le der-
nier volet des Light solos d’Ula Silkle mais sous
une autre forme encore : celle des lampes stro-
boscopiques. Cette suite de pieces optiques
écrites pour une danseuse et un ensemble de
lampes immerge le spectateur dans ses percep-
tions tout en lui faisant perdre ses repéres. Com-
ment la perception du corps est-elle altérée par
les éclairages ? Quel réle joue U'ceeil du spectateur
dans la construction d'une chorégraphie ? La
danse hachée et électrisée par la lumiére mou-
vante peut ressembler aux séquences d'un film
d'animation. Ces pieces sont aussi le résultat
d'une collaboration de plusieurs années avec le
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compositeur Yann Leguay. Ensemble ils explorent
les liens entre le son et le mouvement, entre le
visuel et l'auditif. Ici c’est l'amplification des
ondes lumineuses qui constituera une partition
sonore pour chaque solo. Premiere le 22 mai a
Bruxelles, au KVS-BOX (Kunstenfestivaldesarts).

Un tourbillon d’éléments emporte un homme et
une femme. Comme dans une bande dessinée, ils
sautent d'une page a l'autre, effacent leurs der-
niéres traces, esquissant une trajectoire aléa-
toire. Progressivement absorbés par la nostalgie
des choses perdues, leurs personnages évoluent,
cherchent a s’adapter, se confrontent aux vulné-
rabilités du corps et de leur environnement qui se
dissout peu a peu. Pour cette nouvelle création,
Forbidden Destination, le duo Giovanni Scarcella
et Raffaella Pollastrini élabore une danse
construite, motivée et parfois théatralisée, sui-
vant une partition rythmée, voire violente, indis-
sociable de la musique post-rock de Godspeed
you !Black Emperor. Premiere le 6 juin a Bruxelles
au Marni (D festivall.
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Fin 2012, la compagnie Thor travaillait a la création
d'une piéce sur la fin du monde. Le theme était
d'actualité, les Mayas l'avaient prédit. N'y voyons
cependant aucun opportunisme gratuit et facile.
Thierry Smits, chorégraphe, n'a jamais affiché de
complaisance envers les conventions ou les modes.
Les thématiques de ses ceuvres, envisagées comme
points de départ stimulants pour la chorégraphie,
émanent toujours d'une nécessité presque vitale de
dire quelque chose par le langage complexe du
corps, que ce soit la mort, le désir, la maladie, la
sensualité, 'ambiguité de la création, de l'amour...
On a vu de lui des piéces trés cyniques, trés provo-
catrices et tres sombres, d'autres beaucoup plus
légeéres, voire insouciantes. Clear Tears/Troubled
Waters est aussi tragique que jubilatoire. Elle tient
du voyage utopique qui mene de l'enfer au sublime.
Par le truchement de la danse, de la respiration, de
la musique et de la scénographie, elle défend un
propos simple et fort : celui de lU'espoir et de la
confiance en l'étre humain dans un monde en pleine
déliquescence.

Des danseurs jeunes et virtuoses

Thierry Smits a rassemblé pour cette piece une
nouvelle équipe de jeunes danseurs [trois filles :
Emilie Assayag, Juliette Buffard, Nicola Leahey, et
quatre garcons : Benjamin Bac, Victor Perez Ar-
mero, Rafal Popiela, Ruochen Wang]. A 'exception
de Benjamin Bac qui assiste le chorégraphe depuis
plusieurs années, tous travaillaient pour la pre-
miere fois au sein de la compagnie. Thierry Smits :
« Je les ai d'abord choisis parce que c'étaient des
tres bons danseurs. Javais besoin de danseurs
virtuoses, plus que de fortes personnalités, qui
soient aussi préts a sortir de leurs habitudes. La

Clear Tears / Troubled Waters

de Thierry Smits

La crise de notre début de siecle a inspiré au chorégraphe belge

Thierry Smits une piece a la fois sombre et porteuse d’espoir.Entrons

dans le studio et les coulisses de Clear Tears/ Troubled Waters.

jeunesse me semblait essentielle pour travailler ce
theme sur l'état tragique du monde. Parce que la
tragédie les touche d'abord eux. Ce sont ces jeunes
de 21 ans qui vont devoir porter le monde, le gérer et
faire face a son état de délabrement. Personnelle-
ment je me fous de l'état du monde. Je vais avoir 50
ans, j'ai eu une belle vie, jai fait tout ce que je vou-
lais. Eux par contre, on ne sait pas ce qui les attend.
A cet age on vit dans une agréable insouciance qui
fait oublier toutes les tragédies. La forét amazo-
nienne qui rétrécit comme une peau de chagrin, la
fonte des glaciers, la crise financiere, les enfants qui
travaillent dans des conditions invraisemblables au
Bengladesh... Il me semblait plus fort de travailler
avec des jeunes porteurs de cette insouciance et de
les placer dans une situation désastreuse. Les
jeunes m'intéressaient aussi d'un point de vue tech-
nique. Ils bougent différemment que les danseurs de
dix ans de plus. La formation et la facon de danser a
évolué. » Il s'agit d'une équipe mixte aussi, apres
deux créations entiérement masculines (D'ORIENT et
To the ones | love), ou l"équilibre entre énergie fémi-
nine et masculine est savamment dosé. « Jai tou-
jours eu horreur des spectacles qui proclament le
pouvoir des genres. Dans une piéce sur L"état et la fin
du monde qui présente une progression vers une
forme d'utopie, qui fait la promesse d'un monde
meilleur, il était d'autant plus essentiel que le statut
des genres soit équitable. C'est pour ca que les
femmes portent aussi les hommes. Parce que c’est
aussi la réalité du monde. Il n'y a pas d’égalité hu-
maine sans égalité entre les sexes. On ne peut pas
créer une utopie si ce premier principe n'est pas
respecté et rendu visible. » Le chorégraphe pointe
enfin une autre qualité chez ses danseurs : « Ils sont
d'un rare professionnalisme. Je n‘avais plus connu
ca depuis longtemps. Ca fait plaisir. » Et les répéti-
tions ont montré effectivement des danseurs a

Par Cathy De Plée

"écoute, rigoureux et impliqués, a la fois modestes
et généreux et visiblement en confiance.

Le programme d’'une compagnie

Un terreau essentiel de la confiance est l'organisa-
tion. Le travail est soigneusement planifié. Chaque
jour commence par un cours technique, donné par
des professeurs invités. « Le training alterne le
classique et le contemporain, des professeurs
hommes et femmes. Il est concu pour étre complé-
mentaire au travail de Thierry », explique Benjamin
Bac. Aprés ce cours, le chorégraphe donne a son
équipe le programme de la journée. En général, la
fin de la matinée est consacrée a la transmission et
l'apprentissage du matériel chorégraphique. Le
repas suit a 13h. Reprise a 14h. C'est l'aprés-midi
que se fait la construction du spectacle proprement
dite. « Le matériel chorégraphique doit étre terminé
pour fin novembre. Il faut prévoir un mois pour ré-
péter. Je ne veux pas stresser tout le monde mais on
a des deadlines a respecter. Il faut étre trés orga-
nisé. » Cette planification rigoureuse par le choré-
graphe permet aux danseurs de se consacrer entie-
rement au travail de création et d'interprétation. Et
on les voit passer avec aisance d'une joyeuse décon-
traction a une concentration aigué des que les
consignes arrivent.

Musique live

Il s'agissait non seulement de gérer une équipe de
danseurs mais aussi de musiciens (Steven Brown et
Blaine Reiniger, deux membres du groupe Tuxedo-
moon et Maxime Bodson, collaborateurs de longue
date de la compagnie). « Travailler avec de la mu-
sique live était un des challenges de la piece. J'en ai
tenu compte dés le départ. Leur présence sur scene
donne beaucoup d’'énergie au spectacle. »
Néanmoins, la construction de la chorégraphie et
une grande partie des répétitions se sont faites sans
musique, comme souvent chez Thierry Smits ou
c’est le corps en mouvement qui produit son propre
rythme. Les danseurs et les musiciens ont donc
travaillé séparément. « Pour la premieére et la
troisieme partie, les musiciens ont travaillé avec
des projections vidéo de la danse, explique le
chorégraphe. La premiere confrontation live de la
danse et de la musique fut assez difficile. Les
images ce n'est pas la réalité... Pour la deuxiéme
partie on a par contre travaillé avec une bande son.
Ce sont deux processus différents. »

Latelier du chorégraphe

Le matériel chorégraphique de Clear Tears/Troubled
Waters est d'une grande finesse. Thierry Smits le
produit en grande partie lui-méme avant de le
transmettre aux danseurs. Ce processus, qui de-
vient de plus en plus rare dans la création chorégra-
phique contemporaine ol le plus souvent les
danseurs improvisent et le chorégraphe réécrit au
départ de cette matiére, redonne au travail de



Uinterpréte son sens premier. Antoine Pickels a
écrit : « Dans le contexte de la création chez Thierry
Smits, l'espace laissé aux interpretes est a la fois
étroit et profond...»' Le travail est en effet ici extré-
mement dirigé, et les plages de liberté trés circons-
crites. Mais cela n'empéche pas les différentes indi-
vidualités de s’affirmer et de s’épanouir. Car s’ily a
une unité, issue de l'écriture, qui donne au groupe
sa cohérence, il n'y a pas d'uniformité. Les danseurs
s’approprient, mettent en corps et en rythme les
mouvements écrits pour eux et les investissent de
leurs qualités personnelles (la force tranquille de
Benjamin Bac contraste avec la rapidité féline de
Nicola Leahey, par exemple). « Toutes mes créations
sont un mélange de choses que j'apporte et d'autres
que les danseurs proposent. Je pourrais tout faire
moi-méme mais c'est plus dréle d'avoir plusieurs
exemplaires d'une méme idée », dit Thierry Smits.
Les consignes données aux danseurs pour habiter
ouméme générer du matériel varient. Tant6t il s'agit
de situations réalistes ou fantastiques : « Comment
est-ce-que vous courez quand vous rentrez dans
votre village natal qui vient d'étre détruit ? La cité
est en feu, tu n'as pas le temps de sortir de ton ap-
part, que fais-tu...? », ceci toujours sans théatralité
«Je neveux pas d'angoisse sur vos visages. » Tantot
de situations formelles et abstraites : des phrases
que les danseurs sont parfois invités a réorganiser
et a transformer a leur gré. « On va construire une
minute de travail ensemble au départ du matériel
chorégraphique que vous avez appris ce matin. Vous
avez une demi-heure pour faire une phrase forte au
départ de ce matériel. » A Uissue de ce travail
d’écriture personnel, chacun a son tour montre sa
phrase. Ce moment est touchant. On lit "émotion
sur les visages. Le chorégraphe scrute, attentif. Il
semble photographier intérieurement ce qui l'inté-
resse. Dans tous les cas, il choisit un passage, de-
mande de refaire et de garder. Ensuite, les danseurs
se transmettent leurs morceaux. Les différentes
qualités corporelles colorent les mouvements.
Enfin, le chorégraphe affine, redonne de l'ancrage,
redessine la position d'une main, l'élévation d'une
jambe... Le travail d'écriture est précis. Ciselé. En-
tierement mafitrisé.

Le « travail bien fait » au service du sens

Mais Thierry Smits veille aussi a ne pas tomber dans
certaines conventions formelles. On entend par
exemple « Ne léve pas la jambe trop haut, can'arien
a voir ici » ou « Gardez chacun vos qualités, mais ne
stylisez pas quand vous reproduisez. » « Je fais
attention a ne pas faire ce que certains qualifie-
raient de néoclassique, dit-il. On m'a souvent collé
ce terme, de maniére péjorative. Il y a aujourd’hui,
un mépris de la technique et du travail bien fait.
Personnellement, ca me touche profondément.
L'artiste Wim Delvoye se faisait railler quand il était
jeune parce qu'il dessinait et reproduisait des bleus
de Delft. Aujourd’hui qu'il est connu pour ses
ceuvres avant-gardistes, il travaille toujours avec
des artisans. C'est snob de mépriser l'artisanat et
de le séparer si radicalement de l'art. On se re-
trouve dans une histoire de classes sociales. Il est
important que les choses soient exécutées avec ri-
gueur et vigueur. La technique, il faut la maftriser.
Sinon on est médiocre. Or on vit dans un monde ou
regne tellement la médiocrité... Mais la technique
ne doit pas étre une fin en soi. Elle n'est rien sans
contexte ou composition excitante, sans apport
créatif. Tout est important. »

« La composition a toujours été mon dada »

La beauté et la variété des mouvements incarnés
par des danseurs virtuoses, leur énergie tantot
maitrisée, tantot explosive sont les matériaux de
base de la danse. Pensons a ces grandes enjambées
arrétées, suspendues et qui ploient vers l'arriére
avant de fondre et s’écrouler a la fin de la premiere

partie ; aux duos liquides et puissants ou les corps
s'agrippent, se défont, s'étirent et s'attirent de la
deuxieme partie ; aux figures vigoureuses dynami-
tées par des sauts ravageurs de la troisieme par-
tie... Mais comme le dit Thierry Smits, la virtuosité
et la beauté intrinseque de la forme ne sont rien
sans un travail d'orchestration et d'architecture a la
fois temporel et spatial savamment mri et pensé.
« La composition a toujours été mon dada. Jy in-
tegre la notion de mise en scéne. Mais c’est toujours
une mise en scene formelle d'éléments visuels. Je
ne fais pas de danse théatre. Le theme est impor-
tant, mais comme point de départ, une ligne qui
donne et porte l'émotion ». On le voit, ce sont les
accélérations, les ralentissements, les leitmotivs,
les contrastes et caractéristiques de chacune des
parties, les passages de chaos organisé a des unis-
sons ou des duos... qui font progresser la piece, lui
donnent son élasticité, sa cohérence et finalement
son sens. « La piéce est composée comme une par-
tition musicale sauf qu’ici c'est le sens de la vue qui
domine. Les leitmotivs par exemple sont choisis en
fonction de la composition. Ce ne sont pas des choix
dramaturgiques. Dans le cerveau du spectateur, ily
a quelque chose qui lui rappelle qu'il a déja vu ca, ce
qui rend la lecture de la partition plus agréable. Ici
j'ai poussé cette recherche un peu plus loin que
d’habitude. Mais ce sont toujours des choix formels.
ILny a rien de symbolique dans le spectacle. C'est
avant tout une piece de danse pure, avec laquelle
effectivement je veux dire ceci et cela. »

La respiration comme fil dramaturgique

Si le chorégraphe dément toute intention et inven-
tion symbolique, il est difficile, en tant que specta-
teur de ne pas faire des liens entre ce que l'on voit
et le theme non dissimulé d'un spectacle sur la fin
du (d'un) monde. Le plus immédiat, celui qui nous
touche jusque dans notre propre corps, provient du
traitement tres particulier du souffle. Dans Clear
Tears/Troubled Waters, la respiration est un mouve-
ment du corps et de 'ame, une aspiration a la vie qui
semble vaine mais parvient pourtant a libérer les
étres de l'asphyxie et de la pesanteur qu'elle en-
traine. Ainsi, le rapport a l'air pourrait étre un des
fils de la piece. La chorégraphie en varie lintensité
et les directions (des appels d’air silencieux aux
expirations puissantes). Mais la scénographie (de
Simon Siegmann) joue ici également un réle impor-
tant. Constituée de colonnes blanches suspendues
qui disparaissent au fur et a mesure, mues par les
danseurs eux-mémes, elle dégage progressive-
ment la scéene et libére l'espace de circulation. Le

manque d'air domine la premiere partie et ses mou-
vements infiniment descendants. Les colonnes em-
plissent et scandent l'espace comme les arbres
d’une forét. Entre elles, la danse, contrainte et hors
d'haleine, proche du sol, n'en finit pas de choir et de
suffoquer. La deuxieme partie, elle, flotte entre le
réve, la nostalgie et U'espoir. La lenteur et l'immobi-
lité proches de la contemplation, la disparition pro-
gressive des colonnes... semble montrer que le
danger est passé. Mais si l'air ne disparait plus, il
est encore rare, scellé dans un bocal, comprimé, en
vase clos. La danse est délicate. Parce que l'instant
est fragile. Un retour en arriére est toujours pos-
sible. Néanmoins les corps retrouvent progressive-
ment leur axe. La danse sa structure. Enfin, c’est
sur une scéne complétement dégagée et dynamisée
par la chanson /t's a new world, comme une pro-
messe de renouveau que s'ouvre la troisiéme partie.
Grace a la course grisante des danseurs, lair peut
enfin circuler. La danse retrouve son souffle. Les
unissons, fougueux, exultent. La respiration est re-
devenue aussi palpable que dans la premiére partie
mais cette fois elle jaillit du mouvement, elle régule
la sueur et soutient U'effort. C'est la vie. Le souffle
vital qui est revenu.

Une catharsis collective

Bien qu'elle traite de la fin du monde, cette piéce est
une des plus rassurantes du chorégraphe. Lopti-
misme l'emporte franchement, sans pudeur ni
honte. Mais ici, et a la différence de To the ones | love,
ou de D'ORIENT, il rayonne d'autant plus qu’il nait de
l'angoisse. L'optimisme de Clear Tears/Troubled Wa-
ters n'est pas de l'insouciance. Retrouver espoir sur
les cendres encore chaudes est un voyage initia-
tique. C'est a cela que nous convie la piece, sans
force de messages ou de paroles prophétiques,
mais simplement avec la danse et le souffle, une
danse qui de minute en minute gagne en liberté et
en énergie en retrouvant le goQt de la vie. « Je
voulais donner au sentiment de perte une ouverture.
Cultiver la nostalgie est dangereux car elle entraine
une attitude réactionnaire. Je ne voulais pas de
cela. J'ai opté pour la possibilité de se rouvrir a
'autre. C'est pour ca que la troisieme partie fonc-
tionne comme une catharsis collective, ou tout le
monde danse ensemble et ou la solidarité 'emporte
sur le repli sur soi ». ¢

1 Antoine Pickels, Thierry Smits. Le corps sous tensions.
The body-in-tensions, éditions Alternatives théatrales,
Bruxelles, 2010, p. 55.
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Le mouvement « slow food » créé en 1989 en ltalie
et qui revendique une alimentation diversifiée, lo-
cale, consciente et respectueuse de l'environne-
ment et des étres humains qui la produisent et la
consomment, commence a toucher dautres
champs. La prise de conscience de la nécessité de
ralentir, de prendre le temps pour mieux faire les
choses quelles qu'elles soient, s'affirme face a la
logique consumériste et productiviste. Des initia-
tives dans ce sens fleurissent un peu partout (slow
homes, slow cars, slow trains, slow fashion, slow
cities...) toutes désireuses de proposer un autre
rythme de travail, de voyage, de vie. Luniversité est
aussi touchée. Le livre de la philosophe belge Isa-
belle Stengers Une autre science est possible. Mani-
feste pour un ralentissement des sciences (2013)
souligne lincompatibilité entre la logique capita-

Un lieu pour ralentir et réfléchir

Afin d’offrir a la création une pause dans la logique de production

capitaliste, certains lieux proposent des résidences de recherche aux

artistes en quéte de sens et d’eux-mémes. Focus sur le Pole de recherche

chorégraphique de Huy. Dossier réalisé par Cathy De Plée

liste et le monde de la recherche qui doit avoir le
temps de poser des questions. Qu'en est-il en art, et
en danse, ou les artistes sont eux aussi soumis aux
pressions grandissantes du marché de production ?
La aussi certains se sont arrétés un moment de
courir pour ouvrir les yeux sur l'inévitable épuise-
ment de la création dans une société qui pousse a
produire toujours plus, toujours plus vite pour tou-
jours plus de public. Depuis quelques années
quelques résidences de recherche pour artistes et
chorégraphes ontvu le jourici et la en Europe qui se
distinguent clairement des résidences de création.
Ainsi les NRW Dance Research Residencies en Alle-
magne, le Research into the unknown - improvisa-
tional laboratory en Hongrie, ou plus proches de
nous les Werkplaatsen en Flandre, proposent aux
artistes des espaces de réflexion dégagés de la

Accompagner les remises en question
Entretien avec Gabriella Koutchoumova

Gabriella Koutchoumova est choré-

graphe, danseuse et coach. Depuis

quelques années, elle siége au Conseil
de UArt de la Danse du ministére de la

Culture de la Fédération Wallonie-

Bruxelles. En 2010, elle crée le Pole de
recherche chorégraphique avec Justine
Dandoy au Centre culturel de Huy.

CDP : Qu’est-ce qui a fait germer Uinitiative de ce
Péle de recherche a Huy ?

FW : Je suis artiste associée au CC de Huy depuis 11
ans. D'abord avec le directeur Jean-Pierre Depaire,
plus récemment avec la directrice Justine Dandoy.
Le Centre m'a permis de faire pas mal de choses.
J'ai pu développer un travail avec le public dans la
région, des ateliers de Danse a 'école, je crée des
performances, je donne des stages et je conseille
pour la programmation. Toutes ces années de colla-
boration sont un terreau important investi pour au-
jourd hui et demain. Par ailleurs le projet du Pole de
recherche trouve sa source bien en amont, dans
mon rapport avec les artistes en général. En tant
que membre du Conseil de la danse, je rencontre
beaucoup de danseurs et chorégraphes. Et ca fait
un certain temps que je vois quon fonce dans le
mur. Les artistes ne parviennent plus a se ressour-
cer. Parce qu'il faut produire tout le temps. La créa-
tion c'est comme un potager. Peu a peu la terre
s'épuise. Ca faisait bien quatre ou cinq ans que je
pensais a ce projet. Quand il y a eu U'opportunité
d’avoir a disposition l'église St-Mengold sur 2 ou 3
périodes par saison, jai tout de suite senti qu’il
s'agissait du bon endroit. Justine Dandoy s’est mon-
trée enthousiaste, et ensemble on a pu monter le
projet. L'initiative vient donc d'un constat d’épuise-

ment général du fait que tout va de plus en plus vite.
Les mouvements « slow », auxquels je suis tres at-
tentive, mettent cela en perspective dailleurs. Or
j'avais l'impression qu’on était un peu les derniers a
s'en rendre compte, en Communauté francaise. En
Flandre par exemple, il y a les Werkplaatsen qui
existent depuis un certain temps et ou les artistes
peuvent travailler « a portes fermées ».

Quelle est la spécificité du Pole de Huy comparé a
d’autres résidences de recherche ?

Le Pole de Huy est concu pour des artistes qui ont
déja de l'expérience, une démarche et une réflexion
plus globale sur leur art. La, ils ont a leur disposi-
tion avant tout du temps et de l'espace pour ralentir,
s'arréter et réfléchir, en dehors de la ville. Laccom-
pagnement est trés spécifique. Je rencontre l'ar-
tiste une ou deux fois par semaine. Les questions
sont énoncées et la réflexion suit son cours. C'est
parfois inconfortable. Il y a des moments de pa-
nique. La solitude est souvent trés grande dans ces
moments de remise en question. Mais tout le cadre
du Péle (le gite, la nourriture, la beauté du lieu,
Uinfrastructure technique, l'accompagnement) per-
met de créer des moments de concentration et
d'imagination vagabonde. La durée aussi est impor-
tante. On encourage les artistes a rester pour un
minimum de quatre semaines. Bien s(r c’est un in-
vestissement de temps important pour eux. Se
couper de tout pendant un mois n'est pas si simple
aujourd’hui. Mais je pense que c’est crucial dans le
genre de recherche qui est proposée ici et que l'on
pourrait qualifier de « fondamentale » en opposition
a la recherche de création.

Comment se passe la sélection des artistes ?

Il n'y a pas d'appel a candidature pour linstant.
J'avais envie de démarrer lentement et d'aller moi-
méme trouver les gens pour leur proposer une rési-
dence ou de les laisser venir vers moi, de maniére

contrainte de production. L'idée est d’offrir la possi-
bilité aux créateurs, durant quelques semaines, de
se pencher sur leur processus de création, de réflé-
chir a un theme, de faire des expérimentations, de
prendre des risques qu’ils ne prendraient pas s'ils
avaient une piéce, un dossier a fournir pour une date
donnée... pour en définitive se ressourcer et se re-
connecter a leurs désirs personnels. En Fédération
Wallonie-Bruxelles est né en 2010 un projet en ce
sens, initié par la chorégraphe Gabriella Koutchou-
mova en collaboration avec le Centre culturel de
Huy. Ce dossier est l'occasion d’en découvrir le fonc-
tionnement et les enjeux. Il s‘ouvre par un entretien
avec son initiatrice et cheville ouvriére, la choré-
graphe précitée, et se poursuit avec les témoignages
des deux premiéres artistes qui ont bénéficié d’'une
résidence : Fré Werbrouck et Julie Bougard.

informelle. J'aime ce mouvement inhabituel dans le
fonctionnement institutionnel. Par rapport a mes
collégues, c'était aussi une maniere de me sentir
plus en harmonie avec eux. Mais probablement que
ca devra changer un jour. La préparation a la rési-
dence (plusieurs entretiens) est trés importante
pour que l'artiste comprenne bien qu'il ne s’agit pas
d’une résidence de création. Ce n’est pas toujours
facile, ily en a pour qui ce n’est pas le bon moment.
C’est chaque fois un défi pour moi de trouver com-
ment les aider. Je me mets moi-méme en état de
recherche, mais sans m’impliquer dans la leur.

Concrétement qu’est-ce qui est offert aux artistes
et que doivent-ils fournir en échange ?

Ils sont logés, nourris. Ils ont l'église (ou le lieu] et
du matériel a disposition. Les déplacements sont
payés. J'aimerais un jour pouvoir avoir de l'argent
pour que les artistes soient rémunérés. Mais n'al-
lons pas trop vite. Pour l'instant on met les choses
en place. De leur c6té ils doivent respecter le temps
qui leur est alloué. S'ils ont besoin de se reposerils
peuvent, il y a un canapé prévu a cet effet dans
"église. Il faut une réelle implication dans leur
questionnement. Ils sont invités aussi, a la fin de la
résidence, a participer a un échange avec un public
invité. Cette visibilité est nécessaire au démarrage
d'un nouveau projet. Nous recevons pour l'instant
20.000 euros par an. C’est pourquoi nous ne pou-
vons, sur l'année, recevoir que 2 ou 3 artistes. Il faut
que les gens sachent qu’ily a un travail et une réelle
dynamique au pole, puisque nous travaillons a
portes fermées la plupart du temps. Et surtout que
la subvention est un réel investissement dans le
futur.

Vois-tu le fait d’évacuer Uidée de production de la
recherche comme un acte politique ?

Peut-étre pas dans le sens de la provocation mais si
l'on considére que les choix importants que L'on fait



dans sa vie sont des actes politiques, alors oui. A
Huy lartiste est invité a réfléchir sur son processus
de création et sur l'étre humain qu’il est, en lien
avec son art. Je vois ca comme une maniére de se
mettre en face de ses responsabilités. Le systéme
de financement de l'art n'est peut-étre pas parfait.
Mais comment peut-on faire avec ce qui existe ?
Plus un artiste est conscient et responsable de ce
en quoiil s'engage, plusil se sentira libre et a méme
d'affronter la réalité. Si au sortir de la résidence un
artiste décide qu'il ne veut plus faire de la danse
mais du cinéma, je pense que tout le monde y ga-
gnera. Les pouvoirs subsidiants, qui financeront
quelque chose de plus juste, et l'artiste qui sera
plus en accord avec lui-méme et pourra créer sur
un nouveau terreau.

Fré Werbrouck est chorégraphe au sein de
la Cie D’ici P. Elle réalise également avec
Frédéric Dumont des courts métrages. En
février 2012 elle est, avec trois collabora-
trices, la premiére résidente du Pdle de
recherche chorégraphique de Huy. Au-
jourd’hui elle met en place un laboratoire
de création, 89 jours 3115 heures, cartogra-
phie d’un quotidien et collabore avec Ga-
briella Koutchoumova au Pole de recherche.

Quand Gabriella t’a contactée pour te proposer la
résidence a Huy, comment as-tu accueilli cette
proposition ?

Je marchais dans la rue. Déja, j étais trés contente
que quelqu'un m'appelle. D'habitude c’est toujours
moi qui cours aprés les demandes de résidences...
Elle m'a expliqué qu'il ne s'agissait pas d'une rési-
dence de création. Un an auparavant j'avais fait une
résidence du méme type au Pianofabriek. Mais a ce
moment la je ne comprenais pas bien la démarche
et trés vite la recherche a dévié sur une recherche
de matériel pour une création. Comme s’il m'était
alors impossible de me défaire de cet état d'esprit
de production. Cette proposition tombait donc trés
bien. C'était l'occasion de retenter et de reprendre
quelque chose de juste esquissé et que j'avais mal
compris. Elle venait aussi un peu apres mon projet
Petites morsures sur le vide (juin 2011), des petites
formes qui découlaient d'un désir pressant chez moi
de créer avec moins d’enjeu et de contraintes. Car
ca faisait un certain temps que je ne pouvais plus
supporter le poids lié a la création d'un « gros spec-
tacle ». Aprés dix ans de création, j'avais le senti-
ment que quelque chose devait changer et surtout
que ma démarche n'était plus juste par rapport a la
personne que j'étais devenue.

Elle te proposait du temps et un espace vide pour
ne rien produire... Comment as-tu vécu cela ?

Le mois précédent la résidence fut le plus effrayant.
Je ne savais méme plus si je voulais faire de la
danse. Quand j'ai compris, lors des échanges avec
Gabriella que ce n’était pas un probleme, jai vrai-
ment réalisé que la liberté était totale et que l'offre
allait loin. J'ai décidé alors de choisir comme « ange
gardien » le film d’Alain Cavalier, 24 portraits. Il
s'agit de portraits de femmes qui présentent leur
métier, des « vrais » métiers comme couturiére, fi-
leuse... parce qu'a ce moment-la javais l'impres-
sion d'avoir justement perdu le mien, le métier de
chorégraphe, ou qu'il ne me permettait plus d'aller
la ot je voulais artistiquement. Je voulais monter un

Dominique Dupuy écrivait : « [La recherche] im-
plique que Uon accepte la difficulté, la fragilité, la
perte, jusqu'a en faire des éléments
fondateurs»(NDD n°26). Comment te positionnes-
tu par rapport a cette fragilité ?

Je la recherche. Jai mis en place un accompagne-
ment tres réfléchi justement parce que ce que vivent
les artistes ici est un moment particulierement fra-
gile. ILvaut mieux étre entouré a ce moment-1a. Dans
mon parcours j‘ai traversé aussi des moments de
grande solitude. J'aurais parfois aimé étre accom-
pagnée dans mes moments de profondes remises en
question. J'aime mettre les gens en mouvement. La
fragilité permet de faire émerger des choses, ouvre
des pistes de réflexion et des perspectives sur l'ave-
nir. ® Propos recueillis par Cathy De Plée

Retrouver le lien entre sol et son art
Entretien avec Fré Werbrouck

atelier aussi sur la gestuelle quotidienne féminine,
pour lequeljai lancé un appel. Je voulais étudier les
gestes devenus presque automatiques par répéti-
tion et pour ca rencontrer des dames entre 55 et 85
ans, de la région. Je n'ai eu que deux réponses, qui
donnérent lieu a deux belles rencontres et j'ai fina-
lement laissé tomber cette idée d'atelier. C'était
certainement un filet, un projet concret pour appro-
cher le vide. Paralléelement, je me suis mise a la
recherche d’'une danseuse. Parce que si je devais
lacher le médium danse, je devais encore "éprouver
dans le cadre de cette recherche. Jai rencontré
Delphine Brual. Elle venait de Paris, du milieu du
théatre et du butoh. J'aimais cette extériorité par
rapport a la danse et la vie artistique bruxelloise.
J'ai proposé aussi a mes deux comparses de faire
partie de la résidence, Eve Giordani, graphiste et
plasticienne, et Claire Farah, scénographe. Nous
sommes donc parties a quatre. Si le vide vu de loin
était difficile a appréhender, plus il se rapprochait,
plus lappréhension diminuait. Lorsque nous
sommes arrivées, nous avons mis en place une
série de rituels (planter des graines, des bulbes,
faire des photos a la méme heure...], srement pour
apprivoiser ce vide. Et je tenais un carnet aussi.

Chercher devait-il nécessairement déboucher
sur le fait de trouver ? As-tu trouvé quelque
chose d’ailleurs ?

Tu cherches pour trouver. Sans ca c’est absurde. Je
ne voulais pas trouver une forme, un spectacle.
Mais plutdt une envie. Une voie qui me permette de
continuer mon métier. Quelque chose de plus fonda-

mental qui me fasse entrer dans un processus bien
plus long que la création d'un spectacle. Tout le
monde ne doit pas nécessairement passer par la
mais personnellement c’était important. Et jai ef-
fectivement trouvé quelque chose. A cette étape-la
de ma vie émotionnelle et professionnelle, le spec-
tacle frontal était devenu trop violent pour moi. Je
me sentais plus proche d'un dispositif comme l'ex-
position ou l'installation. De la est née l'idée d'un
laboratoire ouvert, ou les gens puissent voir le
processus et prendre conscience du temps et de
tout ce qui est nécessaire a l'ceuvre. Je ne sais pas
exactement comment a un moment donné jai pu
lacher la pression liée a la forme du spectacle. Je
crois qu'il y a des rencontres artistiques fonda-
trices. J'ai réalisé que ce qui m’'interpelle dans
l'ceuvre d'un artiste, c’est sa démarche. Que ce soit
Alain Cavalier, Agnées Varda, Chantal Ackerman, ils
filment des gens trés humbles qui se montrent tels
qu’ils sont a un moment donné. Cette démarche me
parle. Jai donc pris conscience que tant que je
n’irais pas chercher ce qui me faisait plaisir (comme
par exemple planter des graines, travailler avec des
papillons morts...], je ne serais pas heureuse dans
mon métier. Aprés, ce que je ferais avec tout ca,
c’est une autre question. Mais l'important était de
retrouver l'envie - y compris de ne rien faire. Et
dans cet état a, tout a coup beaucoup de choses
pouvaient surgir. J'ai recommencé a découvrir des
réseaux d'associations par exemple, qui sont la
base de la création... Or j'avais perdu cela. Ce qui est
intéressant c'est de constater que maintenant que
j'ai eu cette idée de laboratoire, je sais que je pourrai
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refaire des piéces. Parce que ce qui me génait ¢’ était
surtout la violence du fait d"étre a c6té de moi-méme

Cette recherche se rapprochait-elle d’'une re-
cherche d’inspiration ?

La recherche s'est resserrée sur la question de ma
démarche artistique et plus précisément comment
cette démarche pouvait s'inscrire dans ma vie et (re)
devenir compatible avec qui je suis aujourd’hui. Elle
tournait aussi autour de la question du désir. Je
n'étais pas en recherche de choses a donner mais de
choses a retrouver. Chercher dans ce sens-la était
un peu thérapeutique.

Vous étiez quatre. Comment avez-vous fonctionné ?
Ca m'a personnellement beaucoup rassurée. J'ai tou-

jours travaillé en équipe. Je ne suis pas quelqu’un
de visionnaire qui produit des idées seule. J'invite
chacun a mettre sa carte. Ici la différence était que
je n’étais pas le « chef » d'une équipe. Chacun par-
ticipait a une résidence de recherche. Je n'avais
donc pas ce poids de devoir gérer le travail des
autres. J'ai apprécié l'alternance entre les moments
de solitude [nous n’étions pas toujours toutes la) et
ceux de travail commun. J'ai choisi de m’entourer de
personnes avec lesquelles je ne me sentais pas
mise en danger dans la recherche, avec qui je pou-
vais rester proche de moi-méme, et avec qui je ne
me sentais pas jugée. Delphine, par exemple, savait
que j'étais un peu perdue par rapport a la danse.
Nos échanges étaient trés sincéres. Cette sincérité
était magnifique. Je pouvais me permettre de Lui

dire « je ne sais pas ». Et ce simple fait libérait par-
fois de l'incertitude et quelque chose pouvait naitre.

Comment s’est passé le moment d’ouverture de ta
recherche au public ?

Ce fut un point de divergence avec Gabriella. Person-
nellement je préférais ne rien montrer. J'étais a Huy
comme dans un cocon. Je trouvais ca antinomique
d’ouvrir a un public. Le regard des autres pouvait bri-
ser un fil encore ténu. Quand on sait qu’on ne doit rien
montrer, on a la liberté de réver. Puis, quand, ily a eu
« la révélation » du laboratoire, je me suis peu a peu
rassurée. Mais au fur et @ mesure que 'échéance ap-
prochait, une forme de stress montait. On a passé trois
jours a essayer d'aménager quelque chose. Puis jai
proposé de tout laisser comme ca. Il n'y avait pas

d’enjeu de forme. Car c’était un laboratoire. Delphine a
'habitude d'improviser, l'inconnu n’était pas un poids
pour elle. Elle m'a aidée a ne pas m’'inquiéter. Et au
final, l'échange que nous avons eu avec le public était
intéressant.

Le fait d’étre dans une église, a Huy, loin de ton quoti-
dien, était important ?

Etre hors de Bruxelles était capital. Hors de la mou-
vance artistique. A 'abri des jugements que je m'inflige
moi-méme a Bruxelles. La beauté du lieu aussi était
stimulante. Comme l'espace. On peut étre a quatre
dans 'église en étant chacun dans son coin.

Un an apres, que peux-tu dire de cette expérience ?
Quelles traces a-t-elle laissé en toi, dans ta pratique
artistique ?

Je suis actuellement en résidence au Pianofabriek. Et
le laboratoire existe ici | Nous sommes a l'étape sui-
vante : nous allons l'expérimenter. Nous occupons un
espace pendant trois mois ou les gens peuvent venir et
entrer dans notre processus de création. C'est un peu
comme un bureau, une exposition vivante. On y re-
trouve entre autres les petits pots avec des graines,
des bulbes, comme a Huy... Le travail et la recherche
se poursuivent. ® Propos recueillis par Cathy De Plée
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Vers le 2 février (je ne datais pas encore mes notes)

Filmer larrivée en train — Planter des graines et des bulbes chaque jour — Faire
chaque jour une photo de Delphine (méme heure, méme place) — Faire chaque
jour une photo du cloftre.

Est-ce possible de rendre I'idée de journal intime en performance ? Quelle forme
9

Vers le 5 février

Me voila en février 2012, A nouveau en résidence de recherche et 13, chercher
devient possible, faire des liens, des connexions... et je me sens comme ces
chercheurs du documentaire Cherche toujours, je déambule dans mon esprit
qui part dans tous les sens, je suis un fil, j’en croise un autre, j'avance avec lui,
reviens au premier... On essaie une chose avec Delphine, je prends des notes, on
ajoute une table, des envies de matieres... Claire arrive avec un tas de coton en
nuage et d’autres chutes, d’autres vieilles envies qui trouvent enfin leur place (ou
pas) mais on les laissera visibles, alors ¢a va. Et de la rigueur a développer :
respecter les heures pour la photo, ne pas oublier de dater mes notes, laisser les
tables ol elles sont, planter chaque jour, noter pour pouvoir découdre le fil, rele-
ver la température chaque matin... Pointer le temps, lui donner chair. Car le
temps est notre allié, notre outil, le choyer, lui rendre son sens, lui donner son
temps. C’est une lente maturation depuis 2010, beaucoup de remise en question,
sur la danse, sur ma capacité encore a créer, sur la reconnaissance et sur les
difficultés financieres qu’imposent ce métier. Beaucoup de tristesse et de
troubles. Mais ¢a bouge a I'intérieur, je me débats.

9 février

En sortant d’une belle discussion avec Gabriella au Tea for two a Bruxelles, je
marche dans la rue, et j’ai une révélation : un jour, la forme sera le laboratoire.
Montrer le cheminement, les allers-retours, les traces de ce qui n’a pas fonc-
tionné. Des notes accrochées au mur, vidéos, objets, gestes, textes dits, des boites
peut-étre a ouvrir, des fleurs, fanées ou pas, des livres... La trace du temps aussi,
pointée chaque jour. Le grand réseau des associations. La déambulation de la
pensée.

Je me souviens de cette phrase de Michele Lesbre que javais notée :

Extraits du journal de Fré Werbrouck pendant la résidence

Je savais aussi que les hasards n’étaient qu'apparents, qu’ils vous entrai-
naient la ot vous étiez déja.

En relisant mes carnets de ces deux dernieres années je m’apergois que tout était
déja la, latent.

15 février

Tout le monde est parti hier, nuit et matinée seule, Claire arrive cet apres-midi.
Hier, en parlant du projet avec Claire et Eve, je tremblais légérement. Je connais
bien ce tremblement, il est peur et excitation mélées. Il renferme aussi tout mon
parcours dans la danse. Quelque chose autour de la place que l'on tient. Il m’a
génée hier, m’a semblé inapproprié. Si ce genre de choses peut I'étre.

Apergu ce matin par les fenétres de I'église deux téléphériques. Javais oublié
l'existence de ces téléphériques et en les voyant soudain, j’ai trouvé cela tellement
surprenant et décalé qu’un instant je ne savais plus ou jétais.

Lundi 20 février

0°, la pelouse du gite est légerement blanchie par le givre. Premiers perce-neige.
Des mésanges se posent sur les branches de I'arbre. 11 fait tres beau et tres calme.
Je me dis que c’est important d’étre loin de Bruxelles. Loin des influences de la
ville.

Le printemps n'est pas trés loin malgré le froid qui persiste. J’aime ces périodes
de transition. Elles apportent I'espoir, 'envie, le changement a venir.
Changement, mouvement. La vie suit son court. Intégrer la vie dans lart.

C’est une jolie coincidence que les graines plantées chaque jour éclosent cette
semaine, alors que nous commengons a ébaucher des formes, délimiter des es-
paces, imaginer des déambulations, laisser vivre les traces de nos essais.

24 février

Rester connectée, ne pas penser au jugement, au regard de 'autre. Ne pas vouloir
du résultat, oublier I'ouverture du laboratoire jeudi prochain. Ne pas me juger !!!
LA TENTATION DU RESULTAT ET DE LA FORME. NE PAS SE LAISSER
AVOIR PAR ENVIE QUE TOUT SOIT BEAU ET ABOUTI.

Je me pose la question de comment se serait terminée la résidence si nous ne
présentions rien. Nous allons montrer des petites formes, cest difficile de s’en
empécher. C’est une autre naissance, montrer.




Julie Bougard est danseuse et choré-
graphe et vit a Bruxelles. Elle a effectué
une résidence au Pole de recherche a
Huy en octobre 2012.

Comment es-tu arrivée a Huy ?

J'ai contacté Gabriella parce que je voulais réfléchir
a un solo. J'aimais la philosophie du Pole de re-
cherche qui n'oblige pas a un résultat. Je voulais
prendre le temps de voir ou j'en étais. Et apres quinze
jours, la matiére est compléetement tombée en mor-
ceaux. C'était tres important pour moi de me rendre
compte que mon idée de départ n’était plus la bonne.

Etait-ce clair pour toi la distinction entre résidence
de création et résidence de recherche fondamen-
tale comme celle-ci ?

Oui c'était clair. Je ne voulais pas commencer une
création. Je voulais m'octroyer du temps pour réelle-
ment savoir ce que je voulais faire. Mais en méme
temps le projet du laboratoire lui-méme est difficile
a cerner. Qu'est-ce que la recherche pure en danse ?
Qu'est-ce qu'une recherche complétement ouverte,
qui ne serait pas a un moment donné dirigée vers une
création ? Pour moi c'étaitimpensable de me décon-
necter totalement ne fut- ce que d'une idée de créa-
tion. Le solo était une porte d'entrée. Je ne voulais
pas arriver la-bas sans rien. Javais tout un pro-
gramme de choses que je comptais essayer mais que
je n‘ai pas suivi. Et j'ai finalement remis mon idée de
solo au grenier. En soi, cette recherche m'a permis
d’'explorer des espaces nouveaux qui maintenant
m’inspirent pour faire d'autres choses.

Comment as-tu apprivoisé le vide ?

Je suis venue a Huy avec beaucoup de matériel, pour
remplir l'espace. L'église est grande, j étais seule.
J'ai mis les objets dans l'église, comme pour mar-
quer mon territoire. Puis je les ai remis dans ma va-
lise, sans les avoir vraiment utilisés. Il y a eu beau-
coup de temps d'attente pendant cette résidence, de
méditation, de réflexion, de rien. Des idées sont sor-
ties. Que jai jetées. J'ai fait beaucoup de va-et-vient
entre des nouvelles envies et leur abandon.

Avec quelles questions es-tu partie la-bas ?

Je voulais savoir si le propos de mon solo était encore
pertinent. La question principale était : est-ce que ca
a du sens de parler de ca maintenant, pour le monde
et pour moi ? Je voulais depuis plusieurs années faire
un solo sur le surréalisme, plus particulierement la
peinture surréaliste. Il se fait qu'a ce moment-la
j'avais le temps de m'y consacrer. Mais cette rési-
dence m'a permis de réaliser qu'il s"était consommé
tout seul, dans l'attente. J'étais ailleurs, dans ma téte
et dans mon corps, mes envies et besoins avaient
changé. Il y avait des impératifs financiers et tech-
niques qui semblaient également difficiles a mettre
en place. Un collaborateur faisait marche arriére. La
voie semblait de plus en plus caduque. J'en ai simple-
ment pris conscience. Aujourd’hui il ne reste plus
grand-chose de ce projet. Juste un petit noyau. Le
surréalisme n'a pas completement disparu, mais je
travaille aujourd’hui sur la poésie et surtout sur ma

vision du surréalisme et non plus sa représentation.
Je suis a l'écoute des traces que toutes ces lectures
sur le sujet ont laissées en moi, dans mes tripes.

Comment s’est fait 'accompagnement ?

J'ai rencontré Gabriella quelques fois avant la rési-
dence, pour bien définir les objectifs et spécifier
l'approche. Une fois sur place, je voulais dans un
premier temps rester une semaine seule. Ensuite
nous nous sommes rencontrées a Bruxelles pour un
échange qui fut trés riche, tant sur les idées que sur
l'aspect pratique de la recherche. Elle est une inter-
locutrice avec qui j'ai pu développer une grammaire
de la recherche. Elle a installé un climat de
confiance, sans pression, qui m'a permis d’aller loin
dans mes remises en question et ma réflexion. Le
cadre aussi était propice. J'ai pu me déconnecter de
ma vie quotidienne, le gite était agréable, dans le
centre de Huy. Les discussions avec Justine Dandoy,
la directrice du centre culturel m'ont également fait
beaucoup de bien.

Cette résidence t’a-t-elle bousculée ?

Oui ! Comme je lai dit, pour moi c'était quasiment
impensable de déconnecter la recherche d'un objectif
de création. Je suis donc partie la-bas en me disant,
« de toutes facons, une fois sur place je ferai quand
méme ce que je veux ! » Mais Gabriella avait tellement
bien planté sa graine qu’effectivement je me suis diri-
gée completement ailleurs. Ceci dit, une chose était
claire : je ne voulais rien montrer. Les dates de dispo-
nibilité de 'église ne me donnaient a ce moment la
que deux semaines. C'était trop court méme pour
ouvrir a une simple discussion publique. Je me sen-
tais trop fragile, pas assez en confiance. Il était prévu
que je retourne pour une deuxiéme session de deux
semaines. Mais entre-temps, jai cheminé, jai fait
deux autres résidences de recherche, a Bruxelles et &
Gand. Ce n’était plus le moment. Donc oui, jai été
bousculée mais tous les éléments extérieurs, rassu-
rants, m'ont permis en fin de compte d'accéder et de
me ré-ouvrir a mon « élément » intérieur. ¢ Propos
recueillis par Cathy De Plée

Extrait du texte de Julie Bougard, suite a la période de recherche

7 novembre 2012

Je débarque le lundi 15 octobre a Huy, sous les
nuages des centrales, et je me dis « Nom d“un chien,
qu'est ce que je viens faire ici ? J'espere juste qu’il
n’y aura pas de catastrophe nucléaire... » Je ne me
doutais pas que les catastrophes allaient se produire
dans mon cerveau et non chez Electrabel.

Me voila installée dans cette magnifique église St-
Mengold. Le lieu est tout a fait propice a la re-
cherche, son espace vide mais chargé d-histoire,
ouvert mais intime, un espace tres grand avec de la
belle lumiere, un petit jardin, et en plus en plein

centre ville, bref la grande classe !

Je débarque avec des valises pleines d’idées et de
choses & mettre en place, & essayer, des idées a
confirmer, des scénes & monter. Je commence mon
travail et, apres 2 jours, je me rends compte que ca
ne va pas étre si facile... Je suis seule face & moi-
méme, face & ma seule motivation et la page blanche
commence tout doucement a pointer son nez. Cette
page blanche finira par m”étre salutaire...

Le fait d"étre face a moi-méme dans cet espace ma
permis de doucement et lentement lacher prise, 1a-
cher les idées préconcues que je m”étais moi-méme
imposées. Jai remis en question les fondements
mémes du projet pour lequel javais demandé cette
résidence et au bout de 2 semaines il avait perdu
beaucoup de son sens.

Est-ce une bonne chose ou pas ? Je nen sais rien.
Par contre, le trajet mental et intellectuel par lequel
je suis passée était essentiel pour la suite de mon
approche artistique.

Je ne suis pas restée assez longtemps a St-Mengold,

je commengais juste & percevoir quelque chose de
nouveau quand jai da plier bagages et jespere que

je pourrai bénéficier d‘une autre occasion pour lais-
ser mon esprit chavirer librement.

Oui, cet espace de réflexion du pole de recherche est
trés puissant et jenvie les prochains créateurs qui
pourront en bénéficier.

Lun des points forts de ce pole est 1"échange que
Gabriella instaure et méme « oblige » aux artistes.
Au début je me demandais ce qu'elle me voulait...
La seule chose que moi je désirais ¢’était quon me
foute la paix et que je ne doive pas rendre de
compte. Et bien je remercie Gabriella davoir insisté
et davoir tenu son role de « coach » avec une téte
dure.

Oui au début ces échanges me paraissaient assez
futiles, mais en fin de compte, le fait de devoir ver-
baliser mes étapes de recherche m’a permis de les
comprendre mieux et de les intégrer.

Je suis sortie de cette église grandie, car cet endroit
a é1é 1"écho de ma personne. Je sors de cette re-
cherche en commengant a redécouvrir ce qui
m’anime et me fait encore et toujours créer, méme
dans les conditions détestables que nous connais-
sons.

J7ai pu enfin faire face a cette page blanche et me
dire, enfin elle est presque blanche, allez-y faut
encore enlever des choses dessus... Mais quel bou-
lot !

J’y suis pas encore et je crains que les aléas de la
vie quotidienne et des revers de notre métier ne re-
commencent a remplir la page... Le processus de
bourrage a déja commencé... Il faut que je fasse
preuve dune grande vigilance envers moi-méme...
Allez au boulot !

Oser abandonner
Entretien avec Julie Bougard

N°57

. NDD . PRINTEMPS 13 .

RECHERCHE



. PRINTEMPS 13 . N°57

NDD

Annie et
L'Eveil
l'—-.;:zr-l-':.'ll'_;'l_".,""h';-,,_’

L

Ll iiresi
(18701945,
e,

§ Il de la dans

Annie Suquet, L’Eveil des modernités. Une histoire
culturelle de la danse [1870-1945], Centre national
de la danse, Paris, 2012, 959 p.

Voici un livre qu'on attendait. D'abord par le
constat qu'il fait : l'auteure salue la fécondité ac-
tuelle de la recherche en danse sans laquelle ce
livre n'aurait pas été possible. Il y a quelques an-
nées en effet la plupart des introductions d'ou-
vrages de recherche déploraient les manques, les
retards, l'absence d'études dans le champ de la
danse. Les choses semblent avoir changé et tant
mieux. Réjouissons-nous ensuite de son contenu,
d'envergure. Annie Suquet a réalisé ici une somme
de quelques 950 pages (presque exclusivement du
texte] sur une période fascinante et déterminante
de Uhistoire de la danse. Une période qui voit
l"éclosion de nouveaux possibles du corps et du
spectacle grace aux transformations de la vie
moderne et a une stimulante curiosité pour le
nouveau et lailleurs. Mais une période aussi de
bouleversements économiques et sociaux qui
n‘ont laissé personne indemne et que la danse a
intégrés, rejetés, combattus ou utilisés. L'ambi-
tion du travail était grande : faire une synthese
thématique de toutes les innovations qui ont méta-
morphosé la danse des années 1870, correspon-
dant a Uindustrialisation et a la croissance des
villes et du marché du spectacle, a 1945, soit la fin
de la deuxieme guerre mondiale. Le tout dans la
perspective de l'histoire culturelle, c'est a dire en
mesurant les interactions entre les danseurs et
leur environnement social et culturel. Soulignons
que Uhistoire (au sens large) n'est pas envisagée
ici comme une toile de fond sur laquelle la danse
viendrait se greffer pour répondre a l'obligation
d'un contexte, mais bien comme un ensemble de
forces agissant sur la matiere méme de la danse
qui a son tour peut en orienter le cours par ses
innovations. Si de nombreuses études ont docu-
menté et analysé de maniere approfondie les
danses de ces années en différents endroits, l'in-
térét de l'ouvrage réside dans son ambition a tis-
ser des liens et, a travers les thématiques choi-
sies, a tirer le fil d'une intrigue tout a fait
passionnante. Ces thématiques sont a la fois
chronologiques et contextuelles. La premiere par-

tie de livre est consacrée au positionnement des
danseurs par rapport ala modernisation du monde
et de la vie urbaine. La seconde, aux tentations de
l'exotisme face aux pressions de la vie moderne.
La troisieme, aux impacts des événements poli-
tiques. Les grandes figures et ceuvres de 'histoire
de la danse sont bien sir abordées. A la fin de
chaque chapitre, une analyse approfondie permet
d'ailleurs d'approcher quelques ceuvres clé au
plus pres et complete le mouvement de zoom qui
va d'une vision générale et transdisciplinaire de
'histoire (politique, économique, technique, cultu-
relle...) aux faits précis qui ont mené a la nais-
sance d'une innovation, d'une remise en question,
d’'une création. Mais a c6té des noms connus d’lsa-
dora Duncan, Loie Fuller, Ruth Saint Denis, Ted
Shawn, Martha Graham, etc., toute une série de
personnalités et d'ceuvres oubliées (ou occultées)
de Uhistoire trés balisée de la Danse Moderne
trouventici leur place. Ainsi par exemple les spec-
tacles a vocation commerciales de la fin du XIX®
siecle, ces extravaganza ou divertissements gigan-
tesques (ballo grande) qui déferlent sur les Etats-
Unis et U'Europe. Ils inaugurent la circulation a
"échelle mondiale de la danse, campent le golt de
"éclectisme, promeuvent une certaine image de la
femme (les girls, montrant leurs jambes en rythme
cadencé), récuperent la danse classique... toutes
des réalités sans lesquelles les réves de danse
libre et naturelle d’'une Duncan n'auraient proba-
blement pas pu s’épanouir. On prend ainsi
conscience qu'une nouveauté, quelle qu'elle soit
est toujours liée a un grand nombre d'autres phé-
nomenes et qu'une personnalité n’agit jamais
seule. Impossible de résumer ici un tel ouvrage.
Nous vous renvoyons simplement a ce récit foi-
sonnant dont on tourne les pages avec une curio-
sité sans cesse renouvelée.

Francoise Dupuy, On ne danse jamais seul. Ecrits
sur ladanse, éd. Ressouvenances, Coll. Pas a pas,
Cceuvres, 2012, 192 p.

En 2011, paraissait aux éditions JC Béhar La sa-
gesse du danseur de Dominique Dupuy. En 2012, sa
compagne de toujours, Francoise Dupuy, publie

dans le méme format carnet, On ne danse jamais
seul, aux éditions Ressouvenances. Si Dominique
a régulierement écrit dans différents recueils et
revues, Francoise, elle, a la plume plus réservée.
« L'écriture ne me vient pas facilement » dit-elle.
Pourtant, comme le dit Marcelle Bonjour qui a
travaillé a ses c6tés pour promouvoir la danse
dans U'Education nationale en France, « les textes
publiés ici sont des textes nécessaires ». Ce livre
rassemble en effet des textes écrits entre 1979 et
2011 que l'auteure nous livre aprés sa grande et
longue carriére de danseuse et pédagogue. Des
poemes, des discours, des lettres, des textes de
réflexion sur la danse et son enseignement
constituent un patchwork dont le fil pourrait étre
la recherche, l"éclairage et la transmission d'une
danse intégre et essentielle ot "élan domine la
forme et la poésie la matiere. Au fil des pages,
c’est toute une époque et tout un courant de pen-
sée qui se remettent en mouvement. Un courant
qui dans le sillage de Kandinsky prone la néces-
sité intérieure comme guide de la création artis-
tigue et d'un art indissociable de la vie. Comme le
dit le titre « On ne danse jamais seul ». Ces textes,
en plus d’éclairer la personnalité de son auteure,
rendent hommage a ses nombreux maitres a pen-
ser et adanser Vassily Kandinsky, Paul Klee, Mary
Wigman, Jean Weidt, Gordon Craig, Rudolf Laban,
Ted Shawn et surtout Emile Jaques-Dalcroze dont
elle n'a cessé de transmettre l'enseignement et
les idées. Entre eux se tisse tout un pan de U'his-
toire de l'art et de la danse en France dont Fran-
coise Dupuy fut autant témoin qu’actrice.

Get your funk. Une expérience de danse urbaine. Un
film de Anne Closset, Athanor, 2012, DVD 53 min.

En 2009 débutait le projet inédit en Belgique Hip
hop, du Tremplin a la scéne, initié et coordonné par
le Centre culturel Jacques Franck a Bruxelles. Il
s'agissait en l'espace de trois ans de repérer les
danseurs hip hop sur le territoire de la Commu-
nauté francaise désireux de se professionnaliser,
de les impliquer dans une formation intensive en
danse et enfin de les accompagner dans la créa-
tion et la coproduction d'un spectacle. L'objectif :
sortir cette discipline de son isolement par rap-
port au reste du monde chorégraphique et de la
culture en général et stimuler la création. Pour
son film documentaire dynamique a l'image du
mouvement hip hop, la réalisatrice Anne Closset a
suivi la phase de formation des 11 danseurs sé-
lectionnés. On chemine en compagnie de ces
jeunes, enthousiastes et pleins de réves, qui se
demandent tous s’ils pourront un jour vivre de
leur art. La formation en question leur offre l'op-
portunité de parfaire la technique extrémement
complexe des différents styles hip hop mais aussi
a s’ouvrir a d’autres approches du mouvement et
a prendre connaissance des arcanes et exigences
du milieu professionnel. Le film nous montre des
jeunes qui croient en leur art en pleine évolution.
Leur sincérité, leur désir d’apprendre et leur rage
de danser souffle un vent de fraicheur sur le mi-
lieu parfois blasé de la danse contemporaine.



Charles Picq ne filmera plus

Le réalisateur Charles Picq s'est éteint en novembre
dernier. Photographe a l'origine, il a filmé la danse
pendant plus de trente ans. A partir de 1980, il tra-
vaille a la Maison de la Danse de Lyon, entreprend un
travail de documentation sur la vidéo et devient, dix
ans plus tard, directeur du développement vidéo.
Documentariste, soucieux du partage de l'informa-
tion, il fonde alors une vidéotheque gratuite et acces-
sible a tous... qui préfigure Numeridanse.TV. Créée
en 2010, cette premiere plate-forme audiovisuelle en
ligne dédiée a la danse permet de visionner gratuite-
ment des spectacles du monde entier.

ATDK docteur honoris causa

Anne Teresa De Keersmaeker s'est vu remettre le
titre de docteur honoris causa par l'Université Catho-
lique de Louvain en février dernier. « La chorégraphe
n'hésite pas a puiser dans notre héritage culturel,
empreint de science et de mémoire » explique 'UCL.
L'Université a choisi de mettre en avant la culture en
nommant deux autres artistes, le musicien et pro-
ducteur Brian Eno et l'architecte Jean Nouvel.

Mouvements a la Fondation Royaumont

Une nouvelle direction chorégraphique est mise en
place a partir d'avril pour le Programme Recherche
et Composition Chorégraphiques. Le chorégraphe et
danseur Hervé Robbe succede a Myriam Gourfink qui
rejoindra le Forum culturel du Blanc-Mesnil en tant
qu'artiste en résidence a partir de septembre.

Nouveau cursus universitaire

Le monde universitaire voit naitre une nouvelle for-
mation au mois de mai : le DU « Techniques du corps
et monde du soin » a Paris 8. Il s'agit d'un cursus in-
terdisciplinaire ouvert aux danseurs, praticiens so-
matiques et aux professionnels du soin et du travail
social. Il s’articule autour de trois axes, les tech-
niques somatiques, le discours sur le corps et les
méthodologies, et est suivi d'un stage pratique. Di-
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rigé par Isabelle Ginot, il accueille des intervenants
professionnels tels que Carla Bottiglieri, danseuse,
praticienne BMC et chercheuse-doctorante au dé-
partement Danse de Paris 8, Julie Nioche, choré-
graphe, danseuse et ostéopathe... Les candidatures
sont encore ouvertes, qu'on se le dise ! (plus d’infos
sur www.danse.univ-paris8.fr).

Les livres de danse dans le cyberespace
Enfin un portail francophone de l'édition en danse !
Pour la premiére fois, une plate-forme va regrouper
ce qui concerne 'édition en danse dans toute sa di-
versité (tous les éditeurs, toutes les esthétiques, tous
les supports...). Plusieurs entrées sont prévues : le
catalogue, les lieux de vente et de consultations, les
ressources, un agenda des événements [tels que
salons, expositions, livres & paraitre...) et un espace
participatif. Ce portail va ainsi permettre de faire
découvrir et approfondir la culture chorégraphique
et, surtout, de mettre en lumiere un pan de l'édition
spécialisée auquel on a tendance a laisser (trop) peu
de place. On ne peut qu'encourager et soutenir ce
projet fédérateur (dont on reparlera, c’est promis !] a
l'initiative de Micadanses a Paris et de La Briquete-
rie/CDC Val de Marne, en partenariat avec le CND.
Rendez-vous dés avril sur www.editiondanse.com.

Une nouvelle compagnie !

Une nouvelle compagnie belge voit le jour, créée par
Marie Close et baptisée Eau-dela Danse. Cette com-
pagnie/asbl (présidée par la chorégraphe Félicette
Chazerand] se donne pour mission la création de
spectacles, la recherche et la transmission. Elle
travaille actuellement sur deux créations de danse
contemporaine : Parler la bouche pleine, un spec-
tacle pour les tout-petits qui sera présenté a Char-
leroi les 22 et 24 mai dans le cadre du festival Pé-
pites, et Entre les mailles du fil et..., un spectacle de
rue, duo de Marie Close et Virginie Verdier. La
compagnie propose également des ateliers pour les
enfants entre 4 et 7 ans ainsi que des stages a
Paques et en été.

h

Petites perjreptfons © Bart Grietens

Cirque itinérant

Hip Cirq Europ’ réunit de jeunes artistes européens
et des chorégraphes pour créer une forme artis-
tigue commune mélant les cultures, les influences
et les regards de chacun. Imaginé sous forme de
résidence artistique itinérante, le projet se déplace
dans six pays d'Europe, de la Belgique a la Finlande,
en passant par les Pays-Bas, la France, 'Angle-
terre... Lobjectif est d'encourager la professionnali-
sation de ces jeunes artistes, les soutenir dans leur
intégration culturelle, sociale et économique, et
promouvoir les cultures urbaines. Ce projet est
coorganisé, entre autres, par U'Ecole du cirque de
Bruxelles. www.hipcirgeurop.eu

Quand la philo rencontre la danse

Noé Soulier, jeune danseur et chorégraphe francais,
vient de recevoir pour sa piece Petites perceptions le
deuxieme Prix du Jury au Concours de la Danse
Contemporaine Reconnaissance (France), et la pré-
sentera en France et a l'étranger. Il dévoilera sa
nouvelle création au prochain Festival d’Automne.
Noé Soulier s'est formé au Conservatoire National
Supérieur de Musique et de Danse a Paris, au Canada
et a PARTS a Bruxelles. Il a aussi étudié la philoso-
phie. Il est actuellement en résidence au WPZIMMER
a Anvers, a la fois espace d'accueil et accompagna-
teur de jeunes artistes émergents.

« Je ne suis pas une école »

La Communauté francaise de Belgique ne connais-
sait, jusqu’ailya peu, aucune formation en pédago-
gie de la danse ou du mouvement. La danseuse et
pédagogue de longue date Michou Swennen tente
depuis cette année de palier cette lacune. La for-
mation qu’elle a mise sur pieds a l"école du cirque
de Bruxelles porte le nom provocateur de «Je ne
suis pas une école ». Linitiative est pour l'instant
discréte et modeste. Les quelques inscrits (dan-
seurs, artistes de cirque et autres praticiens du
mouvement) suivent un cursus qui s'étale de sep-
tembre a mars araison de trois heures de cours par
semaine. Tous enseignent déja, ce qui explique la
nécessité d'un programme adapté a la vie profes-
sionnelle. L'objectif est, non pas d'y apprendre une
technique particuliere de mouvement a enseigner
par la suite, mais bien une méthodologie du mouve-
ment, qui pourrait s'adapter a différentes disci-
plines. La pédagogie du mouvement telle qu'envi-
sagée ici, largement inspirée de la rythmique
Dalcroze, met l'accent sur l'épanouissement de
l'apprenant. Elle veut rappeler que le corps est un
acces royal au ceeur et a l'ame et qu'un travail cor-
porel bien pensé et adapté a chaque public peut
enrichir la vie de tout un chacun, qu’il veuille ou non
faire de la danse ou du cirque son métier. C'est a
cette philosophie humaniste que sont sensibilisés
les enseignants ou futurs enseignants. Cette for-
mation vise par ailleurs a mieux préparer les futurs
professeurs de danse des Académies a l'examen
d'aptitude. Ainsiy sont abordés les principes d'éva-
luation, U'étude des programmes mais aussi la
préparation des lecons. Précisons que cette forma-
tion est pour U'instant non diplédmante. ¢ AP
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AARSCHOT

26/4 « Ugo Dehaes Girls, 20h » CC Het Gasthuis

ALOST . AALST

13-14/4 » Dance club Dance fever 15 jaar Dance fever,
20h le 13, 15h le 14 » CC De Werf

ANVERS . ANTWERPEN

18-19/4  Isabelle Schad Der Bau (Le Terrier), 20h30
25-27/4 » Peeping Tom A louer, 20h

2-4/5 « Meg Stuart / Damaged Goods Built to last, 20h
22-25/5 o Sidi Larbi Cherkaoui Puz/zle, 20h

20-29/6 < Sidi Larbi Cherkaoui M!longa, 20h » Monty

ARLON

17/4 » Nono Battesti Double, 20h30
» Maison de la Culture d'Arlon

ATH

9/5 ¢ Jordi L. Vidal Qoups [danse acrobatie)
» Maison Culturelle d'Ath (Festival Sortiléges)

BERCHEM

4/5 ¢ Ann Van Den Broek The red piece, 20h30
» CC Berchem

BRUGES . BRUGGE

18/4 « Héla Fattoumi & Eric Lamoureux Manta,
20h » Hallen Belfort (CC Brugge)

18/4 « Isabelle Van Grimde Les Gestes,
20h » Concertgebouw

23/4 » Meg Stuart Violet, 20h
30/4 « Emanuel Gat Dance Brilliant Corners,
20h » MaZ

22/5 « Xavier Le Roy Le Sacre du Printemps, 20h
24/5 » José Navas / Brussels Philarmonic Le Sacre du
Printemps, 20h

26/5 ¢ Raimund Hoghe Sacre - The Rite of Spring,
20h » CC Bruges

BRUXELLES . BRUSSEL

24/4 - 8/5 o Michéle Noiret Hors-Champ, 20h30
sauf le 8/5 a 19h30 » Théatre National

15-16/4 « Salva Sanchis , Bernard Foccroulle
Organ & dance, 20h » Eglise des Riches Claires
(Bozar & Kaaitheater)

16/4 « Julien Carlier , Yassin Mrabtifi Insane Solidarity
(hip hop), 14 et 20h

16-17/4 » Mike Alvarez Entre moi et je (hip hop),

20h » CC Jacques Franck (Festival d'Ici et
d'Ailleurs)

16-17/4 » Louise Vanneste Black Milk, 20h30
» Les Brigittines (Compil d'avril)

17-18/4 « Erika Zueneli Or(2), 20h30 le 17
et 21h le 18 » La Raffinerie (Compil d'Avril)

17/4 » Jenny Rombai , Colin Jolet Fable moderne,
20h » CC Jacques Franck (Festival d'Ici et
d'Ailleurs)
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18/4 o Catherine Diverres O sensei, 22h30
» La Raffinerie (Compil d'Avril)

18-19/4 « Peter Savel Schifis, 20h
19-20/4 « Harold Henning Stay on the scene, 21h le 19
et 17h30 la 20 » La Raffinerie (Compil d'Avril)

19-21/4 » Grace Ellen Barkey Mush-Room, 20h30
(saufle 21 a 15h) » Kaaitheater

19/4  Jonathan Schatz Trans_Niagara, 22h30
» La Raffinerie (Compil d'Avril)

20/4  Albert Quesada Solo on Bach & Glenn, 20h
20/4 o Pierre Droulers Soleils - it s what you see, 20h30
20/4  Renan Martins De Oliveira Voltar(a), 16h

20/4 o Anton Lachky To be continued, 21h30

» La Raffinerie (Compil d'Avril)

20/4 o Ex-nihilo Assemblements , 15h » Sous le pont
de la gare du Midi (Danse avec les foules)

20/4 » 0 quel dommage Les pleureuses, 14h30
20/4 » Ex-nihilo Si 3=3 (soirée composée), 20h30
20/4 o Cie Giolisu All fall down, apm

» Garcia Lorca (Danse avec les foules)

21/4 » Sarah Ludi Solo découpé, 17Th30 et 19h30

21/4 » Marco Berrettini iFeel2, 16h

21/4 » Mark Tompkins , Jeremy Wade Stardust, 20h30
21/4 « Monika Gintersdorfer , Knut Klassen LOGOBI 05,
18h30 » La Raffinerie (Compil d'Avril)

21/4 » Harold Henning , Mohammed Benaji Leopoldo,
apm » Garcia Lorca (Danse avec les foules)

22/4-4/5 e Isabella Soupart / Etudiants de UESAC
Get a grip [performance installation) » iselp

24/4 « Drip hop + Les absents ont toujours tort(illa)
+ ce que je porte avec moi [soirée composée hip hop),
20h » CC Jacques Franck

24-27/4  J.J. Allue , Valére Lachky The Darling Scenes,
20h30 » Balsamine

25/4 » Du tremplin a la scéne hip hop, 20h
» CC Jacques Franck (Festival d'Iei et d'Ailleurs)

3-5& 7-8/5 » Anne Teresa De Keersmaeker,
Boris Charmatz Partita 2, 20h30 sauf le 5
a 15h » Kaaitheater (Kunstenfestivaldesarts)

4[5 » Zézétique théatre Ultra (a partir de 2 ans et demi),
14h et 16h » Théatre Marni (D-festival)

4-5 & 7- 8/5 « Selma & Sofiane Ouissi Laaroussa,
20h30 » KVS (Kunstenfestivaldesarts)

9-12/5  Pierre Droulers Soleils - it’s what you
see, 20h30 sauf le 12 4 18h » La Raffinerie
(Kunstenfestivaldesarts)

17- 20/5 * Bruno Beltrao Dang¢a Morta,
20h15 sauf le 19 a 18h » Théatre National
(Kunstenfestivaldesarts)

19-20 & 22-25/5  Marcelo Evelin
De repenteficatudopreto de gente, 20h30 + 15h les
19 et 25 » Les Halles (Kunstenfestivaldesarts)

19-21/5 « Bouchra Ouizguen HA!, 20h sauf le 20 a
15h » Théatre Marni (Kunstenfestivaldesarts)

22- 25/5  Ula Sickle Light solos, 20h30 » KVS
(Kunstenfestivaldesarts)

5- 8/6 « Maria Clara Villa Lobos XL & M, 20h30 » Les
Tanneurs (D-festival)

6-8/6 « Giovanni Scarcella, Raffaella Pollastrini
Forbidden destination, 20h » Théatre Marni
(D-festival)

12-14/6 * Harold Henning Stay on the scene,
20h » Théatre Marni (D-festival)

19-21/6 « Clément Thirion , Gwenn Berrou
Weltanschauung, 20h » Théatre Marni (D-festival)

CHARLEROI

26/4 » Anne Teresa De Keersmaeker/ Rosas En atendant,
20h30 » PBA

3-4/5 « Thomas Hauert , Angels Margarit From B to B,
20h30 » Les Ecuries

COURTRAI . KORTRIJK
20/4 « Anne Teresa De Keersmaeker/ Rosas Drumming,
20h15

15/5 «<ns1:XMLFault xmlns:ns1="http://cxf.apache.org/bindings/xformat"><ns1:faultstring xmlns:ns1="http://cxf.apache.org/bindings/xformat">java.lang.OutOfMemoryError: Java heap space</ns1:faultstring></ns1:XMLFault>