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La 20¢ édition de la Biennale de la danse
se tient du 9 au 30 septembre G Lyon

et dans 34 villes de la métropole et de la
région Auvergne—Rhoéne-Alpes jusqu’au

21 octobre. Avec ses 21 créations et
premieres en France, I’édition 2023 s’ouvre
sur un premier week-end avec une création
pour le Ballet de I’Opéra de Lyon, une
exposition aux Usines Fagor et le retour

du Défilé dans le centre de Lyon avec

ses 4 000 participant-es. Pendant trois
semaines, sous la houlette du nouveau
directeur artistique Tiago Guedes, le public
peut assister a des spectacles inédits,
découvrir des artistes de la scéne locale,
nationale et internationale, s’immerger
dans tous les styles chorégraphiques

et danser jusqu’au bout de la nuit !


https://www.labiennaledelyon.com/en/programmation-danse-2023

ARTISTES ..

Adi Boutrous
Alessandro Sciarroni

Alexander Vantournhout & not standing

Anne Teresa De Keersmaeker,
Meskerem Mees, Jean-Marie Aerts,
Carlos Garbin & Rosas

Boris Charmatz - Tanztheater
Wuppertal Pina Bausch & [terrain]

Catarina Miranda

Catherine Gaudet

Christos Papadopoulos & le Ballet
de l'Opéra de Lyon

Collectif ES

Collectif FAIR-E

Collectif Petit Travers
& le Quatuor Debussy

Compagnie Dyptik

Compagnie Non Nova - Phia Ménard

Dimitris Papaioannou

Flora Détraz

Fouad Boussouf - le Phare
CCN du Havre Normandie

Francois Chaignaud & Théo Mercier

Julien Creuzet

Katerina Andreou

laGeste & hetpaleis

(LA)HORDE

& le Ballet national de Marseille

Lia Rodrigues

Marco da Silva Ferreira

Marlene Monteiro Freitas

Mélissa Guex

Nach

Nicolas Barry

Peeping Tom

Qudus Onikeku

Rachid Ouramdane

Sidi Larbi Cherkaoui & le Ballet
du Grand Thédtre de Geneve

Silvia Gribaudi

Tamara Cubas

Tom Grand Mourcel

Tumbleweed

Vincent Dupont & Charles Ayats

Vinii Revlon

Yoko Omori

Yuval Pick - CCNR

PLATEFORME

Anna Massoni

Annabel Guérédrat

Dalila Belaza

Diana Niepce

Marie Gourdain & Felix Baumann
Mellina Boubetra
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Abdou N’'Gom

Aicha M’Barek & Hafiz Dhaou
Bouba Landrille Tchouda
Bruce Chiefare

Collectif d’artistes L’Endroit
Dominique Guilhaudin

Hafid Sour

Kadia Faraux

Karim Amghar

Karla Pollux & Aurélien Kairo
Nathalie Pernette

Xavier Gresse

CLUB BINGO

Des Gens Cool

Louis Roméo

Maquis Sale

Patricia Chaudepisse
radio béguin

Rue d’Algérie

Vert Boucan
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LIEUX,

Célestins — Thédtre de
Lyon
- Lyon 2

le Ciel — scéne
européenne pour
U’enfance et la jeunesse
- Lyon 8

Opéra de Lyon
> Llyon1l

Maison de la danse
- Lyon 8

Théatre de la
Croix-Rousse
- Lyon 4

Thédtre du Point du Jour
- Lyon 5

Les SUBS
->Llyon1

Usines Fagor
- Lyon7

et plusieurs lieux dans
Uespace public

Centre culturel Charlie
Chaplin

- Vaulx-en-Velin

L’Epicerie Moderne
- Feyzin

Espace culturel Eole
- Craponne

Espace culturel L’Atrium
- Tassin la Demi-Lune

La Machinerie — Théétre
de Vénissieux
- Vénissieux

&

La Mouche — Thédtre
de Saint-Genis-Laval
- Saint-Genis-Laval

Le Polaris de Corbas
- Corbas

Le Toboggan

- Décines Charpieu

P6le PIXEL

(dans le cadre du Théatre Nouvelle
Génération hors-les-murs)

- Villeurbanne

Radiant-Bellevue
- Caluire et Cuire

Thédtre de Givors
- Givors

Théatre de La
Renaissance
- Oullins

Théatre National
Populaire
- Villeurbanne

Thédtre Théo Argence
- Saint-Priest

Théatre des Cordeliers
- Annonay

Chdateau Rouge
- Annemasse

L’Auditorium Seynod

- Annecy

L’Esplanade du lac
- Divonne-les-Bains

La Comédie de
Clermont-Ferrand Scene
nationale

- Clermont-Ferrand

La Comédie de
Saint-Etienne
> Saint-Etienne

La Comédie de Valence,
CDN Drome-Ardéeche

- Valence

La Rampe - La Ponatiere
- Echirolles

Le D6me Théatre
- Albertville

Le Vellein — Scénes de la
CAPI

- Villefontaine

Les Aires — Thédatre de
Die et du Diois
- Die

LUX Scéne nationale
- Valence

MC2: Maison de la
Culture de Grenoble
- Grenoble

Salle Aristide Briand

- Saint-Chamond

Salle de la Commanderie
- Vindry-sur-Turdine

Sémaphore
- Cébazat

Théatre de Cusset
- Cusset

Théatre de Roanne
- Roanne

Théatre de
Villefranche
- Villefranche-sur-Sadne

Théatre du Parc
- Andrézieux-Bouthéon

Théatre

Les Quinconces
- Vals-les-Bains




CALENDRIER

LYON & METROPOLE

PAGE ARTISTES LIEUX SAM 9 DIM 10 LUN11 | MAR12 | MER13 | JEU14 | VEN15 | SAM16 DIM17 | LUN18 | MAR19 | MER20 | JEU 21 VEN 22 SAM 23 DIM 24 LUN25 | MAR 26 MER 27 JEU 28 VEN 29 SAM 30 ngérr ngTz v:gTb Mgg.:'o Vg’é.:a
p. 24 Christos Papadopoulos & le Ballet de 'Opéra de Lyon — Mycelium Opéra de Lyon, Lyon 1 20h 20h 20h 20h 20h ]
Le Défilé A .
p. 14 Collectif ES / Rachid Ouramdane [ ] Rue de la République, Lyon 2 14h30
p.26 f)g‘yéfjreb' Cherkaoui & le Ballet du Grand Théatre de Genéve Maison de la danse, Lyon 8 19h30 | 20h30 | 19h30 | 20h30 20h30 15h 19h | 19h30
p. 68 Marlene Monteiro Freitas — Guintche (live version) Théatre de la Croix-Rousse, Lyon 4 20h 20h
@ immersion Fagor
p-29 Yoko Omori — Solo @ | LesSUBS, Lyon1 20h /
. gratuit / free entrance
p.28 Tom Grand Mourcel — Solus Break Les SUBS, Lyon 1 21h 21h 21h k
en famille / for the family
p.70 Katerina Andreou — Rave to Lament Les SUBS, Lyon 1 19h30 . .
*  séances scolaires
p. 30 Col}tgchf Petit Travers & le Quatuor Debussy — Nos matins Theotre National Populaire, 20h 20h
intérieurs Villeurbanne
p. 96 Alessandro Sciarroni — Save the last dance for me [ Eﬁﬁg;ﬁ?gﬁgg@;ﬁﬁ;ﬁgﬁfggfy"ﬁ;‘é’n 5 18h30 16h 14h30 i
Espace public - place sathonay, Lyon 1 / S~
p.98 | Marco da Silva Ferreira — Fantasie minor O | o 5155 Suiohord. 19h 12h 12h 12h30 | 1%h
Toit-terrasse du Parc des Halles, Lyon 3
p.32 Compagnie Non Nova - Phia Ménard — ART.13 t;egnC;lestiHS - Thédtre de Lyon, 19h 21h 21h
p.34 Yuval Pick - CCNR — Silver Rosa Le Toboggan, Décines-Charpieu 19h 19h
p. 36 Adi Boutrous — Reflections Théatre de la Renaissance, Oullins 20h30 20h30
: _ ’ Pole Pixel (dans le cadre du TNG 14h30* | 14h30* | 14h30*
p.38 Vincent Dupont & Charles Ayats — No reality now hors-les-murs), Villeurbanne 20h 19h 20h
p.83 Nicolas Barry — Le réve de voler @ | LesSUBS, Lyon1 12912
p. 40 Flora Détraz — HURLULA Le concert Théatre du Point du Jour, Lyon 5 19h 20h 20h
Anne Teresa De Keersmaeker, Meskerem Mees,
p.72 Jean-Marie Aerts, Carlos Garbin &RRosas — EXIT ABOVE, after the Opéra de Lyon, Lyon 1 20h 20h 20h
tempest / d’aprés la tempéte / naar de storm
p.42 | Peeping Tom - §62°58', W60° 39 Thédtre National Populaire, 20h 20h 20h
Villeurbanne
. . . . . 14h30*
p. 44 Compagnie Dyptik — Le Grand Bal Radiant-Bellevue, Caluire et Cuire 21h 21h 21h
p. 46 Nach — Un endroit partout @® | Usines Fagor, Lyon 7 19h 19h 17h30
p.74 Frangois Chaignaud & Théo Mercier — Radio Vinci Park Reloaded @® | Usines Fagor, Lyon 7 21h 19h 19h30
p.48 Alexander Vantournhout & not standing — Foreshadow tigy?;lestms ~ Thédtre de Lyon, 19h 17h
p.76 laGeste & hetpaleis — promise me L? Ciel - Scene europeenne pour 19h 19h
l’enfance et la jeunesse, Lyon 8
p.78 Collectif Petit Travers — S’assurer de ses propres murmures Le Polaris de Corbas 20h30
p.36 Adi Boutrous — Reflections La Mouche, Saint-Genis-Laval 20h30
Boris Charmatz - Tanztheater Wuppertal Pina Bausch & [terrain] .
p. 50 _ Liberté Cathédrale @® | Usines Fagor, Lyon 7 21h30 21h30 17h
p.52 Qudus Onikeku — Afropolis: Ouf of This World @ ® | Usines Fagor, Lyon7 14h30 14h30
p. 80 Collectif Petit Travers — NUIT Espace culturel Eole, Craponne 2%;?30
p.54 Tamara Cubas — Multitud @ | Usines Fagor, Lyon7 19h 19h30
p. 56 Dimitris Papaioannou — Ink Maison de la danse, Lyon 8 21h 15h 19h30 20h30
p.58 Silvia Gribaudi — GRAND JETE Radiant-Bellevue, Caluire et Cuire 20h30 20h30
p.83 Mélissa Guex — Down @ | LesSUBS, Lyon 1 19h+21h
p.60 | (LA)HORDE &!e Ballet national de Marseille — Age of Content Thedtre National Populaire, 20h 20h 20h
Villeurbanne
p. 46 Nach — Un endroit partout L’Epicerie Moderne, Feyzin 20h30
a4 Compagnie Non Nova - Phia Ménard — L’apres-midi d’un foehn le Ciel - scéne européenne pour 9h30* + 9h30* + 11h* 11h +
p- Version 1 l’enfance et la jeunesse, Lyon 8 11h* 15h* 15h* 15h + 17h
p. 62 Catherine Gaudet — Les jolies choses Théatre de la Croix-Rousse, Lyon 4 19h 19h
p. 82 Tumbleweed — Dehors est blanc Les SUBS, Lyon 1 21h 21h
p.58 Silvia Gribaudi — GRAND JETE Théatre Théo Argence, Saint-Priest 20h
p. 64 Fouad Boussouf - le Phare CCN du Havre Normandie — Féu Le Toboggan, Décines-Charpieu 20h30 18h30
p. 86 Lia Rodrigues — Encantado Maison de la danse, Lyon 8 21h 21h
p.116 | Rue d’Algérie / Maquis Sale — Club Bingo @ ® | Usines Fagor, Lyon 7 19h-2h
p. 116 Patricia Chaudepisse — Soirée Drag — Club Bingo @ ® | Usines Fagor, Lyon7 20h-2h
p. 112 | Vinii Revlon — Immersion Ballroom + After Party au Club Bingo @ | Usines Fagor, Lyon 7 jlzhh
p. 116 Des Gens Cool — Club Bingo @® ® | Usines Fagor, Lyon7 20h-2h
p.116 | Vert Boucan — Club Bingo @ ® | Usines Fagor, Lyon 7 20h~2h
p. 116 radio béguin — Club Bingo @ ® | Usines Fagor, Lyon7 20h-2h
p.114 | Collectif FAIR-E — Immersion Hip hop + After Party au Club Bingo @ | Usines Fagor, Lyon7 11h-2h
Exposition Still Bodiies (Adi Boutrous, Catarina Miranda, . 2 o o o o o o o o o o o
ERe Tl It el e e e L o | Usines Fagor.Lyon7 NULEE > ANNULEE > ANNULEE - ANNULEE -» ANNULEE -» ANNULEE > ANNULEE - ANNULEE - ANNULE E > ANNULEE - ANNULEE > ANNULEE
p.80 | Collectif Petit Travers — NUIT Espace culturel L'Atrium, 16h 10h15*
Tassin la Demi-Lune
Compagnie Non Nova - Phia Ménard — L’apres-midi d’un foehn 100
p.84 °ag P Théatre de Givors 14h30*
Version 1
20h
*
84 Compagnie Non Nova - Phia Ménard — L’apres-midi d’un foehn Centre culturel Charlie Chaplin, 12::*
p- Version 1 Vaulx-en-Velin
19h
p.44 Compagnie Dyptik — Le Grand Bal ;;:;L!:Axochlnerle - Théatre de Vénis- 20h
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CALENDRIER

REBOND EN REGION

LUN 02 MAR 03 MER 04 JEU 05 VEN 06 SAM 07 MAR 10 JEU 12 VEN 13 SAM 14 DIM 15 LUN 16 MAR 17 MER 18 JEU 19 SAM 21
OCT OCT OCT OCT OCT OCT OCT OCT OCT OoCT OCT OCT OCT OCT OCT OCT
en famille /for the family
*  séances scolaires
9h30*
14h30* 14h30*
19h
20h
20h30
20h
20h 20h
20h
20h30
20h
14h30*
20h
19h30
9h*
10h30*
15h*
14h*
20h
20h 20h
20h30 20h30
18h
9h*
11h1175hh30 10h30*
14h30*
14h* 9h30
15h30* 11h
19h30
20h30

VEN 08 VEN 15 MAR19 | MER20 | JEU21 MAR 26 JEU28 | VEN29 | SAM 30
PAGE ARTISTES LIEUX SEPT SEPT SEPT SEPT SEPT SEPT SEPT SEPT SEPT
p.34 Yuval Pick - CCNR - Silver Rosa Chéateau-Rouge, Annemasse 20h30
p.44 Compagnie Dyptik — Le Grand Bal La Comédie de Saint-Etienne 21h
p. 60 (LA)HORDE & le Ballet national de Marseille MC2: Grenoble 20h 20nh 20h
Age of Content
p.a6 | Nach Le Dome Thédtre, Albertville 20h
. Un endroit partout ’
p.32 Compagnie Non Nova - Phia Ménard La Comédie de Valence 20h 20h
ART.13
p. 88 Silvia Gribaudi Théatre de Roanne 20h
Graces
84 Compagnie Non Nova - Phia Ménard Salle Aristide Briand,
p- L’apres-midi d’un foehn Version 1 Saint-Chamond
p. 40 Flora Détraz — HURLULA Le concert LUX scéne nationale, Valence
44 Compagnie Dyptik L’Esplanade du lac,
p- Le Grand Bal Divonne-les-Bains
p. 30 CO“eCt‘f.Pet.'t Trgvers &le Quatuor Debussy La Rampe-La Ponatigre, Echirolles
Nos matins intérieurs
Lia Rodrigues X
p. 86 Encantado MC2: Grenoble
44 Compagnie Dyptik Théatre du Parc,
p- Le Grand Bal Andrézieux-Bouthéon
p. 88 Silvia Gribaudi - Graces Les Quinconces, Vals-les-Bains
p. 44 Compagnie Dyptik — Le Grand Bal Théatre de Cusset
p.44 Compagnie Dyptik — Le Grand Bal Théatre de Villefranche
90 Alexander Vantournhout & not standing Le Vellein, scénes de la CAPI,
p- Through the Grapevine Villefontaine
Compagnie Non Nova - Phia Ménard : e R
p. 84 Laprés -midi &’un foehn Version 1 Les Quinconces, Vals-les-Bains
p. 46 Nach — Un endroit partout LUX scene nationale, Valence
p.86 Lia Rodrigues — Encantado La Comédie de Valence
p. 62 Catherine Gaudet — Les jolies choses La Comédie de Clermont Ferrand
Fouad Boussouf - le Phare CCN du Havre Norman- Salle de la Commanderie, Vindry -
p.92 e N
die YES sur-Turdine
84 Compagnie Non Nova - Phia Ménard Théatre des Cordeliers
p- L’apres-midi d’un foehn Version 1 Annonay Rhéne Agglo - En Scénes
Compagnie Non Nova - Phia Ménard s -
p- 84 L’apres-midi d’un foehn Version 1 L’Auditorium Seynod, Annecy
Collectif Petit Travers & le Quatuor Debussy Le Vellein, scénes de la CAPI,
p. 30 PR N
Nos matins intérieurs Villefontaine
p.44 Compagnie Dyptik — Le Grand Bal Sémaphore, Cébazat
Compagnie Non Nova - Phia Ménard e ThARA . .
p.84 Lapres -midi d’un foehn Version 1 Les Aires - Théatre de Die et du Diois
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10h30
15h
18h
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Une Biennale de transition

Entretien avec Tiago Guedes
Le Défilé
Ouverture — Collectif ES

Cléture — Rachid Ouramdane
Les 12 groupes participants

Une Biennale de créations
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Sidi Larbi Cherkaoui & le Ballet du Grand Thédtre de Geneve 26

Tom Grand Mourcel + Yoko Omori
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Compagnie Non Nova - Phia Ménard

Yuval Pick - CCNR

Adi Boutrous

Vincent Dupont & Charles Ayats
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Catherine Gaudet
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Une Biennale

de transition

© Didier Michalet

Tiago
Guedes

Directeur artistique

de la Biennale de la danse
Co-directeur de la Biennale de Lyon
Directeur de la Maison de la danse

Vous pensez que « la programmation est
un acte artistique, politique et social »,
comment cela se manifeste-t-il dans
cette édition de la Biennale de la danse ?
Ce positionnement peut se lire, tout
d’abord, dans les sujets abordés par les
chorégraphes, la fagon dont leurs spec-
tacles reflétent un certain état du monde.
La Biennale n’est pas thématique, et
’édition 2023 est une édition de transi-
tion, programmeée & quatre mains avec
ma prédécesseure Dominique Hervieu, et
inviter des artistes comme Lia Rodrigues et
Phia Ménard était pour moi vital. A travers
leurs créations, elles ne cessent de ques-
tionner les enjeux politiques et sociaux,
comme l’exclusion dans Encantado ou la
libre circulation des individus dans ART. 13.
Cela se lit aussi, et c’est peut-étre encore
plus important, dans Uesprit de la Biennale,
que je souhaite démocratique, accessible
et orientée vers la jeunesse. J’ai fait mes
premiers pas dans la programmation en
imaginant un festival au Portugal pour un
territoire ou il N’y avait pas d’institution
culturelle. Nous avions organisé des spec-
tacles et des concerts dans des usines de
textile désaffectées, les artistes dormaient
chez ’habitant et partageaient les repas
des papis et mamies qui les accueillaient.
Je viens de la. Pour moi, la danse n’est pas
une discipline élitiste destinée uniquement
0 ceux qui possedent déja ses codes. Elle
peut étre proche de tous. Cette Biennale
sera une Biennale de créations, mais ce
ne sera pas seulement une Biennale qui
se regarde : ce sera aussi une Biennale qui
se danse. Avec des associations et collec-
tifs de la scene alternative lyonnaise nous
avons donc imaginé le Club Bingo, qui se
tiendra tous les vendredis et samedis aux
Usines Fagor, et ou ['on pourra se retrouver
pour boire un verre, parler des spectacles,
manger... et danser. Le club est un mar-
queur fort de tous les projets que je porte.
Car la danse c’est aussi étre ensemble, des
corps qui bougent, la féte.

Cette Biennale de créations est l'occasion
d’offrir un panorama de la grande

richesse du paysage chorégraphique
contemporain. Existe-t-il un fil rouge
entre toutes les propositions ?

Le goGt de l'inédit. Je suis passionné par la
diversité de formes, de formats, d’esthé-
tiques, et de mouvements de la danse
contemporaine. Des spectacles tres poli-
tiques sont présentés, nous venons de
’évoquer, mais aussi d’autres, portés par une
pure écriture chorégraphique (Catherine
Gaudet, Anne Teresa De Keersmaeker...)
ou plus connectés au thédatre, comme la
piece de la compagnie belge Peeping Tom.
Je défends également les projets in situ,
pensés pour des espaces non-dédiés, carils
soutiennent 'ambition de démocratisation
de la danse que je porte. En préfiguration
de « RUE », le grand programme artistique
qui aura lieu dans ’espace public lors de la
Biennale 2025, deux spectacles - Save the
last dance for me d’Alessandro Sciarroni et
Fantasie minor de Marco da Silva Ferreira -
investissent des lieux oU personne ne les
attend, dans différents arrondissements
de Lyon comme la place Mazagran ou le
marché des Etats-Unis. Enfin, pour partici-
per d’un décloisonnement des disciplines,
certaines propositions artistiques se situent
0 la frontiere des arts visuels.

Est-ce dans cette perspective qu’une

exposition se tient aux Usines Fagor ?

C’est aussi parce que j’ai tendance & voir
le mouvement partout. Si ’on souhaite
que la danse soit accessible, il me semble
important d’insister sur cette idée et de
tout faire pour la rendre visible. Cette expo-
sition immersive - ou ’on peut notam-
ment découvrir une installation de Marlene
Monteiro Freitas, un film de Flora Détraz,
d’Adi Boutrous et de Nach, ou encore un
film du plasticien Julien Creuzet dans lequel
il fait, littéralement, danser ses sculptures —
est une premiere étape avant un projet de
plus grande envergure pour la Biennale de
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2025 : une grande exposition ou des choré-
graphes et des artistes visuels approchent le
mouvement par d’autres médiums. Par-1a,
une plus grande porosité entre la Biennale
de la danse et la Biennale d’art contempo-
rain peut commencer a s'imaginer.

Vous souhaitez également créer une plus
grande porosité entre la programmation
de la Biennale de la danse et celle de la
Maison de la danse.

Je milite fortement pour que les choses
soient plus connectées. La Biennale de la
danse est un temps fort de trois semaines,
mais pour se détacher des logiques pure-
ment événementielles, il faut aussi la réflé-
chir comme un continuum, en pensant
également 'avant, et apres. Imaginer
des parcours d’artistes est une premiére
piste. J’ai souhaité associer conjointe-
ment aux projets de la Maison et de la
Biennale de la danse neuf artistes asso-
cié-e's pour trois ans. Cette mutualisa-
tion permettra de renforcer leur présence
et multiplier les rendez-vous avec les
spectatrices et spectateurs & la Biennale,
puis pendant la saison & la Maison.
Avec chacun et chacune d’entre eux-elles,
nous avons imaginé des projets sur-
mesure. Pour cette Biennale, certain-e's
proposent des créations et des pieces de
leur répertoire, comme Phia Ménard, qui
créé ART. 13 et reprend un spectacle jeune
public de 2008 ; d’autres des reprises et
des cartes blanches, comme Frangois
Chaignaud, dont on peut redécouvrir Radio
Vinci Park ; d’autres encore vont travailler
avec des éléves du Conservatoire national
supérieur de musique et de danse de Lyon,
ou rebondir en Région Auvergne Rhone-
Alpes. La Biennale de la danse conserve
une dimension territoriale tres forte : vingt-
et-une villes, hors métropole lyonnaise,
accueillent des spectacles.

Cette dimension territoriale s’illustre
également a travers de trés nombreuses
collaborations avec d’autres institutions,
et le traditionnel Défilé. Quelles évolutions
cette édition de transition propose-

t-elle déja ?

Douze chorégraphes qui travaillent avec
un groupe d’amateurs-rices pendant une
année, 4 000 personnes qui paradent dans
la rue : le Défilé est un marqueur trés fort
de la Biennale. La formule, imaginée par
Guy Darmet, le directeur de ’époque, date
desannées 1990 et fonctionne toujours aussi
bien selon moi. Le travail d’éducation artis-
tique et culturelle, de médiation et de croi-
sement des disciplines réalisé est essentiel.
La question que nous aimerions nous poser
est comment, & partir de ces ingrédients,
diversifier les formats ? En attendant la res-
titution de l’étude sur le Défilé qui a été com-
mandée a des sociologues par la Métropole

de Lyon, nous allons, dés cette année, tra-
vailler encore une fois a plus de porosité.
Beaucoup de personnes disent qu’elles ont
« participé a la Biennale », alors qu’elles
ont défilé de Terreaux & Bellecour mais ne
sont allées voir aucune piéce en salle. C’est
la raison pour laquelle nous proposons une
programmation hebdomadaire & tou-te-s les
participant-e-s amateur-rice-s, pour qu’ils
puissent aussi vivre la Biennale autrement,
en suivant des ateliers ou en assistant a des
spectacles. La logique qui nous guide ici, et
qui se retrouve dans Uesprit des collabo-
rations que nous nouons avec nos parte-
naires culturels, est de multiplier les portes
d’entrées vers le coeur de la Biennale : sa
programmation. Se déployer partout dans la
ville, dans les thédtres, les usines, les friches,
a toujours fait partie de ’ADN de cet événe-
ment. L’édition 2023 apporte une nouvelle
dimension, puisque nous avons également
invité nos partenaires a co-programmer
avec nous. Pour ne citer gu’un exemple,
nous avons noué un tres beau partenariat
avec Arty Farty autour d’un parcours qui
permet & des amateurs-rices de musique
de venir découvrir la danse par ce prisme.
Inviter les amateurs-rices qui participent
au Défilé, rendre curieux les mélomanes et
ceux quivont danser en club, ou fréquentent
des événements underground mélangeant
performances, concerts, show de drag...
voici quelques portes. Il y en a encore beau-
coup & ouvrir.

Dans votre souci d’inventer une Biennale
plus soucieuse d’écologie, comment
articulez-vous les logiques locales et
internationales ?

Jaimerais que la Biennale puisse devenir,
a terme, une véritable radiographie de ce
qu’est la danse dans le monde, pas seule-
ment en Europe ou les conditions des artistes
sont trés spécifiques, et particulierement
privilégiées. En 2025, la programmation sera,
je lespere, réellement paritaire entre artistes
européens et extra-européens. Poury par-
venir, j’ai imaginé un forum de discussion
avec cing curateur-rices venu-es de Taiwan,
du Mozambique, d’Australie, du Brésil et
des Etats-Unis qui vont chacun.e initier et
accompagner des projets artistiques avec
cing artistes de leurs géographies pour la
prochaine édition. Ces partenariats, artis-
tiques et éthiques, répondent & deux enjeux
quime semblent essentiels. D’abord, aban-
donner les pratiques de programmation
« extractiviste », dans lesquelles on pré-
sente des spectacles hors-sols, sans se sou-
cier des conditions historiques et sociales de
leur création et sans nouer de relations au
long cours avec les territoires qui les ont vu
naftre. La Biennale, ici, soutient des projets
— qui peuvent étre des spectacles, des films,
des résidences, etc. — qui se développent
avant et apres les trois semaines ou elle se

tient. Le deuxiéme enjeu est de nous per-
mettre de découvrir, pour éventuellement
s’en inspirer, d’autres intrications entre art
et société, d’autres manieres de travailler,
parfois loin de tout centre de production,
d’autres rapports au temps, d’autres pra-
tiques du corps...C’est la raison pour laquelle
la seule contrainte que nous avons donné
a nos collegues curateur-rice's est que les
artistes soient choisi-e's, non seulement pour
leurs qualités artistiques, mais aussi pour
leur implication sociale et politique.

Pour finir sur un autre enjeu qui vous tient
particulierement a coeur : qu’avez-vous
imaginé pour la jeunesse ?

Les jeunes ne sont pas seulement un public
d’avenir, ils sont un public d’aujourd’hui. Il est
donc naturel et essentiel qu’une partie de
la programmation soit congue en pensant
a eux (spectacles hip hop, immersion
Ballroom ...). En nous interrogeant aussi sur
la maniere de les inviter & étre avec nous, et
pas seulement dans ce grand événement de
trois semaines qui a lieu tous les deux ans,
nous avons créé un comité artistique de la
jeunesse intitulé « A TOI'! ». Dans ce cadre,
nous invitons douze jeunes & entamer G
nos cotés un parcours de découverte de la
danse, du mouvement et des thématiques
qui émergent de notre programmation.
A la suite de la Biennale, ils vont conti-
nuer & nous accompagner pendant deux
saisons & la Maison de la danse, dans le
cadre d’ateliers pratiques ou théoriques, de
rencontres autour des métiers de la culture
et de discussions. Parmi dix propositions, ils
programmeront le spectacle qui, selon eux
et par la danse, pourrait le mieux répondre
a leurs préoccupations d’aujourd’hui. Lors
de la Biennale 2025, ils en deviendront les
amabassadeurs-drices, avant de passer
le relai & un autre groupe. Ainsi, dés 2025,
gr@ice au Forum de curateurs-rices interna-
tionaux-ales et au comité artistique de la
jeunesse « A TOI!», la programmation de la
Biennale se décidera de maniere beaucoup
plus horizontale. Cela me plaft, car je pense
mon réle comme celui d’un chef d’orchestre
et non dans la verticalité. C’est un position-
nement politique et une déclaration sur ce
que, selon moi, ces grands événements
pour la danse devraient étre aujourd’hui.
Des évenements qui répondent « présent ! »,
montrent qu’ils sont La et qu’ils ont un réle
G jouer vis-a-vis des artistes, des publics et
de la jeunesse.

UNE BIENNALE DE TRANSITION
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Evénement incontournable a Lyon,

le Défilé de la Biennale de la danse
se déroule dimanche 10 septembre et
ouvre les trois semaines de festival.

Apres une derniere édition marquée

par la pandémie, le Défilé retrouve

les rues du centre-ville de Lyon pour
célébrer les pratiques amateurs et

le dialogue des cultures. En tant que
plus grande parade chorégraphique
d’Europe, il est un outil unique de
médiation, de rencontre, de mixités
sociales, culturelles, générationnelles
et géographiques a ’échelle de la
meétropole et de la région. Il mobilise
pendant un an des milliers de personnes
(artistes, amateurs-rices, chorégraphes,
technicien-nes, costumier-éres,
scénographes, musicien-nes...) et met &
’honneur, cette année, douze groupes
issus de la métropole de Lyon ainsi que
de la région Auvergne—Rhone-Alpes.

En clin d’ceil aux Jeux Olympiques de
2024, le Défilé célébre la rencontre et le
dialogue complice entre les arts et les
sports. Chaque chorégraphe et équipe
artistique s’associent G une sportive,

un sportif, une équipe, un club, une
discipline, ou plusieurs, afin d’inventer
un lien poétique et festif entre danse et

sport. Cette parade chorégraphique ou
le corps (humain, social) est au centre,
associe la ferveur du public, du sport et
des arts.

Pour Uouverture du Défilé, une invitation
a été lancée au Collectif ES, compagnie
chorégraphique lyonnaise qui, pour la
premiere fois, propose un prologue a

la parade en associant danseuses et
danseurs professionnel:-les et jeunes en
formation au Conservatoire National
Supérieur de Musique et de Danse de
Lyon. Un moment chorégraphique
intime permettant d’établir un rapport
privilégié avec le public et en méme
temps performatif et participatif.

Nous accueillons pour le final du Défilé,
place Bellecour, un spectacle de
Rachid Ouramdane au croisement de

la danse, de ’acrobatie et des sports
extrémes. Le spectacle Les Traceurs est
composeé d’une traversée spectaculaire
du célebre highliner Nathan Paulin,
accompagné de 15 acrobates virtuoses.
La place Bellecour est le décor et I’écrin
de ce spectacle hors du commun jamais
vu a Lyon!

16 Collectif ES — Ouverture
17 Rachid Ouramdane — Cléture
18 12 groupes participants

Mémoire du Défilé
Restitution publique

A Uoccasion de la livraison de 'étude
mémorielle sur le Défilé menée depuis

Programme de rendez-vous a U'attention des participants du Défilé pour vivre

pleinement le festival

En 2023, nous proposons & l’ensemble des participant-es du Défilé de continuer
’aventure de la Biennale apres le Défilé. Les participant-es sont convié-es a
découvrir plus amplement le festival, nous leur offrons une invitation & un spectacle
de leur choix et leur donnons rendez-vous pour rester dans la danse entre le 15

et le 30 septembre et suivre un programme riche de propositions diverses et variées,

danse a voir et danse a vivre |

2020 par la Métropole de Lyon, une
restitution publique mélant conférence,
ateliers, cours de danse et un spectacle
festif et participatif est organisée le
dimanche 17 septembre de 14h a 19h
aux Usines Fagor.

France 3 Auvergne-Rhdne-Alpes, fidéle partenaire de la Biennale de la danse et du Défilé, mobilisera

. auvergne
rhéne-alpes

ses antennes tout au long des festivités pour partager au plus grand nombre la ferveur de tou-tes les
passionné-es de la danse, ’engouement des amoureux-euses de la culture et rassembler tous les publics
autour de cet événement tant attendu.
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© Collectif ES

Collectif ES
Opening

Piece pour 32 interprétes

OPENING OPENING OPENING OPENING
OPENING OPENING OPENING OPENING

A 'image de la Série Populaire ol le
Collectif ES revisite des pratiques popu-
laires qui rassemblent comme le bal,
le karaoké ou le loto, ils proposent une
ouverture au grand événement qu’est le
Défilé de la Biennale de la danse de Lyon.
OPENING, un prologue intime au Défilé, une
préparation au cortege.

ILn’y a plus qu’une chose & ajouter :
OPENING OPENING OPENING OPENING
OPENING OPENING OPENING OPENING

Conception & direction Collectif ES (Sidonie Duret

- Jérémy Martinez - Emilie Szikora) Interprété

& créé avec Adriano Coletta, Thomas Demay,
Sidonie Duret, Julien Fouché, Clémence Gaillard,
Martin Gil, Nangaline Gomis, Julie Laventure, Zoé
Lecorgne, Marion Lucas, Lauriane Madelaine, Lucille
Mansas, Jérémy Martinez, Alexander Miles, Matthieu
Patarozzi, Julien Raso, Antoine Roux-Briffaud, Emilie
Szikora, Joan Vercoutere, Chloé Zamboni et la
promotion 2023/2024 du Jeune Ballet du CNSMDL
Création sonore Wilfrid Haberey Création costumes
Marion Régnier Régisseur général Pierre-Jean
Heude Production Raphaélle Gogny Administration
Aurélien le Glaunec

Commande & production Biennale de la danse de
Lyon Soutien Théatre le Ciel - Lyon

Avec le soutien de Repetto, du Ciel - scéne
européenne pour 'enfance et la jeunesse et des
Grandes Voisines, tiers-lieu social et solidaire
Avec présence d’artistes amateurs

Artistes associés a la Maison de la
danse et a la Biennale de la danse - Lyon
- p.137

- En ouverture

Collectif ES

Aujourd’hui trentenaires, Sidonie Duret,
Jérémy Martinez et Emilie Szikora se ren-
contrent en 2009 au Conservatoire natio-
nal supérieur de musique et de danse de
Lyon ou ils expérimentent pour la premiéere
fois la création collective lors d’une carte
blanche : ce trio donne alors naissance
en 2011 au Collectif ES. Fouiller, chercher,
explorer ’écriture chorégraphique a trois est
leur envie principale. Les ES appréhendent La
création comme une fabrique collective pour
proposer des objetsissus du collectif. Au tra-
vers d’actions et d’intentions concretes, les
trois chorégraphes cherchent une intensité
physique qui pousse les corps & s’engager
pleinement. Un désir de développer une
empathie physique, d’investir des corps qui
communiquent et transpirent le plaisir d’étre
ensemble. Cette recherche est sans cesse
alimentée par leurs questionnements autour
de la communication, de I’énergie de groupe,
de la nécessité pour eux d’un tel fonctionne-
ment et du réle social qu’il peut jouer. Créer
est Uopportunité de se rassembler, d’ceuvrer
ensemble, de questionner le rapport a
l'autre. Ils cherchent & comprendre et mettre
en exergue la question de l'intime et du
commun, dans le passage de l'un & Lautre.
C’est ce qui teinte chacune de leurs pieces ;
Hippopotomonstrosesquippedaliophobie*
(2014), Jean-Yves, Patrick et Corinne — un
trio & 5 (2017), 1¢° Mondiale (2019) des solos
collectifs et Fiasco (2021). Récemment,
ils créent le projet utopique SHOT (2022-
32), une série d’ceuvres éphémeres créées
collectivement en 3 jours par des artistes
n’ayant jamais travaillé ensemble, & par-
tir d’'une méme notice de création. La Série
Populaire, initiée en 2016 avec le bal l wanna
dance with somebody, revisite les codes de
pratiques et rassemblements populaires et
met en jeu le collectif au sens large dans des
pieces aux formes hybrides, participatives et
engageantes pour le public. Suivront alors
Le Karaodance (2018) et Loto3000 (2020).

Entretien

Que vous inspire le theme de cette édition
du Défilé « Arts et sports » ?

L’espace, le mouvement, le rythme, la pré-
sence, le sens du spectacle... De nombreux
éléments du sport connectent avec une
pratique de ’art. La danse se trouve tout
particulierement a la frontiére entre art et
sport, inclassable et ambigué, elle peut
aussi bien porter les deux étiquettes oun’en
choisir qu’une des deux. Cette thématique
peut donc étre un vrai endroit de réflexion
et de jeu avec les corps. Le sport est aussi

assez proche d’une physicalité que nous
recherchons tous les trois, notamment son
lien & laction, au déploiement d’énergie et
0 des corps investis. Les sportifs ont un état
de présence bien spécifique, de concentra-
tion, et d’enjeu de linstant... Et puis le sport
rassemble, nous le savons. Comment alors
utiliser cette fonction et ce pouvoir, en rem-
plagant les enjeux compétitifs par la plon-
gée sensible etimaginaire que la danse peut
offrir ?

Les formes hybrides et participatives font
partie de votre répertoire, comment allez-
vous mettre en jeu le collectif pour cette
création en ouverture du Défilé ?
Effectivement dans le travail du Collectif ES,
nous avons développé une série de pieces
hybrides appelée La Série Populaire com-
posée de trois épisodes qui revisitent des
événements ritualisés et interrogent le col-
lectif dans son grand nombre. Cette Série
Populaire propose d’autres modalités de
spectacle, d’étre spectateurs-trices, d’étre
ensemble, en créant un lien spécial entre
le public, la performance et les interprétes.
Lorsque ’équipe de la Biennale de la danse
nous a proposé cette ouverture au Défilé,
nous l’avons vue comme l'opportuni-
té d’aller plus loin dans cette recherche.
Un défilé est un spectacle en soi, un évé-
nement populaire qui existe déjd avec une
dramaturgie dont on connait les codes ; et
quelles que soient les couches de la socié-
té qui en sont & lorigine, un défilé veut
rassembler, montrer, dire quelque chose.
Nous imaginons cette ouverture comme un
prologue au Défilé, et aimerions 'appréhen-
der comme dans la Série Populaire en pro-
posant une autre maniere d’étre ensemble,
de créer du lien avec les spectateurs-trices.

L’espace public est un véritable terrain de
jeu, comment allez-vous Uappréhender ?
L’espace public est trés vaste, mais celui
du Défilé est défini de maniére particuliére.
Une rue & ciel ouvert qui, lors du passage
du Défilé ou de son attente, est déja scé-
nographiée : le public est placé et le spec-
tacle attendu. Cette rue devient alors une
sorte de thédtre bi-frontal avec une scéne
extrémement longue. C’est un peu comme
cela que nous aimerions appréhender
cet espace, pour permettre une révéla-
tion de l’'intime face & une audience. Nous
aimerions trouver dans cet espace et cet
événement a grande échelle une écoute
différente, une proximité. Faire de cette rue
un lieu de rapprochement.
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- En cloture

Dim 10 sept - 14h30
Terreaux - Bellecour

-—_._‘_‘_:__\_ : e

Rachid
Ouramdane
Les Traceurs

Piéce pour 16 interprétes - 25 min

A lissue du Défilé, des acrobates et un
highliner perturbent de leurs présences
spectaculaires notre appréhension
sensible de la plus célébre des places
de Lyon.

Alors que le Défilé célébre le dialogue
entre l'art et le sport, il relevait de
’évidence de confier le spectacle final
0 Rachid Ouramdane. Depuis 2020, le
directeur de Chaillot - Théatre national
de la Danse développe en effet un
ambitieux projet autour du désir si
humain d’envol, aux cotés d’acrobates
et d’athlétes. Lorsque la plus grande
parade chorégraphique d’Europe
s’achéve place Bellecour, Les Traceurs
prennent le relai pour une performance
spectaculaire offerte & toutes celles et
ceux qui leveront le nez au ciel. Nathan
Paulin, recordman de highline, traverse
les airs, perché sur son fil tendu & une
hauteur vertigineuse, tandis que les
acrobates jouent avec l’espace public.
En s’appropriant les lieux, de leurs pré-
sences spectaculaires ou poétiquement
perturbatrices, ils révélent Lyon sous un
nouveau jour.

Conception Rachid Ouramdane Highliner
Nathan Paulin Interprétes Hamza
Benlabied, Airelle Caen, Tamila De

Naeyer, Denis Dulon, Yamil Falvella, Loric
Fouchereau, Peter Freeman, Charlie
Hession, Xavier Mermod, Patricia Minder,
Nathan Paulin, Arnau Povedano, Belar

San Vicente, Maxime Seghers, Seppe van
Looveren, Owen Winship Musique Jean-
Baptiste Julien Tour manager Juliette Bones

Production Chaillot - Théatre national de la
Danse

Rachid Ouramdane

Rachid Ouramdane naft & Nimes en 1971.
A l'age de douze ans, il découvre la danse
grdce au hip hop. Il s’engage dans ce cou-
rant, en plein essor dans les années 1980-
1990, ancré dans la culture des cités et
porteur d’émancipation physique et poli-
tique. Il suit également des cours intensifs
de danse classique et moderne.

Au début des années 1990, il abandonne ses
études en biologie pour se consacrer ¢ la
danse et integre le Centre national de danse
contemporaine d’Angers. A la fois interpréte
et chorégraphe, il multiplie les collabora-
tions notamment avec Meg Stuart, Odile
Duboc, Hervé Robbe, Alain Buffard, Christian
Rizzo, Julie Nioche ou encore Emmanuelle
Huynh.

Les créations de Rachid Ouramdane sont
souvent marquées du sceau du témoi-
gnage et de U'expérience intime (enfants
réfugiés, victimes de tortures ou de catas-
trophes naturelles, sportifs amateurs...) &
partir desquels il tisse une chorégraphie
structurée.

Tant pour ses propres créations que pour
des travaux de commande ou des ate-
liers de pratique, Rachid Ouramdane
collabore avec des artistes circassiens
(Compagnie XY), auteurs (Pascal Rambert,
Sonia Chiambretto), plasticiens (Nicolas
Floch’ et Mehdi Meddaci), ou musiciens
(Jean-Baptiste Julien et Alexandre Meyer).
Portant un projet ambitieux axé autour de la
diversité et de [’hospitalité, il est président -
directeur de Chaillot - Thédatre national de
la Danse depuis avril 2021.

Poursuivant dans cet esprit d’ouverture sur
le monde et a la croisée des disciplines,
il a choisi comme artistes associé.es des
personnalités aussi variées que Gisele
Vienne, Nacera Belaza, Aurélie Charon,
Fanny de Chaillé, Dorothée Munyaneza, la
Compagnie XY, Frangois Chaignaud, Faustin
Linyekula et Kery James.

ILa été nommeé Officier de 'ordre des Arts et
Lettres en mai 2022.

Entretien

Que vous inspire la thématique du Défilé

« Arts et sports » ?

L’art et le sport m’ont toujours intéressé
dans la dimension gu’ils ont de révéler les
gens. Il y a dans la danse et dans certains
sports ce point commun d’engager son
corps dans un dépassement de soi qui per-
met de se surprendre et de se redécouvrir
plus grand qu’on pensait étre. Dans 'art que
je pratique une attention particuliere est
portée a Uinclusion et au rapprochement
des mondes, qui peut résonner avec les
valeurs olympiques de rapprochement des
nations et U'attention a linclusion depuis le
développement des Jeux paralympiques.

Comment allez-vous réinventer Corps
extrémes dans le final du Défilé ?

Les Traceurs est une piéce en constante
évolution qui se reconstruit dans chaque
lieu gu’elle investit. Il s’agit d’explorer en
profondeur les liens qui nous lient aux pay-
sages qui nous entourent. Commme & chaque
fois je me poserai dans ce lieu et je me lais-
serai surprendre par sa construction, jirai
en chercher des détails ; les points de vue
originaux qu’il propose et & partir de la je
projetterai les séquences chorégraphiques
du spectacle que nous avons écrit.

De quelles maniéres le(s) corps met/
mettront du sensible et du poétique

place Bellecour devant des milliers de
spectateurs-trices ?

Les Traceurs consiste & lever le voile du
quotidien sur les choses et nous invite
a regarder autrement des lieux que ’on
connait déja. La présence inattendue pour
ne pas dire incongrue d’un funambule dans
les airs ou d’acrobates sur les architectures
de la place ou devant ses fagades, je l'es-
pere invitera & une redécouverte de cette
place. La musique de Jean-Baptiste Julien
qui crée un temps hypnotique devrait ins-
taller un temps contemplatif et méditatif
dans ce lieu qui habituellement s’y préte
peu de par son agitation urbaine.

A RETROUVER PROCHAINEMENT

Mébius de XY et Rachid Ouramdane
sera présentée d la Maison de la danse
du 17 au 22 oct 2023

LE DEFILE
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- Art & sport

Avec présence d’artistes amateurs

12 groupes participants

Caluire et Cuire

Hafid Sour
Cie Hafid Sour — Ruée des Arts

Ville de Caluire et Cuire

Starting Block

Starting Block est une chorégraphie de
danse épique sur le théeme du sport,
congue comme un défi contre la montre.
La danse est le moyen d’exprimer le
dépassement de soi, théme central de la
chorégraphie, rythmé par une musique
jouée enlive et une chorégraphie visuelle,
utilisant des mouvements saccadés,
ralentis et accélérés avec l'intégration du
Haka pour un effet spectaculaire. Un char
non motorisé, en téte du Défilé, est pous-
sé par une équipe de nos participants,
symbolisant la détermination et U'endu-
rance, mélant chorégraphie et conduite
du char. Les costumes sont imaginés sur
le théme des lignes d’arrivée ou encore
lignes démarquant un terrain.

Hafid Sour

Danseur et chorégraphe, il commence
en 1995, & pratiquer le hip hop dans
les cages d’escaliers du quartier des
Minguettes (Vénissieux). A 19 ans, il signe
la chorégraphie d’un tableau de Casse-
Noisette pour I’Opéra de Lyon, et la cho-
régraphie de quatre longs-métrages pour
le cinéma. Il participe & de nombreuses
compétitions internationales, se clas-
sant souvent parmi les meilleurs, et tra-
vaille avec des artistes de renom tels que
Dominique Boivin, les Pockemon Crew,
Kdfig, le Cirque du Soleil, Olivia Ruiz, et
bien d’autres encore.

En 2016, il créé sa compagnie. Il défend
sa propre vision du langage corporel avec
sa premiére création Costard, qui vient
de féter sa centiéeme représentation au
Kazakhstan.

Il continue de partager sa passion pour la
danse, & travers de nombreuses actions
culturelles de terrain et sa derniére créa-
tion Spin Off.

1% participation en tant que chorégraphe,
plusieurs fois danseur avec le Défilé de Bron

250 A 300 PARTICIPANT-E-S

Générales : sam 24 juin, dim 2 juill et dim 3
sept apres-midi

Dréme & Ardéche

Karim Amghar
Cie A’corps
Compagnie A’Corps

Dunks & Danse

Dunks & Danse c’est la rencontre entre la
danse hip hop contemporaine, le Basket-
Ball et ’handisport. Le chorégraphe Karim
Amghar a souhaité réinventer la gestuelle
entre la danse et le sport avec ou sans
ballon de Basket-Ball. Les participant.e.s
sont confronté-e's & une vision mul-
tiple et & la découverte de mouvements
Dunk, déplacements, boucles, énergie,
aérien et voltiges. Il mettra en lumiere
les différences et les similitudes entre la
danse et le sport reliées par une musique
créée de rythmiques et de chants comme
pour traduire les émotions des dernieres
secondes d’un match & haute intensité.

Karim Amghar

I fait ses débuts en 1992 & Valence avec
Culture Street, se spécialisant dans le
break dance. En 1993, il travaille avec
Zoro Henchiri et Ruchdi Hachichi (Cie
Traction avant), pionniers du mouvement
hip hop en région lyonnaise. Il poursuit
ses recherches & travers divers stages
de danse : capoeira, danse contem-
poraine, buto. En 1998 Il crée, avec Olé
Khamchanla, la compagnie A’corps a
Valence et crée plusieurs piéces. Dans ses
créations, il souhaite exposer sa vision de
Uespace, du temps et du corps dans un
univers d’émotions. Il méne un travail
de recherche pour une nouvelle écri-
ture chorégraphique de la danse hip hop
qui ne se situe pas exclusivement dans
Uexpression de revendications sociales.
En 2017, il ouvre un centre de formation
dédiée au Danseur interpréte et une école
de danse & Valence.

5¢ participation en tant que chorégraphe

200 A 230 PARTICIPANT-E-S

Générale : dim 25 juin a Bourg-lés-Valence

Commune de Faverges-
Seythenex, Communauté de
communes des Sources du lac
d’Annecy

Xavier Gresse
Cie L’Ogresse

Mairie de Faverges-Seythenex

Hoops we Roll

Autour d’une colonne vertébrale faite
de danseur-e's en Hula Hoop, des rol-
ler dancers et d’autres danseur.e.s se
meuvent et se synchronisent & la per-
fection donnant lieu & une profusion
dansante harmonieuse et étourdissante.
Nous souhaitons qu’a travers la mise en
mouvement des Hula Hoops, des rollers
et des corps, tous-tes les participant-e's
puissent donner vie a une véritable entité
mouvante, parcourant, au gré des cho-
régraphies et des rythmes de la musique,
l’une desrues les plus vivantes de la ville
de Lyon.

Xavier Gresse

Danseur de formation, Xavier Gresse est
sorti du Conservatoire national supé-
rieur de Lyon en 2000. C’est apres avoir
remporté un concours d’interprétation
qu’il a décidé de monter une compagnie
pour mener un projet tel que Résid8nse.
Créée en 2014, la compagnie L’Ogresse
se compose aussi d’un danseur hip hop,
d’un musicien, d’un éclairagiste et d’un
artiste de cirque, dont la plupart ont été
rencontrés au fil du temps et du travail,
réalisé avec la compagnie Propos, dirigée
par Denis Plassard.

14 participation en tant que chorégraphe,
plusieurs fois danseur avec Denis Plassard

250 A 300 PARTICIPANT-E-S

Générale : dim 25 juin & Faverges-Seythenex

- p.100
Cours de danse avec la compagnie
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Dim 10 sept - 14h30
Terreaux - Bellecour

Feyzin & Saint-Fons

Karla Pollux

& Aurélien Kairo

Cie De Fakto
Ville de Feyzin

Top Deep’Art !

Le sport, tout comme la culture, a besoin
de vivre des émotions fortes et notre
moyen pour y parvenir c’est le corps. La
culture et l’art ont besoin de sens et de
profondeur. Cortege solennel et hymne
éloquent ouvrent le bal pour une danse
décalée. Krump et pumpiit up, se dansent
sur des caisses claires smatchées. Les
arbitres en carton font leur apparition
pour dérégler encore plus les notes. De
la capoeira & la boxe en passant par la
lutte ou les arts martiaux, la natation, les
différentes pratiques sportives seront de
mise pour créer un alphabet du mouve-
ment, un clin d’ceil aussi au hip hop qui
s’est inspiré, depuis toujours du sport.

Cie De Fakto

Née & Lyon en 2002 & Uinitiative d’Au-
rélien Kairo, la Compagnie De Fakto
compte dans son répertoire une ving-
taine de créations, mélangeant danse
hip hop, danse contemporaine et les
arts du mime et du geste. En résidence
sur le territoire de Feyzin depuis 2017,
Karla Pollux et Aurélien Kairo fondent la
Formation I.D (Interpréte.Danseur-se),
un programme d’enseignement péda-
gogique et artistique de 900 heures pour
les danseurs-euses hip hop souhaitant
se professionnaliser dans le spectacle
vivant. Ils ont formé aujourd’hui plus de
80 danseurs-seuses.

6°participation pour Karla Pollux et 10° fois pour
Aurélien Kairo en tant que chorégraphes

150 A 200 PARTICIPANT-E-S
Répétitions générales: dim 7 mai et 4 juin &
Feyzin, les 11 et 25 juin & Saint-Fons

Générales : dim 2juill & Feyzin et sam 2 sept
& Saint-Fons

- p.100
Cours de danse avec la compagnie

Agglomération grenobloise

Bouba Landrille
Tchouda

Cie Malka
Compagnie Malka

A nos jeux !

Le projet artistique a été imaginé en col-
laboration avec les participants & par-
tir de deux pistes : inventer des sports
qui pourraient étre présentés aux Jeux
Olympiques et comment mélanger la
danse et les gestes du sport jusqu’a leur
fusion. Une thématique qui fait appel
aux imaginaires aussi bien qu’aux vécus,
aux diverses représentations autour de
cette notion de « jeux olympiques ». La
chorégraphie reprendra certains gestes
des sports d’hiver comme le patinage
de vitesse et d’été comme le lancer de
disque ou les relais, avec des ensembles
faisant penser aux compétitions de nata-
tion synchronisée par exemple. Un char
« piste de ski» permet des descentes de
danseurs-euses, tandis qu’une musique
originale est composée et exécutée par
des cuivres, avec en renfort des percus-
sionnistes pour soutenir le rythme aux
sonorités métissées. Les costumes, eux
aussi, s’inspirent de cet imaginaire en
reprenant les formes et les couleurs des
sports d’hiver et d’été.

Bouba Landrille Tchouda

Bouba Landrille Tchouda est né en 1975
0 Douala au Cameroun et a grandi &
Grenoble. Danseur et chorégraphe, il
dirige la compagnie Malka qu’il a créée
en 2001 et défend un travail puissant qui
méle le hip hop, la capoeira et la danse
contemporaine. Tout au long de son par-
cours métissé, fait de rencontres origi-
nales, il a collaboreé avec des artistes aux
esthétiques diverses dont la compagnie
Accrorap, le chorégraphe Jean-Claude
Gallotta avec lequelil crée le duo SMH ou
le dramaturge Guy Boley et plus récem-
ment avec le Cirque Plume et les Grandes
Personnes. Il est nommé Chevalier dans
’Ordre des Arts et des Lettres en 2015.
Il a été artiste associé & la Maison de la
Danse (saison 2016/2017) et compte une
quinzaine de piéces & son actif.

8¢ participation en tant que chorégraphe

150 A 200 PARTICIPANT:E*S

Générales : sam 1° juill et sam 2 sept

Lyon 3¢, Lyon 7¢
& Vaulx-en-Velin

Kadia Faraux
Cie Kadia Faraux
Compagnie Kadia Faraux

Erawan

Erawan... un éléphant blanc qui porte le
dieu Indra. Une danse hybride, douce,
rebelle et combative inspirée de lart
martial thai: la Boxe et le Muay-Thai.
La Boxe thailandaise et le Muay-Thai
constituent avec la danse hip hop le
support artistique du Défilé. La choré-
graphe Kadia Faraux a souhaité aborder
une emblématique pratique sportive
populaire du Muay-Thai. Elle a choisi de
travailler aux cétés d’Anaélle Angerville,
sportive de haut niveau et championne
du monde de la discipline. « Nous cher-
chons & explorer ce qui est commun
entre les postures de la danse hip hop et
le positionnement corporel de ce sport,
nous pouvons ainsi concevoir un travail
chorégraphique original et novateur ».
Pour accompagner les mouvements des
danseurs-euses, le compositeur Frank 2
Louise crée une musique électronique
en intégrant la dimension instrumentale
et harmonique de la culture musicale
thailandaise.

Kadia Faraux

Kadia Faraux, directrice artistique de la
compagnie, débute la danse hip hop en
1994 en tant que chorégraphe et dan-
seuse interprete. Elle cultive et affirme
son désir de composer et d’écrire en
tant que chorégraphe, & partir de cette
esthétique brute pour la rendre audible
aux autres. La danse devient pourelle, la
parole d’'une Femme. Sa détermination
lui permet de chorégraphier plusieurs
créations en danse hip hop, dominées par
une interprétation masculine en privilé-
giant U'expression de la féminité et de la
sensualité. Parallelement ¢ ces créations,
elle anime également depuis 2004 des
ateliers de danse hip hop en direction de
publics spécifiques (détenus, pratiques
amateurs enfants, adolescents, adultes,
Biennale de la danse, formation des dan-
seurs-euses professionnel-les...).

6¢ participation en tant que chorégraphe

250 PARTICIPANTE-S

Générales : dim 2 juill et sam 9 sept & Lyon 7¢

- p.100
Cours de danse avec la compagnie

LE DEFILE

19



- Art & sport
12 groupes participants

Dim 10 sept - 14h30
Terreaux - Bellecour

Avec présence d’artistes amateurs

LE DEFILE

Lyon 8¢ & Communauté de
Communes des Monts du
Lyonnais

Aicha M’Barek
& Hafiz Dhaou

Cie Chatha
Compagnie Chatha

Super Héros

Le projet artistique invite les partici-
pant.e.s & puiser dans leurs personnages
préférés de BD, de Manga, de jeux vidéo,
de héros de la mythologie grecque, des
athlétes des Jeux Olympiques pour s’in-
venter un avatar et participer & sa réali-
sation. Ces Super Héros, c’est la rencontre
des univers pour mener des combats
chorégraphiques surréalistes. Un super
héros, c’est un corps dans la ville. C’est
un corps au milieu du vertical, dans un
environnement fait de lignes et d’angles,
de tendresse et de rudesse. S’il sS’adresse
d’abord & un public d’adolescents sen-
sibles & ces corps et ces esprits en muta-
tion, en transformation, il n’exclut en
aucun cas les adultes qui vivent aussi des
transformations physiques et psychiques.
Et révent parfois de changer leur corps et
le monde, de se mettre dans la peau d’un
super héros.

Cie Chatha

Créée en 2005, par les chorégraphes et
interprétes Aicha M’Barek et Hafiz Dhaou,
la Compagnie Chatha s’installe dés 2006
a Lyon, suite & une invitation & créer pour
la Biennale de la danse. Son répertoire
est composé aujourd’hui de 15 pieces en
direction de tous les publics. Les différents
dispositifs de médiationsimaginés depuis
2005, ici et la, pour des territoires et des
populations donnés, sont la source d’une
inspiration & chaque fois renouvelée.

3¢ participation en tant que chorégraphes

300 PARTICIPANTE-S

Générales : sam 17 juin dans la Communauté
de Communes des Monts du Lyonnais
et sam 2 sept & Lyon 8°

Oullins, Pierre-Bénite
& La Mulatiére

Abdou N'Gom
Cie Stylistik
Ville d’Oullins

Kaay Fecc !

Kaay Fecc ! qui signifie « Viens danser »
en wolof est une aventure dans laquelle
sport et danse font symbiose. Une parti-
tion chorégraphique pour une rencontre
entre Oullinois-es, Pierre-Bénitain-e-s,
Mulatin.e.s et les artistes de la compa-
gnie Stylistik. Le défi est de créer une uni-
té faite de singularités, une partition qui
rassemble différents corps, différentes
voix et voies, différents arts et diffé-
rents sports. Invitant ’Asie et 'Afrique, le
kimono bordé de wax est I’élément uni-
ficateur des costumes et un rappel aux
origines africaines d’ Abdou N’gom dans
le maquillage des visages. La musique
originale est & l'unisson de ce métis-
sage de pratiques diverses. Aux couleurs
Afro-Groove, elle est pour partie jouée en
live par des musiciens. La scénographie
prend le parti de ’écologie. Les modules
et totems musicaux sont déplacés par
des moyens mécaniques doux comme le
vélo, des petits véhicules électriques ou
encore directement par les participants.

Abdou N’'Gom

« Chorégraphe franco-sénégalais, pré-
occupé par la quéte d'altérité, il utilise et
déstructure les codes du hip hop pour ser-
vir un propos humaniste. Un danseur a la
corporéité virile et prégnante, qui a autant
trouvé sa place dans la rue que dans les
théatres a litalienne > (Francis de Coninck)
La compagnie Stylistik trouve ses racines
dans la danse hip hop. Abdou N’'Gom y
explore le sensible, s’inspirant d’autres
formes de gestuelles, telles les arts mar-
tiaux qu’il a pratiqués ou encore la danse
contact et certaines techniques de portés.
Le travail chorégraphique de la compagnie
interroge lidentité, le métissage, Ualtérité a
travers une écriture contemporaine person-
nelle, empreinte de thédtralité etriche de la
« physicalité » que Abdou N’'Gom a acquise
par ses pratiques sportives.

2¢ participation en tant que chorégraphe

220 PARTICIPANT-E-S

Répétitions : sam 13 mai a Oullins, ven 23 juin
& Pierre-Bénite, sam 24 juin & Oullins,

sam 2 sept ¢ la Mulatiere

Générale : dim 3 sept ¢ Oullins

- p.100
Cours de danse avec la compagnie

Savoie

Collectif
d’artistes
LEndroit

Collectif d’artistes L’Endroit

fan ZONE

Le Collectif d’artistes L’Endroit s’em-
pare du theme du sport sous un angle
singulier, celui du-de la supporter-trice.
Fan ZONE convoque tout un vocabu-
laire emprunté aux codes des suppor-
ters-trices et sera teinté d’allusions a des
gestes sportifs. Une danse pour évoquer
en méme temps la féte, la défaite, la vic-
toire, larévolution, la vitalité et toutes les
émotions que génere le monde sportif.
Aborder le theme du sport sous ’angle
de ces afficionados, c’est prendre le parti
de vouloir valoriser ces groupes essentiels
aumonde du sport. Dans notre chorégra-
phie, il est question de cohésion et de la
puissance du groupe animé par un seul
et méme but qui, @ chaque instant, peut
passer de la joie, & la tristesse infinie, &
la colere...

Collectif d’artistes L’Endroit

Né en 2015 sous 'impulsion de met-
teur-se en scéne/comédien-ne Stéphanie
Vuignier et Stéphane Buisson et du cho-
régraphe Philippe Vuillermet, ce collec-
tif évolue en fonction des projets et des
créations. L’ADN du collectif s’appuie sur
les croisements artistiques des forces
en présence pour imaginer des projets
participatifs, créations danse/théatre,
performances, créations in situ, fétes...
Une réelle fabrique d’événements impli-
quant un public d’amateurs-trices pour
faire émerger des histoires communes.
En 2019, Stéphane Buisson et Philippe
Vuillermet co-créent, avec Malraux
scene nationale Chambéry Savoie, le
tiers-lieu culturel La Base. Le collectif
actuellement composé de Stéphane
Buisson, Philippe Vuillermet, Marc
Chalosse (musique) et Valérie Cachat
(plasticienne) a invité Stella Gaton,
Blanche Bonneaud et Céline Doubrovik
pour co-écrire cette Fan ZONE.

1% participation en tant que chorégraphes

150 A 200 PARTICIPANT-E-S

Générales : sam 1¢ juill & MoGtiers et sam 9
sept & Chambéry
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Savoie & Haute-Savoie

Dominique
Guilhaudin

Cie Gambit
Malraux — scene nationale Chambéry
Savoie et la Cie Gambit

Tous Givrés

Tous Givrés fait la part belle aux sports
d’hiver (skiacrobatique, bobsleigh, alpi-
nisme...) et donne lieu & des collabora-
tions entre artistes et sportifs de haut
niveau pour mettre en scene et détourner
avec humour les moments clefs du sport.
La chorégraphe Dominique Guilhaudin
s’est entourée pour ce Défilé de trois
anciens sportifs qui seront & méme de
parler des passerelles qu’ils et elles
ont traversées en passant du sport & la
danse : Marie Menuge, ancienne membre
de ’équipe de France de gymnastique
rythmique, Thé Anothai, danseur, cho-
régraphe et champion de Break, ainsi que
Kyliann Bonnet, champion de Taekwondo.
Au programme : échauffement, course,
arbitrage, célébration... sur une création
musicale originale de Bertrand Blessing.

Dominique Guilhaudin

Apres des études de psychologie,
Dominique Guilhaudin se passionne
pour le travail autour de la motricité et
’explore & partir de la danse. Elle crée la
compagnie Gambit en 1997 et lie de fagon
systématique création et action cultu-
relle. Marquée par les univers publicitaire
et visuel, elle propose une esthétique
chorégraphique souvent graphique. Ses
piéces naissent par le truchement de son
imaginaire, qu’elle exploite plus qu’elle
ne le recherche, inspirées par des faits de
société, des événements forts. Son regard
parfois critique, voire acerbe n’en est pas
moins dénué d’humour.

8¢ participation en tant que chorégraphe

300 PARTICIPANT ‘E-S

Générales : ven 8 sept & Seynod et sam 9 sept
a Chambéry

Annecy-Seynod

Bruce Chiefare

Cie Flowcus

L’Auditorium Seynod - Scene Régionale
Auvergne—Rhoéne-Alpes

Générations Break

Le breaking, avant d’étre un art et un
sport qui fera son entrée aux JO en 2024,
est une pratique sociale qui aura bientot
50 ans. Le projet artistique travaillera a
une proposition qui fait & la fois écho aux
pratiques originelles et qui laissera toute
la place aux pratiques les plus modernes
de la danse. La parade fera une place &
part entiére au crew de danseurs-euses
locaux de Bonneville avec la mise en
avant d’un style de danse déconstruit
et ralenti pour voir jusqu’ou peut aller le
breaking. C6té musique, l’envie est de
balayer le paysage musical du hip hop :
de la musique oldshool des 90s & celles
de la scene underground d’aujourd’hui.
Quant aux costumes, deux principes
guideront le travail : l'idée de signe de
reconnaissance, d’appartenance et le
systeme D, qui est fondamental dans la
culture hip hop : nous veillerons & travail-
ler au maximum sur de Uupcycling. L’idée
sera de permettre & chacune et chacun
d’approcher la dimension symbolique de
cette pratique : trouver sa liberté, mettre
en valeur I’expression de chacun.e avec
son corps et sa différence, toujours au
service du groupe.

Bruce Chiefare

Bruce Chiefare débute la danse par les
battles en 1997 et remporte d’importantes
compétitions comme les championnats
de France en 2001, les championnats du
monde O Londres en 2004, et d’autres
titres internationaux. Il est danseur
pour la compagnie Accrorap-CCN de la
Rochelle - Kader Attou, pour plusieurs
de ses piéces et est le fondateur de la
compagnie Flowcus au sein de laquelle
le processus de création place le danseur
au centre des interrogations, en tentant
sans cesse d’enrichir une écriture sin-
guliére que peut revendiquer la danse
urbaine.

1¢ participation en tant que chorégraphe

200 PARTICIPANT-E-S

Défilé annécien : dim 28 mai & Seynod,
dim 2 juil & Annecy
Générale : sam 9 sept & Annecy

Villeurbanne

Nathalie Pernette
Cie Pernette

Les Ateliers Frappaz - Centre national
des arts de la rue et de ’espace public,
Villeurbanne

Whakapapa [fakapapa]

Partant du postulat que le haka serait pro-
bablement l'un des plus beaux exemples
de rencontre entre le mouvement dansé et
le mouvement sportif, le projet chorégra-
phique sera tout & la fois un hommage a la
culture maorie, la création d’'un acte collec-
tif aux couleurs de la ville de Villeurbanne
et une mise en mouvement des rituels des
artistes et sportifs avant U'entrée en jeu
ou en compétition. Les participant-e-s qui
contribuent activement & la chorégraphie
du projet seront réunis-e. en neuf groupes
distincts placés sous le signe d’un animal
totémique particulier. Le Rat, le Renard, le
Lion, le Dauphin, le Lézard, le Hérisson, le
Mouton, la Tortue et le Liévre (collégiens)
seront ainsi mis & ’honneur, jusque dans
leur influence dans la création des cos-
tumes. Sur une composition musicale ori-
ginale de Franck Gervais mélant rythmes et
voix, danses de déplacements, de frappes,
de bruits, mais aussi danses lentes, étirées
et concentrées, danses de complicité, le
Whakapapa sera la danse rituelle, le Haka
imaginaire de cette équipe villeurbannaise.

Nathalie Pernette

Née en 1965 au Creusot, formée au clas-
sique, Nathalie Pernette a travaillé durant
12 années avec Andréas Schmid avant de
fonder, en 2001 sa propre compagnie. Elle
y conserve le répertoire de ses créations
antérieures. En 18 ans et 22 spectacles
dont 6 chorégraphies en tandem avec
Andréas Schmid, elle interroge le rapport
entre la danse et la matiére. La compagnie
Pernette s’installe en 2011 dans le studio de
danse de la Friche Artistique de Besangon.
Ses spectacles sont présentés a la fois sur
des grands plateaux nationaux (Thédtre de
la Ville, Opéra Bastille, Théatre de Chaillot,
scénes nationales et conventionnées),
dans des festivals (Biennale de la danse
de Lyon, ZAT Montpellier, Viva cité, Scenes
de rue, Chalon dans la rue...) et dans des
lieux urbains oururaux, en extérieur comme
enintérieur.

1% participation en tant que chorégraphe

330 PARTICIPANT-E-S

Générale : sam 2 sept a Villeurbanne

LE DEFILE
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Christos Papadopoulos & le Ballet de ’'Opéra de Lyon
Mycelium

Sidi Larbi Cherkaoui & le Ballet du Grand Thédtre de
Geneve Ukiyo-e

Tom Grand Mourcel Solus Break
+ Yoko Omori Solo

Collectif Petit Travers & le Quatuor Debussy
Nos matins intérieurs

Compagnie Non Nova - Phia Ménard ART. 13

Yuval Pick - CCNR Silver Rosa

Adi Boutrous Reflections

Vincent Dupont & Charles Ayats No reality now

Flora Détraz HURLULA — Le concert

Peeping Tom S 62°58, W 60° 39’

Compagnie Dyptik Le Grand Bal

Nach Un endroit partout

Alexander Vantournhout & not standing Foreshadow

Boris Charmatz - Tanztheater
Wuppertal Pina Bausch & [terrain]
Liberté Cathédrale

Qudus Onikeku Afropolis : Out of This World
Tamara Cubas Multitud

Dimitris Papaioannou /nk

Silvia Gribaudi GRAND JETE

(LA)HORDE & le Ballet national de Marseille
Age of Content

Catherine Gaudet Les jolies choses
Fouad Boussouf - le Phare CCN du Havre Normandie Féu
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<\NES * Lyon

Christos Papadopoulos ¢
& le Ballet de ’Opéra de Lyon

MyC elium creation

Entité mouvante, 20 danseur-euses de ’'Opéra de Lyon Piece pour 20 interprétes — 2023
empruntent au mycélium ses modes de relation et prolifération, 1h

cette partie souterraine des champignons qui étend ses
filaments pour faire circuler des informations.

Chorégraphie Christos Papadopoulos Assistant
chorégraphique Georgios Kotsifakis Musique
Coti K Lumiéres Eliza Alexandropoulou
Costumes Angelos Mendis Maitres de ballet
Pierre Advokatoff, Jocelyne Mocogni, Amandine
Roque de la Cruz Coproduction Thédtre de la
Ville, Paris

Le mycélium est la partie des champignons que nous connaissons le moins
car nous ne la voyons pas. Sous nos pieds, dans ’humus des foréts, ce vaste
réseau de filaments permet une communication et des échanges de nutriments
entre les arbres et le regne des fungus. Inspiré du fonctionnement de cette toile
souterraine, Christos Papadopoulos transfére la vitalité de ses influx dans les
corps du Ballet de ’Opéra de Lyon. Les 20 danseur-euses créent ensemble une
entité mouvante et mouvementée ou l'information, chaque petit geste et ses
micro-variations, chaque ajustement instantané, circule librement. La musique
répétitive de Coti K, toute en décalages et boucles électroniques, accompagne
ces proliférations. Apres lon (2018) qui levait les yeux au ciel pour observer les
nuées d’oiseaux, [’écriture minutieuse du chorégraphe grec regarde & nouveau
du coté des structures du vivant qui ouvrent la voie & d’autres modes de relation.

En coproduction avec [’Opéra de Lyon
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Entretien

D’ou vous vient cette fascination pour
les champignons et le mycélium ?

Je viens d’un petit village du Péloponnése,
j’ai grandi en pleine nature et ga a tou-
jours stimulé mon imaginaire. J’ai long-
temps observé le mouvement des nuées
d’oiseaux, des bancs de poissons et il y
a un an, j'ai commenceé a lire pas mal de
choses & propos du mycélium : la partie
du champignon qui s’étend sous terre,
un incroyable réseau de filaments. J’ai
été particulierement impressionné par
le fait que les arbres peuvent, grdce a
cela, s’envoyer des signaux, partager
des nutriments. Par exemple, si un arbre
est attaqué par desinsectesil va produire
des toxines et les transmettre & d’autres
arbres via le mycélium. Ils vont alors pro-
duire & leur tour la toxine pour éloigner
les attaquants. On a aussi observé qu’un
arbre sur le point de mourir avait fait don
de tous ses nutriments & d’autres arbres...
L’image romantique, presque de l'ordre de
la science-fiction, d’'une communication
entre les arbres est désormais devenue
réalité. Cela a révolutionné mon esprit.

Comment le transfert s’opére entre

cet élément naturel et le corps des
danseur-euses ?

Je m’inspire avant tout du fonctionnement
du mycélium pour créer une entité mou-
vante sur scéne. Quand je dis « entité »
je ne parle pas seulement des corps qui
font le méme mouvement, mais aus-
si des individualités, des petites diffé-
rences propres & chacun-e, qui peuvent
étre observées et incorporées. Tout ceci
crée une toile ou Uinformation voyage
librement au travers du groupe. Pour les
danseur-euses du Ballet de ’Opéra de
Lyon c’est un changement radical dans
leur maniere de produire du mouvement :
il ne vient pas du corps mais de 'exté-
rieur, de l’environnement, de la vision,
de Uintention. Aussi, avec le temps j’ai
fini par considérer le mouvement sous
ses plus petits aspects. J'aime le fait de
diminuer le geste, de le compresser, pour
rendre nettes ou vivantes les plus infimes
décisions.

Qu’est-ce que ce fonctionnement nous
enseigne-t-il, & nous, humains ?
Lorsqu’on regarde les oiseaux faire des
formes dans le ciel, méme sion les admire,
il ne s’agit pas d’une esthétique, c’est une
nécessité. S’ils ne se cordonnaient pas,
ils ne survivraient pas. Essayer de com-
prendre ce que tu fais en méme temps que
ce que fait la personne & cdté de toi, lire
ces différences et incorporer 'imagination
des autres pour agir ensemble, tout cela
nécessite du dialogue, de la confronta-
tion, de la relation. Dans cette piéce, le

mouvement en lui-méme ne raconte rien,
la seule chose précieuse c’est cette colle
invisible qui connecte les individus par
accords réciproques.

Christos Papadopoulos

Né en 1982 dans un petit village
du Péloponneése (Gréce), Christos
Papadopoulos a étudié la danse et la
chorégraphie au SNDO (School for New
Dance Development) a Amsterdam, le
thédtre au National Theatre of Greece
Drama School (GNT Drama School) et les
sciences politiques & ’'Université Panteion
(2000). Son écriture chorégraphique sin-
guliere se distingue par une dimension
plastique trés travaillée, des rapports
entre corps et espaces ou mouvements
et musiques particulierement étroits et
une importance du groupe choral. La
nature ne cesse d’inventer une profusion
de formes, de mouvements, de structures
dont l’'observation est source d’inspiration.
Fasciné par la créativité des processus
naturels, le chorégraphe grec Christos
Papadopoulos congoit une danse orga-
nique, qui transforme la maniere dont les
corps interagissent, s’organisent — élar-
gissant la perception de leurs modes de
relation. S’appuyant sur les mouvements
simples du corps humain, il développe
des expériences proches de la transe,
impliquant tous les sens dans une immer-
sion esthétique en plusieurs dimensions.
Depuis 2003, il enseigne le mouvement
et U'improvisation & [’école d’art drama-
tique du Conservatoire d’Athénes. Aprés
avoir été chorégraphe assistant diffé-
rents metteurs en scéne, ses premiéres
ceuvres en 2016 et 2017 lui valurent rapi-
dement une reconnaissance nationale et
internationale.

Le Ballet de I’Opéra
de Lyon

Depuis sa création, le Ballet de ’Opéra
de Lyon poursuit son travail de repérage
des nouveaux territoires de la créa-
tion contemporaine tout en maintenant
’exigence des grandes écritures cho-
régraphiques. Il imagine de nouvelles
maniéres de célébrer la danse, en met-
tant en lumiéere la maniére dont le dan-
seur porte ’écriture. Tout en faisant une
place particuliere & la fabrique du sens,
au langage, aux voix, aux collaborations
transdisciplinaires, le Ballet cherche &
élargir le spectre du présent, en apportant
un contrepoint sensible & la fabrique de
l’art chorégraphique.

sam 09.09 2000
Lun - 11.09  20:00
MAR 12.09 20:00
Mer 13.09 20:00
v 14.09 2000

Opéra de Lyon, Lyon 1°

TARIFS

Plein tarif

10 série 32€ / 2¢ série 24€ / 3¢ série 10€
Tarif réduit

10 série 29€ / 2¢ série 21€ / 3¢ série 8€

Demi-tarif
10 série 16€ / 2¢ série 12€ / 3¢ série 5€
AUTOUR DU SPECTACLE - p. 132

Rencontre en préambule au spectacle,
avec Christos Papadopoulos, sam 9 sept a
18h30, & ’Amphi de ’Opéra

Parcours Musique
Nuits sonores x Biennale de la danse

DATES DE TOURNEE

22-23 sept » Thédatre de Liege

28-29-30 sept, ler oct » Thédatre de la Ville,
Paris

Workshop pro
au CND
> p.126
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© Gregory Batardon

Sidi Larbi Cherkaoui & le Ballet
du Grand Théatre de Geneve

U k IyO —@€ PREMIERE FRANCAISE

Au milieu d’un labyrinthe d’escaliers, 22 danseur-euse's
cherchent des chemins possibles, s’entrainent vers les abimes
ou les hauteurs. Cette aventure collective interroge : que faire
quand tout s’écroule ?

Que faire quand tout, autour de nous, s’effondre ? Comment continuer & vivre
dans un monde incertain ? Si la question se pose individuellement, les réponses
sont aussi & chercher ailleurs et Ukiyo-einvite a regarder vers le collectif. Inspiré
de ce mouvement pictural japonais, traduit par « image du monde flottant »,
Sidi Larbi Cherkaoui compose pour 22 interpréetes du Ballet du Grand Thédtre
de Geneve une méditation profonde sur la résilience. Sur scéne, de grandes
structures labyrinthiques mobiles forment un réseau d’escaliers impossibles.
Confrontés aux obstacles et aux surfaces instables, le groupe se perd, cherche
les chemins possibles, s’attire vers les abimes ou prend de la hauteur. Les
aidant ou les déroutant, des mélodies électroniques et la puissance d’un trio &
corde résonne avec iels. L’insatiable chorégraphe de renommée internationale,
nouvellement directeur de ce brillant ensemble chorégraphique suisse, fait de
chaque création un événement, aussi artistique que philosophique.

Coproduction Biennale
Coproduction Maison de la danse /Péle européen de création
En co-réalisation avec la Maison de la danse

Avec le soutien de Dance Reflections by Van Cleef & Arpels

OANMCE
AEFLECTHINE
R DL

Piéce pour 22 interprétes — 2022
1h10

Chorégraphie Sidi Larbi Cherkaoui Interprétes
Danseurs et danseuses du Ballet du Grand
Théatre de Genéve Scénographie Alexander
Dodge Costumes Yuima Nakazato Lumiéres
Dominique Drillot Dramaturgie Igor Cardellini
Assistants chorégraphiques Pau Aran Gimeno
et Dayan Akhmedgaliev Directeurs des
répétitions Manuel Renard et Pascal Marty
Composition musicale Szymon Brzdska et
Alexandre Dai Castaing Chant et danse
Kazutomi «Tsuki» Kozuki Chant, Shinobue,
Nohkan et Kokyu Shogo Yoshii Percussions
Alexandre Dai Castaing et Shogo Yoshii Musique
électronique Alexandre Dai Castaing Musique
originale Piano Johann Vacher Trio & cordes
Amia Janicki, violon, Natanael Ferreira Dos
Santos, alto, Gabriel Esteban, violoncelle

Création mondiale en novembre 2022, Grand
Théatre de Genéve Coproduction Maison de

la Danse, Lyon-Pdle européen de création, la
Biennale de la danse de Lyon 2023, Fondazione
Romaeuropa Arte e Cultura, Eastman

Ballet du Grand Théatre de Genéve

Directeur général Aviel Cahn Directeur du Ballet
Sidi Larbi Cherkaoui Partenaire du Ballet du
Grand Théatre Indosuez Wealth Management
Avec le soutien de la Fondation suisse pour la
culture Pro Helvetia

Remerciements & Kae Tempest et Domino
Publishing Company Limited pour 'aimable
autorisation d’utiliser le texte Hold Your Own.
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Note d’intention

Comment survivre ensemble dans un
monde ou les crises prennent une dimen-
sion chronique ? Alors que cette question
se pose aujourd’hui de maniére lanci-
nante & la planéte, Sidi Larbi Cherkaoui
invite avec Ukiyo-e & une méditation sur
notre capacité de résilience. Pour conce-
voir cette piéce, le chorégraphe s’inspire
duterme japonais désignant les «images
dumonde flottant ». Concept qui a donné
son hom au mouvement artistique appa-
ru a l’époque d’Edo et centré sur la cap-
ture de linstant présent. La performance
cherche des chemins possibles dans cet
univers suspendu et ausculte les négo-
ciations constantes auxquelles nos corps
- physiques et sociaux - sont soumis.

Elle examine les tensions formées entre
limitation du mouvement et turbulence,
entre cloisonnement et ouverture ou
encore entre isolement et coexistence.
Créée avec les 22 artistes du Ballet du
Grand Thédatre de Genéve, la forme porte
ainsi 0 la scéne des étres en quéte de
symbiose avec leur environnement. Elle
active un travail de l’équilibre face &
l'impermanence. Elle meut des orga-
nismes qui, en leur qualité de systemes
d’échange, sont en constante métamor-
phose. Au-dela des dualités, Sidi Larbi
Cherkaoui propose d’envisager des corps
qui ne se terminent pas avec la peau, ou
le physique n’est pas privilégié par rapport
a Lesprit, ou ’lhumain n’est pas différencié
du non-humain.

Cette chorégraphie du dépassement
s’inscrit au coeur d’une structure mou-
vante, motif récurrent dans les piéces
de Sidi Larbi Cherkaoui. Le décor, pensé
en collaboration avec le scénographe
Alexander Dodge, prend la forme d’un
réseau d’escaliers impossibles dans
lequel les danseurs et danseuses se
perdent. Ces structures mobiles laby-
rinthiques - ambivalentes puisqu’elles
constituent des ponts potentiels mais
aussi des obstacles - évoquent 'ascen-
sion aussi bien que 'abime. C’est dans
cette suite de degrés, potentiellement
habilitants ou incapacitants, que les
corps sont appelés & s’unir, dialoguer et
se contaminer les uns les autres.

La performance est accompagnée des
compositions contemporaines de Szymon
Brzdska pour trio & cordes et piano ainsi
que des créations rythmiques percussives
et électroniques d’Alexandre Dai Castaing.
Réunis dans Ukiyo-e, ces univers entrent
enrésonance avec larecherche de répa-
ration et de transcendance déployée par
le ballet.

Sidi Larbi Cherkaoui

Chorégraphe et directeur du Ballet
du Grand Théatre de Genéve

Né & Anvers (Belgique) en 1976, Sidi Larbi
Cherkaoui est une figure mondialement
célebre comme peu d’autres dans la
danse actuelle : un auteur-chorégraphe
brillant, avec une centaine de spectacles
0 son actif en tournée dans le monde
entier, et ancien directeur artistique du
Ballet royal de Flandre (2015-22). L’ceuvre
chorégraphique du Belgo-Marocain
déborde de productions mémorables,
dont certaines sont nées & Genéve (Loin,
2005) et d’autres sur les grandes scénes
et plateaux vidéo du monde entier (Puz/
zle au Festival d’Avignon en 2012, pour
n’en citer qu’une). Pour le Voyage inau -
gural de Marina Abramovi¢ en tant que
scénographe, et avec Damien Jalet
comme co-créateur, Uinterprétation
tourbillonnante, ombrageuse et som-
brement mécanique du Boléro de Ravel
par Sidi Larbi Cherkaoui pour le Ballet
de I’Opéra de Paris a fait sensation au
Palais Garnier en 2013 et reste 'une de
ses piéces les plus iconiques. Le trio s’est
reformé pour Pelléas et Mélisande en 2018
a 'Opéra Ballet Vlaanderen. De collegues
danseurs-euses O partenaires créatifs, Sidi
Larbi Cherkaoui et Damien Jalet forment
un lien artistique unique : il est logique que
Damien Jalet rejoigne Sidi Larbi Cherkaoui
et le Ballet de Genéve en tant qu’artiste
associé, avec plusieurs de ses ceuvres
figurant dans cette saison et la suivante.
En 2022, Sidi Larbi Cherkaoui devient le
nouveau directeur du Ballet du Grand
Thédtre de Geneve.

Le Ballet du Grand
Thédatre de Genéve

En 1962, le Grand Thédtre de Genéve se
dote d’une compagnie de ballet perma-
nente, composée de 22 artistes et qui pro-
pose deux spectacles chorégraphiques
originaux par saison. La direction est alors
confiée a Alfonso Cata (1969-1973) puis
Patricia Neary (1973-1978), Peter van Dyk
(1978-1980), Oscar Araiz (1980-1988),
Gradimir Pankov (1988-1996), Frangois
Passard avec Giorgio Mancini (1996-
2002) et Philippe Cohen (2003-2021).
Depuis 2019, Aviel Cahn est le directeur
général du Grand Thédtre de Geneve et
depuis 2022, le Ballet du Grand Thédtre de
Geneve est dirigé par Sidi Larbi Cherkaoui,
succédant a Philippe Cohen. Les créations
mondiales ont toujours lieu & Geneve,
avant de partir en tournée le reste de la
saison hors des frontieres suisses : France,
ltalie, Etats-Unis, Russie, Australie, Chine,
Brésil, Afrique du Sud...

Lun - 11.09  19:30
MAaR 12.09 20:30
Mer 13.09 19:30
v 14.09 2030
sam  16.09 20:30
pmv  17.09 1500
Lun  18.09  19:00
MAR 19.09 19:30

Maison de la danse,
Lyon 8¢

TARIFS

Plein tarif

16 série 45€ / 2¢ série 41€

Tarif réduit

1¢ série 42€ [ 2¢ série 39€
Demi-tarif

10 série 22,50€ / 2¢ série 20,50€

AUTOUR DU SPECTACLE - p. 132
Rencontre en bord de scene, a lissue de la
représentation mer 13 sept

Journées Européennes du Patrimoine —
sam 16 sept : visite des coulisses de la
Maison de la danse et classe ouverte.
Infos et inscriptions en billetterie

DATES DE TOURNEE

29-30 sept » TorinoDanza Festival, Fonderie
Limone, Turin, Italie

3-4 oct » Thédtre des Salins, scene
nationale, Martigues, France

8 oct » Baluarte, Pampelune, Espagne

11-12-13-14 oct -» Teatro Real, Madrid,
Espagne

UNE BIENNALE DE CREATIONS
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MerR 13.09 2100
kv 14.09 2100
ven 15.09 2100

Les SUBS, Lyon 1¢

TARIFS

Plein tarif : 18€
Tarif réduit : 12€

AUTOUR DU SPECTACLE - p. 132

Parcours Musique
Nuits sonores x Biennale de la danse

Piéce pour 1interpréte — 2023
45 min

Compagnie Dikie Istorii Direction artistique Tom
Grand Mourcel Interpréte Tom Grand Mourcel
Musique Arnaud Bacharach Scénographie
Johanna Thomas Collaboration artistique &
regard extérieur Rebecca Journo, Chandra
Grangean et Anne Lebatard Création costumes
Lucie Grand Mourcel (Maison Mourcel) Création
Llumigres Johanna Thomas Equipe technique sur
la tournée 4 personnes

g il T —, =

Coproduction Les SUBS | le Centre
chorégraphique national de Rillieux-la-Pape,
direction Yuval PICK | Dans le cadre du dispositif
matiere premiére, Royaumont Une production
de Dikie Istorii et de la Feat. Avec le soutien

de la Maison de la danse, le Velvet Moon,

la Cité des arts de la rue (Cie Ex-Nihilo), le
CentQuatre, KompleX KapharnadM.

DATES DE TOURNEE

Tom Grand Mourcel

_\o\A

Solus Breagk creanon 3

7 oct 2023 » Royaumont
Automne 2023 - Velvet Moon

Venu des cultures hip hop et club, Tom Grand Mourcel imagine
un autoportrait dansé. Entouré d’'un mur d’enceinte et au plus
proche des spectateurs-rices, il retraverse dans Solus Break les
musiques qui ’'ont fagonné.

Montre-moi comment tu danses, je te dirais qui tu es. A la recherche de ce qu’il
appelle son identité rythmique, Tom Grand Mourcel compose un électrisant
autoportrait dansé. Des « sons de sales gosses » du hip hop qui, les premiers,
lui ont donné envie de bouger, & ceux de la culture club dans laquelle il évolue
aujourd’hui, il a cartographié les gestes et les qualités qui ressortent lorsqu’il
écoute une musique. Passant des uns aux autres, la chorégraphie de Solus Break
se construit telle une piste de breakbeat, en jouant de la cassure rythmique.
Comme dans jNo pasardn!, sa précédente piece créée avec Vera Gorbatcheva,
le dispositif sera immersif. Entouré d’un mur d’enceinte - référence aux raves -
et des spectateurs-trices tout proches, le danseur retraverse les références qui
Uont fagonné. IL les célébre tout en les transformant, créant ce qui pourrait étre
un « sample » de lui-méme.

En partenariat avec les SUBS
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© Rebecca Journo

Entretien

Aprés les souléevements collectifs de
iNo Pasaran!, vous composez un « auto-
portrait dansé ». D’ou venait la nécessité
de faire cet état des lieux ?

J’ai toujours créé en collectif. La soli-
tude que nous avons traversé ces der-
nieres années a amené beaucoup de
guestions : comment je danse ? Quelles
musiques, quels sons me font bouger ?
Comment cela s’articule avec ’histoire
de la danse ? S’interroger sur son iden-
tité, c’est aussi se demander ce qui, plus
généralement, fait identité. J’avais envie
de partir de mon parcours, mais aussi
de créer des liens. Avant d’aller vers le
contemporain et de rencontrer le milieu
de la nuit, c’est le hip hop qui m’a donné
le plaisirdu mouvement, ’envie de faire ce
meétier. Pas seulement la danse hip hop,
mais tout ce qui ’entoure, lesrelations, les
codes sociaux, la musique. Cette culture
a beaucoup en commun avec la culture
club : le c6té festif, le cercle dans lequel
on se retrouve, mais aussi un genre musi-
cal, le breakbeat, avec ses syncopes, ses
bugs, ses superpositions de rythmes sur-
prenantes qui crée en moi un groove, une
envie de danser.

Dans ce solo, vous semblez travailler une
solitude trés peuplée.

Dans Solus Break, suis-je seul & danser ?
Cette question me fait penser au phi-
losophe Georges Didi-Huberman. Son
travail a été moteur dans la recherche
de jNo Pasaran!. Récemment, je suis
tombé un peu par hasard sur un autre de
ses livres, Le danseur des solitudes, ou il
parle d’lsrael Galvdan. Quandil le voit pour
la premiéere fois entrer sur scéne, il le voit
entrer seul, mais pas danser seul. Israel
Galvdn danse avec toute son histoire, ses
mémoires, ses réves, sa culture, tous ses
fantémes. Il danse avec « des solitudes
partenaires ». Je vais essayer, de laméme
fagon, de convoquer mes mémoires, mes
traces, le socle musical de mon identité
rythmique.

Solus Break pourrait étre un « sample de
vous ». En quoi la métaphore du sample -
cette pratique consistant a réutiliser des
extraits de musique déja existant dans
des nouveaux morceaux, en les modi-
fiants plus ou moins - est-elle opérante
pour parler d’identité ?

Je me suis passionné pour ’histoire de
’Amen Break, 'un des samples les plus
utilisés de ’histoire. Ce solo de batterie du
morceau Amen, Brother de The Winstons,
atraversé une multitude de genres musi-
caux, montrant chaque fois une facette
identitaire différente, tout un gardant son
héritage. Quand on écoute ’Amen Break,
quelques soient les modifications qu’on

lui a apportées, on sait toujours d’ou il
vient. Pour moi, c’est comme lidentité :
elle est mouvante, mais certaines traces
restent ancrées, collées & la peau.

Tom Grand Mourcel

Né a Paris en 1991, Tom Grand Mourcel part
aNew York & ’age de 17 ans & la rencontre
dumonde underground et cbtoie lesinno-
vateurs de la danse hip hop et notamment
le Rock Steady Crew. De retour en France,
il intégre ’Académie Internationale de la
Danse G Paris pour compléter son cur-
sus interdisciplinaire. En 2012, il intégre
le Conservatoire National Supérieur de
Musique et de Danse de Lyon en section
contemporaine dans lequel il fera la ren-
contre d’Anne Martin, Juliette Beauviche
et Michéle Noiret qui lui permettront de se
nourrir de différentes qualités de mouve-
ments. A travers des workshops et son go(t
pour le voyage, Tom Grand Mourcel fait la
rencontre de nombreux chorégraphes tel
que les Slovaks, Samuel Lefeuvre, David
Zambrano, Fighting Monkey et Yoann
Bourgeois. En 2016, il intégre la compa-
gnie Ex Nihilo pour les pieces In Paradise
et Paradise Is Not Enough. Il intégre aus-
si la compagnie Plan K pour une reprise
de réle dans Homo Furens, La Fabrique
Fastidieuse pour le spectacle Vendredi
et la compagnie la Vouivre pour la piéce
Arcadie (2020). En parallele, il crée avec
Vera Gorbatcheva la compagnie Dikie
Istorii ou ils abordent un travail corpo-
rel physique mélangeant la danse et
la musique live. Il co-fonde le collectif
Hoods Flakes avec Chandra Grangean,
Lise Messina, Martin Malatray Ravit et la
plateforme chorégraphique la Feat.

UNE BIENNALE DE CREATIONS

A DECOUVRIR AUSSI
AUX SUBS

Dans le cadre de Bleu, ceuvre
scénographique des SUBS

Mer 13.09 - 20:00
Les SUBS, Lyon 1¢

GRATUIT

Piéce pour 1 interpréte - 15 min

Yoko Omori
Solo

L’artiste japonaise Yoko Omori
porte une attention particuliére
aux relations entre chorégraphie,
improvisation et partition sonore
qu’elle crée elle-méme. Une
imprévisibilité dans un jeu de
mouvements effrénés est associée
a une théatralité et des textures
musicales souvent cocasses.

En partenariat avec les SUBS

Plus d’infos sur les-subs.com
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v 14.09  20:00
ven 15.09 20.00

Théatre National
Populaire, Villeurbanne

TARIFS

Plein tarif : 32€ / Tarif réduit : 29€ /
Demi-tarif: 16€

DU MEME COLLECTIF

S’assurer de ses propres murmures - p. 78
NUIT - p. 80

REBOND EN REGION - p.141
La Rampe, Echirolles
Mar 3 oct & 20h

Le Vellein, scénes de la CAPI, Villefontaine
Mar 17 oct & 20h

DATES DE TOURNEE

oct - Cirque Thédatre d’Elbeuf, Pole
National Cirque Normandie (Temps fort des
créateurs)

oct - Maison de la Culture, Bourges
nov - Thédtre de Lorient
déc - Thédtre de Lorient

déc » La Cométe, scéne nationale de
Chaléns-en-Champagne et Le PALC

déc » Comédie de Valence, Centre
Dramatique National

Collectif Petit Travers
& le Quatuor Debussy

Nos matins intérieur

CREATION

Piece pour 10 jongleur-euses
& le Quatuor Debussy - 2023 - 1h15

Direction artistique du Collectif Petit Travers
Julien Clément et Nicolas Mathis Ecriture

Julien Clément et Nicolas Mathis Mise en scéne
Nicolas Mathis Conception musicale Christophe
Collette Avec les musiciens du Quatuor Debussy
Christophe Collette et Emmanuel Bernard,
violons, Vincent Deprecq, alto, Cédric Conchon,
violoncelle Avec les jongleur-euses du Collectif
Petit Travers Eyal Bor, Julien Clément, Rémi
Darbois, Amélie Degrande, Bastien Dugas,
Alexander Koblikov, Taichi Kotsuiji, Carla Kiihne,
Emmanuel Ritoux, Anna Suraniti Musiques
Henry Purcell, Marc Mellits Texte et direction
d’acteur Jean-Charles Massera Création
lumiére Arno Veyrat Costumes Léonor Boyot
Gellibert Laboratoire prise de paroles Stéphane
Bonnard Construction de la scénographie
Olivier Filipucci Regard sur le geste Violeta
Todo Gonzalez Régie générale et lumiére
Frangois Dareys ou Thibault Thelleire Régie son
Victor Page ou Eric Dutrievoz Collaboration

de direction Dorothée Alemany Direction

de production Anna Delaval Coordination
logistique Audrey Paquereau Coordination
technique Samuel Wilmotte Administration de
production Géraldine Winckler

Glissant des notes d’Henry Purcell a celles de Marc Mellits,

dix jongleur-euses et quatre musiciens fagonnent sur scéne une
petite utopie, ou le collectif se forme depuis les différences et
les singularités de chacun.

Comment faire commun sans en perdre son individualité ? Pour approcher
cette épineuse question philosophique, le Collectif Petit Travers compose
avec le Quatuor Debussy une grande forme autoréflexive sur la pratique du
jonglage. D’ateliers de transmission en créations, le Collectif a pris la mesure de
Uincroyable singularité des interprétes qu’il rencontrait. Et entend bien, avec Nos
matins intérieurs, célébrer la richesse de cette diversité. Sur une scene pensée
comme un plateau de lego, ol de grands cubes dessinent autant de paysages
qgu’ils offrent de situations de jeu, dix jongleurs et jongleuses de générations et
de nationalités différentes, accordent leurs rythmes et leurs gestes dans des
tableaux d’unisson, avant de prendre tour & tour la tangente. Glissant dans les
architectures sonores des morceaux du compositeur contemporain Marc Mellits
ou du baroque Henry Purcell et les textes de [’écrivain-bricoleur Jean-Charles
Massera, ils font briller le credo du Collectif Petit Travers en faisant émerger « de
principes simples et évidents & percevoir », tout le « mystere du vivant ».

Coproduction Biennale
En co-accueil avec le Théatre National Populaire
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Vous écrivez dans votre note
d’intention : « Pour que de principes
simples et évidents a percevoir, émerge
le mysteére du vivant ». Cette phrase
n’est-elle pas, plus largement, votre
définition du jonglage, voire de U’art ?
C’est en tout cas notre visée, le coeur de
notre envie, tant dans la création artis-
tigue que dans notre travail de trans-
mission pédagogique. Siony arrive, c’est
cool (rires). Parfois, on y touche.

Vous accordez une place fondamentale
a la musique dans votre travail.
Comment le désir d’une création avec
le Quatuor Debussy est-il né ?

Grace a la musique du compositeur amé-
ricain Marc Mellits, dont le Quatuor nous a
parlé. Audépart, son romantisme répétitif
semblait loin de nos go(ts, mais lorsque
nous avons vu le Quatuor Debussy jouer
ses piéces, Nous avons pris conscience de
leurs dimensions spatiales et chorégra-
phiques. Plus nous travaillons, plus nous
prenons la mesure de l'incroyable com-
plexité de leurs architectures rythmiques
et de leurs nuances. Cela a déplacé notre
rapport & la musique. Nous avions ’habi-
tude de travailler sur les structures ; cette
fois, nous nous laissons davantage gui-
der par les énergies et les couleurs qui se
dégagent des morceaux, dans un rapport
plus affectif.

Tout en laissant place aux singularités
de chacun, Nos matins intérieurs est la
plus grande forme que vous ayez créée,
avec quatre musiciens et dix jongleurs
et jongleuses. Comment mettez-vousen
jeu la dialectique entre Uindividuel et le
collectif ?

Nous ne cessons de nous émerveiller de
la singularité de pratique, de parcours
et d’histoire des jongleurs et jongleuses
gue nous rencontrons. Contrairement &
la danse ou & la musique, pour lesquels
il existe des techniques, des méthodes
et des conservatoires, le jonglage
s’apprend en autodidacte. Chacun se
construit en pure singularité. Plus nous
avancions dans notre ambition de créer
une compagnie avec un langage com-
mun, plus il nous semblait important

de mettre en perspective notre désir de
faire corps ensemble avec la richesse
incroyable de cette discipline. Pour Nos
matins intérieurs, nous rassemblons dix
jongleuses et jongleurs de générations
et de nationalités différentes. Comment
faire commmun sans nier nos différences ?
Se raconter chacun, par la parole et par
le corps, tout en créant des tableaux col -
lectifs en travaillant les mémes rythmes
et le méme vocabulaire ? Tels sont les
enjeux que nous creusons aux cotés de
Uartiste écrivain-bricoleur Jean-Charles
Massera et du quatuor, parfaite méta-
phore du collectif composé d’altérités,
entre minuscule orchestre et espace ou
se déployer comme soliste.

Le Collectif Petit Travers

Le Collectif Petit Travers a été fondé en
2004. Depuis 2011, les directions artis-
tiqgues sont impulsées conjointement
par Nicolas Mathis et Julien Clément,
formés au Cirque Plume pendant leur
enfance, puis au Centre National des Arts
du Cirque pour le premier et au Lido pour
le second. L’activité de la compagnie est
principalement centrée sur la production
et la diffusion de pieces de jonglage de
grand format et la transmission péda-
gogique. En dix-huit ans, un répertoire
de huit piéces, une création amateurs
et quatre petites formes ont vu le jour,
totalisant plus de 1 000 représentations
a travers le monde. Des rencontres fortes
avec de grands noms de la Danse (Pina
Bausch, Maguy Marin, Joseph Nadj), du
Cirque (Jérdme Thomas) et de la Musique
(Sébastien Daucé, Pierre Jodlowski) ont
lieu en chemin. Certaines sont devenues
des collaborations, concrétisant ainsi la
dynamique d’ouverture qui depuis lorigine
nourrit cette écriture du jonglage de l'inté-
rieur. Aujourd’huiinstallé & Villeurbanne, le
Collectif déploie également un large volet
d’interventions artistiques qui vise & parta-
ger les différentes facettes et singularités
de son jonglage. Par des approches exi-
geantes et adaptées a différents publics,
ces ateliers prennent appui sur un vaste
champ de pratiques élaborées au fil du
parcours et des créations. Les jongleur-ses
du Collectif interviennent régulierement
dans les écoles et centres de formation

des futur-es jongleur-ses professionnel-les.
Chague membre du Collectif est porteur
d’un savoir-faire pointu et ouvert dans
les domaines du cirque, de la composi-
tion musicale ou de la danse. Chacun se
spécialise en s’ouvrant aux pratiques de
l’autre. Le questionnement riche est celui
qui convoque la pluralité des voix dans son
avanceée solitaire. Le travail demande le
courage de la solitude, par le regroupe-
ment en collectif, ils essayent de peupler
ces solitudes des expériences de chacun.
Chaque discipline pénétre le territoire de
[’autre de ses questionnements propres
faisant ainsi de leur jonglage un domaine
a part entiere dans la nébuleuse du spec-
tacle vivant.

Le Quatuor Debussy

Créé en 1990 le Quatuor Debussy a été
applaudi aux quatre coins du monde,
partageant toujours avec la méme pas-
sion ses interprétations musicales sur les
scenes les plus prestigieuses. Composé
par Christophe Collette et Emmanuel
Bernard (violons), Vincent Deprecq
(alto) et Cédric Conchon (violoncelle), le
Quatuor Debussy est devenu aujourd’hui
’une des figures incontournables de la
scene musicale internationale. Porté par
des valeurs de partage et de renouvel-
lement des formes, le Quatuor Debussy
a toujours eu le souhait de surprendre
et d’attiser la curiosité, que ce soit aux
oreilles des publics ou aux yeux des pro-
fessionnel-les. En créant des passerelles
avec différents domaines artistiques
comme la danse (Maguy Marin, Anne
Teresa De Keersmaeker, Wayne Mac
Gregor, Mourad Merzouki...), le thédatre
(Philippe Delaigue, Richard Brunel, Jean
Lacornerie...) ou encore les musiques
actuelles (Yael Naim, Gabriel Kahane,
Cocoon, Franck Tortiller, Keren Ann...) et
le cirque (Cie Circa), le Quatuor Debussy
défend plus que tout ’exigeante vision
d’une musique “classique” ouverte,
vivante et créative. Reconnu par ses pairs
pour la grande variété de son répertoire et
son goUt appuyé pour les rencontres artis-
tiques, il continue ses collaborationsinat-
tendues avec, plus récemment, les arts
numériques (David Gauchard) ou encore
le slam (Mehdi Kriger).

Production Collectif Petit Travers En complicité avec le Quatuor Debussy Coproduction et accueil en résidence Maison de la Danse, Péle européen de création, Lyon |

La Biennale de Lyon | Le Carré magique, Péle National Cirque en Bretagne | AGORA - Péle National Cirque Boulazac - Nouvelle Aquitaine | Plateforme 2 Pales Cirque en
Normandie | La Breche & Cherbourg et le Cirque Théatre d’Elbeuf \ Le Sirque, Pole National des Arts du Cirque Nexon Nouvelle Aquitaine Coproduction La Villette, Paris \ La
Cité Bleue, Genéve \ Théatre de Saint-Quentin-en-Yvelines, Scéne nationale | Equinoxe - Scéne nationale de Chateauroux | Le Carreau, Scéne nationale de Forbach et
de ’Est mosellan | La Rampe-La Ponatiére, scene conventionnée d’intérét national art et création danse et musiques, Echirolles Accueil en résidence Circa, Péle National
Cirque, Auch Gers Occitane | Théatre de Privas - Scene conventionnée - Art en Territoire - Centre Ardeche | Théatre National Populaire, Villeurbanne Avec le soutien de

la SPEDIDAM, du Centre national de la musique et de la Ville de Villeurbanne Le Collectif Petit Travers est conventionné par le Ministére de la Culture (DRAC Auvergne-
Rhone-Alpes) et par la Région Auvergne-Rhone-Alpes Le Quatuor Debussy est conventionné par le Ministére de la Culture (DRAC Auvergne-Rhone-Alpes), la Région
Auvergne-Rhone-Alpes et la Ville de Lyon. Il est soutenu par la Métropole de Lyon, la SPEDIDAM et la SG Auvergne Rhone Alpes
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om  17.09  19:00
Lun 18.09 2100
MAR 19.09 2100

Célestins - Théatre
de Lyon, Lyon 2¢

TARIFS

Plein tarif

1% série 28€ | 2° série 22€ | 3° série 12€
Tarif réduit

18 série 25€ | 2° série 19€ | 3° série 10€
Demi-tarif

1% série 14€ | 2° série 11€ | 3¢ série 6€

AUTOUR DU SPECTACLE - p. 132

Résidence ouverte, sam 9 sept & 16h
aux Célestins, théatre de Lyon.

Gratuit - Inscription en billetterie

Rencontre en bord de sceéne, & lissue de la
représentation lun 18 sept

Parcours Arts Visuels
Biennale d’art contemporain x macLYON x
Biennale de la danse

REBOND EN REGION - p.141

Comédie de Valence
Jeu 28 et ven 29 sept & 20h

DE LA MEME ARTISTE

L’apres-midi d’un foehn Version 1 p. 84

DATES DE TOURNEE

Compagnie
Non Nova - ~

Phia Ménard
AR T 13 CREATION

6-7 oct = Actoral - Festival international
des arts et des écritures contemporaines,
Marseille

15 nov - Le Volcan - Scéne nationale, Le
Havre

Artiste associée a la Maison de la danse
et a la Biennale de la danse - Lyon
> p. 137

Orchestrant une rencontre-combat entre une femme et
un jardin & la Francaise, Phia Ménard continue de saper les
fondements de la violence patriarcale de nos sociétés par
Uimaginaire et un appel aux réves.

Dans un jardin & la frangaise baigné d’une lumiere crépusculaire, une femme
tombe nez-a-nez avec le socle d’une statue monumentale dont seuls les
pieds sont visibles. Elle ne peut, ni ne veut l’éviter. Un combat s’engage
alors, ou le courage flirte avec une douce absurdité. Partant de Uarticle de la
Déclaration Universelle des Droits de ’'Homme le plus dénié - celui qui garantit
4 tous la liberté de circulation sur la Terre - c’est par le socle que Phia Ménard
s’attaque au regne sanglant des frontiéres. Contre les murs et les fils barbelés
de I’Europe forteresse, contre le paradigme de la modernité occidentale qui a
séparé ’humain de la nature, elle brandit 'arme de l'imaginaire et le pouvoir
de la fable pour nous inviter a réapprendre & réver. Une maniére de résister et
de se réinventer, dans le sillage du chaman Yanomami Davi Kopenawa. Avec
ART. 13, Phia Ménard, artiste pluridisciplinaire qui explore les imaginaires de la
transformation, ouvre nouveau chapitre : Le cycle des jardins et des ruines.

Coproduction Biennale
En co-accueil avec les Célestins - Théatre de Lyon
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Votre titre fait référence a un article de
la Déclaration Universelle des Droits

de ’Homme qui garantit a tous et
toutes la libre circulation. Comment
expliquez-vous que si peu connaissent
son existence ?

C’est le seul article qui écrit, noir sur
blanc, que nous partageons une seule et
méme planéte, que la seule frontiere est
celle ducosmos. C’est trés beau, presque
philosophique. Mais méme si la majorité
des gens le connaissait, il resterait une
sorte de slogan publicitaire. On inscrit
« Liberté, éqgalité, fraternité » sur le fron-
ton des mairies, on s’en glorifie, comme si
avoir trouvé le bon mot nous dédouanait
de le mettre réellement en application.

Vous partez des frontiéres
géopolitiques pour interroger
également celle qui sépare ’humain de
la nature. Comment s’articulent-elles ?
Nous avons tort de les séparer. Le mot
frontiere résonne immédiatement avec
sa matérialité : des murs, des barbe-
lés. Mais c’est cette matérialité, dans
laquelle nous sommes enferrées en per-
manence, qui nous enferme avant tout.
La violence ultralibérale nous impose
de nouer exclusivement des relations
avec des objets. Nous avons oublié la
relation aux autres humains, au vivant
et au non-humain. Pour s’extraire de la
virulence de cette société, je crois qu’il
faut lutter contre cette matérialité en
revenant & Uimaginaire, en réapprenant
aréver. Voici le contrepied que je souhaite
proposer en amenant une forme d’outre-
tombe au jardin & la frangaise d’ART. 13.
L’annulation du vivant dont ce jardin est le
symbole est une ruine, ses statues, affir-
mation du pouvoir patriarcal, tout autant.

Vous dites ne pas croire au récit, mais
croire au geste. Pourquoi ?

Les récits ne nous affectent pas au point
de refuser, ils provoquent une empathie
intellectuelle confortable. Les témoi-
gnhages que nous avons pu entendre avec
ma compagne, en accueillant de jeunes
mineurs isolés, sont partout dans les
médias aujourd’hui. Rien ne change. Faire
un geste, c’est sortir du confort. Quand on
a fait une fois un geste, on sait qu’on le
refera. Je mets chorégraphiquement en
scene cela dans ART. 13 en passant par
l’absurde. La rencontre entre linterprete
Marion Blondeau et le socle de statue est
un accident. Elle ne peut pas le contour-
ner, contrairement & nous qui, d défaut de
réussir a faire tomber le pouvoir en place,
ne faisons que tourner autour. Je ne suis
pas révolutionnaire, je suis déconsctruc-
trice. Il ne s’agit pas de déboulonner des
statues. Défaire le patriarcat, ce n’est pas

faire tomber desimages, c’est s’attaquer
au socle pour remettre les frontieres et le
pouvoir & niveau de corps.

Phia Ménard

Née en 1971, Phia Ménard suit des forma-
tions de jonglerie, danse contemporaine,
en mime et jeu d’acteur. Elle étudie et
devient interprete de plusieurs spec-
tacles de Jérdme Thomas de 1994 a 2002.
Parallelement elle suit les enseignements
de la pratique du danseur de Hervé Diasnas.
Elle fonde la Compagnie Non Nova en
1998 avec pour précepte fondateur, « nous
n’inventons rien, nous le voyons différem-
ment » : Non nova, sed nove. La direction
est assurée par Phia Ménard et Claire
Massonnet. C’est avec le solo Ascenseur,
fantasmagorie pour élever les gens et les
fardeaux, en 2001, gu’elle se fera connaiitre
comme autrice. Artiste associée ¢ la scéne
nationale Le Carré & Chateau-Gontier, elle
y développe un travail scénique ou liden-
tité et la virtuosité sont remises en cause.
Naissent ainsi plusieurs créations et évé-
nements dont Zapptime, réve éveillé d’un
zappeur, et une conférence spectacle,
Jongleur pas confondre, avec le sociologue
Jean-Michel Guy. A partir de 2005 elle
développe la notion « d’injonglabilité » et
crée les pieces Zapptime #Remix, Fresques
et sketches 2nd round, Doggy Bag et deux
formes cabaret : Jules for ever et Touch It
avec le sextet Frasques.

En 2008, elle prend une nouvelle direc-
tion avec le projet I.C.E. pour Injonglabilité
Complémentaire des Eléments, ayant pour
objet 'étude desimaginaires, de la transfor-
mation et de la dé-construction. Un projet
toujours en cours ou la rencontre des corps
et des matériaux naturels questionnent les
sujets de société, d’identité et de violence.
Cette méme année, elle ouvre le cycle des
Pieces de Glace, avecelle le spectacle P.P.P.
aux Nouvelles Subsistances de Lyon.

Elle crée la performance L’apres-midid’un
foehn Version 1, premiére des Pieces du Vent
au Muséum d’Histoire Naturelle de Nantes,
pour laquelle elle regoit en 2012 le Prix du
Physical theater Fringe D’Edimbourg. En
2009, elle réalise la performance lceman
pour le projet Coyote Pizza du collectif La
Valise. En 2010, invitée au 64 Festival d’ Avi-
gnon pour les « Sujets & Vif » de la SACD,
elle crée avec le poete sonore Anne-
James Chaton Black Monodie (cycle des
Pieces de Glace). En octobre 2011, elle crée
L’aprés-midi d’un foehn et VORTEX (cycle
des Piéces du Vent). Elle intervient sur les
questions de genre et les humeurs pour In
the Mood au CIFAS & Bruxelles avec le phi-
losophe Paul B Preciado. En janvier 2014,
elle est promue au grade de Chevalier de
’Ordre des Arts et des Lettres. Elle devient
artiste associée o U'Espace Malraux Scéne
Nationale de Chambéry et de la Savoie.

L’année suivante, elle devient artiste
associée au Thédtre Nouvelle Génération -
Centre Dramatique National de Lyon et
artiste-compagnon au Centre chorégra-
phique national de Caen en Normandie.
Elle crée au Festival Montpellier Danse
2015 la piece Belle d’Hier (cycle des Piéces
de Glace).En 2017, elle devient artiste asso-
ciée du Thédtre National de Bretagne de
Rennes. Elle estinvitée de la documenta 14
aKassel ety crée Contes Immoraux - Partie
1: Maison Mere. Elle crée Les Os Noirs (cycle
des Pieces du Vent). Elle donne son nom
a la 792 promotion de 'ENSATT. En 2018,
elle met en scéne l'opéra Et in Arcadia Ego
avec les Talens Lyriques & 'Opéra Comique
puis elle crée Saison Séche au 72 Festival
d’Avignon. En juin 2020, le Syndicat de la
critique théditre, danse et musique décerne
& Phia Ménard le prix de la critique dans la
catégorie Danse - Performance. En janvier
2021, elle estinterprete de AD-Nde la cho-
régraphe Régine Chopinot. La méme année
elle est invitée du 75 Festival d’Avignon ou
elle crée La Trilogie des Contes Immoraux
(pour Europe). En 2022, elle met en scene
'opéra Les Enfants Terribles de Philip Glass
et Jean Cocteau ¢ 'Opéra de Rennes.

Piece pour 1 interpréte - 2023 - 1h

Idée originale, mise en scéne, écriture et
scénographie Phia Ménard Assistante a la
mise en scéne Clarisse Delile Interprétation et
chorégraphie Marion Blondeau Dramaturgie
Camille Louis Scénographie Phia Ménard,
Clarisse Delile et Eric Soyer Création Sonore
Ivan Roussel Création costumes Fabrice

Ilia Leroy assisté de Yolene Guais Création
lumiéres Eric Soyer assisté de Gwendal Malard
Création régie plateau Rodolphe Thibaud,
David Leblanc Régie générale Olivier Gicquiaud
Régie lumiére Aliénor Lebert Co-directrice

de la compagnie, administratrice & chargée
de diffusion Claire Massonnet Assistante
d’administration & de production Constance
Winckler Chargée de communication & de
production Justine Lasserrade

Coproduction Biennale de la danse de Lyon
2023, TANDEM, Scene nationale, Hippodrome
de Douai, Le TNB, Centre Européen Thédtral et
Chorégraphique de Rennes, Les Quinconces-
L’Espal, Scéne nationale du Mans, Malraux
Sceéne nationale Chambéry-Savoie, Les

2 Scenes scene nationale de Besangon, La
Comeédie de Clermont-Ferrand scéne nationale,
Le Volcan, Scéne Nationale du Havre, Les
Halles de Schaerbeek - Bruxelles, La Comédie
de Valence, CND Dréme-Ardéche, le Lieu
Unique, centre de cultures contemporaines

de Nantes, DE SINGEL, Centre Artistique
International - Antwerpen, MC93 - maison de
la culture de Seine-Saint-Denis & Bobigny,

Le Centre chorégraphique national d’Orléans
La Compagnie Non Nova - Phia Ménard est
conventionnée et soutenue par UEtat - Préfet
de la région des Pays de la Loire - direction
régionale des affaires culturelles, la Ville de
Nantes, le Conseil Régional des Pays de la Loire
et le Conseil Départemental de Loire-Atlantique.
Elle recoit le soutien de U'Institut frangais. La
Compagnie Non Nova - Phia Ménard est artiste
associée au TNB, Centre Européen Théatral

et Chorégraphique de Rennes, ¢ la Maison de

la danse et & la Biennale de la danse de Lyon
2023, & la scene nationale de UEssonne. Elle
est associée ¢ la Comédie de Valence centre
dramatique national Dréme-Ardeche pour la
saison 2023/2024 et est artiste repére de la
Comeédie de Clermont-Ferrand scéne nationale.
La compagnie est implantée & Nantes.
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Yuval Pick - CCNR

Silver Rosa creation

© Romain Tissot

Inspiré d’images fantasmagoriques et de rituels archaiques,
Silver Rosa fait surgir la nécessité viscérale de créer du lien
entre individus. Yuval Pick souhaite nous mettre en mouvement
et nous toucher au ceeur. L’endroit ou palpite nos désirs sans fin.

Son travail est nourri depuis son origine par le désir de créer du commun, de
construire & partir de nos altérités de nouveaux possibles. Pour cette création, il
réunit un groupe de dix danseurs d’dges et d’origines diverses, chacun reflet d’un
monde et d’une histoire singuliére, dans un paysage miroitant, aussi archaique
que futuriste. Avec eux, Yuval Pick invente de nouveaux mythes en s’appuyant
sur des rituels folkloriques, des chants et des mouvements partagés. Silver Rosa
tire un trait d’'union entre les traditions, les gestes et les musiques qui nous
connectent. Le chorégraphe, directeur du Centre chorégraphique national de
Rillieux-la-Pape, compose une oeuvre qui répond & l’urgence contemporaine
de se relier aux autres. Son approche holistique, qui embrasse la multiplicité des
existences et des expériences, interroge : & quoi tient notre humanité ?

Coproduction Biennale
En co-accueil avec le Toboggan

Piéce pour 10 interprétes - 2023
1h

Compagnie Centre Chorégraphique National
de Rillieux-la-Pape (CCNR) Chorégraphe
Yuval Pick Assistante chorégraphique Sharon
Eskenazi Interprétes Gilles Baron, Julie
Charbonnier, Axel Escot, Jade Sarette, Céline
Gayon, Simon Hervé, Madoka Kobayashi, Adrien
Martins, Francesca Mattavelli, Ernest Sarino
Mandap Création musique Max Bruckert,
Assisté de Pierre-Jean Heude Scénographie
Bénédicte Jolys Création costumes Gabrielle
Marty Création lumiéres Sébastien Lefevre
Regard complice Michel Raskine

Coproduction Chdteau Rouge, scéne
conventionnée & Annemasse, La Biennale de la
danse de Lyon 2023, Le Toboggan & Décines-
Charpieu Avec le soutien du ministere de la
Culture — DRAC Auvergne-Rhéne-Alpes, la
Région Auvergne-Rhone-Alpes, la Ville de
Rillieux-la-Pape, Grand Lyon — La Métropole
Accueils en résidence Maison de la danse, Lyon
- Péle européen de création, Chateau Rouge,
scéne conventionnée & Annemasse,

Le Toboggan & Décines-Charpieu
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Le désir de cette piece est né pendant

Lle confinement. Comment avez-vous
traversé cette période ?

On a tous vécu cette halte dans notre
chair, avec nos corps. La multiplicité de
nos expériences m’a beaucoup frappé.
J'ai voulu faire état de cette densité en
réunissant des danseurs-euses de ma
compagnie qui ont plutdt la vingtaine,
la trentaine, et des interpretes de plus de
45 ans. Danser aprés cet Gge est coura-
geux, dans un métier ou le vieillissement
n’est ni visible nivalorisé. Leur parcours de
vie se pergoit dans leurs gestes. Can’arien
4 voir avec la beauté et la force des plus
jeunes. Avec cette équipe, nous avons
travaillé autour de la notion de lien. Si la
pandémie a révélé linterconnexion des
corps, elle a surtout souligné son absence.
Nous sommes des créatures de plus en
plus autosuffisantes, nos vies sont de plus
en plus déconstruites. Il me semble urgent
de lutter contre cela, car le lien a UAutre
est une nécessité viscérale, c’est ce qui
donne de 'amplitude et de la joie & nos
existences. Je me demande : & quoi tient
’humanité aujourd’hui ?

Vous vous étes intéressé aux chants de
gorge inuit ou au carnaval de Sardaigne.
Deux traditions de corps et de sons
ancestrales.

J’avais envie de revenir & des choses fon-
damentales et archaiques : les folklores.
C’est aussi par la que j’ai commencé la
danse. Le chant de gorge inuit est un
jeu a deux, en face & face, exécuté par
les femmes et qui connecte tres pro-
fondément au soi. Les danseurs-seuses
ont traversé cette pratique. Mais ce qui
m’intéresse, ce n’est pas qu’ils la repro-
duisent de maniére traditionnelle, c’est
de voir quels états de corps elle produit.
En Sardaigne, le carnaval de Mamoiada
m’a énormément touché. J’ai vu un village
entier, enfants comme vieillards, porter
des gigantesques sacs & dos de cloches et
sauter pour les faire sonner. ’aime l’idée
de faire du bruit ensemble, de trouver un
accord par un acte commun.

Quelle matiere chorégraphique a
émergé de ces processus ?

Depuis plusieurs années, j'ai développé
une méthode de danse appelée Practice.
L’un de ses fondamentaux est la rotation,
un travail a 360 degrés. Il s’agit de pertur-
ber la « tige urbaine » que nous sommes,
de proposer une autre maniere de se tenir,
de laisser bouger notre buste, le plexus,
’estomac, le coeur, toute la vie quiily a a
lintérieur. Pour cette création nous avons
travaillé autour de la ligne et du cercle,
deux figures archaiques présentes dans
les rituels de danse. Notre art révéle &

la fois toutes les couches de notre étre,
conscientes ouinconscientes, de la socié-
té, de ’humanité et les relations qu’elles
entretiennent. C’est ¢a, pour moi, étre &
360 degrés.

Yuval Pick

Yuval Pick est né en 1970 en Israél ou il
s’est formé & la Bat-Dor Dance School
de Tel-Aviv. A ’age de 21 ans, il intégre
la Batsheva Dance Company gu’il quitte
en 1995 pour entreprendre une carriére
internationale aupres d’artistes comme
Tero Saarinen, Carolyn Carlson ou Russel
Maliphant. Il entre en 1999 au Ballet de
’Opéra de Lyon avant de fonder en 2002
sa propre compagnie, The Guests. Il signe
des piéces marquées par une écriture éla-
borée du mouvement, accompagnée de
fortes collaborations avec des compo-
siteurs musicaux et ol, dans une forme
de rituel, la danse propose un équilibre
sans cesse remis en cause entre l'indivi-
du et le groupe. Aprés un long parcours
d’interprete, de pédagogue et de choré-
graphe, il est nommé en aolt 2011 & la
téte du Centre Chorégraphique National
de Rillieux-la-Pape ou de nombreuses
créations voient le jour : No play hero
(2012) autour de la musique de David
Lang, Folks (2012), Loom (2014) sur la
musique de Nico Muhly, Ply (2014) avec la
compositrice Ashley Fure, Apnée (2015),
Are friends electric ? (2015) autour de la
musique de Krafwerk. En 2016, sur une
demande des Monuments Nationaux,
Yuval Pick crée le projet in situ Hydre au
Monastére Royal de Brou dans le cadre de
Monuments en mouvement #2. En 2018,
il présente Acta est fabula & Chaillot -
Thédtre National de la Danse qu’il adapte
un an plus tard en une version destinée au
jeune public : Lil’Acta. En janvier 2020, il
présente Vocabulary of need avant d’ac-
cepter deux commandes pour le Ballet
de ’Opéra national de Lyon : Terrone en
septembre 2020 et There’s a blue bird in
my heart en mars 2022. En 2021, Yuval
Pick crée une nouvelle piece, FutureNow,
pour les jeunes de coeur. Yuval Pick a
imposé en quelques années une écriture
chorégraphique unique, libérée de toutes
les influences qui ont jalonné son par-
cours d’artiste. De création en création, il
approfondit sans cesse son approche du
rapport du mouvement a la musique. Il
construit des dialogues inédits, entreméle
les éléments rythmiques, recompose les
espaces. « Ma recherche est guidée par
l'idée que chaque étre recele une connais -
sance innée que la danse a le pouvoir de
dévoiler. » dit-il.

MAR 19.09 19:.00
MER 20.09 19:.00

Le Toboggan,
Décines-Charpieu

TARIFS

Plein tarif : 25€
Tarif réduit : 22€
Demi-tarif : 12,50€

AUTOUR DU SPECTACLE - p. 132

Atelier de mise en mouvement Sentir la fibre
avec Guillaume Forestier, danseur du CCNR,
lun 18 sept & 19h.

Réservations et inscriptions auprées du CCNR
info@ccnr.fr

REBOND EN REGION - p.141

Chéteau Rouge, Annemasse dans le cadre
de La Batie-festival de Genéve
Ven 8 sept & 20h30

DATES DE TOURNEE

12 oct » Thédatre Quintaou Scene nationale
du Sud-Aquitain, Anglet
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Adi Boutrous
Reflections creaton

2

Tendant un miroir aux mythes antiques qui ont nourri Uhistoire
de Uart, Adi Boutrous convoque, par le corps et le mouvement,
les dilemmes éthiques qui les traversent pour les offrir
sensiblement en partage.

Les mythes qui nous viennent de 'antiquité n’ont pas traversé le temps sans
raison : s’ils continuent de nous parler du fond des dges, c’est qu’ils traitent de
dilemmes universels qui n’ont jamais cessé d’agiter nos vies. Inspiré par les
ceuvres de peintres de la renaissance et de la période baroque, qui les premiers
initierent un retour vers les textes bibliques et grecs, Adi Boutrous reconnecte
avec un passe ou le beau et le juste étaient synonymes. Dans une scénographie
de drapés qui ornent autant la scéne que leur corps, cing danseur-euses
s’abandonnent pleinement aux rencontres et font intimement écho aujourd’hui
aux grandsrécitsdu passé et & ’évolution contemporaine quitend & la disparition
de principes esthétiques profondément enracinés, et sur notre avenir culturel
en leur absence. Avec Reflections, le chorégraphe tend un miroir & Uhistoire de
Uart pour réfléchir la dimension morale des corps et poursuivre sa quéte d’une
esthétique quirime avec éthique.

Coproduction Biennale
En co-accueil avec le Théatre de la Renaissance

Piéce pour 5 interprétes — 2023
1h10

Direction artistique, scénographie & conception
bande son Adi Boutrous Interprétes Ido Barak,
Neshama Bazer, Adi Boutrous, Stav Struz
Boutrous, Uri Dicker Dramaturge associée

& directrice des répétitions Yoel Venezia
Création costumes Stav Struz Boutrous
Création lumiéres Ofer Laufer Ingénieur du son
Asaf Ashkenazy Fabrication du mur Itzik Assolin
Co-créateur du décor Ofer Laufer

Production Adi Boutrous Performing Arts
Production management Sigal Cohen Diffusion
& relations internationales Droles de Dames

Coproduction La Biennale de la danse de Lyon
2023, Thédtre de la Ville - Paris, Espace 1789
-scéne conventionnée danse de Saint-Ouen,
CCN2 - Centre chorégraphique national de
Grenoble, fabrik Potsdam, Julidans Festival

- Amsterdam, Thédtres en Dracénie - scéne
conventionnée d’intérét national Art et
Création-Danse - Draguignan, DdD, Adi
Boutrous Performing Arts

Résidences Residency Program Suzanne Dellal
Centre, CCN2 Grenoble
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Entretien

Pour Reflections, vous partez de

mythes - notamment celui du martyr
Saint-Sébastien ou du satyre Marsyas.
Qu’est-ce qui vous intéresse dans ces
histoires ?

Ces histoires sont fondées sur des uni-
versels humains et fonctionnent, encore
aujourd’hui, comme des miroirs de nos
vies. Elles m’intéressent autant pour leur
dimension visuelle que pour les idées
qu’elles portent - le sacrifice, la rela-
tion entre la beauté et la mort. Revenir
a ces mythes me permet aussi d’évo-
quer leur statut dans la postmodernité.
Notre obsession pour le futur nous a fait
perdre contact avec le passé et ses prin-
cipes esthétiques. Je n’entretiens aucune
nostalgie romantique, je parle de choses
trés concretes. Les artistes et les specta-
teurs-trices perdent de plus en plus de vue
les enjeux formels et temporels. La ten-
tation de s’emparer artistiquement des
enjeux politiques nous empéche de parler
de beauté et de gréice. L’art a toujours une
dimension politique, car rien de ce que
nous faisons n’existe dans le vide, nous
créons toujours en lien avec un contexte.
Je veux créer avec cesidées avant qu’elles
tombent définitivement dans ['oubli.

Comment mettre en scéne ces mythes
au plateau ?

Je reviens aux trésors de la Renaissance
pour m’immerger dans un monde de
couleur et de morale. Chaque détail de
ces tableaux peut me fasciner et me
mettre en mouvement, une expression,
une atmosphére, une parabole — a la
fois comme arriére-plan conceptuel et
point de départ pour les corps. Le corps
est Uautre matériau central. Le contact
entre les corps, dont j’ai tant le désir, créé
un monde autonome qui est inséparable
du processus de création.

On pense la morale et ’éthique comme
des questions intellectuelles. Comment
traversent-elles aussi nos corps ?

Dans un célin entre une mére et son enfant
selitlaconfiance, laresponsabilité, le soin.
Ces images, qui enferment des moments
éthiques, activent mon imagination. En
mettant en scéne un certain partage de
’espace, on peut parler de respect ; on
peut traverser un spectre quiva de la ten-
dresse & la manipulation en travaillant
une certaine qualité de toucher ; montrer
desindividus qui travaillent et transpirent
ensemble peut renvoyer d la solidarité. Le
corps, les gestes, et tout particulierement
la danse, peuvent exprimer et transmettre
des émotions L& ou les mots échouent. Et
il me semble essentiel, quand il en vient
a U’éthique, de ne pas seulement com-
prendre intellectuellement, mais aussi et

surtout de ressentir. L’art permet au spec-
tateur de contempler cela, sans nécessai-
rement le vouloir, son pouvoir d’influence
est donc énorme. En étre conscient me
motive & continuer de creuser une esthé-
tiqgue morale dans la relation que je noue
avec les spectateurs-trices.

Adi Boutrous

Né en 1989 & Beer Sheva (Israél), Adi
a étudié a la Matte Asher School for
Performing Arts au Kibbutz Gaaton, puis
au Maslool - Professional Dance Program
0 Tel Aviv-Yafo. Il se fait connaftre en Israél
en tant que danseur et chorégraphe puis
tourne rapidement a Uinternational.
Enracinées dans la transmission d’idées
morales, ses ceuvres cherchent a révéler
'essence et ’expression intime, un état
performatif qu’il a développé depuis sa
premiére création, What Really Makes
Me Mad, pour laquelle il a regu le premier
prix au Shades in Dance 2013. En 2016,
il crée It’s Always Here, un superbe duo
d la recherche des racines de 'identité
humaine, qui sera présenté en 2018 & la
Biennale de la danse de Lyon, au Pavillon
Noir d’Aix-en-Provence et d la Scene
55 de Mougins. Ses récentes piéeces,
Submission (2018) et One MoreThing
(2020), forment un ensemble organique
autour des identités du genre et des rites
de passage.

En novembre 2022, Adi Boutrous regoit le
Prix de la création du ministere israélien de
la Culture et des Sports pour 'ensemble
de son ceuvre.

MAR 19.09
ver 20.09

20:30
20:30

Thédtre de la
Renaissance, Oullins

veN 22.09

La Mouche,
Saint-Genis-Laval

20:30

TARIFS

Plein tarif : 20€
Tarif réduit : 17€
Demi-tarif : 10€

DATES DE TOURNEE

25-29 sept » Thédtre de la Ville, Paris
3 oct » Espace 1789, Saint Ouen

6-7 oct » Potsdamer Tanztage, fabrik
Potsdam

AUSSI A IMMERSION FAGOR

Pigments dans [’expo Still Bodies
aux Usines Fagor - p. 108

UNE BIENNALE DE CREATIONS

37



© Florian Salabert

Y-SOUS.
CONTENATSOUS 5

S
* MARSE|LLE

Vincent Dupont & Charles Ayats

No reality NOW création

Associant réalité virtuelle et corps en présence,
No reality now s’offre comme unrituel de
sorcellerie. Ouvrant grGce au numérique
I’éventail des sensations, cette création,
unique en son genre, tente de conjurer la mort.

Sur la scene, une veillée funebre est surprise par l'orage.
La pluie s’intensifie, la lumiére vacille. Et soudain, 'image
vous apparaft. Vous ne révez pas : votre casque VR vous
invite & vivre une expérience parallele... Alors que vous vous
visualisez assis-e au méme endroit, la copie virtuelle de la
scéne se distord et prend ses libertés, proposant une double
lecture de la piece. Commence alors, dans ces allers-
retours, un dialogue entre ces deux visions, tel un diptyque
ou une confrontation, qui élargit leurs propres champs
de résonance. S’associant au designer d’expériences
immersives Charles Ayats, le chorégraphe Vincent Dupont
réactive avec No reality now une de ses précédentes
pieces, Souffles. Pariant sur la complémentarité de la
réalité virtuelle et du spectacle vivant, les deux artistes
«n’augmentent » pas seulement cette création de 2010, ils
en proposent deux versions simultanées, entre lesquelles
les spectateurs sont libres de circuler. Troublant la vision,
matérialisant Uinvisible d’un son ou d’une respiration et
offrant des sensations inédites, le numérique étend le
champ de perception de ce grand mystere dont il est
question : celui de la mort et du passage dans Uau-deld.

Co-réalisation Thédtre Nouvelle Génération - CDN de Lyon et Maison de la
danse, en partenariat avec la Biennale de la danse

Piéce pour 3 interprétes et 3 avatars - 2023
50 min

Conception Vincent Dupont et Charles Ayats Conception chorégraphique
et scénographique Vincent Dupont Interprétes Elsa Dumontel, Lazare
Huet, Mey Provost Création son Vanessa Court, Maxime Fabre Voix

& coach vocale Valérie Joly Décor Sylvain Giraudeau Collaboration
artistique Myriam Lebreton Création costumes Eric Martin Réalisation
costumes Héléne Martin Longstaff, Didier Despin Création lumiéres Yves
Godin Régie plateau Sylvain Giraudeau Régie son Brice Kartmann Régie
lumiére lannis Japiot Régie réseau Thilbault Le Garrec Régie VR Anastasiia
Ternova Expérience numérique Direction artistique VR Smalll Creative |
Florian Salabert Technical art Small Creative | Pierre Didier Technologue
créatif Smoall Creative | Jean Dellac Développeur Small Creative | Sofiane
Tidhaini Dispositif scéne augmentée Small Creative Design accessoires VR
YouFactory Prototype Développeur Guillaume Depestéle 3D artist Nicolas
Brunet

Production J’y pense souvent (...), Marion Gauvent, Alexandra Servigne et
Dark Euphoria Marie Albert, Mathieu Roziéres, Raphaél Chénais, William
Board, Céline Delatte Coproduction Lieu Unique - scene nationale de
Nantes, Thédtre Nouvelle Génération - centre dramatique national de Lyon,
Centre National de la Danse - Pantin, Espace des Arts - scéne nationale de
Chalon-sur-Sadne, Centre des Arts scéne conventionnée d’intérét national,
Enghien-les-Bains, ou Vincent Dupont est artiste associé jusqu’en 2023,
Centre National de la Danse Contemporaine - Angers, ICI-CCN Montpellier
Occitanie, Thédatre d’Arles Partenaires financiers No reality now est soutenu
par UEtat dans le cadre du projet Scénes augmentées financé par le
dispositif #France 2030*), CNC - DICRéAM, Région Sud, Région Ile-de-
France, Ville de Paris, DRAC ILE-DE-FRANCE, ArTeC (au titre du programme
d’Investissements d’avenir ANR-17-EURE-0008) Avec le soutien de
Programme Chimeéres du Ministére de la Culture - DGCA porté par le Lieu
Unique scéne nationale de Nantes | le Théatre Nouvelle Génération - CDN
de Lyon | 'Espace des Arts scéne nationale de Chdlon-sur- Saéne | le CND -
Centre National de la Danse
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Vincent Dupont

Artiste pluridisciplinaire, son travail fait
converger différents médiums vers le cho-
régraphique : pieces, films, installations
participent d’une ceuvre singuliere ou,
dans un vertige hallucinatoire, 'archaique
rejoint ’extréme contemporain. Dans
Incantus et Air, la respiration amplifiée des
danseur-euses se méle au cheeur des voix
d’un ensemble de musique actuelle : ce
procédé de sonorisation du souffle exa-
cerbe laréverbération du mouvement dans
’espace.

Puisant son inspiration dans les arts plas-
tiques, pour Jachéres improvisations, piece
créée d’aprés une installation du plasti-
cien Stan Douglas, comme dans la tradi-
tion théatrale pour Mettre en piéce(s), libre
adaptation d’Outrage au public, ’ceuvre
de Vincent Dupont est empreinte d’une
radicalité transgressive. Dans Hauts Cris
(miniature), seul dans un salon encombré
d’un mobilier bourgeois, il laisse monter la
rage qui le fera voler en éclats. Dans Refuge,
fable sur la figure gémellaire, englués dans
une gestuelle répétitive, deux manuten-
tionnaires sabordent la machine qui les
aliene.

Transitant d’'un médium & lautre pour
brouiller les frontiéres entre le visible et
linvisible dans 5 apparitions successives,
Vincent Dupont expérimente avec l'image
qu’elle soit analogique, numérique, ou
encore subliminale. De Stéréoscopia &
No reality now, il réalise des dispositifs
immersifs qui provoquent un trouble de la

perception. Distillant des atomes de réve-
rie, cette investigation de la relation entre
réel et fiction, image projetée ou incarnée,
se parachéve dans l'imaginaire d’un-e
spectateur-rice, amené-e & amplifier ses
sensations.

Charles Ayats

Charles Ayats est auteur, réalisateur et desi-
gner d’expérience interactive etimmersive.
Lauréat de l’appel a projet Haiku Interactif
Arte/ ONF avec « Phi», il s’intéresse aux pro-
jets de médiation que ce soit sous la forme
du documentaire interactif (Pas si bétes les
Animaux, Tati Express, Check-in, ...), ou du
jeu vidéo,a 'image de Type:Rider, triptyque
ludique sur U’histoire de la typographie,
coréalisé en 2013.

Toujours a U'affit de nouvelles formes pour
raconter des histoires, il participe tant que
possible & des hackathons pour enrichir
ses différents retours d’expériences et
formations.

Intrigué par la réalité virtuelle, il adapte le
roman graphique de Marc-Antoine Mathieu
SENS en 2016. Il coécrit en parallele 7 Lives
(2019) une expérience de sortie de corps
réalisée par Jan Kounen, puis Le Crien 2019,
interprétation immersive et documentaire
du tableau d’Edvard Munch.

Suite & la création du court métrage en
réalité augmenté M.0.A (2020), adapté de
la ville d’anticipation décrite dans d’Alain
Damasio Les Furtifs, il poursuit ses réflexions
entre narration, corps, et interaction avec,
entre autres, Future Faces et No reality now.

MAR 19.09 20:00
MER 20.09 19.00
U 21.09 2000

+ SEANCE SCOLAIRE - p. 129

Péle Pixel, Villeurbanne

dans le cadre du Thédtre Nouvelle
Génération hors-les-murs

A PARTIR DE 15 ANS

TARIFS

Plein tarif : 25€
Tarif réduit : 22€
Demi-tarif: 12,5€

AUTOUR DU SPECTACLE - p. 132
Rencontre en bord de scéne a lissue de la
représentation le mer 20 sept.

Parcours Arts Visuels
Biennale d’art contemporain x macLYON x
Biennale de la danse

DATES DE TOURNEE
17-18 nov - Espace des Arts,
Chalon-sur-Sadne

28 nov - Centre des Arts de Enghien-les-
Bains

1-2 déc -» CND, Pantin

Artiste associé ¢ la Maison de la danse
et a la Biennale de la danse - Lyon
- p. 137

Entretien

Les spectateurs-trices sont libres de
regarder le spectacle avec, ou sans,

le casque de VR. Plus qu’un spectacle
augmenté, No reality now ne serait-il
pas deux spectacles en un ?

Charles Ayats : En laissant le spectateur
choisir d’accéder aux deux espaces, la
« vue plateau » ou la « vue en réalité
virtuelle », nous pourrions parler en effet
de deux spectacles. Cependant, ces dif-
férentes perceptions s’interpénétrent.
Il se créé une véritable discussion/
confrontation entre ces mondes et leurs
temporalités. Nous sommes davantage
dans une démarche du 1+1=3, une mise
en scéne généreuse pour un spectacle
entier.

Vincent Dupont : On pourrait dire qu’il
s’agit, comme dans un diptyque, de
mettre en vis-a-vis, cote & cote, deux
images pour pouvoir naviguer de l’'une &
lautre et voir peut-étre, a Uintérieur de
ce dialogue, quelque chose apparaitre.

Ces allers-retours permettent de perce-
voir la singularité de chaque objet mais
aussi leurs points communs, leurs réso-
nances communes. Le numérique n’agit
pas toujours comme une extension, une
augmentation mais parfois comme une
compression du réel, une sorte de surréel.

Pourquoi avez-vous choisi de

réactiver Souffles (2010), une de vos
précédentes créations,

Vincent Dupont ?

VD : Pour que ce dialogue puisse adve-
nir, nous avions besoin d’un objet vivant
autonome, capable de résister a l'attrac-
tion de la VR. Le choix de Souffles est lié
aux thématiques abordées, proche de
nos univers respectifs, mais aussi & des
considérations plus concrétes : seule-
ment trois interpretes et une abstraction
de l’'espace scénique pouvant résonner
avec l'abstraction du numérique.

CA : Ce rituel de passage de la vie & la
mort me parlait. ’avais déja travaillé
ces enjeux d’alter-mondes dans le pro-
jet 7 Lives. C’était un théme idéal pour

travailler la superposition de différentes
réalités qui évoluent en méme temps.

Aborder la mort et le deuil, si tabous
dans les sociétés occidentales comme
L'a révélé 'épidémie du Covid-19,
était-il un enjeu ?

VD : Avec l’épidémie du Sida, ma géné-
ration a déja connu une période extré-
mement violente. Au-deld du contexte,
je pense que le spectacle vivant est
historiquement fait pour partager ces
vastes questions auxquellesil estimpos-
sible d’apporter des réponses tranchées.
Qu’est-ce que la mort, la disparition,
comment faire avec ? Avons-nous besoin
de rituels ? Je pense que oui, et que la
scene peut étre un espace pour partager
certains rituels essentiels & la survie de
notre société.

CA:Enligne, beaucoup d’expériences de
réalité virtuelle s’expérimentent de fagon
solitaire. Le spectacle vivant peut injec-
ter une dimension collective a ce besoin
de rituel, a P’heure du recul de certaines
croyances.
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Flora Détraz
HURLULA - Le concert creéation

Concert chorégraphié en trio, HURLULA est une traversée
délirante sur le cri, entre hurlement et hululement. Un
débordement émotionnel libérateur qui a le pouvoir de
métamorphoser les corps.

De rage, de peur, de surprise, de douleur... le cri transperce le silence et nous
échappe toujours. HURLULA s’empare de ce débordement expressif en le situant
quelque part entre le hurlement humain et le hululement d’animaux nocturnes.
Sur scéne, en dialogue avec le silence, les percussions live et les nappes de
larsens électroacoustiques, une danseuse se livre & différentes nuances de
cris. De clameurs en clameurs, son corps entre en métamorphose. Avec cette
proposition qui se nourrit visuellement du célébre tableau expressionniste de
Munch ou des photographies énigmatiques de Claude Cahun, Flora Détraz
continue d’interroger les liens entre le mouvement et la voix, entre le visible
et ce que ’on ne peut percevoir avec les yeux. Apres son vibrant solo Tutuguri,
le quatuor médiéval et capillaire Muyte Maker ou les visions délirantes des
oiseaux de nuit de Glottis, cette création - qui se prolonge dans un volet
cinématographique - promet une hallucinante plongée, intimiste, extatique et
lunaire.

Coproduction Biennale
En co-accueil avec le Thédtre du Point du Jour

Piéce pour voix, percussions et larsens
- 2023 - 1h30

Compagnie PLI Conception, chorégraphie,
composition et interprétation Flora Détraz
Percussions L& Quan Ninh Eléctroniques &
conception sonore Claire Mahieux Conception
scénographie Nadia Lauro Conception
costumes Nadia Lauro et Flora Détraz
Conception lumiéres Arthur Gueydan Regard
extérieur Agnés Potié Régie plateau Tatiana
Carret Administration & production Aoza
production - Aline Berthou et Charlotte Bayle
Diffusion Key Performance - Anna Skonecka et
Koenraad Vanhove

Production PLI Coproduction Forecast-Skills e.V
Berlin, Maison de la danse-Pble européen de
création et Biennale de la danse de Lyon 2023,
Atelier de Paris, CDCN-Fr, Charleroi Danse-
Centre chorégraphique de Wallonie-Bruxelles,
PACT-Zollverein, Essen, Centre Pompidou

& Festival d’Automne & Paris, LUX Scéne
nationale de Valence, Centre Chorégraphique
National de Caen Normandie-direction Alban
Richard (accueil-studio | ministére de la Culture
et de la Communication), Chorege, CDCN
Falaise Normandie, A-CDCN, Les Hivernales

- CDCN d’Avignon, La Manufacture - CDCN
Nouvelle- Aquitaine Bordeaux - La Rochelle,
L’échangeur - CDCN Hauts-de-France, Le
Dancing CDCN Dijon Bourgogne-Franche-
Comté, Chorége, CDCN Falaise Normandie,

Le Pacifique - CDCN Grenoble, Touka Danses

- CDCN Guyane, Atelier de Paris, CDCN, Le
Gymnase CDCN Roubaix-Hauts-de-France,
POLE- SUD CDCN, Strasbourg, La Place de la
Danse - CDCN Toulouse, Occitanie, La Maison
CDCN Uzes Gard Occitanie, La Briqueterie CDCN
du Val-de-Marne, Réseau R.0.M (Residencies
On the Move) & La Balsamine-Bruxelles, en
partenariat avec le joli collectif, Teatro Viriato,
Viseu, O espago do tempo, Montemor-o-novo,
Alkantara, Lisbonne, MA scéne nationale-Pays
de Montbéliard, Montpellier Danse dans le
cadre de l'accueil en résidence & I’Agora, cité
internationale de la danse, avec le soutien de
la Fondation BNP Paribas, Montevideo, Marseille,
GMEM-centre de création musicale, Marseille,
Onda-Office National de Diffusion Artistique
dans le cadre du dispositif Ecran Vivant; La

Villa Albertine-Résidence & New-York City, en
partenariat avec Unstitut frangais PLI bénéficie
de l’aide au conventionnement de la DRAC
Normandie et de l'aide aux structures et
artistes de la Région Normandie.
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Le cri est la matiére de votre diptyque
HURLULA. Quelles nuances de cris et
hurlements avez-vous exploré ?

Le cri peut étre de rage, de colere, d’ex-
tase, de peur, de tétanie ou méme
orgasmique. Mais en voulant faire ces
catégories je me suis apergue gu’elles
n’avaient rien d’évident : quand on entend
un cri il est difficile de savoir d’ou il vient,
quel est son contexte. Il pourrait tout
autant étre un cri de plaisir que d’horreur,
mais il a toujours une connexion pro-
fonde avec nos couches émotionnelles.
En creusant cette matiere qui s’échappe
en méme temps qu’elle se manifeste jai
exploré différents cris en jouant sur leurs
parameétres musicaux - des aigus, des
graves - sur la durée - longs ou brefs -
ou sur leur volume. Un son tres faible, s’il
est trés proche de toi peut devenir un cri.
Je me suis aussi intéressée aux cris muets
qui sont trés puissants au cinéma ou dans
le célebre tableau de Munch. Si ce hur-
lement vibrant sur le pont est si fort c’est
peut-étre parce qu’il déforme le visage.

Comment avez-vous travaillé
physiquement et chorégraphiquement
lecri?

J’ai commencé ce projet par sa dimension
musicale et sonore, avec la rencontre de
fantastiques musicien-nes, comme Sofia
Jernberg, Isabelle Duthoit, Joélle Léandre,
L& Quan Ninh, qui évoluent, entre autres,
dans le champ de la musique expérimen-
tale improvisée et quim’ont emmenée vers
des zones encore inconnues de la voix.
Travailler sur le cri c’est une chose, mais
crier toute la journée c’est simplement se
casser la voix ! Il s’agit alors d’amener le
cri dans la douceur. Pour se faire, je suis
allée chercher les strates profondes de ma
respiration, telle une force qui vient du sol,
nous traverse et fait jaillir le cri. D’'un point
de vue chorégraphique j'observe ce que ce
surgissement de Uintérieur vers U'extérieur
produit sur le corps: une torsion, une défor-
mation, une transfiguration. A rebours de
tous les codes de bienséance qui pésent
particulierement sur les femmes.

HURLULA c’est un projet pour la scéne

et pour l’écran. Que vous permet ce
médium-la ?

Ily auncriquejappelle « existentiel » : celui
que l'on fait souvent seul-e, devant la mer,
danslamontagne. La vidéo permet d’ame-
ner le paysage directement dans l'image
et de faire dialoguer le cri avec l'idée de
vastitude, d’amplitude. Aussi, les miroirs
interviennent depuis longtemps dans mes
processus de création mais jamais dans
mes spectacles. Cette fois-ciils sont L&, pour
représenter la trouée, la bouche béante,
comme un passage vers linvisible.

Flora Détraz

Née & Versailles (France) en 1988, Flora
Détraz se forme en danse classique et suit
des études littéraires (classes prépara-
toires et licence de lettres modernes)
avant d’intégrer en 2010 le cursus
« de Uinterprete a 'auteur » du Centre
Chorégraphique National de Rillieux-
la-Pape, dirigé par Maguy Marin. Elle
poursuit sa formation au sein du cycle
de recherches chorégraphiques PEPCC,
Forum Danga, & Lisbonne. Au cours de
son parcours, elle a l'occasion de ren-
contrer, entre autres, Marlene Monteiro
Freitas, Meredith Monk, Meg Stuart, Vera
Mantero, Lia Rodrigues, quiinfluencent sa
propre recherche. Depuis 2013, elle déve-
loppe sa trajectoire artistique autour des
liens entre voix et mouvement. En 2012,
elle crée Peuplements, piece pour quatre
chanteuses lyriques, inspirée d’une nou-
velle de Samuel Beckett. En 2014, elle
décline la figure du chanteur lyrique
avec son premier solo Gesdcht puis, en
2016, elle met en jeu un corps sonore et
vibrant avec la création d’un deuxiéme
solo Tutuguri. En 2018, elle crée la piece
Muyte Makerdans laquelle quatre femmes
aux allures de nymphes capillo-tractées
dansent et interpretent des chansons
puisées dans le répertoire du Moyen-
Age et de la Renaissance. En 2021, Flora
Détraz crée le trio Glottis qui met en jeu
des somnambules-oiseaux de nuit, en
proie & des visions délirantes. En 2023,
elle dévoile a la Biennale de la danse
de Lyon sa prochaine création intitulée
HURLULA, diptyque composé d’un film et
d’une performance-concert, autour de
Uacte de crier.

ver 20.09 1900
v 21.09 2000
veN 22.09 20:00

Théatre du Point
du Jour, Lyon 5¢

TARIFS

Plein tarif : 20€
Tarif réduit : 17€
Demi-tarif: 10€
AUTOUR DU SPECTACLE - p. 132

Rencontre en bord de scéne, & lissue de la
représentation jeu 21 sept

REBOND EN REGION - p.141

LUX Scéne nationale, Valence
Mar 3 oct & 20h

DATES DE TOURNEE

12-13-14 oct » Centre Pompidou avec le
Festival d’Automne, Paris

AUSSI A IMMERSION FAGOR

HURLULA - installation vidéo dans l’expo
Still Bodlies aux Usines Fagor et & LUX
Scene nationale, Valence - p. 111
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Peeping Tom *©
S 62058’, W60039’ CREATION

Dans un décor spectaculaire, S 62° 58, W 60° 39’ vous balade
entre fiction apocalyptique et coulisses du spectacle en train
de se faire. Une histoire de notre temps qui cache une profonde
réflexion sur la création.

Un bateau s’est échoué sur une montagne de glace de larctique. Pour les
passagers contraints de survivre dans cet univers hostile, un seul espoir :
que la neige fonde et libere le navire. Mais bient6t, la fiction se craquelle
et laisse apparaitre les coulisses de la piece en train de se faire. Alternant
imperceptiblement entre scénario apocalyptique et mise en abime du théatre,
S62°58, W 60° 39 est un spectacle en forme d’introspection pour Peeping Tom.
La compagnie belge y opére un retour sur ses vingt ans de recherche artistique.
Ainsi, cette création condense-t-elle tout ce qui rend son travail unique en
son genre : des décors ultra-réalistes et spectaculaires, un paysage sonore ou
s’expriment les mondes intérieurs des personnages, et une petite communauté
d’interprétes, bien obligés d’habiter en dansant l'univers instable ou ils sont
catapultés. Pour ces compagnons de longue date, le temps est aussi au bilan :
pour ceux qui ont tout donné & la scéne, vieillir n’est pas si simple.

Coproduction Biennale
En co-accueil avec le Thédtre National Populaire

Piéce pour 8 interprétes — 2023
1h20

Concept et mise en scéne Franck Chartier
Création et interprétation Eurudike De Beul,
Marie Gyselbrecht, Chey Jurado, Lauren
Langlois, Yi-Chun Liu, Sam Louwyck, Romeu
Runa, Dirk Boelens Composition sonore et
arrangements Raphaélle Latini Composition
musicale et cordes Atsushi Sakai Scénographie
Justine Bougerol, Peeping Tom Assistance
artistique Yi-Chun Liu, Louis-Clément da
Costa Assistant technique Thomas Michaux
Chorégraphie Yi-Chun Liu, Peeping Tom
Création costumes Jessica Harkay, Yi-Chun
Liu, Peeping Tom Création lumiéres Tom
Visser Equipe technique sur la tournée

Filip Timmerman, Bram Geldhof, Jo Heijens
Création technique et accessoires Filip
Timmerman Technicien création Clément
Michaux Construction décor KVS Atelier,
Peeping Tom Coordination technique Giuliana
Rienzi Chargée de production Helena Casas
Chargé de communication Sébastien Parizel
Administratrice Veerle Mans

Distribution Frans Brood Productions
Coproduction KVS - Koninklijke Vlaamse
Schouwburg (Bruxelles), Biennale de la Danse
(Lyon), Teatros del Canal (Madrid), Thédatre de
la Ville (Paris), The Barbican (Londres), Tanz
Kéln (Cologne), Festival Aperto, Fondazione

| Teatri (Reggio Emilia), Torinodanza Festival,
Teatro Stabile di Torino - Teatro Nazionale
(Turin), Teatre Nacional de Catalunya
(Barcelone), Espoo City Theatre, les Thédtres
de la Ville de Luxembourg, CC De Factorij
Zaventem Avec le soutien de Tax Shelter du
Gouvernement fédéral belge, le gouvernement
flamand.
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Note d’intention

Une nouvelle création de danse-thédtre
de Peeping Tom qui catapulte le public
dans un voyage manipulateur prenant
des proportions apocalyptiques.

Dans S 62° 58, W 60° 39’, un navire s’est
échoué et est coincé dans des montagnes
de glace. Une petite communauté se
retrouve piégée dans ce paysage dange-
reux et aride. Ils survivent en se laissant
guider par la nature et attendent que la
glace fonde pour continuer leur voyage.
Soudain, la pieéce devient une perfor-
mance dans la performance, car nous
entrons dans une autre réalité : celle des
artistes et du metteur en scéne qui créent
la piece. Est-ce le personnage ou linter-
préte quijoue le personnage ? Enun sens,
la véritable performance se déroule dans
’esprit du public. Qu’est-ce qui est joué,
gu’est-ce qui est réel, comment le public
est-il manipulé par le metteur en scéne
et les interpretes ? Les interprétes sont-
ils manipulés par le metteur en scéne, ou
sont-ils en train de le manipuler ? En fin
de compte, qui manipule qui ?

Avec cette pieéce, Peeping Tom présente
une nouvelle performance cinémato-
graphique visuellement impressionnante
qui explore les relations humaines, les
manipulations quotidiennes et les esprits
intergénérationnels, mais qui approfondit
également la question de l’art, de ce que
cela signifie de se donner entierement a la
scene en tant qu’artiste, et du faux dans
ce qui est présenté comme réel.

Franck Chartier

Né & Roanne (France) en 1967, Franck
Chartier est co-directeur artistique de
Peeping Tom, avec Gabriela Carrizo,
depuis la fondation de la compagnie en
2000. Il a commencé la danse & ’ége de
11 ans. A 15 ans, sa mére ’envoie étudier
la danse classique au Rosella Hightower a
Cannes. Apres avoir obtenu son diplome,
il rejoint le Ballet du 20¢ siecle de Maurice
Béjart, avec lequelil travaille entre 1986 et
1989. Ensuite, pendant trois ans, il travaille
avec Angelin Preljocaj et danse dans Le
spectre de la rose & ’Opéra de Paris.

En 1994, il déménage & Bruxelles pour
danser dans la piéce Kinok (1994)
de Rosas, puis travaille sur des duos
avec Ine Wichterich et Anne Mouselet,
mais aussi dans des productions de la
Needcompany (Tres, 1995) et des Ballets
C de la B: La Tristeza Complice (1997),
lets op Bach (1997) et Wolf (2002). De
plus, en 2013, Franck Chartier a créé
33 rue Vandenbranden pour ’Opéra de
Goteborg, une adaptation de la piéce
31 rue Vandenbranden de Peeping Tom.
La méme année, il crée la chorégraphie
de l'opéra Marouf, savetier du Caire, par

Jérome Deschamps, & ’Opéra Comique de
Paris. Avec le Nederlands Dans Theater,
il a réalisé The lost room, une suite & The
missing door de Gabriela Carrizo (2013).

Franck Chartier a remporté un presti-
gieux ‘Zwaan 2016’ avec The lost room
en tant que ‘Production de Danse la Plus
Impressionnante’. En 2017, il a présenté
sa deuxiéme piece courte avec NDT, The
hidden floor, qui est également la conclu-
sion @ la trilogie Adrift, commencé par
The missing door et The lost room. Pour
le Ballet de 'Opéra national de Lyon, il
a adapté avec Gabriela Carrizo la piéce
32 Rue Vandenbranden qui a ouvert la
Biennale de la danse en septembre 2018.
Deux ans plus tard, il a créé Didon & Enee,
une collaboration entre Peeping Tom, Le
Concert d’Astrée et le Grand Thédtre de
Genéve, suivi par Oiwa en 2022, un duo
créé avec et pour les danseurs-euses du
Ballet national de Marseille.

Gabriela Carrizo

Née & Cdérdoba (Argentine) en 1970,
Gabriela Carrizo commence la danse
contemporaine & ’dge de dix ans, dans
une école multidisciplinaire (la seule
qui propose & cette époque un groupe
de danse contemporaine pour enfants
et adolescent-es). Sous la direction de
Norma Raimondi, linstitut devient le
Ballet de l'Université de Cérdoba, dans
lequel Gabriela danse pendant plusieurs
années, et ol elle crée ses premiéres
chorégraphies. Elle part en Europe &
dix-neuf ans, et & travers les années,
travaille avec Caroline Marcadé, Les
Ballets C de la B (La Tristeza Complice,
1997, et lets op Bach, 1998), Koen
Augustijnen (Portrait intérieur, 1994) et
Needcompany (Images of Affection,
2001). Durant ces années, elle n’a jamais
cessé de travailler sur ses propres cho-
régraphies. Ainsi, elle crée le solo E tutto
sard d’ombra e di caline, et Bartime, en
collaboration avec Einat Tuchman et Lisi
Estaras. Elle signe également la choré-
graphie de opéra Wolf (2002), par Les
Ballets C de la B. Elle tient le réle princi-
pal dans le film Kid (2012) de Fien Troch.
En 2013, Gabriela crée la piece courte The
missing door avec les danseurs-euses de
la compagnie Nederlands Dans Theater
- NDT 1 aux Pays-Bas et en 2015 avec
les acteurs du Residenztheater & Munich.
En 2018, elle a adapté avec Franck
Chartier la piece 31 rue Vandenbranden
pour le Ballet de I’Opéra de Lyon.
Gabriela a créé en 2022 La Ruta sa
deuxieme création pour le Nederlands
Dans Theater. Gabriela Carrizo est co-
directrice artistique de Peeping Tom, avec
Franck Chartier, depuis la fondation de la
compagnie en 2000.

ver 20.09 2000
v 21.09 2000
veN 22.09 20:00

Théatre National
Populaire, Villeurbanne

TARIFS

Plein tarif : 32€
Tarif réduit : 29€
Demi-tarif: 16€

AUTOUR DU SPECTACLE - p. 132
Rencontre en bord de scéne, & lissue de la
représentation jeu 21 sept

Parcours Arts Visuels
Biennale d’art contemporain x macLYON x
Biennale de la danse

DATES DE TOURNEE

5-8 oct - Teatros del Canal - Madrid (ES)
13-14 oct » Teatro Central - Sevilla (ES)
24-25 oct - Torinodanza - Turin (IT)

28-29 oct - Festival Aperto /Fondazione |
Teatri - Reggio Emilia (IT)

8-9 déc - Tanz Kéln, Cologne (DE)
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Compagnie Dyptik

Le Grand Bal creaton

e

Le Grand Bal répand une mystérieuse fievre chorégraphique qui
fait vibrer 10 danseur-euses urbain-es. Une maniéere de remettre
en mouvement les corps immobilisés par la pandémie et les
crises contemporaines.

Alors qu’on espérait un élan de changement, le monde d’apres la pandémie
n’a rien apporté de nouveau. Pire, les inégalités se creusent et les esprits sont
de plus en plus sous pression, en prise avec une crise aux multiples visages,
économique, politique, sociale et écologique. Quand 'immobilité et l'isolement
gagnent les corps, comment faire pour se remettre en mouvement ? Attachée
O porter sur scene les problématiques de notre temps, la Compagnie Dyptik
tente de répondre G cette question par une fiction dansée. De l'ombre & la
lumiere, dix danseur-euses aux corps contraints semblent touché-es par une
mystérieuse maladie. Une fievre chorégraphique qui rappelle étrangement
les épidémies dansantes qui ont eu lieu au cours des siecles passés. Issus
de la danse hip hop, portant en eux la fureur des battles, le bindme d’auteurs-
chorégraphes Souhail Marchiche et Mehdi Meghari invitent a une révolte
des corps, qui, pour s’affranchir, n’ont parfois pas d’autre issue que de se mettre
4 danser.

Coproduction Maison de la danse/Péle européen de création, en soutien & la Biennale de la danse
En co-accueil avec le Radiant -Bellevue

Piéce pour 10 interprétes - 2023
1h

Interprétes Mounir Amhiln, Charly Bouges,
Yohann Daher, Nicolas Grosclaude, Hava
Hudry, Beatrice Mognol, Carla Munier,
Davide Salvadori, Alice Sundara, Julie Vives
Chorégraphie Souhail Marchiche, Mehdi
Meghari Création musicale Patrick De
Oliveira Création lumiére Richard Gratas
Costumes Hannah Daugreilh & Sandra Bersot
Scénographie Hannah Daugreilh

Coproduction La Compagnie Dyptik, Les Studios
Dyptik, Maison de la danse & Biennale de la
Danse de Lyon 2023, Amman Contemporary
Dance Festival, IADU La Villette, Stora Teatern
- Goteborg, CCN Du Havre - Cie Massala,
Thédtre de Cusset, Thédatre des Bergeries -
Noisy-le-Sec, La Comédie - CDN de Saint-
Etienne, Théatre Jean Lurgat - Scéne nationale
d’Aubusson, Domaine De Bayssan - Béziers,
Centre Culturel Athena - La Ferté Bernard,
Thédtre Du Parc - Andrézieux-Bouthéon,
L’Avant-Seine - Colombes Avec le soutien

de La DRAC, La Région Auvergne-Rhone-
Alpes, Le Département de la Loire, La Ville de
Saint-Etienne La Compagnie Dyptik est artiste
associé du Thédatre De Cusset, Le Thédtre des
Bergeries - Noisy-le-Sec
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Entretien

Dyptik, la compagnie que vous dirigez
avec Souhail Marchiche, s’intéresse aux
questions qui traversent notre société.
Le Grand Bal est une fiction dansée.
Comment passez-vous du réel a la
fiction ?

Mehdi Meghari : Juste avant la période du
Covid on a créé Mirage (un jour de féte)
qui parle de notre capacité & se créer une
petite bulle pour continuer & vivre dans un
moment d’oppression. Durant un voyage
en Palestine on avait été marqués par
le nombre de soirées et d’endroits pour
se retrouver, afin de tenir le coup. Notre
spectacle se terminait par une main ten-
due des danseur-euses vers les publics,
les enjoignant & venir danser. Pendant le
Covid on s’est dit qu’on ne pouvait pas
faire ce geste, mais les gens sont venus
par eux méme. L’audience avait un vrai
besoin de se décharger, de se ldcher car
’humain encaisse les pressions et & un
moment il explose. Quand on tourne le
spectacle, on sent bien que ce besoin-la
est partout. A cela s’ajoute une évolution
du corps. Depuis plus de 20 ans on donne
des ateliers et on observe que les enfants
étaient bien plus & l'aise et mobiles aupa-
ravant qu’aujourd’hui. Ils ont perdu en
motricité, en équilibre, en habileté. Tout
cela nous questionne et de fil en aiguille
on en est venus & discuter des évene-
ments de 1518. A Strasbourg, des milliers
de personnes se sont mises & gesticuler
dans la ville, se contaminant les unes les
autres. L’époque était difficile, la popula-
tion connaissait la famine, des problémes
de récoltes... On s’est alors demandé :
et si cette pandémie dansante revenait
maintenant, parce que nous sommes
contraints par les crises politiques, cli-
matiques, sociales, parce que les corps
sont diminués par les écrans ?

Qu’avez-vous alors imaginé ?

Le pouvoir qui a tout fait pour étouffer les
mouvements des masses — on l'a vécu
avec les Gilets jaunes — chercherait &
tout prix @ camoufler ces rassemblements
et serait méme capable d’organiser des
grands bals, de nuits, dans les gymnases.
Celles et ceux qui se sont déchargés
retourneraient travailler pour continuer
de produire de larichesse et poursuivre la
marche forcée du capitalisme. Mais dans
notre travail la narration est toujours en
second plan, elle pose une situation et
sert de trame pour les danseur-euses.

Quelle danse fait émerger ce grand bal ?
Les corps fatigués prennent des formes
étranges, hors du commun. Ils dépassent
leurs limites, gesticulent et se démem-
brent en faisant de grands mouvements
oU les extrémités s’éloignent. Cette danse

énergique revient sous forme de vagues :
on a l'impression que le corps ldche mais
il trouve, au fond de lui, un second souffle.

La compagnie Dyptik

Fondée en 2012 par les chorégraphes
et auteurs Souhail Marchiche et Mehdi
Meghari, la compagnie Dyptik est ins-
tallée dans son propre espace de créa-
tion & Saint-Etienne (France). Souhail
Marchiche et Mehdi Meghari découvrent la
danse hip hop séparément, ils « breakent
et battlent » en collectif puis se repérent
et entrent en compagnonnage. Dés 2014,
les Studios Dyptik deviennent un véritable
lieu de résidence artistique et le festival
TRAX affirme la volonté des chorégraphes
d’ceuvrer pour le développement de la
danse.

Ils portent un hip hop au langage pluriel
avec toujours en ligne de mire, l’échange,
le partage, en collectif, en équipe, la
remise en question, ici et ailleurs. Ils
sont dans la rue, ils sont sur les scenes,
ils créent TRAX pour révéler de jeunes
auteur-rices et pour encore métisser
leur danse. Ils parcourent le monde et
croisent des danseur-euses malgaches,
malien-nes, palestinien-nes, rencontrent
d’autres conceptions du hip hop dans
le but, toujours et encore, d’enrichir leur
danse. La compagnie se nourrit au quoti-
diendesrencontres, des échanges qu’elle
crée et de l'actualité qui la touche, pour
concevoir des moments de réflexion ou
le corps, piéce centrale de cette intros-
pection, en est linterprétation. Le fil rouge
du processus créatif de la compagnie :
un questionnement sur la position de
lindividuel et du collectif, & la lumiére de
lactualité et des émotions qui en éma-
nent. La compagnie Dyptik produit et
diffuse ses propres spectacles en France
et a linternational. Ils regoivent, en 2019,
le prix Nouveau Talent Chorégraphie
SACD.

MER 20.09 2100
kU 21.09 2100
veN 22.09 2100

+ SEANCES SCOLAIRES - p. 129

Radiant-Bellevue,
Caluire et Cuire

ven 13.10 20:00

La Machinerie -
Thédatre de Vénissieux

Renseignements et billetterie :
theatre-venissieux.fr/billetterie-ligne

A PARTIR DE 12 ANS

TARIFS / RADIANT

Plein tarif : 28€
Tarif réduit : 25€
Demi-tarif : 14€

AUTOUR DU SPECTACLE -~ p. 132
Rencontre en bord de scene jeu 21 sept &
Uissue de la représentation

Parcours Musique
Nuits sonores x Biennale de la danse

REBOND EN REGION - p.141
Comédie de Saint-Etienne
Ven 15 sept & 21h — avant-premiére

Esplanade du lac, Divonne-les-Bains
Mar 3 oct & 20h30

Théatre du Parc, Andrézieux-Bouthéon
Jeu 5 oct & 20h

Théatre de Cusset
Sam 7 oct & 20h

Théatre de Villefranche
Mar 10 oct & 14h30 et 20h
Sémaphore, Cébazat
Mar 17 oct & 20h30

DATES DE TOURNEE

30 sept » Thédatre Jean Lurgat, Scene
Nationale d’Aubusson

19 oct » Domaine de Bayssan, Béziers
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Nach

Un endroit partout creaton

Nach continue de raconter son histoire avec la suite de

sa conférence dansée Nulle Part est un endroit. Pour la
chorégraphe la parole est une nécessité, le partage de U'intime
une révolution, celui des processus un moteur.

Si Nach a longtemps pensé gu’elle avait commencé le Krump parce qu’elle
ne savait pas parler, la danseuse et chorégraphe est désormais convaincue
du contraire. Animée par le désir de prendre la parole, elle écrit la suite de sa
conférence dansée Nulle part est un endroit. Dans ’épisode précédent, elle
définissait le Krump - cette danse revendicatrice née dans les quartiers pauvres
de Los Angeles -, expliquait se sentir a I’étroit, rangée dans cette seule case,
racontait ses nouvelles explorations chorégraphiques. Du buté au flamenco,
elle a ainsi trouvé un « nulle part » qui est devenu pour elle un « endroit », depuis
lequel elle continue de raconter son histoire. Avec des images, mots et gestes,
elle nous parle de sa nécessité aujourd’hui de faire récit, dévoile ses grandes
inspirations, ses doutes, ses défis, en partageant les dessous de sa derniére
création, Elles disent. Une piece de groupe, la premiere de la chorégraphe, ou le
langage n’est pas forcément synonyme d’éloquence, ol témoigner ne signifie
pas toujours étre parfaitement intelligible.

Coproduction Biennale
Avec le soutien du European Festivals Fund for Emerging Artists - EFFEA, co-funded by the European Union

Piéce pour 1 interpréte — 2023
45 min

Production Van Van Dance Company
Coproduction La Biennale de la danse de Lyon
2023, LUX - Scéne Nationale de Valence
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Entretien

Vous étes convaincue de la nécessité de
« faire récit ». D’ou cela vous vient-il ?
Tout commence par l’aventure du Krump,
une danse que j’ai rencontrée & Lyon sur
le parvis de I’'Opéra. Ca a été a la fois
la découverte de mon propre corps et
la nécessité de ma réinvention. Que ce
soit avec mes solos Cellule puis Beloved
shadows, ma piéce de groupe Elles disent
ou la conférence dansée et sa suite, j’ai
réalisé qu’il y avait un véritable enjeu
0 se raconter. Je pense que beaucoup
ressentent ce besoin-ld au-deld méme
de la spheére artistique : exprimer com-
ment on se sent, dire ce qu’on a traver-
sé, témoigner... pas toujours de maniere
intelligible ni éloquente. Pour Nulle part
est un endroit, j’ai donné de la valeur
0 des images d’archives pixélisées.
L’importance n’était pas tant la qualité
du récit que de prendre la parole et pas
seulement avec le corps.

Comment avez-vous envisagé une suite
a cette conférence dansée ?

Javais trés peur de Ueffet mauvaise suite,
type Les dents de la mer 2 (rires). Je me
suis alors demandé : quelle histoire ai-je,
honnétement, envie de raconter ? Nulle
Part est un endroit dit : vous me connaissez
dans le cadre du Krump, définissons ce que
c’est que le Krump et surtout sachez que
je ne suis pas uniquement une danseuse
de Krump. J’y parle de mes voyages, d’une
recherche de ce « nulle part » comme un
« endroit » chorégraphique, du butd, du
flamenco, de la création ou de ’espace
théatral. La peur de ’enfermement dans
une case était tellement insupportable
pour moi qu’elle a fait naftre la conférence
dansée. A présent, je reprends U’histoire &
ouU je l’ai laissée et je la continue en par-
tageant le processus de Elles disent. Cette
piéce a été une petite révolution pour moi
parce que la voix est arrivée de maniére
surprenante : une parole primordiale, qui
avorte, trébuche et finalement parvient &
dire. J’aimerais que cette suite déplie cette
réinvention du langage et fasse le point sur
mes grandes inspirations : des monstres de
scene comme Etta James, Tina Turner et
tellement d’autres & la poésie de Ghérasim
Luca, Sony Labou Tansi, la littérature de
Marguerite Duras, ou Monique Wittig et ses
corps révolutionnaires.

Vous créez en paralléle une installation.
Poursuit-elle aussi votre histoire ?

Scéne pour récit nu est un clin d’ceil a la
premiére appellation du peep show -
«sceéne pournu» - qui permettait que cela
soit mieux accepté socialement. Cette
installation est un film augmenté : le m’y
glisserais pour étre témoin, mémoire et
raisonnance avec ce qui se déploie sur les

écrans et la circulation du son. Récit de voix
multiples qui commentent, déclament et
questionnent. C’est une nouvelle maniére
de mettre le nez dans mes archives, de
proposer une nouvelle lecture desimages
qui m’accompagnent.

Nach

Née en 1987 & Montreuil (France), Nach
rencontre le Krump & ’dge de 22 ans
devant ’Opéra de Lyon aprés avoir vu
Rize le film-documentaire de David
Lachapelle consacré & cette danse
urbaine. Nach développe simultané-
ment son rapport & la scéne et & la créa-
tion. Interprete pour différents artistes,
elle multiplie les rencontres avec des
personnalités de tous horizons comme
le chorégraphe Heddy Maalem et le
metteur-en-scene Marcel Bozonnet.
Co6té musique, on la retrouve auprés de
Koki Nakano et Ruth Rosenthal (collectif
Winter Family). C6té cinéma, elle méne
une aventure singuliere avec les étu-
diant-es de l'une des écoles du collectif
Kourtrajmé. Un travail de transmission
portant sur le corps, la posture et ’in-
carnation, éléments fondateurs dans
son propre parcours. Un basculement
s’opére en 2017 avec la création de son
premier solo, Cellule, bientdt suivi, en
2019, de Beloved Shadows, piéce réali-
sée apres un voyage au Japon. L’artiste y
découvre, entre autres, certains arts de la
scene comme le thédtre N6 et le Bunraku
ainsi que la danse Butb. Plus que jamais
convaincue de la nécessité de « faire
récit », Nach s’engage davantage dans sa
propre voie, celle d’un corps organique,
dont la danse puissante et délicate croise
d’autres perceptions et gestes artis-
tiques comme les arts visuels, les espaces
d’errance, de glissement, la lumiere ou
encore les mots. Une approche de la créa-
tion dont témoigne sa conférence dansée
Nulle part est un endroit (2021). Résistant
aux catégories, son travail interroge aussi
bien le féminin que les processus engagés
par chacun pour se réapproprier une iden-
tité multiple. Questions qu’elle aborde
différemment dans sa premiere piéce de
groupe, Elles disent, créée en 2022.

U 21.09  19:00
veN 22.09 19:00
sam 23.09 1730

Usines Fagor, Lyon 7¢

MER 27.09 20:30

L’Epicerie Moderne,
Feyzin
A UEpicerie Moderne, découvrez dans

la méme soirée L’odeur du café, par la
Compagnie Break Theater

TARIFS

Plein tarif : 18€
Tarif réduit : 15€
Demi-tarif: 9€

REBOND EN REGION - p.141

Dome Thédtre, Albertville

Mar 26 sep & 20h

Au DOme Thédtre, découvrez dans la méme
soirée un autre spectacle de Nach, Nulle
part est un endroit

LUX Scéne nationale, Valence
Jeu 12 oct 0 14h et 20h

AUSSI A IMMERSION FAGOR

Scéne pour récit nu dans l’expo Still Bodies
aux Usines Fagor et a LUX Scéne nationale,
Valence - p. 107

Artiste associée & la Maison de la danse
et a la Biennale de la danse - Lyon
- p.137
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© Bart Grietens

Alexander Vantournhout

& not standing

Foreshadow PREMIERE FRANGAISE

Sur scéne, un immense mur se dresse, réduisant drastiquement
l’espace de jeu. De portés en acrobaties, les huit interprétes de
Foreshadow transforment cette contrainte en potentiel créatif
et défient les lois de la gravité.

Apres VanThorhout, dans lequel Alexander Vantournhout est apparu en solo
sur scéne, not standing revient avec un spectacle de groupe mettant en
lumiére huit acrobates-danseur.euse.s qui bougent comme les engrenages
d’un mécanisme corporel collectif sur les airs de musique rock expérimentale.
Ensemble, ils explorent des équilibres quasi-impossibles, se provoquent
mutuellement et défient la gravité.

Avec les paysages de mouvements chaotiques étroitement orchestrés de
Foreshadow, Alexander Vantournhout franchit une nouvelle étape dans son
exploration des relations entre la gravité, le mouvement, ['équilibre et la
spatialité. En plus du sol, qui a joué un role prépondérant dans SCREWS et
Through the Grapevine, le mur devient désormais également un partenaire de
danse.

Coproduction Biennale
En co-accueil avec les Célestins - Thédtre de Lyon
Avec le soutien de Flanders State of the Art

Piéce pour 8 interpretes — 2023
1h10

Compagnie not standing Concept et chorégraphie
Alexander Vantournhout Créé avec et interprété par
Noémi Devaux, Axel Guérin, Patryk Klos, Nick Robaey,
Josse Roger, Emmi Vdisdinen / Margaux Lissandre,
Esse Vanderbruggen & Alexander Vantournhout
Dramaturgie Rudi Laermans & Sébastien Hendrickx
Regard extérieur Emmi Vgiiséinen & Julien Monty
Directeur de répétitions Sandy Williams Costumes
Patti Eggerickx Lumiéres Bert Van Dijck Musique This
Heat Son Ruben Nachtergaele Diffusion Frans Brood
Productions Coproduction le CENTQUATRE, Paris,
Centre des Arts viernulvier, Gand, Julidans, Amsterdam,
Biennale de la Danse, Lyon, Le Maillon, Strasbourg,
Les Halles de Schaerbeek, MA scéne nationale -

Pays de Montbéliard, La Passerelle, scéne nationale
de Saint-Brieuc, Theater Freiburg &Le Carreau

Scene nationale de Forbach et de UEst mosellan
Remerciements De Grote Post, Ostende, Plateforme

2 Poles Cirque en Normandie, La Bréche & Cherbourg,
Maison de la danse, Lyon, Urte Groblyte, Bjorn Verlinde
&Katherina Lindekens Créé avec le soutien du Tax
Shelter du Gouvernement fédéral belge, via Flanders
Tax Shelter Avec le soutien des autorités flamandes
Alexander Vantournhout est artiste en résidence

au Kunstencentrum VIERNULVIER & Gand et artiste
associé du CENTQUATRE Paris. Il est ambassadeur
culturel de la ville de Roulers. Alexander Vantournhout
est soutenu par la Fondation BNP Paribas pour le
développement de ses projets.
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Note d’intention

Au son d’une musique rock expérimentale,
huit danseurs-euses acrobates explorent
les limites imposées par une surface
verticale. Et si un haut mur venait cou-
per la scéne en deux, ne laissant aux
danseurs-euses qu’un espace trop étroit
pour huit ? Le mur serait-il un obstacle ou
créerait-il de nouvelles possibilités ?

Alors que le sol joue un role prépondérant
dans les précédentes pieces (Screws,
Through the Grapevine et Contre -jour)
le dialogue se fait cette fois-ci avec la
verticalité pour cette nouvelle création.
Alexander Vantournhout franchit ici une
nouvelle étape dans son étude des rela-
tions entre la gravité, le mouvement et la
spatialité en mettant le mur du fond du
théatre au premier plan de la scene.

Alexander Vantournhout

Né en 1989 & Belgique, Alexander
Vantournhout a étudié la roue et U'art du
jonglage & VESAC (Ecole Supérieure des
Arts du Cirque) et la danse contemporaine
au P.A.R.T.S. (Performing Arts Research
and Training Studios) & Bruxelles. En 2004,
il crée Caprices, un solo chorégraphique
sur la musique de Salvatore Sciarrino.
ANECKXANDER (2015), deuxiéme solo,
co-créé avec Bauke Lievens, a remporté
le Prix CircusNext, ainsi que le Prix Jeune
Thédatre et le Prix du public & Theater
Aan Zee (Ostende, 2015) et le réseau
Aerowaves. En 2017, il collabore & nou-
veau avec Bauke Lievens pour son premier
duo, Raphaél.

En 2018, Alexander Vantournhout
crée La Rose en Céramique, un solo de
mouvement qui accompagne celui
thédatral de Scali Delpeyrat au Festival
d’Avignon. Peu aprés, il crée sa pre-
miére piece pour 4 hommes, Red Haired
Men. Dans Screws (2019) Alexander
Vantournhout guide le public, accom-
pagné de 4 danseurs-euses-acrobates,
sur un parcours de micro-performances
réverbérantes, allant de courts solos
et de duos & des chorégraphies de groupe
pointues. Avec Through the Grapevine
(2020), Alexander Vantournhout revient
au duo. Le corps est réintroduit dans une
forme trés pure et la performance s’em-
ploie & mettre en exergue le potentiel
créatif et cinétique des limitations phy-
sigues, un theme qui se reflete dans toute
son ceuvre. Dans Contre-jour, créée en
2021, Alexander Vantournhout endosse
pour la premiére fois le role de « simple
» chorégraphe et donne la parole &
un groupe de cing interpréetes venues
d’horizons divers : danse, comédie musi-
cale, cirque. En 2022, aprés quelques
spectacles collectifs, il revient solo sur
scene avec VanThorhout. La premiere de
Foreshadow a lieu début juillet 2023 au
Julidans & Amsterdam.

Alexander Vantournhout a créé deux
films autour de la danse, Screws & Stones
(2019) et Snakearms (2021). Ce dernier a
été sélectionné pour le TheaterFestival
et le festival Cinedans. Alexander
Vantournhout est artiste en résidence au
Centre des Arts Viernulvier de Gand et
artiste associé du CENTQUATRE & Paris, il
est aussi ambassadeur culturel de la ville
de Roulers.

veN 22.09 19:00
sam 23.09 1700

Célestins - Thédtre de

Lyon, Lyon 2¢

A PARTIR DE 12 ANS

TARIFS

Plein tarif

12 série 28€ | 2¢ série 22€ | 3° série 12€
Tarif réduit

1% série 25€ | 2° série 19€ | 3° série 10€
Demi-tarif

1¢ série 14€ | 2¢ série 11€ | 3° série 6€

DU MEME ARTISTE
Through the Grapevine - p. 90

DATES DE TOURNEE
22-23 sept - Biennale de la danse, Lyon
(FR)

28-29-30 sept - Centre des Arts
VIERNULVIER, Gand (BE)

3-4 oct - Festival Actoral, Marseille (FR)

18-19 oct - Les Halles de Schaerbeek,
Bruxelles (BE)

9-10 nov - NEXT Festival, Valenciennes (FR)

21 nov - Le Bateau Feu / Scéne Nationale
Dunkerque (FR)

7-8 déc - Centre des Arts nona, Malines
(BE)

5
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Boris Charmatz - Tanztheater
Wuppertal Pina Bausch & [terrain]

Liberté Cathédrale eremirerrancaise

© César Vayssié

La cathédrale de Boris Charmatz et sa trentaine de
danseurs-euses n’a pas de murs. Architecture humaine,
assemblée dansante, chantante et résonante, Liberté
,Cgt;lbédrale élargit l'idée et les images qui soutiennent cet
édifice.

C’est une cathédrale qui n’a ni murs, ni clocher. Et pourtant elle résonne. Liberté
Cathédrale batit une assemblée dansante, une architecture humaine, un
tissu de relations, de gestes, de contacts proches ou lointains entre les corps.
Une trentaine d’interprétes venus du Tanztheater Wuppertal - compagnie de
Pina Bausch dont Boris Charmatz est le nouveau directeur - rejoints par des
danseurs-euses avec lesquels le chorégraphe a déjd travaillé avec sa compagnie
[terrain], se réunissent pour faire tenir ce vibrant édifice chorégraphique. Se
disant attiré par les espaces compliqués, U'artiste, attaché & élargir la définition
de danse, donne, avec cette création, une idée nouvelle que ’on se fait du
monument religieux et patrimonial. Dans Uair de cette performance méditative
se mélangent les sons continus de volées de cloches, les chants ou le souffle
d’un orgue. Quand il ne laisse pas place & un épais silence. Dans I’église comme
ailleurs, les silences ont toujours beaucoup de choses & dire.

Coproduction Maison de la danse/Péle européen de création, en soutien & la Biennale de la danse
Avec le soutien du Goethe Institut - Lyon
Avec le soutien de Dance Reflections by Van Cleef & Arpels

e~

e
CTHOMS

Rl T T S ]

Piéce pour une 30°" d’interprétes —
2023 - 1h45

Avec ’Ensemble du Tanztheater Wuppertal
Terrain, et les invité-e's (*) Régis Badel*, Emma
Barrowman, Dean Biosca, Naomi Brito, Emily
Castelli*, Ashley Chen*, Maria Giovanna Delle
Donne, Taylor Drury, Cagdas Ermis, Julien
Ferranti*, Julien Gallée-Ferré*, Letizia Galloni,
Tatiana Julien*, Milan Nowoitnick Kampfer,
Simon Le Borgne, Reginald Lefebvre, Johanna
Elisa Lemke*, Alexander Lépez Guerra, Nicholas
Losada, Julie Anne Stanzak, Julian Stierle,
Michael Strecker, Christopher Tandy, Tsai-Wei
Tien, Aida Vainieri, Solene Wachter*, Frank
Willens*, Tsai-Chin Yu Organiste Jean-Baptiste
Monnot Assistante chorégraphique Magali
Caillet Gajan Lumiéres Yves Godin Costumes
Florence Samain Matériaux sonores Olivier
Renouf, Phill Niblock, Ludwig Van Beethoven
Travail vocal Dalila Khatir Production
Tanztheater Wuppertal Pina Bausch et
[terrain] Avec le soutien de Dance Reflections
by Van Cleef & Arpels Coproduction Thédtre

de la Ville - Paris | Maison de la Danse, Lyon

/ Pble européen de création, en soutien & la
Biennale de la danse de Lyon 2023 | Thééatres
de la Ville de Luxembourg Avec le soutien

de la Kunststiftung NRW et de steirischer
herbst, Graz, Culturgest, Lisbonne, Lafayette
Anticipations, Paris

Tanztheater Wuppertal Pina Bausch et
[terrain] construisent ensemble un projet
artistique franco-allemand, sous la direction
de Boris Charmatz. [terrain] regoit le soutien
du Ministére de la Culture - DRAC Hauts-de-
France, et la Région Hauts-de-France, et est
associé ¢ ’Opéra de Lille, au phénix, scene
nationale de Valenciennes pole européen de
création, et & la Maison de la Culture d’Amiens-
Péle européen de création et de production.
Tanztheater Wuppertal Pina Bausch regoit le
soutien de la Ville de Wuppertal et du Land de
Rhénanie-de-Nord-Westphalie.
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Entretien

Qu’est-ce qui vous attire dans ’édifice
religieux qu’est la cathédrale ?

Il y o toujours plein de raisons qui nous
meénent & un endroit, mais ici ¢’était une
question musicale. J’aime beaucoup les
instruments & souffle continu. J'utilisais
la cornemuse dans enfant et dans mon
dernier solo, SOMNOLE, je siffle tout le
temps, eninspirant et en expirant. L’orgue
est d la fois une machine et du souffle, je
suis obsédé par cet instrument depuis que
je suis petit. Et je suis tout autant fasciné
par les volées de cloches. A Lyon, j’habi-
tais en face de la cathédrale Saint-Jean,
les cloches sonnaient tous les quarts
d’heure | ’aime cette chose qui n’est pas
un morceau de musique et encore moins
une musique a danser. La résonance de
l’orgue s’adresse a l'architecture inté-
rieure, les cloches & la ville. Ce sont & la
fois des messages et des sons.

Votre cathédrale n’a pas de murs, c’est
une architecture humaine. Comment
tient-elle ?

Je travaille depuis un moment sur l'as-
semblée chorégraphique et j’'aime beau-
coup l'idée du lieu humain, ce quitient les
femmes et les hommes au-deld du batit.
Celarésonne bien avec 'histoire des pre-
miers chrétiens qui faisaient des cérémo-
nies dans les foréts : & Uorigine ’église
c’est donc sortir des temples. Pour Liberté
Cathédrale, j’ai le sentiment que c’est
dans U’horizontalité, spectateurs-trices
et danseurs-euses sur le méme sol, qu’on
construit 'assemblée. Ce qui nous tient ?
C’est d’étre en nombre, une trentaine de
danseur-euses, et c’est surtout ce qu’on
fait ensemble : le mouvement, le balan-
cement, chanter, étre traversé-es par les
volées de cloches... En revanche, je n’ai
jamais été un fanatique des unissons.
Chacun-e se débrouille avec la partition
mais aussi avec son rapport & la reli-
gion, au sacré, au patrimoine qui brGle ou
méme au tourisme. Pour ouvrir toujours un
peu plus l'idée de cathédrale.

IL est difficile de ne pas penser aux
récentes paroles de victimes de
pédocriminalité au sein de UEglise
catholique. Cela fait-il partie de vos
recherches ?

Jaime les lieux compliqués et il est vrai
que l’église est un lieu compliqué, encore
plus aujourd’hui qu’ily a quelques années.
Comme tout le monde, j’ai été marqué par
les témoignages des victimes de prétres
pédocriminels, cela fait partie, pas for-
cément d’une réflexion artistique, mais
d’un ensemble d’émotions. C’est une
parole qu’on a longtemps fait taire, quia
longtemps été non entendue et qui exis-
tait dans les silences. Reste ¢ les écouter.

Dans une partie sans musique de la piéce,
j’aimerais faire exister I’épaisseur de ces
silences, qui sont ceux des victimes, mais
aussi pour moi ceux de la méditation, du
sommeil ou du corps mort.

Boris Charmatz

Né en 1973 a Chambéry (France), Boris
Charmatz est danseur, chorégraphe, mais
aussi créateur de projets expérimentaux. Il
étudie la danse & ’Opéra National de Paris
et au Conservatoire national supérieur de
musique et de danse de Lyon. De 2009
G 2018, Boris Charmatz dirige le Centre
chorégraphique national de Rennes et
de Bretagne et y déploie le Musée de la
danse, espace expérimental pour penser,
pratiquer, mettre sens-dessus-dessous
les rapports établis entre le public, l'art et
ses territoires physiques et imaginaires. En
janvier 2019, il lance [terrain], structure
implantée en Région Hauts-de-France
et associée au Phénix Scene Nationale
de Valenciennes, & 'Opéra de Lille et & la
Maison de la Culture d’Amiens. D’A bras -
le-corps (1993) a SOMNOLE (2021), il signe
une série de piéces qui ont fait date, parmi
lesquelles Aatt enen tionon (1996), enfant
(2011), piece pour 26 enfants et 9 dan-
seur-euses, créée pour la Cour d’Honneur
du Festival d’Avignon, ou 10000 gestes
(2017). ILest également interprete et impro-
visateur, notamment avec et pour Odile
Duboc, Médéric Collignon, Anne Teresa De
Keersmaeker et Tino Sehgal. Aprés une pre-
miére invitation en 2012, Boris Charmatz est
anouveau présent en 2015 & la Tate Modern
(Londres) avec le projet If Tate Modern was
Musée de la danse ? La méme année, il
ouvre la saison danse de 'Opéra National
de Paris avec 20 danseurs pour le XX siécle
et invite 20 danseurs-euses du Ballet &
interpréter des solos du siécle dernier dans
les espaces publics du Palais Garnier. En
2015, il propose & Rennes Fous de danse,
une invitation & vivre la danse sous toutes
ses formes de midi & minuit, elle connaitra
deux autres éditions & Rennes et d’autres
0 Brest, Berlin et Paris. Boris Charmatz est
artiste associé de la Volksbihne durant la
saison 2017-2018. Il est également artiste
accompagné par Charleroi Danse de 2018 &
2022.En 2021, il crée La Ronde pour la Nef du
Grand Palais avant sa fermeture pour tra-
vaux, et orchestre pour 'ouverture du Grand
Palais Ephémeére une performance pour
130 danseurs-euses, Happening Tempéte.
En juillet de la méme année, il ouvre le
Manchester International Festival avec Sea
Change, une création chorégraphique avec
150 danseurs-euses amateurs-rices et pro-
fessionnel-les. En septembre 2022, il prend
la direction du Tanztheater Wuppertal
Pina Bausch et y développe, avec [terrain],
un nouveau projet entre ’Allemagne et
la France.

veN 22.09 21:30
sam 23.09 21:30
v 24.09 17:00

Usines Fagor, Lyon 7¢

TARIFS

Plein tarif : 32€
Tarif réduit : 29€
Demi-tarif : 16€

AUTOUR DU SPECTACLE - p. 132

Rencontre en amont du spectacle
sam 23 sept & 14h, au Goethe Institut.
Gratuit - Inscription en billetterie

DATES DE TOURNEE
Déc - Opéra de Lille
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Qudus Onikeku
Afropolis : Out of This World crestion

L’aventure Out of This World nous immerge dans un espace
fantomatique et utopique, scénographique et chorégraphique.
Pour voir notre monde changer, pourquoi ne pas commencer par
imaginer de nouvelles sociétés ?

Forte d’une premiére édition explosive & Barcelone en Espagne, et d’une
seconde qui a électrisé Marseille, 'aventure Afropolis débarque & Lyon dans le
gigantesque espace industriel des Usines Fagor. Ce projet d’envergure connecte
des artistes du monde entier, dont beaucoup issus de la diaspora africaine, pour
contrer 'appropriation des cultures africaines, souvent réduites au terme « afro
». Sous la houlette de Qudus Onikeku, artiste porté par les traditions orales et la
philosophie Yoruba d’Afrique de ’'Ouest, ’expérience est cette fois-cirésolument
tournée vers le présent. Out of This World réunit ainsi un collectif de designers,
artistes-devins, geeks de technologies et chercheur-euses qui repensent le
monde hors des logiques omniprésentes de hiérarchisation, d’exploitation et
de colonisation. Pour appréhender ensemble de nouvelles utopies, plongeons
dans leur installation divinatoire, & la fois sonore, visuelle et chorégraphique, et
peuplée de vivants comme d’esprits.

Coproduction Maison de la danse/Pdle européen de création, en soutien & la Biennale de la danse
En partenariat avec 'ENSATT

Piéce pour une tribu — 2023
3h

Conception, mise en scéne et performance
Qudus Onikeku Musiciens en live Varna
Marianne Nielsen, Olatunde Obajeun, Dinesh
Pandit, Asmaa Hamzaoui Artistes sonores
Charles Amblard, Fernando Veldzquez,
Olatunde Obajeun Ingénieurs du son Ircam
Yann Bouloiseau, Pierre Carré Mise en espace
Qudus Onikeku en collaboration avec Adéle
Hamelin, Mathilde Coudiére-Kayadjanian,
Inés Forgues, Michel Abdallah, Alma Bousquet
Sculpteur Olayinka Oladosu (Osha) Equipe
du logiciel Oraqu Jubril Olambiwonnu, Jamaal
Fashola, Temitayo Giwa

Production QDance Company Lagos, YK
PROJECTS, Paris Un projet produite et réalisée
dans le cadre du programme de soutien

0 la création artistique Mondes nouveaux
Coproduction Maison de la Danse/Péle
européen de création, en soutien & la Biennale
de la danse de Lyon 2023, DRAC Rhone-Alpes,
Les Spectacles vivants-Centre Pompidou, et
L’lrcam

Avec présence d’artistes amateurs
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Entretien

Afropolis a eu lieu a Barcelone, Marseille
et maintenant a Lyon. Comment se
connectent ces éditions ?

Dans nos sociétés le poids de la bureau-
cratie pése sur tous les domaines. Or notre
maniére de travaillerentant gu’artiste va a
’encontre de l'ordre et des cadres. Avant,
’artiste avait une place dans la société, il
apportait une vision du futur, aujourd’hui
il est devenu presque inessentiel. Plus
généralement, les professions n’inte-
ragissent plus. Cet inconfort m’a donné
envie de réunir une communauté d’ar-
tistes, chercheurs-euses, DJ, designers,
professeurs-euses, etc. Chaque année &
Lagos avec danceGATHERING, nous nous
retrouvions pendant deux semaines pour
échanger des idées, co-créer et mettre
tout ga dans la rue. Ce rendez-vous est
devenu une sorte de sanctuaire pour les
créatifs. A présent, je m’appuie sur les
invitations qui me sont faites, a Barcelone,
0 Marseille, & Lyon, pour poursuivre cette
réflexion. Afropolis n’est pas un séminaire
de conférences, c’est un endroit pour
sentir le monde ensemble et lui donner
du sens.

Cette année le rendez-vous s’appelle Out

of This World. Qu’y a-t-il derriére ce titre ?
Quand j’ai postulé & Mondes Nouveaux, un
programme du Ministere de la Culture, j’ai
dit : avant de parler des mondes nouveaux
regardons les mondes anciens et j’aimerais
le faire, non pas en créant avec rien, comme
on le demande souvent, mais dans un état
d’abondance, sans objectif de réussite. Je
suis donc littéralement sorti des logiques de
production de U’art. L’envie de plonger dans
les archives dont on a collectivement hérité
estapparue: cellesde l’esclavage, du colo-
nialisme, de la shoah, de ’histoire de l’art,
des prix Nobel. Ces archives sont en grande
majorité médiées par lintellect, je voulais
les faire revenir par le corps. Dans Out of
This World, la cinquantaine de créatif-ives
invité-es et le public sont immergés dans
ces archives. Une technologie permet d’y
accéder en suivant la logique de la culture
Yoruba : notre encyclopédie n’est pas un
livre, n’a pas de linéarité, elle existe dans
la transmission orale.

Vous cherchez aussi ¢ inverser le
mouvement d’appropriation des
cultures africaines, souvent réduites au
terme « afro ».

J'imagine la culture comme une grande
bibliotheque. Si je N’y apporte pas mes
propres livres, qui le fera ? Sije n’en parle
pas, on me dit que les Yorubas, les Wolofs,
les Bambaras, sont les mémes peuples.
Mais il y a un monde de différences. Je
suis tres intéressé par le fait de montrer
les particularités, plutdt que de toujours

globaliser. Universaliser revient le plus
souvent a tout ramener & la blanchité.

Qudus Onikeku

Né & Lagos en 1984, Qudus Onikeku ren-
contre Heddy Maalem en 2003 qui linvite
aintégrer sa compagnie & Toulouse. Regu
au Centre National des arts du cirque de
Chélons-en-Champagne, ilen sort diplé-
mé en 2009 et créé sa propre compagnie,
YK Projects & Paris en 2009 avec laquelle
il crée plusieurs pieces qui seront accla-
mées par la critique. My Exile is in my head
(2010), Still/Life (2012) et Qaddish (2013)
seront présentées au Festival d’Avignon
ou encore & Roma Europa. En 2014, il
rentre & Lagos avec son partenaire Haji,
et ensemble ils co-fondent un projet de
développement artistique, The QDance
Center, un incubateur créatif pour les
pratiques artistiques, le développement
destalents et ’engagement communau-
taire. The QDance Center est une struc-
ture unique avec laquelle ils ont examiné
et expérimenté les possibles croisements
entre les arts et la société. Qudus Onikeku
est aussi le fondateur d’Afropolis, une
plateforme hybride et un rassemblement
annuel, qui utilise le design thinking et la
technologie numérique pour exprimer
de nouvelles méthodes d’engagement
professionnel et communautaire pour
les arts de la scene. Au fil des années, il
développe un projet artistique global, au
sein duquel en filigrane, il associe, tou-
jours avec respect, tous les aspects de la
culture Yoruba et les formes dansées de la
diaspora africaine. En 2017, il estinvité au
premier pavillon nigérian de la Biennale
de Venise pour créer une installation vidéo
intitulée Right Here, Right Now. En 2018,
il crée en Allemagne la piece Yuropa et
prépare parallelement le solo, Spirit Child
en 2019 a la MC93, puis la piece collec-
tive et pluridisciplinaire Re:INCARNATION
pour la Biennale de la danse de Lyon 2021.
Ses pieces font partie de la collection per-
manente du Musée des beaux-arts du
Canada. Il a été professeurinvité de danse
a l'Université de Californie et au Columbia
College de Chicago. Il est actuellement le
premier “Maker in Residence® au Center
for Arts, Migration and Entrepreneurship
de I’'Université de Floride. Sa recherche
actuelle ATUNDA, explore une solution
deeptech, soit un ensemble de données
prét pour Uintelligence artificielle afin
de reconnaitre la danse et d’en analyser
des mouvements pour jeter les bases de
systémes interactifs de pointe qui per-
mettraient de synthétiser, préserver,
protéger et partager en toute sécurité les
données de la danse et du mouvement &
Uere de la viralité.

sam 23.09  14:30
pm  24.09 1430

Usines Fagor, Lyon 7¢

GRATUIT

Réservation indispensable en billetterie
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Tamara Cubas
MU[ tltUd PREMIERE FRANGAISE

Plus de 60 danseur.euses envahissent l’espace public. A rebours
des grands mouvements de foules, Multitud rend perceptible
les liens organiques entre les corps et examine la capacité a
affecter et se laisser affecter.

Alors que les années de pandémie ont empéché tout rassemblement et éloigné
les corps, que reste-t-il de notre capacité & nous réunir ? Multitud n’est pas une
chorégraphie pour les masses, prévient Tamara Cubas, mais bien plutét une
danse des relations. Et tout particulierement de celles, invisibles, qui existent
entre les corps malgré la distance. Dans ce que la chorégraphe uruguayenne
définit comme « une expérimentation socio-esthétique », plus de 60 individus
volontaires, de tous Gges et horizons, prennent possession d’un espace public.
Avec cette création participative, U'artiste remplace l'idée de composition par
celle d’organisation collective, encourageant les danseur.euses & faire des
choix parmi les possibilités offertes par la partition. Sensible & nos maniéres
d’affecter et d’étre affectés, comme aux poétiques de la précarité des corps
colonisés, elle induit les gestes plus qu’elle ne les dicte. Hospitalités, écoutes,
négociations seront alors les forces guidant cette Multitud.

Piéce pour 60 a 70 interprétes - 2013
1h30

Direction artistique Tamara Cubas Musique
Francisco Lapetina Lumiéres Leticia

Scrycky Equipe technique en tournée
Francisco Lapetina, Leticia Scrycky Diffusion
internationale Julia Asperska Gestion tournées
Horacio Pérez

Avec présence d’artistes amateurs

54 20° BIENNALE DE LA DANSE

DOSSIER DE PRESSE

© Rafael Arenas

Note d’intention

Multitud analyse la condition sociale
de ’humanité contemporaine, la notion
d’hétérogénéité du collectif, le concept
d’«altérité », lespace public, les relations
interpersonnelles et la place laissé au
désaccord. Le projet examine le pouvoir
unique du corps: sa capacité a toucher et
¢ étre touché par 'autre. Il s’agit de cher-
cher drévéler ce qui peut se produire dans
[’ « entre-deux » des corps humains. Le
principe de la composition est remplacé
par celui de organisation collective.

Le projet transcende I’ « ceuvre » et se
présente comme une expérience
socio-esthétique. Habiter la scéne est
une décision politique et collective, qui
exige une responsabilité dans 'action.

Tamara Cubas

Née & Montevideo (Uruguay) en 1972,
Tamara Cubas est licenciée en arts plas-
tiques des Beaux-Arts de Uruguay et est
détentrice d’un Master en art et techno-
logie qu’elle a suivi aux Pays-Bas, puis
intégre [’école de danse contemporaine,
Contradanza de Montevideo. Dans ses
créations, elle suit deux lignes d’inves-
tigation, 'une dans laquelle elle creuse
le corps performatif dans une constante
recherche pour l’autonomie du corps et
la deuxieme dans laquelle elle se réféere
0 U'autre en développant des projets avec
des amateurs-rices et des communautés
non artistiques. Elle a été consultante pour
L’UDELAR, Université d’état de 'Uruguay
(enlicence danse) et pour le Solis, théditre
national de Montevideo. Elle dirige Campo
Abierto, lieu de pensée collective autour
des arts et co-dirige le collectif Perro
Rabioso. Parmi ses derniéres créations, on
peut citer Trilogia Antropofdgica, Multitud,
Canibal Serie, Offering for a monster.

sam 23.09  19:00
pm  24.09 1930

Usines Fagor, Lyon 7¢

TARIFS

Plein tarif : 18€
Tarif réduit : 15€
Demi-tarif : 9€

Appel a
participation

Le spectacle réunit des interpretes,
danseur-euses et performeurs-euses
amateurs-rices.

- Renseignements : 04 27 46 65 66
multitud®@labiennaledelyon.com
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sam 23.09 2100
pv  24.09 1500
LN 25.09 1930
MAR 26.09 20:30

Maison de la danse,
Lyon 8¢

TARIFS

Plein tarif

1 série 32€ / 2¢ série 28€
Tarif réduit

16 série 29€ / 2¢ série 26€
Demi-tarif

1° série 16€ / 2¢ série 14€

Piece pour 2 interprétes - 2020
1h05

Création (concept, mise en scéne, décors,
costumes, lumiéres) Dimitris Papaioannou
Homme habillé Dimitris Papaioannou Homme
nu Suka Horn Musique Kornilios Selamsis

Son David Blouin Lumiére Lucien Laborderie,
Stephanos Droussiotis Productrice créative
et déléguée, assistante a la mise en scéne
Tina Papanikolaou Metteur en scéne associé
Haris Fragoulis Directrice des répétitions
Pavlina Andriopoulou Entrainement physique
des interprétes Suka Horn Photographies +
cinématographie Julian Mommert Musique
enregistrée Teodor Currentzis & musicAeterna
orchestra La piéce a été nommée par
Aggelos Mendis Les pieuvres ont été

créées par Nectarios Dionysatos Associé en
conception visuelle Evangelos Xenodochidis
Relations internationales, gestionnaire de la
communication & diffusion Julian Mommert
Directeur technique Manolis Vitsaxakis
Régisseur - ingénieur du son David Blouin
Accessoiriste - régisseur Tzela Christopoulou
Programmateur d’éclairage Lucien Laborderie
Technicien de scéne - gréeur Aggelos Katsolias

Production exécutive 2WORKS en collaboration
avec POLYPLANITY PRODUCTIONS Associée
déléguée a la production Vicky Strataki
Assistante de production déléguée Kali
Kavvatha

La premiére version d’INK a été commandée
et coproduite par Torinodanza Festival,
Teatro Stabile di Torino - Teatro Nazionale +
Fondazione | Teatri, Festival Aperto - Reggio
Emilia in 2020 La version finale de ’ceuvre et
la tournée internationale est coproduite par
Biennale de la Danse de Lyon 2023, Sadler’s
Wells London, Megaron - The Athens Concert
Hall Avec le soutien du Hellenic Ministry of
Culture and Sports en 2023

Dimitris Papaioannou est un artiste en
résidence au MEGARON - THE ATHENS
CONCERT HALL

Nous remercions tout particulierement Teodor
Currentzis d’avoir dirigé la musique d’INK et

de nous l’avoir offerte. Nous remercions tout
particulierement Dimitris Korres pour son
soutien technique continu et génial.

Dimitris .
Papaioannou &

e k PREMIERE FRANGAISE

Dans un décor de cauchemar post-apocalyptique, deux corps
s’affrontent & mesure que ’eau monte. Duo-duel a la mort, a
LCamour, Ink sonde la part obscure du désir et 'impossible quéte
de soi.

Comme aprées le déluge, la scéne plongée dans un noir profond est baignée
d’eau. Deux corps s’y affrontent dans un duo qui vire au duel. Sont-ils un pére
et son fils, deux amants ou un homme face & son double ? La tension monte et
le danger devient palpable : jusqu’ou ira 'ambiguité de leur jeu ou la cruauté se
méle toujours a la tendresse ? Née du premier confinement, Ink est peut-étre
la piece la plus sombre et la plus introspective de Dimitris Papaioannou. Apres
Traverse Orientation, que le public lyonnais a pu découvrir lors de la derniére
Biennale de la danse, le chorégraphe-plasticien plonge une fois encore dans
ce que la mythologie a de plus impermanent et d’actuel. Remontant pour la
premiére fois sur sceéne depuis plus de dix ans - en alternance avec un autre
interpréte - aux c6tés du danseur Suka Horn, Uartiste grec habite cette nouvelle
création comme un cauchemar psychanalytique : au bout de la traversée, il
espeére se retrouver & nouveau.

Coproduction Biennale

E I
Avec le soutien de Dance Reflections by Van Cleef & Arpels

LECTHINE

S iy

hE

En co-réalisation avec la Maison de la danse
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Dimitris Papaioannou

Né en 1964 & Athénes (Grece), Dimitris
Papaioannou se forme & U'Ecole des
beaux-arts de sa ville de naissance et
appréhende la création par l'image et le
dessin. Il a fondé Edafos Dance Theatre
(1986-2022) comme véhicule initial pour
ses productions scéniques originales,
hybrides de thédtre physique, de danse
expérimentale et d’art de la performance.
Originaire de la scéne underground, la
compagnie a défié les perceptions des
arts vivants. La piéce Medea, créée en
1993 et présentée a la Biennale de la
danse de 1998, a marqué un tournant
dans la carriere de Dimitris Papaioannou,
elle est encore aujourd’hui considérée
comme son ceuvre emblématique. C’est
en créant 'ouverture de la cérémonie
des Jeux Olympiques d’Athénes en 2004
que Dimitris Papaioannou acquiert une
renommeée internationale. En 2006, il
rencontre son public & Athénes pour s’y
produire longtemps. Suivront Nowhere
(2009) présentée lors U'inauguration du
Thédatre National Grec et Inside (2011)
pour le Thédtre Pallas. En 2012, dépouil -
lant son travail jusqu’a U'essentiel, il crée
Primal Matter pour le Festival d’Athénes
gu’il retrouve apres dix ans d’absence.
Dans la méme quéte de simplicité, il
présente Still Life deux ans plus tard,
premiére ceuvre G tourner en Europe, en
Amérique du Sud, en Asie et en Australie.
En 2015, il crée le spectacle d’ouverture
des premiers jeux européens a Bakou en
Azerbaidjan. En 2017, il crée The Great
Tamer, premiére commande internatio-
nale présentée au Festival d’Avignon.
Cette piece, primée & Rome, a tourné
dans le monde entier et a remporté un
immense succes. Dimitris Papaioannou
devient le premier artiste & créer une piece
compléte pour le Tanztheater Wuppertal
Pina Bausch, Since Sheen 2018. Deux ans
apres, il crée pour le festival Torino Danza
et le Reggio Emilia le duo Ink qui était &
l’affiche du 75¢ Festival d’Avignon mais
qui n’a pas pu étre jouée pour cause de
Covid. Transverse Orientation, program-
mée o la Biennale de la danse de Lyon
en 2021 est sa deuxiéme coproduction
internationale et sera diffusée dans plus
de trente villes dans le monde, elle a été
en lice pour Oliver Award 2022. Son tra-
vail est une recherche hybride en danse
expérimentale, un mélange de théatre
physique, d’art du mouvement et de per-
formances avec lesquels il questionne la
création, lidentité et ’héritage de notre
mémoire culturelle occidentale.

Entretien

D’ou vous est venu ce titre, Ink ?

Mon ingénieux ami Aggelos Mentis a bap-
tisé tous mes projets, depuis Primal matter.
Ily a un poulpe dans Ink. Le spectacle est
une sorte de voyage sombre et fantastique
lié au désir, alors Aggelos a eu cette idée :
tout comme le projet s’empare du désir
pour en faire une ceuvre spirituelle, de la
méme maniére, Nous Nous emparons de
’encre, ce sperme noir du poulpe, pour
en faire de la littérature ou de la peinture,
c’est-a-dire du spirituel ¢ partir d’un objet
physique.

Pourquoi y-a-t-il un poulpe dans le
projet ?

Jen’aipas laréponse. Mais dans un de mes
spectacles plus anciens intitulé Sappho -
'un des projets les plus bizarres et les plus
queer sur lesquels j’ai travaillé - il y a une
scene ou un pécheur cogne un poulpe
sur les rochers & 39 reprises, suscitant un
spasme orgasmique chez cette poétesse
lesbienne. Je crois que c’est un souve-
nir d’enfance. Pour moi, ¢a évoque une
sexualité intense. Taper ainsi sur le poulpe,
c’est comme un acte sexuel meurtrier.

Cette répétition joue aussi unréle... ces
« 39 fois »...

Bien sr. Tout comme le corps humain, et
la fagon dont il se comporte quand il doit
répéter ce geste.

Quand Ink a-t-il été créé ?

Il a été créé pendant la pandémie.
Transverse Orientation avait été inter-
rompu, et mon tout nouveau collabora-
teur, Suka Horn, avait loué un appartement
Airbnb voisin du mien, ayant choisi de pas-
ser la période du confinement & Athénes.
On était déja devenus amis et on faisait du
sport ensemble, car Suka est un fanatique
de fitness et d’entrainement physique, et
aussi un excellent professeur : je ne sais
comment, il m’a pris en main. A lissue
des trois premiers mois sans reprise des
répétitions, on s’est demandé si on pou-
vait faire quelque chose ensemble. On est
allés au studio mis & ma disposition par
le Palais de la musique d’Athéenes, et on
s’est mis ¢ essayer des choses. Parmi les
objets utilisés dans Transverse Orientation,
il y avait un bébé, un poulpe, une tenue
de plongée, et une boule & facettes. Tous
se sont retrouvés dans le projet actuel.
Quant au poulpe, c’est de 'ordre du hasard
merveilleux qui fait que parfois, parmi ce
qui vous entoure, quelque chose semble
utile sur le moment, et vous créez une
scéne qui donne un point focal et un sens

De ’Arte Povera, en quelques sortes...
C’est tout & fait de U’Arte Povera en
termes d’esthétique et d’utilisation de
matériaux trouvés. Bien sCr, je fais en
sorte que dans ce « povera », on ait tout
un stock d’objets, du déchet & l'usten-
sile utile, qui puisse produire un son, qui
puisse induire un mouvement. On choisit
un de ces objets, mais si ¢ga ne marche
pas, on le remise & nouveau. Trois projets
plus tard, il trouvera sa place.

Comme un cabinet de curiosité...
Exactement. Donc, le poulpe est sortide
Transverse Orientation et il est devenu
une piece centrale de Ink. Mais le bébé
apparait dans les deux.

Jamais on n’avait vu autant d’eau
dans un de vos spectacles...

Jamais. C’est un spectacle gorgé d’eau.
Comme pour Primal Matter, quand
j’entre dans une ceuvre, je prends des
risques personnels, a la fois en termes
de composition et de dramaturgie.
Aujourd’hui je prends un nouveau risque,
et je me demande : comment je vais
m’en sortir ? On verra.

Pourquoi doutez-vous ?

Ily a une dimension psychologique dans
cette aventure, quelque chose de moins
« cool » que mes projets précédents, et
je ne sais pas ce que ga va donner.

Je crois que le mot « cool » ne me
viendrait jamais en téte pour parler de
votre travail...

C’est trois fois rien. Un twist psycholo-
gique. Ce drame révé est ¢ deux doigts
de virer au cauchemar psychanalytique.

Extraits d’entretien réalisé par Katerina
Anesti pour Blue Magazine - Nov 2022

AUTOUR DU SPECTACLE - p. 132

Rencontre en bord de scéne, & lissue de la
représentation lun 25 sept

Parcours Arts Visuels
Biennale d’art contemporain x macLYON x
Biennale de la danse

DATES DE TOURNEE

12-13-14 oct » Antwerp, DE SINGEL

au projet. Vous étes en train de téatonner, Workshop pro
et soudain quelque chose commence a au CND
prendre forme. N p.126
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Silvia Gribaudi
GRA ND jE TE PREMIERE FRANGCAISE

Le grand jeté a une portée philosophique insoupgonnée. Partant
de cette figure virtuose de histoire du ballet, Silvia Gribaudi
livre un spectacle qui célebre le courage de s’élancer dans
Linconnu.

Le grand jeté est l'un des sauts les plus virtuoses de la danse classique.
Par conséquent, cette figure est souvent réservée aux triomphales scénes
finales. Mais aussi habile soit-on & s’envoler avec majesté dans les airs, nous
sommes tous condamnés & devoir un jour retomber sur le sol. Est-ce pour
autant une tragédie ? Dans cette nouvelle piéce gu’elle a créé et dansé avec
la MM Contemporary Dance Company, Silvia Gribaudi transpose la signification
métaphorique de ce mouvement & la vie de tous les jours. La chorégraphe
italienne, dont ’humour espiegle fait signature, en livre un spectacle en forme
de révolte contre lirréversibilité des fins annoncées et de promesse optimiste
pour les temps & venir. Celle qui concentre sa recherche artistique sur l'impact
social des corps en est persuadée : en chaque fin se cache le début de quelque
chose de nouveau et le courage de s’élancer dans linconnu se célébre,
quelles que soient les possibilités d’échec. Etes-vous prét pour votre propre
«grand jeté » ?

Coproduction Biennale
Avec le soutien de Ulnstitut Culturel Italien de Lyon
En co-accueil avec le Radiant -Bellevue

Piece pour 11 interprétes - 2023
1h

Compagnie Silvia Gribaudi & ZEBRA avec MM
Contemporary Dance Company Direction
artistique Silvia Gribaudi Interprétes Silvia
Gribaudi, Emiliana Campo, Lorenzo Fiorito,
Mario Genovese, Matilde Gherardi, Fabiana
Lonardo, Alice Ruspaggiari, Nicola Stasi,
Giuseppe Villarosa, Leonardo Zannella,
Rossana Samele Musique Matteo Franceschini
Assistant chorégraphe Paolo Lauri
Conseiller dramaturgique Annette Van Zwoll
Collaboration artistique Matteo Maffesanti
Costumes styling Ettore Lombardi Lumiéres
Luca Serafini Conseil technique lumiére
Leonardo Benetollo Equipe technique Luca
Serafini

Production Associazione Culturale Zebra
Coproduction MM Contemporary Dance
Company, La Biennale de la danse de Lyon
2023, Théatre de la Ville, Rum fér Dans,
National Theatre Brno within Theatre World
Festival Brno, BPDA - Big Pulse Dance
Alliance: Torinodanza Festival, International
Dance Festival TANEC PRAHA, Zodiak - Side
Step Festival Résidence artistique Centro di
Residenza Emilia-Romagna (L’Arboreto-Teatro
Dimora La Corte Ospitale) Avec le soutien du
Programme Européen Creative Europe, MiC -
Ministero Italiano della Cultura
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GRAND JETE est un projet chorégraphique
de Silvia Gribaudi en collaboration avec la
compagnie italienne MM Contemporary
Dance Company.

Dans GRAND JETE, Silvia Gribaudi méne
une recherche chorégraphique sur la
relation entre le performeur et le public, en
partant de la transmission de certains pas
de danse classique et de leur signification.
Plié, jeté, tour en Uaqir... des mots qui
sont souvent associés d des pas connus
mais qui peuvent déboucher sur d’autres
imaginaires plus profonds et qui, dans
GRAND JETE, sont expérimentés avec les
performeurs-euses.

Comme pour ses spectacles précédents,
Silvia Gribaudi se livre & une recherche
chorégraphique en choisissant d’étre sur
scéne et de dialoguer en temps réel avec
les danseurs-euses et le public.

En quoi sommes-nous ou non impli-
qués dans une action collective ou
individuelle ?

Cette méthode chorégraphique déplace
continuellement le regard du spectateur
entre ce qu’il voit sur scéne, lui-méme et
les autres personnes dans le public, ce qui
permet d’expérimenter la sensation d’étre
un « corps de ballet ».

Dans ce spectacle, elle s’entoure de
10 jeunes danseuses et danseurs.

Ce sont les jeunes qui peuvent faire faire
un bond & toute 'humanité, dit Silvia
Gribaudi, c’est pourquoi j’ai choisi une
compagnie de jeunes qui ont la passion
et le désir de nous emmener dans d’autres
mondes, en commengant par un GRAND
PLIE mais pour arriver tous ensemble & un
GRAND JETE !

Silvia Gribaudi

Née & Turin en 1974 (Italie), Silvia Gribaudi,
chorégraphe et artiste performeuse,
concentre sa recherche artistique sur
Uimpact social du corps, plagant la
comédie et la relation entre le spectateur
et linterpréte au centre de son langage
chorégraphique, issu de la rencontre entre
la danse et Uironie crue et empathique.
Elle remporte le Prix Giovane Danza
d’Autore avec A corpo libero (2009), elle
est finaliste du Prix UBU (meilleur spec-
tacle de danse) et également finaliste
du Prix Rete Critica avec R.OSA (2017).
Elle regoit le Prix CollaborAction#4
2018-2019, de nouveau finaliste du
Prix Rete Critica 2019. La méme année,
elle regoit le Prix Danza&Danza 2019 de
la meilleure production italienne avec
Graces et le Prix Hystrio 2021.

Elle a participé & plusieurs projets artis-
tiques : Choreoroam (2011), Triptych
(2013), Act your age (2014) un projet
européen autour du théme du vieillis-
sement & travers Uart de la danse, dont
sont issus la performance What age are
you acting ? et le projet territorial Over 60;
Performing Gender (2015) ; Corpo links
cluster (2019/2020) dans lequel la rela-
tion entre la danse et la communau-
té montagnarde a donné vie au projet
Trekking Choreographic et au spectacle
Monjour (2021). En 2021, elle est choré-
graphe invitée du projet Danser Encore
initié par Julie Guibert pour le Ballet de
’Opéra de Lyon.

MAR 26.09 20:30
MER 27.09 20:30

Radiant-Bellevue,
Caluire et Cuire

VEN 29.09 20:00

Théatre Théo Argence,
Saint-Priest

TARIFS

Plein tarif : 25€
Tarif réduit : 22€
Demi-tarif : 12,50€

DE LA MEME ARTISTE
Graces - p. 88

DATES DE TOURNEE

20-21 oct - Torinodanza Festival | Fonderie
Limone, Turin (Italy)

4 nov - Fondazione | Teatri Reggio Emilia |
Teatro Ariosto, Reggio Emilia (Italy)
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(LA)HORDE & le Ballet

national de Marseille
Age Of Content rremirerrancaise

MARSE/L ¢

Avatars de plus en plus réalistes, filtres photographiques
lissants : les frontiéres entre corps réels et virtuels se diluent.
(LA)HORDE fait de cette zone trouble son nouveau territoire
d’exploration critique.

Perdu dans un territoire énigmatique qui emprunte autant au bunker qu’a
l’entrepot industriel ou au paysage de falaises, un individu tombe nez-a-nez
avec d’autres versions potentielles de lui-méme. Au coeur de cette scénographie
monumentale, témoin mélancolique des états d’émes et de corps de ceux qui
Uhabitent, une bagarre digne des meilleurs films d’action s’engage. S’élangant
de ce bug initial, cette faille dans la machine, (LA)HORDE poursuit avec cette
nouvelle création pour le Ballet national de Marseille, son exploration de
Uintrication de nos vies, réelles et virtuelles. Car a I’dge du contenu, et de sa
surabondance, les frontiéres sont bien moins étanches qu’elles n’y paraissent.
Empruntant aux esthétiques Internet du détournement, de ’laccumulation et du
collage, glissant de I’étrangeté familiere des mouvements d’un personnage de
GTA Gunmash-updechorégraphies Tik Tok, le collectif érige ’art chorégraphique
en outil de mise a distance critique. Et investit plus que jamais la scéne comme
un espace de transgression au pouvoir de désenvoutement.

Coproduction Biennale DANMEE I
Avec le soutien de Dance Reflections by Van Cleef & Arpels AEFLECTHING

En co-accueil avec le Théatre National Populaire

Piece pour 16 interprétes - 2023
1h15

Conception, mise en scéne & chorégraphie (LA)
HORDE - Marine Brutti, Jonathan Debrouwer,
Arthur Harel Chorégraphie (LA)HORDE en
collaboration avec les danseur-euses et

les répétiteur-trices du Ballet national de
Marseille Assistante artistique Nadia El Hakim
Collaborateur-trices artistiques Valentina Pace,
Jacquelyn Elder, Angel Martinez Hernandez,
Julien Monty Musique Pierre Avia, Gabber
Eleganza, Philip Glass Scénographie Julien
Peissel Costumes Salomé Pouloudenny, DIESEL
Lumiéres Eric Wurtz Création coiffure Charlie
Le Mindu Assistante coiffure Marie Nirina Metz
Création graphique Frederik Heyman Conseils
et accompagnement cascades Stunt Workshop
International - Amedeo Cazzella, Alex Vu, Malik
Diouf, Yann Brouet, Jonathan Bernard, Patrick
Tang Coaching vocal Deborah Bookbinder

Avec les danseur-euses du Ballet national de
Marseille Sarah Abicht, Nina Laura Auerbach,
Alida Bergakker, Izzac Caroll, Jo&o Castro,
Titouan Crozier, Myrto Georgiadi, Nathan
Gombert, Eddie Hookham, Nonoka Kato, Yoshiko
Kinoshita, Amy Lim, Jonatan Myrhe Jorgensen,
Aya Sato, Paula Tato Horcajo, Elena Valls
Garcia, Nahimana Vandenbussche, Antoine
Vander Linden Constructions scénographiques
les ateliers de la MC2 : Maison de la Culture de
Grenoble Scéne nationale, Sud Side les ateliers
spectaculaires/Marseille, Atelier Contrevent,
Soudure Duret Décorateur Cristian Zurita

Avec la participation de Julien Parra, Dimitri
Bovas, Théophile Eschenauer, Christophe
Lanes, Sébastien Mathé, Milan Petrucci, Kostia
Pozniakoff Régie générale Rémi d’Apolito
Remerciements aux équipes permanentes et
intermittent-es du Ballet national de Marseille
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Pour interroger cette « ére du contenu »,
vous allez puiser dans des univers loin
d’Internet : les cascades de cinéma et
les comédies musicales. Est-ce une
fagcon d’adoucir les frontiéres entre
réalité et virtualité ?

Nous établissons en effet une continui-
té entre les motifs des cascades et des
comédies musicales et ceux que l’'on
peut trouver dans les challenges choré-
graphiques sur Internet par exemple.
Le dernier tableau de Age of Content est
littéralement un collage : un assemblage
de motifs dansés de TikTok, qui, petit
4 petit, se transforme en un grand final
synchronisé & la maniere des comédies
musicales. La scéne nous permet d’ame-
ner, tout au long de la piéce, la recons-
truction d’un récit collectif & partir d’une
multitude d’espaces et de mouvements
isolés et fragmentés - multitude dont
nous faisons l'expérience quotidienne-
ment en scrollant sur les réseaux.

Comment nos différentes identités
virtuelles influencent-elles nos corps
réels ?

La question de la représentation des
corps est au coeur de notre travail depuis
longtemps. Pour cette nouvelle création,
c’est par 'angle de la porosité des fron-
tieres entre réel et réel simulé que nous
prolongeons ces interrogations. D’un coté,
les avatars de GTA sont congus pour imiter
au plus proche les corps humains, sans
pour autant échapper & leur condition
robotique. D’un autre, nous nous défor-
mons avec des filtres lissants et hyper-
réalistes et tendons, par-1a, & entretenir
une image robotisée de nos corps, qui &
leur tour subissent parfois des transfor-
mations esthétiques pour ressembler
a cette image. En studio, nous avons
travaillé des motifs chorégraphiques &
partir des mouvements des avatars GTA.
Explorer Uimitation d’un mouvement vir-
tuel, quilui-méme a été pensé pourimiter
le mouvement humain, crée une étran-
geté familiére perturbante. Dans la piece,
nous jouons sur le contraste entre cette
forme trés contrainte et limitée du mou-
vement de l'avatar, et d’autres beaucoup
plus organiques, voire hypersexuelles, qui
interviennent comme une sorte de soula-
gement aprés la contrainte.

La scéne a-t-elle, selon vous, Lle pouvoir
de miner le pouvoir de fascination de
ces réalités virtuelles ?

La scéne est pour nous un lieu de trans-
gression dans le sens ou il est possible de
dépasser les normes du réel par la fic-
tion et par U’écriture dramaturgique, mais
aussid’incarner par le corps des motifs ou
des concepts immatériels dans l’'espace

tangible du plateau. Sortir ces images de
leur contexte virtuel pour les confronter &
lascéne permet ausside les observer avec
critique, d’assumer leur distance avec le
réel, et donc d’une certaine maniére de
s’en « désenvouter ».

CCN Ballet national de
Marseille - (LA)HORDE

A la direction du Centre Chorégraphique
National Ballet national de Marseille
depuis 2019, (LA)HORDE réunit depuis
2013 les artistes Marine Brutti, Jonathan
Debrouwer et Arthur Harel.

A travers des films et performances
Novaciéries (2015), Cloud Chasers (2016),
The Master's Tools (2017), Cultes (2019),
Room With A View (2020), Ghosts (2021),
des pieces chorégraphiques Night Owl
(2016), To Da Bone (2017), Marry Me in
Bassiani (2019), Room With A View (2020),
(LA)HORDE interroge la portée politique
de la danse et cartographie les formes
chorégraphiques de soulévement popu-
laire, gu’elles soient massives ou isolées,
des raves aux danses traditionnelles en
passant par le jumpstyle.

Leur exploration des nouvelles dyna-
miques de circulation et de représentation
de la danse et du corps qui se développent
en ligne les amene notamment & former
le concept de «danses post-internet ». En
diversifiant les supports, (LA)HORDE inter-
roge la sérendipité quasi infinie qu’offre ce
nouveau territoire et propose des regards
multiples sur les révoltes que portent ces
communautés avec lesquelles le collectif
travaille de fagon hétérarchique. En 2022,
ils et elles présentent Roommates, un pro-
gramme de six piéces courtes connectant
hyperréalisme et minimalisme signées
Lucinda Childs, Claude Brumachon et
Benjamin Lamarche, Peeping Tom, Cecilia
Bengolea et Frangois Chaignaud, (LA)
HORDE, ainsi qu’une grande exposition
dansée, We Should Have Never Walked on
the Moon, mélant le registre de la comé-
die musicale et du cinéma d’action avec
celuide 'avant-garde chorégraphique. En
septembre 2023, le collectif présente sa
prochaine création avec le Ballet national
de Marseille Age of Content.

« Quatre ans a la direction du Ballet natio -
nal de Marseille nous ont permis de par-
venir & un état de grande intimité avec le
groupe que nous avons constitué, nous
connaissons leurs besoins comme leur
potentiel. L’habitude que nous avons
désormais de travailler ensemble en stu -
dio, et le temps long dans lequel les diffé -
rentes phases de travail s’inscriront, nous
permettront de travailler beaucoup plus en
profondeur 'écriture du geste et de notre
vocabulaire chorégraphique. »
(LA)HORDE

MER 27.09 20:00
kU 28.09 20:00
VEN 29.09 20:00

Thédatre National
Populaire, Villeurbanne

TARIFS

Plein tarif : 32€
Tarif réduit : 29€
Demi-tarif : 16€

AUTOUR DU SPECTACLE - p. 132
Rencontre en bord de scéne traduite en LSF,
a lissue de la représentation jeu. 28 sept

Parcours Arts Visuels
Biennale d’art contemporain x macLYON x
Biennale de la danse

REBOND EN REGION - p.141

MC2: Maison de la Culture de Grenoble
19, 20 et 21 sept & 20h

DATES DE TOURNEE

5-8 oct » Thédtre du Chdatelet en
coréalisation avec le Théatre de la Ville-
Paris

17 nov - Opéra de Dijon

21 nov - Espace des Arts, scéne nationale
de Chalon-sur- Sadne

Production Ballet national de Marseille
Coproduction MC2 Maison de la Culture

de Grenoble, scéne nationale, Biennale

de la danse de Lyon 2023, International
Summerfestival Kampnagel, Hambourg,
Théatre de la Ville, Paris, Thédtre du Chatelet,
Créteil, Maison des arts, Maison de la culture,
scene nationale d’Amiens, La Comédie, scene
nationale de Clermont-Ferrand, L’Equinoxe,
scene nationale de Chéteauroux, Charleroi
Danse, centre chorégraphique de Wallonie,
en partenariat avec le Palais des Beaux-

Arts, Charleroi, Grand Thédtre de Provence,
Espace des Arts, scéne nationale de Chalon-
sur-Sadne, Opéra de Dijon, Teatro Rivoli de
Porto Avec le soutien de Dance Reflections

by Van Cleef & Arpels En partenariat avec
DIESEL Accueils en résidence MC2 : Maison de
la Culture de Grenoble, Scéne Nationale et
Kampnagel Hambourg Avec le soutien de Lieux
Publics-CNAREP (Centre national des arts de
la rue et de l’espace publics) & Péle européen
de production, et le soutien de la Cité des Arts
de la Rue

Le CCN Ballet national de Marseille - direction
(LA)HORDE regoit le soutien du ministeére de

la Culture / Direction générale de la création
artistique, de la DRAC Paca, de la Ville de
Marseille et de la Fondation BNP Paribas

Pour ses tournées et projets a l’étranger, le
CCN Ballet national de Marseille bénéficie du
soutien de Ulnstitut frangais
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‘RéAL

Catherine Gaudet
LQSjOliQS choses PREMIERE FRANCAISE

Placés en ligne, cing danseurs-euses s’épuisent dans la Piece pour 5 interprétes - 2022
répétition mécanique de quatre mouvements aussi simples 55 min

gu’éprouvants. Quand la machine s’emballe, les apparences
finissent-elles par se fissurer ?

Compagnie Catherine Gaudet Direction
artistique Catherine Gaudet Interprétes Stacey
Désilier, Caroline Gravel, Lauren Semeschuk,
James Phillips, Dany Desjardins Musique
Antoine Berthiaume Scénographie Catherine
Gaudet Collaboration artistique & regard

Les jolies choses s’averent souvent bien plus cruelles qu’elles n’y paraissent.
Pour cette nouvelle création, Catherine Gaudet part de quatre mouvements idle orati que
apparemment simples pour composer une partition éprouvante, tant pour ‘,f,l";r‘fl’;fggsﬂt‘e'i“é:‘;g?ﬂf;‘:ﬂgf;ﬁfégmes
la mémoire que pour ’endurance de ses cing interprétes. Disposés sur une Dalphond

ligne qui se meut comme laiquille d’une horloge, les danseurs.euses en
justaucorps pastel et chaussettes de sport maintiennent la cadence d’une
machine infernale et injuste : pour conserver ’harmonie de ’ensemble, ceux
qui ont le malheur d’étre situés aux extrémités doivent produire deux fois plus
d’efforts que les autres. Dans ses pieces aux titres évocateurs (Grosse Fatigue,
L’arnaque ou Sourire forcé), la chorégraphe canadienne traque dans les corps
les micro-mouvements inconscients qui trahissent ce que nous cherchons tous
a camoufler derriere le masque des conventions sociales. Cette fois-ci, cela
passera par ’épuisement : la sueur perle, le vernis craque, jusqu’a ’explosion
cathartique.

Coproduction Festival TransAmériques, Agora
de la danse, Centre Chorégraphique National
de Caen, direction artistique Alban Richard,
dans le cadre de ’Accueil-studio, Réseau
CanDance (Toronto), Centre national des Arts
(Ottawa), Harbourfront Center (Toronto), DLD
dir. Art. Frédérick Gravel Avec le soutien de DLD
dir. Art. Frédérick Gravel

En co-accueil avec le Théatre de la Croix -Rousse
Avec le soutien de la Délégation Générale du Gouvernement du Québec & Paris
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La partition des Jolies choses parait
inoffensive et s’avére progressivement
redoutable pour les interprétes. Que
cherchez-vous dans la répétition et
l’épuisement ?

Les jolies choses n’avait pas vocation &
atteindre un tel niveau d’exigence. J’avais
l'idée de créer une piece minimaliste, avec
des mouvements trés simples. C’était
juste apres le premier confinement, nous
étions emplis de joie et de désir. Mais &
’extérieur du studio, la situation poli-
tique s’est rapidement corsée, et cela a
tiré notre recherche vers quelque chose
de Uordre du défi. Avec les mouvements
trés naifs que nous avions imaginés, nous
avons alors commencé a nous amuser
avec l’idée d’une partition impossible &
créer, d danser, & monter.

Les interprétes sont pris dans une
machine chorégraphique infernale,
mais cette machine, c’est eux. Est-ce
une métaphore de nos ambiguités
vis-a-vis d’une société que nous
critiquons tout en y participant ?

Je me plais & dire que ce qui nait en
studio émerge de notre inconscient de
groupe. Pour moi, chorégraphier est une
maniére de laisser pleinement la place
G ce qui veut surgir, pas a un discours,
une intention ou un message. Mais en
effet, les danseurs-euses se sont rapi-
dement rendus compte de deux para-
doxes : ils se sentaient dévorés tout en
étant conscients qu’ils s'imposaient eux-
mémes ce rythme fou ; et la structure était
tellement rigide qu’elle créait aussi des
soupapes de rébellions. Nous faisons le
pari que ce n’est pas en s’extrayant de la
machine chorégraphique qu’on en sera
délivrés, mais au contraire en utilisant
son élan pour se projeter & 'extérieur afin
d’atteindre un second souffle, accéder
4 une décharge d’énergie, reprendre le
pouvoir. Cette exaltation finale vient aussi
de la solidarité des interprétes : la seule
maniére gu’ils ont d’exécuter cette par-
tition impossible, c’est de se soutenir les
uns les autres.

Vous dites chercher les trahisons
inconscientes des corps sous le masque
des conventions sociales. En quoi la
danse est-elle propice a cette quéte ?
J’ai toujours trouvé que les corps révé-
laient beaucoup plus que les mots. Quand
on se rend attentif aux personnes autour
de nous, on peut sentir leurs contradic-
tions et leurs hésitations, dans un frisson,
une intonation, une fagon de poser le
regard. Choisir - un positionnement, ce
en quoi on croit, nos valeurs - est peut-
étre nécessaire ¢ la vie en société, mais
notre vie intérieure n’est pas aussi binaire.

Et en dessous des masques sociaux, une
multitude de sensations restent vivantes
dans nos chairs. La danse est pour moi la
meilleure maniére de plonger dans cette
complexité.

Catherine Gaudet

Née & Montréal en 1978, Catherine Gaudet
est titulaire d’un baccalauréat et d’une
mafitrise en danse contemporaine de
’Université du Québec a Montréal, elle a
débuté en tant qu’interprete avec divers
chorégraphes avant de s’engager dans
une recherche chorégraphique person-
nelle des 2004. Elle se fait remarquer avec
Grosse fatigue (2005), primée au Arhus
International Choreography Competition
(Danemark), et avec L’arnaque (2006).
En 2009, elle s’intéresse aux effets du
mangue dans sa premiére ceuvre longue,
L’invasion du vide. Aprés avoir effectué
des résidences de création a Bruxelles en
2010 et Pannée suivante a Berlin, elle crée
en 2012 Je suis un autre qui explore la
contradiction entre ce que nous croyons
ou voulons étre et nos instincts.

Elle poursuit cette intention en 2014 avec
Au sein des plus raides vertus, s’appuyant
cette fois-ci sur la notion de moralité. En
2016, en plus d’effectuer une résidence
au Centre chorégraphique national de
Tours, elle cosigne avec Jérémie Niel
La trés excellente et lamentable tragédie
de Roméo et Juliette, piece quitranspose la
légende shakespearienne en un huis clos.
Avec Tout ce quiva revient (2018), elle fait
cohabiter sur une méme scene trois solos
tirés de son répertoire, créés entre 2014 et
2015. En 2018, elle présente, & Montréal,
un nouvel opus, L’'affadissement du
merveilleux qui s’intéresse aux cycles en
tant que structure universelle. Catherine
est membre fondatrice et co-directrice
de la compagnie LORGANISME et membre
de Circuit-Est centre chorégraphique.
Aux cOtés de Mélanie Demers, Caroline
Laurin-Beaucage et Ginette Laurin. Elle
est conceptrice au nouveau Centre de
création O Vertigo de Montréal.

kU 28.09  19:00
VEN 29.09 19:00

Thedtre de la
Croix-Rousse, Lyon 4¢

TARIFS

Plein tarif : 28€

Tarif réduit : 25€

Demi-tarif : 14€

AUTOUR DU SPECTACLE - p. 132

Rencontre en bord de scéne, & U'issue de la
représentation ven 29 sept

REBOND EN REGION - p.141

Comeédie de Clermont-Ferrand
12 et 13 oct & 20h30

Workshop pro
au CND
- p.126
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Fouad Boussouf - le Phare

LE HAVng

CCN du Havre Normandie

Fe (] CcrEaTION

Le feu crépite, craque, rougit, se meut sans s’interrompre.
Peut-étre méme danse-t-il ? Fouad Boussouf s’empare de cet
élément dans une chorégraphie incandescente, un cercle sans
début ni fin.

Une énergie les brile de lintérieur. Onze femmes sont lancées & corps perdu
dans une danse hypnotique, ardente, incandescente. Sur un pied d’égalité, ne
suivant pas de cheffe, elles forment un cercle qui n’a ni début ni fin et dont le
centre, laissé vacant, ne demande qu’d étre investi par notre imagination. Cing
ans apres Ndss (les gens), la nouvelle création de Fouad Boussouf prolonge et
répond d cette pieceremarquée, entierement masculine et animée d’une énergie
tellurique et collective. L’artiste directeur du Phare, Centre Chorégraphique
National du Havre, & la recherche du geste essentiel et spontané, convoque
a présent des temps mémoriaux, ceux des premieres danses, ou l’'on essayait
déja, tant bien que mal, de dompter les éléments. Telle la danse circulaire
et continue de ces danseuses, le “Feu” ne s’arréte jamais. Il crépite, craque,
réchauffe, explose, se tord, se calme, s’échappe pour enfin partir en fumée et
renaitre, inlassablement.

Coproduction Biennale
En co-accueil avec le Toboggan

Piéce pour 11 interprétes - 1h

Compagnie Le Phare - CCN du Havre
Normandie Interprétes Filipa Correia Lescuyer,
Léa Deschaintres, Rose Edjaga, Lola Lefevre,
Fiona Pitz, Charléne Pons, Justine Tourillon
Musique Frangois Caffenne Scénographie

en cours Collaboration artistique & regard
extérieur Natacha Ballet Costumes Glawdys
Duthil Lumiéres en cours

Coproduction La Biennale de la danse de Lyon
2023, Le Quartz scene nationale de Brest, Le
Volcan, scéne nationale du Havre, La Maison
de la Musique de Nanterre Avec le soutien

du Ministére de la Culture, DRAC Normandie,
la Région Normandie, la Ville du Havre et le
Département de la Seine-Maritime.

Fouad Boussouf est artiste associé ¢ la
Maison de la musique de Nanterre, scéne
conventionnée d’intérét national.
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Féu prolonge le geste de Ndiss - les

gens (2018) et Burn to shine (2022),
une ceuvre vidéo réalisée avec Uartiste
visuel Ugo Rondinone. Qu’avez-vous eu
envie de creuser ?

Ndss, qui signifie les gens en arabe, est une
danse tribale, vibratoire. Il s’agit de reve-
nir & des gestes essentiels qui viennent
du ceeur ou des tripes. C’est pour cette
qualité & qu’Ugo Rondinone m’a sollici-
té pour une exposition au Petit Palais. Le
film qu’on y présentait noue une relation
terrestre au corps : une danse autour du
feu, dans le désert, du coucher du soleil
jusqu’d 'aube, avec 20 danseurs-euses et
10 musicien-es, le tout dans une atmos-
pheére trés premiere. J’ai eu envie de creu-
ser cette danse circulaire, spontanée,
percussive. Avec Féu, c’est la premiere fois
que je m’attaque & une forme de danse en
cercle infini, qui gravite autour d’un point.
Un centre dont je laisse & chacun le soin
d’imaginer ce qu’il pourrait étre.

Le feu s’embrase, crépite,

flamboie, c’est presque un élément
chorégraphique. Que retenez-vous de
ses qualités pour votre création ?

Je trouve ¢a fascinant. C’est & la fois
guelque chose de continu et de toujours
différent. Je peux observer un feu pendant
des heures, regarder les éclats de cou-
leurs, ses variations dans le rythme, sa
régénérescence et sentir son incandes-
cence, sa chaleur. Le feu provoque chez
moi une vive émotion. Cela remonte
peut-étre & ces temps immeémoriaux, ou
on essayait de le maitriser. Sauf qu’a un
moment donné il fera bien ce qu’il veut !
Le corps est pour moila méme chose. Mes
partitions sont tres écrites, on maitrise le
mouvement, la synchronisation, le rap-
port au sol, & Uautre, au temps, mais il y
aura toujours des éléments, de lordre de
Lirrationnel, qui nous échapperont.

Vous travaillez avec une distribution
entiérement féminine, pourquoi ce

désir ?

Ndiss est une piéce créée avec sept dan-
seurs, je voulais me confronter & une
énergie trés masculine et & ces phy-
siques-1d. Les danseuses de ma compa-
gnie m’ont dit : pourquoi le faire qu’avec
des hommes ? C’est une question qui
m’est restée. Entre temps j’ai créé Oim
en ’honneur de la chanteuse égyptienne
Oum Kalthoum et j’ai aussi repensé d mes
racines marocaines. Dans mon village les
femmes se réunissaient entre elles pour
danser, je pouvais y assister car j’étais un
enfant. J’ai des souvenirs de ldcher prise,
de cheveux, de joie... un exutoire. Danser
en cercle permet aussi de renforcer les
liens, c’est un espace ou il n’y a plus ni

leader ni suiveur. Explorer le féminin et
cette circularité avec onze danseuses
qui ont en commun une brulante énergie
m’est apparu comme une évidence.

Fouad Boussouf

Né en 1976 au Maroc, Fouad Boussouf
arrive en France & ’dge de sept ans et
découvre la danse dans une petite ville de
U’Aube, Romilly-sur-Seine. Chorégraphe,
danseur et professeur, Fouad Boussouf a
suivi une formation de danse hip hop, sa
discipline de prédilection, tout en nourris-
sant un esprit de curiosité pour les autres
pratiques, notamment contemporaine. En
2010, il a créé la compagnie Massala, sous
’égide de laquelle il a créé une dizaine de
pieces, du solo aux pieces de groupe dont
Trans (2013), Ndss (2018) OUm (2020)
Yés (2021). La recherche du mouvement
continu alliant technique hip hop et danse
contemporaine, celle d’un état de corps
spécifique, y demeurent le point central
de son travail. Son parcours hétéroclite et
ses expériences d’interprete linscrivent
dans une recherche chorégraphique réso-
lument moderne ou le hip hop dialogue
avec les vocabulaires contemporains et
jazz, mais aussi les danses traditionnelles
d’Afrique du Nord et le Nouveau Cirque.
Prompts d méler les styles et les pratiques,
lesrythmes et lesinfluences, ses créations
sont avant tout un lieu de partage et de
transmission : celui des émotions, gréice
a la maftrise technique et a l'inépuisable
expressivité de la danse. Au coeur de son
développement artistique : la question du
rapport sensible et charnel & nos racines,
& notre culture hétéroclite et métissée.
Rétif aux étiquettes, son travail reflete
ces influences et aborde sans faillir des
thématiques d’actualité qu’il transfigure
gréice & ses interpretes. Fouad Boussouf
attache par ailleurs une attention par-
ticuliére & la transmission. Enseignant
passionné, il propose tout au long de son
parcours, des projets & destination des
amateur-rices, danseurs-euses en voie
de professionnalisation, danseurs-euses
confirmé-es. Le 1° janvier 2022, il prend
la direction du Phare - Centre chorégra-
phigue national du Havre Normandie ou
il a créé deux duos Ames et Cordes. Son
parcours [’a également amené d répondre
0 de nombreuses commandes et collabo-
rations. En 2023, parallelement ¢ la créa-
tion présentée a la Biennale de la danse
de Lyon, il créera la piece Viapour le Ballet
du Grand Thédtre de Genéve a linvitation
de Sidi Larbi Cherkaoui.

VEN 29.09 20:30
sam 30.09 1830

Le Toboggan,
Décines-Charpieu

TARIFS

Plein tarif : 25€
Tarif réduit : 22€
Demi-tarif : 12,50€

AUTOUR DU SPECTACLE - p. 132

Rencontre en bord de scéne a Uissue de la
représentation, sam 30 sept

DU MEME ARTISTE
YES-p. 92

DATES DE TOURNEE
13-14 oct » Maison de la Musique de
Nanterre

18-19-20-21 oct » Thédtre du Rond Point,
Paris

10 nov - Le Figuier Blanc, Argentueil

21-22 nov - Le Volcan, scéne nationale du
Havre

21-22 déc - Le Quartz, scene nationale de
Brest

Workshop pro
au CND
> p.126

UNE BIENNALE DE CREATIONS
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Marlene Monteiro Freitas Guintche (live version)
Katerina Andreou Rave to Lament

Anne Teresa De Keersmaeker, Meskerem Mees,
Jean-Marie Aerts, Carlos Garbin & Rosas

EXIT ABOVE, after the tempest /d’apres la tempéte /
naar de storm

Frangois Chaignaud & Théo Mercier Radio Vinci Park
Reloaded

laGeste & hetpaleis promise me

Collectif Petit Travers
S’assurer de ses propres murmures

Collectif Petit Travers NUIT

Tumbleweed Dehors est blanc
+ Nicolas Barry Le réve de voler
+ Mélissa Guex Down

Compagnie Non Nova - Phia Ménard
L’apres-midi d un foehn Version 1

Lia Rodrigues Encantado

Silvia Gribaudi Graces

Alexander Vantournhout & not standing
Through the Grapevine

Fouad Boussouf - le Phare CCN du Havre Normandie
YES
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Marlene Monteiro Freitas
Guintche (live version)

Figure grimacante, hanches survoltées : avec Guintche, Marlene
Monteiro Freitas électrise la scene. Elle reprend aujourd’hui ce
solo remarqué de 2010, augmenté de musique live avec deux
batteurs virtuoses.

Alors gu’elle sortait d’un concert de jazz, Marlene Monteiro Freitas dessine
un petit personnage qu’elle baptise « guintche ». Dans sa langue natale, le
capverdien, créole portugais, ce mot désigne un oiseau, une travailleuse du sexe
ou encore une attitude, celle de passer d’'une chose & une autre sans chercher
de cohérence. En 2010, la chorégraphe donne vie & cette image sortie de son
imaginaire dans un solo. Figure grimagante, yeux exorbités et langue dehors,
déhanchés déjantés en tenue de catcheuse ou de danseuse aux mains gantées,
elle électrise la scene. Coup de poing ou uppercut : cette piece la rend célebre.
Aujourd’hui repris et augmenté de ’énergie live de deux batteurs déchainés,
Henri « Cookie » Lesquillier et Simon Lacouture, Guintche (live version) condense
tout 'univers de celle qui a fait du grotesque, du carnavalesque et de [’'union des
contraires sa marque de fabrique.

En co-accueil avec le Théatre de la Croix -Rousse
Avec le soutien de Camées Centro Cultural portugués em Paris

Piece pour 3 interprétes - 2010
1h

Compagnie P.OR.K Associagéo Cultural
Direction artistique Marlene Monteiro Freitas
Interprétes Marlene Monteiro Freitas, Henri
“Cookie” Lesguillier, Simon Lacouture Musique
Henri “Cookie” Lesguillier and Simon Lacouture
(tympani), Johannes Krieger (trumpet, extrait
de Rotcha Scribida par Améndio Cabral),
Otomo Yoshihide (extrait d’un solo guitare),
Anatol Waschke (shrapnel) Son Tiago
Cerqueira Scénographie Yannick Fouassier and
Marlene Monteiro Freitas Costumes Marlene
Monteiro Freitas Lumiére Yannick Fouassier
Equipe technique Yannick Fouassier (Directeur
+ lumiére), Tiago Cerqueira (son) Production
Soraia Gongalves, Joana da Costa Santos
(P.ORK Lisbonne) Coproduction Novo Negdécio
ZDB (Lisbonne), Associagdo de Promogdo
Cultural (Lisbonne) Résidence accueillie par

O Espago do Tempo (Montemor-o-Novo),
Alkantara Festival (Lisbonne) Avec le soutien
de Re.Al (Lisbonne), Forum Danga - Associagdo
Cultural (Lisbonne), Bomba Suicida -
Associagdo de Promogdo Cultural (Lisbonne) et
Avelino Chantre, Pedro Lacerda, Jodo Francisco
Figueira, Anatol Waschke

© José Caldeira/TMP
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Guintche a surgi d’un dessin d’un musicien
de jozz que Marlene Monteiro Freitas avait
réalisé et voulait animer. Puis Guintche a
grandi, acquis de ’autonomie pour, enfin,
se rebeller. De ce mot créole, du parler
cap-verdien, désignant « un oiseau, le
nom d’une prostituée ou, qui sait, une
attitude » va naitre ce solo & la beau-
té sulfureuse aujourd’hui augmentée
dans sa version live. Guintche se veut un
kaléidoscope de sensations, ou le corps
devient l'objet de mues infinies. Aux
rythmes des percussions répond le mou-
vement du bassin dans un continuum
fiévreux. Boxeuse, sorciére, danseuse,
Marlene Monteiro Freitas est tout cecia la
fois. Jamais la méme, toujours une autre.

Marlene Monteiro Freitas

Née au Cap Vert en 1979, Marlene
Montero Freitas a fait des études de
danse au P.A.R.T.S. (Bruxelles), & ’E.S.D.
et & la Fundagdo Calouste Gulbenkian
de Lisbonne. Elle a cofondé la troupe de
danse Compass dans son pays natal.
Elle travaillait avec de nombreux cho-
régraphes dont Emmanuelle Huynh, Loic
Touzé, Tania Carvalho, Boris Charmatz,
Frangois Chaignaud, Trajal Harell ... Elle
cofonde, en 2015, P.ORK, structure de
production basée & Lisbonne. Ses der-
niéres piéces incluent notamment Les
Bacchantes, sous-titrée Prélude pour une
purge, créée en 2017 d’apres ’oeuvre épo-
nyme d’Euripide, pour treize performeurs
avec laquelle elle remporte le prix de la
meilleure performance des Prémis de la
Critica d’Arts Esceniques de Barcelone. En
2018 elle crée une piece pour la Batsheva
Dance intitulée Canine Jaundtre 3. Elle
a regu le Lion d’argent & la Biennale de
Venise cette méme année. Depuis 2020,
elle est également co-programmatrice
de common ground, un projet autour de
Uinscription territoriale et artistique du
conflit israelo-palestinien.

En 2021, elle présente & Lyon, Mal -
Embriaguez Divina, (Création 2020,
coproduction Biennale et Pole européen
de création) qui s’attachait & creuser
toutes les significations du Mal. La méme
année, elle collabore avec le chef d’or-
chestre Ingo Metzmacher pour monter
Pierrot Lunaire et regoit pour celui-ci le
Chanel Next Prize ainsi qu’un Evens Arts
Prize. Son solo le plus récent, Idiota a été
créé en 2022 ; cette méme année, elle
crée 0SS avec la compagnie de danse
inclusive Dangando com a Diferenga et
RI TE aux cotés d’Israel Gdlvan.

MAR 12.09 20:00
MER 13.09 20:00

Thédatre de la
Croix-Rousse, Lyon 4¢

TARIFS

Plein tarif : 28€
Tarif réduit : 25€
Demi-tarif : 14€

AUTOUR DU SPECTACLE - p. 132

Parcours Musique
Nuits sonores x Biennale de la danse

DATES DE TOURNEE
28-29 sept, 1° oct » ADC Geneve

AUSSI A IMMERSION FAGOR

Cattivo dans U'expo Still Bodies
aux Usines Fagor - p. 106

LES SPECTACLES EN DIFFUSION
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© Arya Dil

Katerina Andreou
Rave to Lament $

Empreinte d’'une nostalgie pour une époque qu’elle n’a pas
vécue, Katerina Andreou rend hommage a U’dge d’or de la rave
culture des années 90. Une fulgurance impulsive et percussive
ou Uartiste se produit en duo avec une voiture tunée dans un lieu
tenu secret.

A Pautomne 2020, Katerina Andreou est entrée en contact avec Voltnoi Berge,
un homme qui a vécu la transformation de la scéne musicale (sub)urbaine
d’Athenes 4 partir de 1989. Cette scéne était alors influencée par la rave culture
venue des Etats-Unis et d’Angleterre, et portée par les musiques house et
techno. Trop jeune pour participer & leffervescence de ces rassemblements
spontanés, Katerina Andreou s’est imprégnée des récits, des livres et des
musiques partagées par Voltnoi Berge et a mené ses propres recherches sur ce
mouvement avant tout sonore.

En partenariat avec les SUBS

Piéce pour 1 interpréte - 2021
35 min

Conception, performance Katerina Andreou
Bande sonore dessinée par Katerina Andreou,
créée en collaboration avec Cristian

Sotomayor, basé sur le son originel des DJ Sisso,

Jacob Garet, Ayya Aide & la recherche Voltnoi
Brege Remerciements Jérémy Perrin, Frédéric
Pouillaude

Production Cie BARK, MIR Festival Athénes, far’
Nyon Résidences GRRRND ZERO Lyon, les SUBS
- lieu vivant d’expériences artistiques Lyon,
CN D - Centre national de la danse Paris.
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eu 14.09 1930
Les SUBS, Lyon 1°¢"

TARIFS

Réservation & billetterie aux SUBS
les-subs.notre-billetterie.com

Note d’intention

Comme s’il s’agissait de participer & une
rave imminente, jusqu’au derniermoment
le public ignore ou la performance va
avoir lieu. Au bout de quelques détours
dans les rues de Nyon, c’est un coin de
parking souterrain des plus ordinaires
qui accueille les spectateurs-trices. Trois
haut-parleurs d’ou martele un morceau
techno sont empilés sur le coffre ouvert
d’une utilitaire auréolée d’une lumiére
violette, banale et incongrue tout & la
fois, davantage totem que voiture et
unique décor posé La, on ne sait pas d’ou,
ni depuis quand. En jeans et baskets,
t-shirt noir portant au dos l’'acronyme :
« R.I.P. » en lettres blanches, Katerina
Andreou, seule, danse, ondoie dans une
tension lente ; les cheveux couvrent
presque entierement un visage fermé,
concentré, pendant que le corps dessine
des mouvements circulaires, que les bras
se nouent et se dénouent dans un flux
ininterrompu. La soudaine apparition sur
un pilier des bribes d’une conversation &
deux voix sur une messagerie instanta-
née, intime et nostalgique, tracée par une
lumiere verte projetée - véritable pré-
texte du lament dansé qui lui répondra -
entraine une accélération et marque le
début de la performance.

Ces échanges qui font mine de ne pas
se prendre trop au sérieux réactivent le
souvenir indirect de la scéne musicale
(sub)urbaine rave et techno d’Athénes
des années 1990 & jamais perdue et que
Katerina Andreou a connu seulement
gréce & ses propres recherches et a la
fréquentation (uniquement virtuelle)
de quelgu’un qui a vécu cette époque
de pres, le producteur radio et composi-
teur Voltnoi Brege, une rencontre adve-
nue sous les auspices du MIR Festival
d’Athénes et pour lequel Rave to Lament
a été créé et présenté en juin 2021.

Le dialogue & peine fictionnalisé autour
de larave culture entre Katerina et Voltnoi
qui traverse la représentation interroge,
entre autres, ’écart entre mythe et his-
toire dans le travail du souvenir, entre
libre arbitre et destin : impossible d’in-
sérer les guillemets autour du « free »
de free party car la touche ne marche

pas... En attendant, la « vraie » free par-
ty, elle, semble pouvoir exister pleine-
ment seulement ailleurs, dans le temps
ou dans l’espace : sur la scéne athé-
nienne des années 1990 perdue pour
toujours ou l’africaine bien vivante - au
festival Nyege Nyege a Kampala ol on
peut entendre les mixes irrévérencieux
de « DJ Sisso qui fait du Singeli, un son
de Dar es Salam en Tanzanie » -, mais
trop éloignée pour étre atteinte lorsque
le besoin vital de danser se fait urgent et
irrépressible.

La seule maniere qui reste alors pour
(re)vivre la rave - méme au prix de ne
pas la faire, car on est seuls - c’est de la
penser & part soi, car la conscience de
son éloignement irrémédiable engendre
une émotion aussi forte qu’une « douleur
fantdme » : comme « Quand t’as mal
4 un membre amputé » [avait confié
Katerina dans le chat]. Si la perte du
membre est fantomatique, la douleur
elle est bien réelle et fait bouger, amene
0 la danse. Ainsi la rave inatteignable se
fait la condition et le moteur dulamenten
son honneur, acté devant nos yeux au son
des haut-parleurs. Mais peut-étre que les
corps sont-ils aussi faits de ce dont on
les aurait privés ou de ce qu’ils aspirent
acquérir, comme une liberté disparue ou
souhaitée qu’on aurait amputée. Et alors
ce n’est pas rien que de danser avec ce
qui reste et de puiser dans la douleur
de cette coupure brutale I’élan d’un
mouvement.

Et si les voix du chat peuvent bien plai-
santer sur la signification de « R.1.P. » écrit
au dos du t-shirt, souvenir d’un club lon-
donien illégal, maintenant disparu, regu
en cadeau — Est-ce biencomme «Rest In
Peace »? Ou comme « Rave In Pain » ? Ou
alors comme « Revolution In Progress » ?
Ce qui donne sens & cette disparition et
en actualise les significations possibles,
c’est la danse entétée de Katerina qui
n’a de cesse que de virevolter, toujours
plus intense, presque hypnotique, tan-
to6t dans des boucles tendues fluides,
tantdt saccadées ou a reculons, ou s’in-
serent des variations inopinées comme
lorsqu’elle repousse soudain de la main
un mur du garage, comme pour aider
les décibels & élargir cet espace trop
étroit. A moins que ce geste ne donne &

voir le point paradoxal ou le présent de
la performance et I’éloignement irrépa-
rable de la rave ne se frélent un instant.
Car le lieu secret de la représentation
n’est pas, peut-étre, celui qu’on atten-
dait mais il existe bel et bien et coin-
cide avec lintériorité de la danseuse qui
s’expose pudiguement dans cet endroit
souterrain trivial transfiguré en décor de
’dme, espace d’expérimentation d’une
rencontre impossible qu’elle s’évertue
4 partager, comme en ce moment tres
intense, & peu prés au milieu du spec-
tacle, ou, haletante, elle se faufile dans
le public, le corps marqué par Ueffort de
son lament.

« La féte est vraiment incontrélable
quand elle nait » d’un « besoin d’action »,
peut-on lire dans le dernier échange de
la conversation en ligne, peu avant la fin
de la performance. Un besoin qui chez
Katerina Andreou, méme si soumis & un
constant questionnement sur ses rai-
sons et ses limites, n’est pas prés de se
taire. Aprés nous avoir emportés, & force
d’énergie dépensée, dans une vivante
complainte des causes perdues, Rave to
Lament s’achéve dans un calme appa-
rent dont on comprend qu’il ne pourra
étre que provisoire.

Par Patrizia Romagnoli

Katerina Andreou

Danseuse et chorégraphe grecque
basée & Lyon, France, Katerina Andreou
est artiste associée au CCN de Caen en
Normandie 2022-2024. Diplémée de
I’Ecole Nationale de Danse d’Athénes,
elle a notamment collaboré avec DD
Dorvillier, Anne Lise Le Gac, Lenio Kaklea,
Bryan Campbell ou Emmanuelle Huynh.
Dans son travail, elle développe une
pratique physique en tension entre des
téches, fictions ou univers contrastés
voire contradictoires. Katerina Andreou
a regu le Prix Jardin d’Europe au festival
ImPulsTanz en 2016 pour son solo A Kind
of Fierce. Elle a depuis créé le solo BSTRD
(2018), le duo Zeppelin Bend (2020) avec
Natali Mandila et le solo Mourn baby
Mourn (crée en 2022 aux SUBS). Elle
est Panorama Artist au sein du réseau
Departures and Arrivals (DNA).

LES SPECTACLES EN DIFFUSION
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MER 20.09 20:00
kU 21.09  20:00
veN 22.09 20:00

Opéra de Lyon, Lyon 1°

TARIFS

Plein Tarif

10 série 32€ / 2¢ série 24€ / 3¢ série 10€
Tarif réduit

1% série 29€ / 2¢ série 21€ / 3¢ série 8€
Demi-tarif

16 série 16€ / 2¢ série 12€ / 3¢ série b€
AUTOUR DU SPECTACLE - p. 132

Parcours Musique
Nuits sonores x Biennale de la danse

Piece pour 13 interprétes - 2023
1h30

Compagnie Rosas Direction artistique Anne
Teresa De Keersmaeker Interprétes Abigail
Aleksander, Jean Pierre Buré, Lav Crncevic, losé
Paulo dos Santos, Rafa Galdino, Carlos Garbin,
Nina Godderis, Solal Mariotte, Meskerem Mees,
Mariana Miranda, Ariadna Navarrete Valverde,
Cintia Sebok, Jacob Storer Musique Meskerem
Mees, Jean-Marie Aerts, Carlos Garbin, en direct
par Carlos Garbin et Meskerem Mees Texte et
paroles Meskerem Mees, Wannes Gyselinck
Dramaturgie Wannes Gyselinck Scénographie
Michel Frangois Costumes Aouatif Boulaich
Lumiéres Max Adams Directeur-rices des
répétitions Cynthia Loemij, Clinton Stringer

Anne Teresa De Keersmaeker,
Meskerem Mees, Jean-Marie
Aerts, Carlos Garbin & Rosas
EXIT ABOVE S

after the tempest / d’apres la tempéte / naar de storm

Production Rosas Coproduction De Munt / La
Monnaie (Bruxelles), Dance Reflections by
Van Cleef & Arpels, Concertgebouw Brugge
(Bruges), Internationaal Theater Amsterdam,
Le thédatre Garonne (Toulouse), GIE FONDOC
OCCITANIE (Le Parvis Tarbes, Scéne nationale
ALBI Tarn, Le Cratere Alés, Scéne nationale
Grand Narbonne, Thédtre Garonne) Cette
production est réalisée avec le soutien du
Tax Shelter du Gouvernement fédéral belge,
en collaboration avec Casa Kafka Pictures -
Belfius

Rosas bénéficie du soutien de la Communauté
flamande, la Commission communautaire
flamande (VGC), et de la Fondation BNP
Paribas

Croisant la marche et le blues, EXIT ABOVE, after the tempest /
d’aprés la tempéte / naar de storm est un double retour aux
sources : celles du geste et de la musique contemporaine.

Une équipée de treize interpretes nous embarque jusqu’a la pop.

A la recherche de formes simples, prétant attention aux gestes devenus si
familiers qu’on ne les regarde plus, Anne Teresa De Keersmaeker applique a
ses chorégraphies ce principe directeur : « comme je marche, je danse ». La
marche ne serait-elle pas, apres tout, la premiére des danses ? EXIT ABOVE,
after the tempest / d’aprés la tempéte / naar de storm fait cette hypothése dans
un retour aux racines du mouvement qui rencontre sur son passage le blues.
Le point de départ de cette marche chorégraphique pour 13 danseur.euses est
une chanson : Walking Blues. La chorégraphe belge invite ainsi la jeune autrice-
interpréte flamande d’origine éthiopienne, Meskerem Mees, G composer
une série d’adaptations et de variations autour de ce morceau du légendaire
bluesman Robert Johnson, aux c6tés de Jean-Marie Aerts, architecte sonore du
groupe belge TC Matic et avec le danseur et guitariste Carlos Garbin. Ne cessant
d’explorer les liens qui unissent la danse et la musique, les créations d’Anne
Teresa De Keersmaeker rendent visibles les harmonies, rythmiques et partitions
dans les corps des danseurs-euses, et font éclore des réveries. Ici, elles se
parcourent comme on traverse un espace : ¢ pied.

OAMNGE £~

Rl TR F TR AT )

Avec le soutien de Dance Reflections by Van Cleef & Arpels
En co-accueil avec ['Opéra de Lyon
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Dans EXIT ABOVE, after the tempest /
d’apres la tempéte / naar de storm, Anne
Teresa De Keersmaeker remonte le temps
jusqu’aux racines de la danse, jusqu’aux
racines de la pop occidentale. Dés ses
premiéres chorégraphies, My walking is
my dancing s’est imposé comme un de
ses principes directeurs : la marche, forme
primaire du mouvement, qui nous est si
familiere qu’on y préte rarement atten-
tion. Musicalement aussi, le spectacle est
un retour aux sources, plus précisément
& un croisement : aux racines de la pop,
du blues, avec ses mystérieuses « notes
bleues », zones troubles et ambigles,
situées quelque part entre la gamme
mineure et majeure, entre le chagrin et la
joie. Le point de départ de ce spectacle
est la chanson Walking Blues du légen-
daire bluesman Robert Johnson. Mais le
voyage que nous propose Anne Teresa
De Keersmaeker nous fait aussi remonter
jusqu’au plus célebre singer-songwriter du
XIXe siecle — Schubert — avec Der Wanderer.
Meskerem Mees, compositrice flamande
d’origine éthiopienne, composera une série
d’adaptations et de variations autour des
« walking songs » avec Jean-Marie Aerts,
architecte sonore du groupe belge légen-
daire des années 80, TC Matic, groupe
formé notamment par Arno, et le danseur et
guitariste Carlos Garbin. EXIT ABOVE, after
the tempest / d’aprés la tempéte / naar de
storm fait se rencontrer la marche, en tant
que forme primitive du mouvement, et
le blues, en tant que source de différents
styles musicaux. Sur le plan de la chorégra-
phie, Anne Teresa De Keersmaeker procede
toujours de laméme fagon: elle déploie de
nmaniére organigue un mouvement simple
qui, & l'aide de principes géométriques
précis, gagne progressivement en com-
plexité physique et spatiale. EXIT ABOVE,
after the tempest / d’aprées la tempéte /
naar de storm joue sur la tension qui existe
entre la « marche collective » (« marching
together ») et le « pas de cdté » (« step-
ping out»), entre 'errance - le « wandern»
solitaire et romantique - et le potentiel poli-
tique d’un groupe de gens non-armeés qui
marchent ensemble, entre l'individuel et
le collectif, la ligne et le cercle. La marche
est aux antipodes de ’hégémonie de la
fonctionnalité et de Uefficacité. C’est une
forme d’effort qui ne produit rien, sice n’est
’écoulement du temps et la traversée de
’espace. Elle favorise surtout I’éclosion de
pensées et de réveries qui montrent & quel
point notre monde intérieur est un paysage
a luitout seul - un paysage qui, souvent, ne
se traverse qu’d pied.

Anne Teresa

De Keersmaeker

Chorégraphe

Née en 1960 en Belgique, Anne Teresa De

Keersmaeker crée sa premiere chorégrahie
Aschen 1980, aprés des études de danse &
’école Mudra de Bruxelles, puis & la Tisch
School of the Arts de New York. Deux ans
plus tard, elle marque les esprits en pré-
sentant Fase, Four Movements to the Music
of Steve Reich. En 1983, De Keersmaeker
chorégraphie Rosas danst Rosas et éta-
blit & Bruxelles sa compagnie de danse
Rosas. A partir de ces ceuvres fondatrices,
Anne Teresa De Keersmaeker a continué
d’explorer, avec exigence et prolixité, les
relations entre danse et musique. Elle a
constitué avec Rosas un vaste corpus de
spectacles qui s’affrontent aux structures
musicales et aux partitions de toutes les
époques, de la musique ancienne & la
musique contemporaine en passant par
les expressions populaires. Sa pratique
chorégraphique est basée sur les prin-
cipes formels de la géométrie et les mo-
déles mathématiques, 'étude du monde
naturel et des structures sociales — ou-
vrant de singuliéres perspectives sur le
déploiement du corps dans l’espace et
le temps. Les récentes pieces d’Anne
Teresa De Keersmaeker témoignent d’un
dépouillement qui met & nu les nerfs es-
sentiels de son style : un espace contraint
par la géométrie ; une oscillation entre la
plus extréme simplicité dans les principes
générateurs de mouvements — ceux de la
marche par exemple — et une organisa-
tion chorégraphique riche et complexe ;
et unrapport soutenu & une partition (mu-
sicale ou autre) dans sa propre écriture.

Carlos Garbin

Danseur, musicien

Carlos Garbin (Brésil, 1980) a commencé
sa carriére & la Companhia Municipal de
Danga de Caxias do Sul en 1998. Paralle-
lement, il travaille comme chorégraphe
avec des enfants de la région pour le pro-
jet d’art social BPM - Batidas Por Minuto.
En 2004, Carlos s’installe & Bruxelles, ou il
obtient son dipléme de P.A.R.T.S. en 2008.
Pendant ses études, il a été professeur
de danse & Dancingkids. Carlos Garbin
rejoint Rosas pour la création de The
Song (2009). Il a ensuite dansé dans En
Atendant (2010), Cesena (2011), Drum-
ming (2012), Vortex Temporum (2013),
Twice (2013), Work/Travail/Arbeid (2015),
Golden Hours (as you like it) (2015), et
The Six Brandenburg Concertos (2018).
Carlos a également participé aux pro-
jets muséaux Dark Red Research Project
(2020) et Dark Red - Kolumba (2020), et
a été Uassistant artistique de Mitten wirim
Leben sind/BachéCelloSuiten (2016) et de
Uopéra Cosi fan tutte. Outre Anne Teresa
De Keersmaeker/Rosas, Carlos a égale-
ment collaboré & des productions d’autres
artistes, notamment David Zambrano (Soul
Project, 2006), Gabel Eiben (30 Some -
thing, 2020) et Lara Barsacq (Fruit Tree,
2021). Carlos Garbin joue de la quitare

country blues depuis plus de dix ans. Il s’est
rendu plusieurs fois aux Etats-Unis pour
étudier et se produire. Il a joué de la gui-
tare dans de nombreuses productions de
Rosas, dont The Song, Golden hours, Twice
et Dark Red - Kolumba.

Meskerem Mees
Autrice-compositrice-interpréte

Née en 1999 en Ethiopie, Meskerem Mees,
principalement active sur la scéne folk, est
une jeune compositrice, originaire de Gand
en Belgique, son pays d’adoption. Elle a
remporté le Humo’s Rock Rally en 2020 et
a décroché la méme année une résidence
au festival de jazz de Montreux. Son pre-
mier album n’est cependant sorti qu’en
novembre 2021. Julius, c’est un clin d’ceil
ludique & l’éne sauvage qui s’affiche sur la
pochette de l’album. En signant cet opus,
'artiste s’est fait remarquer au-dela des
frontiéres de la Belgique. Presqu’un an plus
tard jour pour jour, U'artiste a sorti un EP inti-
tulé Caesar, qui prolonge ’histoire racon-
tée avec Julius. La musique de Meskerem
Mees se distingue surtout par sa simplicité
apparente. En participant a cette produc-
tion, Meskerem Mees espere repousser ses
limites physiques et mentales mais aussi
trouver de linspiration pour de nouvelles
idées et acquérir de nouveaux savoirs pour
élaborer les nouvelles sonorités & découvrir
dans son second opus.

Jean-Marie Aerts

Musicien, compositeur, producteur musical
Né en 1951 & Bruges, Jean-Marie Aerts
a vécu sur la cdte belge pendant son
enfance. Adolescent, il découvre la pop et
décide d’apprendre & jouer de la guitare
et se perfectionne aupres de The Crew, un
groupe de musiciens de Zeebruges. Dans
les années 70, il ’installe a Bruxelles ou
il étudie dans une école qui prépare aux
métiers liés au thédatre et & 'audiovisuel
(Royal Institute of Theatre, Cinema and
Sound). Il décroche ensuite un premier
« job » de guitariste acoustique dans la
piece de Shakespeare As You Like It au KVS.
Ce jeune « talent prometteur » se fait tres
vite connaitre et a ainsila chance d’accom-
pagner lors de sessions d’enregistrement
en studio de grands artistes néerlandais
dont Raymond van het Groenewoud, Kaz
Lux et Johan Verminnen. Il integre dans
les années 80, le célébre groupe de rock
belge T.C. MATIC et se frotte & une kyrielle
de groupes et d’artistes pendant plusieurs
années. Il gravit ainsi les échelons de la
reconnaissance et du succes, se forgeant
une solide réputation que ce soit comme
musicien, compositeur ou producteur stu-
dio. Aumilieu des années quatre-vingt-dix,
il monte son propre projet. Trois albums
sont sortis & ce jour : Autonome, Parbleu,
Domeztik.
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Francois Chaignaud

& Theo Mercier
Radio Vinci Park Reloaded

Dans un garage éphémere, un motard encasqué et une créature Piece pour 5 interprétes - 2023
baroque, accompagnés de mystérieux mécaniciens, se livrent 1h

a un rituel au son d’un clavecin. Parade nuptiale et mise & mort
s’entrechoquent.

Mise en scéne, scénographie Théo Mercier
Danse, chant, chorégraphie Frangois Chaignaud
Clavecin, arrangements musicaux Marie-Pierre
Brébant Chant Mario Barrantes Espinoza et
Daniel Wendler Espinoza Stunt Cyril Bourny
Collaboration artistique Florent Jacob Régie
générale Frangois Boulet Régie son Serge Lacourt
Conception technique du costume Clinique
Vestimentaire Autres costumes Camille Queval

En 2016, Théo Mercier et Frangois Chaignaud, avec leur Radio Vinci Park,
orchestraient une détonante rencontre entre une créature baroque perchée sur
talons hauts et un mystérieux motard encasqué. Dans un garage éphémeére
transformé en aréne cernée de barrieres métalliques, les deux étres engageaient
un étrange rituel, entre parade nuptiale et mise & mort. Depuis, 'artiste visuel a
multiplié les expériences scéniques, notamment avec le chorégraphe Steven
Michel (Affordable solution for Better Living) ou récemment avec la saga
Outremonde, & la fois expositions et performances, entierement congues en
sable. De son c6té, le chorégraphe-danseur a poursuivi sa quéte d’un corps
poreux et pénétrable, déployant & chaque spectacle une nouvelle facette de sa
riche personnalité artistique. Pour les retrouvailles avec la version Reloaded de
Radio Vinci Park, ils sont désormais cing sur la piste : celle-ci déborde bientdt de
ses gonds, la mécanique des fantasmes s’emballe.

Administration & production Mandorle
Productions (Garance Roggero, Jeanne Lefévre

& Emma Forster) & Alma Office (Alix Sarrade)
Diffusion internationale APROPIC (Line Rousseau,
Marion Gauvent & Lara van Lookeren) Production
Mandorle Productions (Garance Roggero, Jeanne
Lefévre &Emma Forster) & Alma Office (Alix
Sarrade) Production déléguée Good World & la
Biennale de la danse de Lyon 2023 Coproduction
La Biennale de la danse de Lyon 2023, Radio Vinci
Park (2016), La Ménagerie de verre - Paris, Festival
Actoral - Marseille, La Batie - Festival de Genéve,
CDN Nanterre-Amandiers

Frangois Chaignaud est artiste associ€ ¢ Bonlieu
Scene nationale Annecy et & Chaillot, théatre
national de la danse. Théo Mercier est artiste
associé au Théatre national de Bretagne, Rennes.

Coproduction Biennale
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Sept ans apres sa création, Radio Vinci
park revient dans une version “Reloaded”
imaginée spécialement pour la Biennale
de Lyon.

Le trio original devient quintet — la piste
déborde de ses barrieres, et la méca-
nique des fantasmes enlace de nouvelles
cibles... Auson baroque du clavecin, dans
un garage éphémere, un motard et un
danseur accompagnés de mystérieux
mécaniciens, se livrent d un (étrange)
rituel motomachique. Duel mélant enle-
vement, domptage et soumission, Radio
Vinci Park Reloaded est une ode & 'amour
impossible.

Francois Chaignaud

Dipldbmé en 2003 du Conservatoire
National Supérieur de Musique et de Danse
de Paris, Frangois Chaignaud a dansé pour
de nombreux-ses chorégraphes (Alain
Buffard, Boris Charmatz, Emmanuelle
Huynh ou Gilles Jobin). Depuis sa premiére
piece en 2004, il tisse pour la danse le réve
d’une expression globale, son travail étant
marqué par Uarticulation du chant et de la
danse (Dumy Moyi, 2013), mais aussi par
unrapport approfondi & Uhistoire, dans ses
créations comme dans les collaborations
qu’il méne (entre autres avec Jérbme
Marin ou Théo Mercier). De 2005 & 2016,
il crée avec Cecilia Bengolea plusieurs
spectacles marquants présentés dans le
monde entier. Il fonde en 2021 Mandorle
Productions, affirmant une démarche
artistique appuyée sur la coopération
avec de nombreux artistes, dont Nino
Laisné, Marie-Pierre Brébant, Akaji Maro,
Dominique Brun ou Sasha J. Blondeau.
Il crée également des pieces pour des
grands groupes d’interpretes : Soufflette
2018 pour Carte Blanche, la piéce
tumulusavec Geoffroy Jourdain (Les Cris
de Paris) en 2022. En 2023 il créera avec
Aymeric Hainaux (beatboxer) la piéce
Mirlitons. Il est artiste associé a Bonlieu
Scéne Nationale d’Annecy ainsi qu’a
Chaillot - Thédatre national de la Danse.

Théo Mercier

Plasticien et metteur en scéne, né a Paris
en 1984, Théo Mercier vit et travaille entre
sa ville natale et Marseille. Depuis plus
de 10 ans, il développe une ceuvre poly-
morphe & la croisée des arts et des temps,
entre le musée et la scéne de théatre,
qu’il se plait a faire entrer en collision.
Pensionnaire de la villa Médicis en 2013
puis nominé ’année suivante pour le prix
Marcel-Duchamp, il a bénéficié d’expo-
sitions personnelles en France et dans le
monde. Depuis 2014, il crée des piéces
pour le plateau dont Affordable Solution
For Better Living co-écrite avec Steven
Michel (Lion d’argent de la biennale de
Venise, 2019). En 2021, il crée Outremonde
0 la Collection Lambert dans le cadre du
Festival d’Avignon, puis le deuxieme cha-
pitre en juin 2022 a Luma Westbau, Zurich
et enfin le troisieme et dernier volet a la
Conciergerie & Paris & 'automne 2022. En
juin 2023, il représente le pavillon frangais,
« Pays et Régions », dans le cadre de la
Quadriennale de scénographie de Prague,
en collaboration avec Céline Peychet. Il
prépare également une nouvelle exposi-
tion personnelle & la villa Médicis & Rome
pour juin 2023 ainsi qu’une nouvelle piéce,
Skinless, & partir de matieres déchets, qui
sera créée en mars 2024.

kU 21.09 2100
veN 22.09  19:00
sam 23.09  19:30

Usines Fagor, Lyon 7¢

TARIFS

Plein tarif : 20€
Tarif réduit : 17€
Demi-tarif : 10€

AUTOUR DU SPECTACLE - p. 132

Parcours Arts Visuels
Biennale d’art contemporain x macLYON x
Biennale de la danse

Artiste associé & la Maison de la
danse et & la Biennale de la danse - Lyon
- p.137
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laGeste & hetpaleis ¢

promise me

Interprétes adultes et enfants déboulent dans une aréne de
tous les dangers, comme de toutes les joies. Avec promise me,
iels célebrent la témérité et la pulsion de vie pour contrer les
obsessions sécuritaires.

Piéce pour 8 interprétes (5 enfants,
2 danseurs et 1 musicien au plateau)
2021 -1h

Chorégraphe Joke Laureyns & Kwint Manshoven
Compagnie laGeste & hetpaleis Interprétes Ido
Batash, Ilena Deboeverie, Téa Mahaux, Zélie
Mahaux, Kwint Manshoven, Juliette Spildooren
&Lili van Den Bruel Musique Thomas Devos
Scénographie Kwint Manshoven & Dirk De
Hooghe Création costumes Valerie Le Roy
Création lumiéres Dirk De Hooghe Dramaturgie
Mieke Versyp & Koen Haagdorens Techniciens
de son Karel Marynissen ou Pieter Kint Gestion
& production Marieke Cardinaels Distribution
Helena Elshout

« Le risque avant la stabilité. La curiosité avant la peur. La solidarité avant
l'instinct de conservation» : telle est la devise de promise me. Sur la musique live
de Thomas Devos, interprétes enfants et adultes se lancent dans des courses
folles, s’escaladent les uns les autres, testent les équilibres les plus précaires
et les portés les plus insolites, avec une énergie impétueuse et le sourire aux
leévres. Lié-es par la confiance profonde qu’ils et elles s’accordent les un-es aux
autres, ils et elles jouent avec le danger dans la plus grande insouciance. Une
prise de risque qui bouscule ['obsession sécuritaire contemporaine. Née des
retrouvailles post-confinement avec une partie de ’équipe de leur précédente
création, As long as we are playing (Kabinet K), cette piéce marque une nouvelle
étape dans le travail de laGeste - compagnie née de la fusion entre Kabinet K
et Les ballets C de la B. Plus que jomais, elle met Uimprovisation au cceur de
son processus et érige, comme rarement dilleurs, les jeunes danseur-euses en
véritables co-auteur-ices.

Avec le soutien de la Communauté
flamande, la ville de Gand & le Tax Shelter du
gouvernement fédéral belge via Casa Kafka

En partenariat avec le Ciel - scéne européenne pour ’enfance et la jeunesse

76 20° BIENNALE DE LA DANSE DOSSIER DE PRESSE

Note d’intention

Un spectacle insatiablement physique
et impétueux, au vocabulaire gestuel
s’articulant autour de concepts tels que
balancer, rebondir et basculer, avec des
corps en quéte d’extrémes. Une création
sous le signe de la bravoure, du culot et
de ’abandon. A une époque ol l'on veut
s’assurer contre tout, ce spectacle est un
hymne aux insoumi-es, aux témeéraires,
aux courageux-euses. Sans chercher
d’explications, mais se penchant sur les
attitudes et les impulsions de la « témé-
rité », la compagnie, au travers de pro-
mise meremet en question nos angoisses
et notre prudence et sonde ce que nous
avons réellement & perdre. promise
me parle du courage, de la curiosité, de
Limpétuosité. promise me jette en Uair
les bandages avec lesquels on s’emballe
nous-mémes, et encore plus nos enfants.
Ce travail recéle aussi la contrariété,
l’indocilité et la résistance. C’est une
explosion de colére apres une longue
période d’endurance impuissante. C’est
le besoin du toucher, sans tenir compte
des conséquences. C’est larévolte contre
ce qui vous empéche de vivre. C’est
lancer une pierre a la mort. Faire un bras
d’honneur & nos démons. promise me
parle de lacher le contréle et de prendre
des risques, de cicatrices et des récits
qu’ils tracent sur notre peau.

laGeste

Née en 2022, laGeste réunit deux com-
pagnies de danse gantoise, kabinet K et
lesballets Cde laB. Ensemble,ils et elles
créent un foyer & la fois pour la pratique
intergénérationnelle que Joke Laureyns
et Kwint Manshoven ont développée a
kabinet k, et pour ’héritage du choré-
graphe Alain Platel, véritable pilier des
ballets C de la B pendant plus de 35 ans.
Pour laGeste, chaque projet est « un
monde des possibles » traversé d’une
diversité des corps. Les corps ont une
histoire qui peut les alourdir, les marquer,
ou les imprégner jusqu’au moindre pore.
Mais un corps n’est pas une prison, une
cicatrice n’est pas une condamnation. Le
corps est aussi la promesse d’une trans-
formation. Le corps est une aréne ou se
déroulent les grandes luttes sociales. Les
cisgenres contre les fluides, les entrepre-
nant-es contre les improductif-ves, les
excellent-es contre les laborieux-euses,
les identitaires contre ceux et celles
qui pensent pouvoir devenir n’importe
quoi et n’importe qui, les privilégié-es
contre les décolonisé-es, les ancien-nes
marqué-es par les traumatismes de
’histoire contre les jeunes menacé-es par
les catastrophes écologiques, les nantis
contre les démuni-es. Partant du constat
que cette polarisation s’est considérable-
ment accrue au cours des cing dernieres
années, particulierement en période de
pandémies et de crises, la compagnie
espére créer des espaces transitoires ou
ils et elles pourront d nouveau combler
le fossé entre les individus. Le récit est
inclusif, non pas en marge, mais au coeur
méme de leurs créations avec, pour cible,
la diversité et la mixité & tous les niveaux
et l’envie de voir plus de réalité dans les
corps représentés. Et en méme temps
’envie de combattre pour la possibilité
de transformation, de jeu et de poésie,
de chanter pour sortir des boites dans
lesquelles nous nous enfermons.

Ve 22.09  19:00
sam 23.09  19:00

le Ciel — scene
européenne pour
U’enfance et la
jeunesse, Lyon 8¢

A PARTIR DE 8 ANS

TARIF

Tarif unique : 8€

AUTOUR DU SPECTACLE - p. 132

Atelier danse parent/enfant avec la
chorégraphe et les enfants du spectacle,
sam 23 sept de 15h30 & 17h.
Informations et inscriptions :
rdv@theatreleciel.eu

DATES DE TOURNEE

6-7 oct > Le 140, Bruxelles

LES SPECTACLES EN DIFFUSION
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Collectif

Petit Travers

S’assurer de ses propres
murmures

Duo pour un jongleur et un batteur, S’assurer de ses propres
murmures est surtout une histoire d’amitié. Privilégiant l’écoute
a la virtuosité, Julien Clément et Pierre Pollet s’entrainent
jusqu’a la transe.

Tapis persan et lumiere tamisée : sur une scene aux allures de petit salon, le
jongleur Julien Clément, co-directeur du Collectif Petit Travers, et le batteur
Pierre Pollet magnifient la complémentarité de leur art. Commencgant par un
jeu minimaliste dans une ambiance intimiste, les deux artistes complexifient
progressivement leur partition jusqu’d la transe. De taquineries en encou-
ragements, ils s’entrainent mutuellement dans une accélération du rythme
et une intensification de la puissance sonore, tout en maintenant un équilibre
savant qui ne laisse jamais une discipline prendre le pas sur 'autre. Refusant
la recherche de virtuosité gratuite, les deux acolytes approfondissent avec
S’assurer de ses propres murmures, la relation qu’ils ont nouée & 'occasion de
la petite forme, Formule, en 2017. Partant de l'idée que ’écoute, bien plus que
la parole, est au fondement de tout dialogue, ils matérialisent sous nos yeux ce
que pourrait étre une poésie non verbale.

Piéce pour un jongleur et un batteur
2020 - 52 min

Direction artistique du Collectif Petit Travers
Julien Clément et Nicolas Mathis De et par
Julien Clément jonglage, Pierre Pollet batterie
Mise en scéne Nicolas Mathis Création lumiéere
Thibault Thelleire Scénographie Olivier Filipucci
et Thibault Thelleire Création costumes
Sigoléne Petey Dispositif sonore Olivier Filipucci
Regards extérieurs Rémi Luchez, Marie Papon
et Alix Veillon Régie de tournée Luis Da Sylva,
Mathilde Marcoux, Pierre-Jean Heude et
Thibault Thelleire Direction de production Anna
Delaval Collaboration de direction Dorothée
Alemany Coordination logistique Audrey
Paquereau Administration de production
Géraldine Winckler Régie de tournée Luis Da
Sylva, Mathilde Marcoux, Pierre-Jean Heude et
Thibault Thelleire

Production Collectif Petit Travers Coproduction
et résidence de création Le Vellein - scenes

de la CAPI, Thédtre Moliere - Sete, scéne
nationale archipel de Thau, CCN2 - Centre
chorégraphique national de Grenoble dans le
cadre de l’Accueil-Studio, La Cascade - Pole
National Cirque-Ardéche Auvergne-Rhéne-
Alpes Soutien financier et accueil en résidence
Plateforme 2 Pbles Cirques en Normandie, La
Bréche & Cherbourg - Cirque Théatre d’Elbeuf,
Théatre de Cusset-Ville de Cusset, Les SUBS,
lieu vivant d’expériences artistiques, DOME
Thédtre Avec le soutien de la SPEDIDAM et de la
Ville de Villeurbanne Le Collectif Petit Travers
est conventionné par la Région Auvergne-
Rhoéne-Alpes et la Direction régionale des
affaires culturelles Auvergne-Rhoéne-Alpes.
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Ensemble, nous désirons appréhender
une dimension intime du langage : le
murmure. Une parole qu’on partage en
trés grande proximité, ces formules qu’on
ne peut exprimer que dans la confiance
d’une bulle protégée de silence et de
mystére, fragile. S’assurer de ses propres
murmures c’est se donner ensemble
’assurance d’une écoute réciproque,
d’un espace d’échange des paroles de
chacun ; c’est aussi, chacun pour soi,
se donner l’attention nécessaire pour
entendre ses propres bruissements. C’est
enfin inviter le monde, le public, & tendre
Uoreille, & scruter notre adresse, G percer
le secret. Venez découvrir le spectacle de
cirque et le concert, qui montre la batterie
comme un coeur et le jonglage comme
un corps.

Chaque matiere concréte est travail-
ée par I'image et par le son. Et chaque
séquence développe larelation, de musi-
cien & jongleur, d’étre & étre. Pulsation,
phrasé, accents, sensation du temps qui
passe, autant d’éléments du rythme qui
rapprochent essentiellement le jonglage
de la musique. Suivre le rythme, créer
le rythme, et ainsi nous mettre sur la créte
du jeu. Ils cherchent la vitalité enfantine,
le partage de virtuosité et des rituels
d’amitié. Nous abordons le risque avec
légereté, la performance avec faci-
lité pour que ’énergie soit directe. Dans
l’abstraction des formes, dans le plaisir
de larelation humaine, nous sommes a la
recherche de l’évidence, de la simplicité
et de la complicité.

Le Collectif Petit Travers

Le Collectif Petit Travers a été fondé en
2004. Depuis 2011, les directions artis-
tiques sont impulsées conjointement par
Nicolas Mathis et Julien Clément, formés
au Cirque Plume pendant leur enfance,
puis au Centre National des Arts du Cirque
pour le premier et au Lido pour le second.
L’activité de la compagnie est principa-
lement centrée sur la production et la
diffusion de piéces de jonglage de grand
format et la transmission pédagogique. En
dix-huit ans, un répertoire de huit pieces,
une création amateurs et quatre petites
formes ont vu le jour, totalisant plus de
1000 représentations & travers le monde.
Desrencontres fortes avec de grands noms
de la Danse (Pina Bausch, Maguy Marin,
Joseph Nadj), du Cirque (Jérome Thomas)
et de la Musique (Sébastien Daucé, Pierre
Jodlowski) ont lieu en chemin. Certaines
sont devenues des collaborations, concré-
tisant ainsi la dynamique d’ouverture qui
depuis l'origine nourrit cette écriture du
jonglage de lintérieur. Aujourd’hui ins-
tallé & Villeurbanne, le Collectif déploie
également un large volet d’interven-
tions artistiques qui vise a partager les
différentes facettes et singularités de son
jonglage. Par des approches exigeantes
et adaptées a différents publics, ces
ateliers prennent appui sur un vaste champ
de pratiques élaborées au fil du parcours
et des créations. Les jongleur-ses du
Collectif interviennent réguliéerement
dans les écoles et centres de formation
des futur-es jongleur-ses professionnel-les.
Chague membre du Collectif est porteur
d’un savoir-faire pointu et ouvert dans
les domaines du cirque, de la compo-
sition musicale ou de la danse. Chacun se
spécialise en s’ouvrant aux pratiques de
l’autre. Le questionnement riche est celui
qui convoque la pluralité des voix dans
son avanceée solitaire. Le travail demande
le courage de la solitude, par le regrou-
pement en collectif, ils et elles essayent
de peupler ces solitudes des expériences
de chacun. Chaque discipline pénétre le
territoire de l’autre de ses questionnements
propres faisant ainsi de leur jonglage un
domaine & part entiére dans la nébuleuse
du spectacle vivant.

veN 22.09 20:30

Le Polaris de Corbas

A PARTIR DE 6 ANS

TARIFS

Plein tarif : 18€
Tarif réduit : 15€
Demi-tarif: 9€

DU MEME COLLECTIF

Nos matins intérieurs » p. 30
NUIT - p. 80

DATES DE TOURNEE

oct - Les Rotondes, Luxembourg
nov - Thédtre des Collines, Annecy
nov - Le Pole, Le Revest-les-Eaux

nov - Le Sirque, Pole National Cirque Nexon
Nouvelle Aquitaine, Opéra de Limoges,
AGORA, Péle National Cirque Boulazac

nov - Office de la Culture et de ’Animation,
Bonneville

déc (en cours) - Le Parvis des Fiz, Passy
(Mont-Blanc)

déc -» Thédtre Antoine Vitez, Ivry

LES SPECTACLES EN DIFFUSION
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VILLEUR,

Collectif

Petit Travers
NUIT

Un curieux ballet de balles blanches prend possession de la
scene. Eclairés a la bougie et quidés par les notes d’un quatuor
a cordes, trois jongleurs entrent dans la danse pour tenter d’en
percer les mysteres.

Dans l'obscurité la plus compléte, un bruit se fait entendre. Puis, une faible
lumiére vacille, découvrant une scéne bardée de chandeliers aux allures de
salon baroque, et un curieux ballet de balles blanches. Suivant leur rythme ou
les mélodies d’un quatuor & corde, trois jongleurs en redingote noire entrent
dans la danse pour tenter de percer les mystéres de ces objets qui ne cessent
d’en faire qu’a leur téte. Comme mus d’une vie propre, ils s’envolent, restent
suspendus dans les airs, tombent du ciel, apparaissent et disparaissent avec
malice, créant un mouvement tournoyant ininterrompu. Aprés Pan-Pot ou
modérément chantant, Le Collectif Petit Travers & géométrie variable revient
sous la forme d’un trio, accompagné du magicien Yann Frisch. Dans cette NUIT
tout public autant empreinte d’humour que de mélancolie, Nicolas Mathis, Julien
Clément et Rémi Darbois usent de toute la virtuosité de leur art du jonglage pour
célébrer la puissance créatrice de l’accident.

Pieéce pour 3 jongleurs - 2015
45 min

Direction artistique du Collectif Petit Travers
Julien Clément et Nicolas Mathis Une création
collective de Nicolas Mathis, Julien Clément,
Rémi Darbois Conception et réalisation
scénographique Olivier Filipucci Direction
technique Olivier Filipucci Régie technique
Frangois Dareys ou Gautier Devoucoux Avec
la collaboration magique de Yann Frisch
Développement numérique ekito, sous

la direction de Benjamin Béhle-Roitelet
Agencements musicaux Denis Fargeton

Production Collectif Petit Travers Coproductions
& accueil en résidence Circa, Pole National des
Arts du Cirque & Auch, Le Sirque, Péle National
des Arts du Cirque & Nexon, Le Polaris, Scéne
Rhéne-Alpes & Corbas Accueils en résidence
Les SUBS, Laboratoire international de création
& Lyon, La Bréche, Pole National des Arts du
Cirque ¢ Cherbourg, La Grainerie, Fabrique des
Arts du Cirque et de U'ltinérance & Balma, Poly-
Sons & Saint-Affrique Soutiens financiers Aide a
l’écriture pour les arts du cirque de la Direction
générale de la création artistique, Ministere

de la culture et de la communication, l'aide

¢ la création de ’Adami, le Fonds de soutien

& la création artistique numérique (SCAN)
Région Rhone-Alpes, avec la participation

du DICREAM - CNC et avec le soutien de la

Ville de Villeurbanne Ce projet a regu une
bourse Processus Cirque de la SACD Merci a la
Société Orbotix pour Sphero et pour son appui
dans ce projet Le Collectif Petit Travers est
conventionné par par la DRAC Auvergne Rhone-
Alpes et la Région Auvergne-Rhéne-Alpes.

80 20° BIENNALE DE LA DANSE

DOSSIER DE PRESSE

© lan Grandjean

Note d’intention

Le noir englobe personnages et public
dans une proximité qui laisse fuiter les
bruits de toutes parts.

Les corps présents sont incarnés, vifs.
Trois personnages en présence, chacun
son caractere, ses dispositions, sa vitesse,
mais aussi sa posture quant & l’enjeu
recherché.

Le temps s’écoule au rythme des actions
et le spectateur vit ce temps avec empa-
thie : les choses lui arrivent en méme
temps qu’aux protagonistes. NUIT se
construit dans un rythme causal, méca-
niste, qui entretient fortement une rela-
tion de sympathie et de proximité entre
acteur-rices et spectateur-rices.

La musicalité de la piece n’est pas donnée
d’avance, elle se construit petit a petit,
dans les durées vécues des personnages,
leurs rythmes corporels propres : la vie des
personnages va imprimer son rythme a la
musique de la piéce, la produire en conta-
minant le temps.

Les actions sont rarement produites, elles
sont le fruit de contingences.

Et quand elles sont produites, elles
induisent des effets qui n’étaient pas
escomptés : elles induisent de nouvelles
contingences. Les personnages sont donc
sans cesse soumis & des contingences
qu’ils découvrent.

La magie produit des événements mer-
veilleux, incompréhensibles & premiere
vue. L’écriture emmeéne les personnages
comme elle emmeéne le spectateur : par
identification. Les figures réagissent de
maniére primaire, simple, comme aurait
fait naturellement le spectateur: le che-
min est évident mais pas la destination.
C’est le changement perpétuel de desti-
nation des actions qui soutient la tension
dramatique souhaitée.

Le Collectif Petit Travers

Le Collectif Petit Travers a été fondé en
2004. Depuis 2011, les directions artis-
tiques sont impulsées conjointement par
Nicolas Mathis et Julien Clément, formés
au Cirque Plume pendant leur enfance,
puis au Centre National des Arts du Cirque
pour le premier et au Lido pour le second.
L’activité de la compagnie est principa-
lement centrée sur la production et la
diffusion de piéces de jonglage de grand
format et la transmission pédagogique. En
dix-huit ans, un répertoire de huit pieces,
une création amateurs et quatre petites
formes ont vu le jour, totalisant plus de
1000 représentations & travers le monde.
Desrencontres fortes avec de grands noms
de la Danse (Pina Bausch, Maguy Marin,
Joseph Nadj), du Cirque (Jérome Thomas)
et de la Musique (Sébastien Daucé, Pierre
Jodlowski) ont lieu en chemin. Certaines
sont devenues des collaborations, concré-
tisant ainsi la dynamique d’ouverture qui
depuis l'origine nourrit cette écriture du
jonglage de lintérieur. Aujourd’hui ins-
tallé & Villeurbanne, le Collectif déploie
également un large volet d’interventions
artistiques qui vise & partager les dif-
férentes facettes et singularités de son
jonglage. Par des approches exigeantes
et adaptées a différents publics, ces ate-
liers prennent appui sur un vaste champ
de pratiques élaborées au fil du par-
cours et des créations. Les jongleur-ses
du Collectif interviennent régulierement
dans les écoles et centres de formation
des futur-es jongleur-ses professionnel-les.
Chague membre du Collectif est porteur
d’un savoir-faire pointu et ouvert dans
les domaines du cirque, de la composi-
tion musicale ou de la danse. Chacun se
spécialise en s’ouvrant aux pratiques de
l’autre. Le questionnement riche est celui
qui convoque la pluralité des voix dans
son avanceée solitaire. Le travail demande
le courage de la solitude, par le regroupe-
ment en collectif, ils et elles essayent de
peupler ces solitudes des expériences de
chacun. Chaque discipline pénétre le ter-
ritoire de 'autre de ses questionnements
propres faisant ainsi de leur jonglage un
domaine & part entiére dans la nébuleuse
du spectacle vivant.

sam 23.09 1700
sam 23.09  20:30

Espace culturel Eole,
Craponne

pm  01.10 1600

+ SEANCE SCOLAIRE - p. 129

Espace culturel
L’Atrium,
Tassin la Demi-Lune

A PARTIR DE 6 ANS

TARIFS

Plein tarif : 18€
Tarif réduit : 15€
Demi-tarif : 9€

DU MEME COLLECTIF

Nos matins intérieurs » p. 30
S’assurer de ses propres murmures - p. 78

DATES DE TOURNEE

nov - Ville de Langres

déc -» Cours, Communauté d’agglomération
Ouest Rhodanien
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Eu 28.09 21:.00
VEN 29.09 2100

Les SUBS, Lyon 1°¢"

TARIFS
Plein tarif : 18€ / Tarif réduit : 12€

AUTOUR DU SPECTACLE - p. 132

Parcours Arts Visuels
Biennale d’art contemporain x macLYON x
Biennale de la danse

DATES DE TOURNEE

oct » C-TAKT / Dommelhof, Pelt (BE) -
Theater op de Markt et/ou Beyond the Black
Box Amsterdam (NL)

oct-nov » STUK kunstencentrum, Leuven
(BE)

10-11 nov - Charleroi danse - Les Ecuries,
Charleroi (BE)

Piece pour 3 interprétes - 2023
1h

Concept / chorégraphie Angela Rabaglio

et Micaél Florentz Ecriture Angela Rabaglio,
Micaél Florentz, Sergi Parés Interprétation
Angela Rabaglio, Micaél Florentz, Sergi

Parés ou Florencia Demestri Lumiére et
scénographie Arnaud Gerniers Musique

Anne Lepére Costumes Catherine Somers
Stage en dramaturgie Martha Dewit Regard
extérieur Areti Chourdaki (stage), Mélissa
Rondeau Direction technique Yorrick Detroy
Assistance technique et construction Thomas
Schellenberger Conception de la structure Noé
Robert Rigging Black Hand Crew Diffusion et
communication Quentin Legrand (Rue Branly)

Production Tumbleweed Production déléguée
laGeste Coproduction MARS - Mons Arts de la
Scéne (BE), STUK (BE), C-TAKT / Dommelhof
(BE), Les SUBS - Lyon (FR), Les Brigittines
(BE), Charleroi danse - Centre chorégraphique
de la Fédération Wallonie-Bruxelles (BE),
laGeste (BE), Les Halles de Schaerbeek (BE),
Rencontres Chorégraphiques Internationales
de Seine-Saint-Denis (FR) Partenaires de
résidence workspacebrussels (BE), Les
Brigittines (BE), Espace Catastrophe - Centre
International de création des Arts du Cirque
(BE), MARS - Mons arts de la scéne (BE),
Thédatre des Doms (FR), STUK kunstencentrum
(BE), C-TAKT/ Dommelhof (BE), de Warande
(BE), laGeste (BE), Les SUBS Lyon (FR) Avec le
soutien de la Fédération Wallonie-Bruxelles
Service Générale de la Création Artistique,
Wallonie-Bruxelles International, les Autorités
flamandes (de Vlaamse Overheid), La
Chaufferie-Actel, Grand Studio et le Réseau
Grand Luxe 21/22 Remerciements Hildegard De
Vuyst, Louise Hanquet, Daniel Perez Hajdu, Fred
Op de Beeck, Benjamin van Thiel, Dr. Vertical
asbl, Yvon van Lancker, Marché de la Glaciere,
Lieve Dierckx, Mona Felah et Jeanne Colin.

Dehors est blanc est réalisé avec le soutien de
Flanders Tax shelter bvba et du tax-shelter du
gouvernement fédéral belge.

QJQ. 4)/0/1

Tumbleweed
Dehors est blanc

Spectacle pour trois corps en Lévitation, Dehors est blanc nous
fait progressivement perdre nos repeéres. En désorientant nos
habitudes de perception, Tumbleweed rappelle la fragilité de
notre rapport au monde.

Trois étres sont suspendus dans les airs par un systéeme de cdables et de
contrepoids. Lorsqu’ils esquissent les premiers mouvements, méticuleux et tout
en gradation, de leur chorégraphie en apesanteur, nos repéres se brouillent et
le temps semble s’arréter. Maintenant un équilibre fragile et toujours transitoire,
les interpretes semblent monter vers le sol ou chuter vers le haut. Soucieux
de nourrir sans cesse sa pratique artistique d’autres savoirs disciplinaires, et
particulierement fasciné par les phénomeénes naturels et météorologiques,
le duo Tumbleweed formé par Angela Rabaglio et Micaél Florentz a puisé son
inspiration dans « le blanc dehors ». Ce phénomeéne optique, gommant les
contrastes et enveloppant toutes les formes dans une lueur blanche et uniforme,
provoque une désorientation compléte des sens. Bercé par la création sonore
tout en contraste d’Anne Lepére, le spectateur ne tardera pas, lui non plus, G
étre pris d’un vertige étrangement grisant.

En co-réalisation avec les SUBS
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Entretien

Vous étes passionné-es de sciences
naturelles. Comment la découverte

du « blanc dehors », ce phénoméne
optique qui enveloppe tout d’une

lueur blanche uniforme et efface les
contrastes, s’est-elle invitée dans votre
création ?

Angela Rabaglio : Par hasard, en éplu-
chant une revue scientifique ! Lorsque
nous avons découvert le blanc dehors, et
réalisé que ce phénomene correspondait
a l’état que nous cherchions, nous avions
déja le titre, inspiré de Tristan Tzara.
Micaél Florentz : Pour nous, la biologie
et la sociologie sont des sources d’ins-
piration aussi importantes que l'art.
L’ancrage dans le monde du vivant est
0 la genese de notre travail. Pour Dehors
est blanc, nous cherchions une autre
maniere de nous mettre en mouvement,
tout en restant tres simples, sans utiliser
de « tricks magiques ». Le projet a com-
mencé par une idée technique, ce sys-
teme de suspension, qui nous a plongés
dans un état fascinant dés les premieres
expérimentations.

Vous allez jusqu’a parler d’états de
conscience modifiés...

A.R. : Pour maintenir un équilibre en sus-
pension, sans appui solide, chaque geste
doit étre contrebalancé par un autre, tous
nos mouvements s’inscrivent donc dans
une circulation permanente. Cela requiert
une attention extréme vis-a-vis de notre
propre corps, une immense concentra-
tion qui nous met dans un état presque
méditatif.

M.F. : Le fait d’étre pris entre la force de
gravité et le systeme de contrepoids, ou
de passer du temps la téte en bas, bous-
cule toutes nos coordonnées perceptives
et provoque des sensations trés nouvelles,
comme des vertiges vers le haut. C’est
trés beau de réaliser que sinous avions un
autre corps nous pourrions voir le monde
completement différemment. Notre réa-
lité est une perception, parmi d’autres
possibles.

Votre concentration est contagieuse
pour les spectateurs-rices. Est-ce une
invitation & soigner la qualité de notre
regard ?

A.R. : Nous voulons les inviter & décélé-
rer, leur laisser la place et le temps de
considérer les détails. Le spectacle vivant
construit un besoin de voir plus. Peut-on
voir plus, non en multipliant les gestes,
mais en les étirant tellement qu’ils nous
font perdre la sensation du temps ?

M.F. : Ce besoin de ralentir vient d’un
besoin de réfléchir les relations autre-
ment. Le systéme de contrepoids, & vue,
est 'image d’un corps eninterdépendance

avec le monde qui l’entoure. Le dispositif,
presque immersif, et la grande proximité
les spectateur-rices nous permet de nous
vulnérabiliser, de rester perméables et de
les inviter & nous suivre dans cet endroit
émotionnel de perte de repéres.

Tumbleweed

Fondée en 2017, par Angela Rabaglio,
chorégraphe et danseuse suisse, et Micaél
Florentz, chorégraphe, danseur et musi-
cien frangais, la compagnie Tumbleweed
est basée a Bruxelles et Zurich. The Gyre,
leur premiére production créée en 2018,
tourne pendant deux ans, ils entament
en 2020 deux nouveaux projets choré-
graphiques, A Very Eye, en 2022 (piece de
groupe) et Dehors est blanc (installation/
performance) en 2023.

Angela Rabaglio

Née & Zurich en 1990, Angela Rabaglio
o suivi une éducation en danse a ’Ams-
terdamse Hogeschool voor de Kunsten
(de Theaterschool; MTD) et obte-
nu son Diplédme de Bachelor en 2013.
Chorégraphe et danseuse, Angela
Rabaglio compose son premier solo,
wind-up birds and polaroids en 2013 avec
lequel elle performera dans plusieurs fes-
tivals en Europe. Elle regoit notamment,
le prix de ’encouragement au Festival
Barnes Crossing Solo Duo & Cologne, dinsi
que le prix du public au SzoloDuo Festival
0 Budapest, pour son travail.

Angela Rabaglio a dansé pendant quatre
ans avec la compagnie Alias & Geneve,
plus récemment avec Prototype Status,
dirigée parJasmine Morand et Serge Aimé
Coulibaly. Elle intervient aussi régulie-
rement en tant que regard extérieur,
notamment sur les créations de la Cie
Ici’Bas, Cie 39-39, Nina Richard ou encore
Halagat.

Micaél Florentz

Né & Besangon en 1988 et basé a Bruxelles
depuis 2011, Micaél Florentz est cho-
régraphe, danseur et musicien. Il se
consacre depuis une dizaine d’années
0 la composition musicale en solo sous
différents pseudonymes. Micaél travaille
également en tant qu’interprete pour
la chorégraphe et danseuse Géraldine
Chollet et intervient occasionnellement
en tant que regard extérieur pour d’autres
artistes.

LES SPECTACLES EN DIFFUSION

A DECOUVRIR AUSSI
AUX SUBS

Dans le cadre de Bleu, ceuvre
scénographique des SUBS

Mer 20.09 19:00
et 21:.00

Les SUBS, Lyon 1¢
GRATUIT

Piece pour 2 interprétes - 35 min

Nicolas
Barry

Le réve de voler

Halte a Uinjonction au dépassement
de soi et a la spectacularisation des
corps puissants ! Non au paradigme
publicitaire du « Impossible is
nothing » ! Enfin un spectacle
chorégraphique qui magnifie ses
incapacités a danser.

En partenariat avec les SUBS

Mer 27.09 - 19:00
et 21:00
Les SUBS, Lyon 1¢"

GRATUIT
Piéce pour 1interpréte - 20 min

Melissa
Guex
Down

Moment de descente aprés l’extase,
sensation du corps qui lache, esprit
qui se détache : c’est ¢a le down.
Accompagnée du batteur Clément
Grin, la jeune performeuse suisse
cultive U’explosivité pour exorciser
notre down collectif.

En partenariat avec les SUBS

- Plus d’infos sur les-subs.com
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Compagnie Non Nova
- Phia Ménard

L’apres-midi d’un foehn
Version 1

Piéce iconique du répertoire de Phia Ménard, L’aprés-midi
d’un foehn Version 1 met en scéne un ballet aérien de
créatures de plastique coloré. Mais la griice des débuts se mue
progressivement en inquiétude.

Dans L’apres-midi d’un foehn Version 1, la matiere la plus ordinaire devient
source d’émerveillements. Vert, orange, bariolé, des sacs plastiques s’animent
puis s’envolent gréce & un dispositif de ventilateurs. Guidés par les mouvements
du ou de la marionnettiste qui leur a donné vie - et sur le Prélude & l'apres-
midi d’'un faune de Claude Debussy, réinterprété par le compositeur Ivan
Roussel - ils dansent en apesanteur. Mais I’éblouissement se colore petit & petit
d’une légere inquiétude : tout créateur n’est-il pas aussi un destructeur avide
de contréle ? Ces étres aériens ne cachent-ils pas la pire source de pollution
contemporaine ? Créé en 2008, ce spectacle pour petits et grands est une pierre
angulaire du répertoire de Phia Ménard. Avec le premier opus du spectacle
P.P.P., l’artiste pluridisciplinaire initie le projet de recherche ICE qui l'anime
toujours : une exploration des imaginaires de la transformation qui nous invite,
avec générosité, a regarder le monde un peu autrement.

En co-réalisation avec le Ciel - scéne européenne pour [’enfance et la jeunesse

Piéce pour 1 interpréte - 2008
25 min

Compagnie Non Nova - Phia Ménard
Conception & écriture Phia Ménard Assistée
de Jean-Luc Beaujault Interprétation en
alternance Jean-Louis Ouvrard, Cécile
Briand, Silvano Nogueira Création de la
bande sonore lvan Roussel d’aprés l'ceuvre
de Claude Debussy Diffusion de la bande
sonore, en alternance Olivier Gicquiaud,
Mateo Provost, David Leblanc, lvan Roussel
Conception des marionnettes Phia Ménard
Réalisation des marionnettes Claire Rigaud
Photographies Jean-Luc Beaujault Co-
directrice, administratrice & chargée de
diffusion Claire Massonnet Régisseur général
Olivier Gicquiaud Assistante d’administration
& de production Constance Winckler Chargée
de communication & assistante de production
Justine Lasserrade

La Compagnie Non Nova - Phia Ménard

est conventionnée et soutenue par UEtat -
Direction régionale des affaires culturelles
(DRAC) des Pays de la Loire, la Ville de Nantes,
le Conseil Régional des Pays de la Loire et le
Conseil Départemental de Loire-Atlantique
La Compagnie Non Nova regoit le soutien de
Ulnstitut frangais

La Compagnie Non Nova - Phia Ménard est
artiste associée au TNB, Centre Européen
Théatral et Chorégraphique de Rennes, d la
Maison de la danse et ¢ la Biennale de la danse
de Lyon, & la scene nationale de UEssonne.

Elle est associée & la Comédie de Valence
centre dramatique national Dréme-Ardeche
pour la saison 2023/2024 et est artiste repére
de la Comédie de Clermont-Ferrand scéne
nationale.

Remerciements chaleureux & Pierre Orefice,
aux enseignantes et éleves de UEcole Gaston
Serpette, Nantes (Maternelle et Cours
Préparatoire année 2008/2009), & Pierre
Watelet et Mathilde Carton du Muséum
d’Histoire Naturelle, Nantes, et Pascal Leroux du
Collectif la Valise, Nantes.

Ce spectacle aregu un Award au Festival Fringe
d’Edimbourg 2013 dans la catégorie « Physical/
Visual Theatre ».
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Note d’intention

Cette performance est née d’une com-
mande de Muséum d’Histoire Naturelle
de Nantes, dans le cadre de la Féte des
Sciences, dont le theme était « le mou-
vement ». La contrainte était de présenter
cette forme dans ’enceinte du Musée, qui
n’a pas pour vocation premiere d’accueil -
lir des spectacles vivants. Au fil du temps
passé seule la nuit dans le Musée, Phia
Ménard s’est intéressée rapidement a la
Galerie de [’évolution. Le silence et 'im-
mobilité de tous ces animaux sauvages
réunis dans un méme lieu l'ont frappée.
Prenant conscience de 'impossibilité
d’une telle situation dans le réel, étre en
présence de tous ces animaux vivants,
elle décide de travailler sur une réflexion
de l’étre humain créateur, mais aussi des-
tructeur. Elle a entamé une recherche sur
’air et le vent et l'idée est venue de faire
bouger le pelage de ces animaux avec de
’air propulsé par des ventilateurs, comme
pour leur redonner vie. Le lien s’est ainsi
tissé avec un objet de la vie courante, un
objet dépourvu d’humanité, qui produit
une pollution extréme s’il n’est pas recy-
clé:unsac plastique. La construction d’un
personnage attachant et gracieux & partir
du fagonnage d’un simple sac plastique,
pose lintervention de I’humain, car c’est
lui qui fabrique la marionnette, c’est aussi
lui qui lui reprend la vie. L’objet est mani-
pulé par Lair, danse et tourbillonne sur la
musique de Claude Debussy, référence
incontournable & l'ceuvre du compositeur
intitulée « L’aprés-midi d’un faune » elle-
méme inspirée du poéme de Mallarmé
portant le méme titre.

Phia Ménard

Née en 1971, Phia Ménard suit des forma-
tions de jonglerie, danse contemporaine, en
mime et jeu d’acteur. Elle étudie et devient
interpréte de plusieurs spectacles de Jérome
Thomas de 1994 ¢ 2002. Parallélement elle
suit les enseignements de la pratique du
danseur de Hervé Diasnas. Elle fonde la
Compagnie Non Nova en 1998 avec pour
précepte fondateur, « nous n’inventonsrien,
nous le voyons différemment » : Non nova,
sed nove. La direction est assurée par Phia
Ménard et Claire Massonnet. C’est avec le
solo Ascenseur, fantasmagorie pour élever
les gens et les fardeaux, en 2001, qu’elle
se fera connaitre comme autrice. Artiste
associée a la scéne nationale Le Carré &
Chdéteau-Gontier, elle y développe un tra-
vail scénique ou l'identité et la virtuosité sont
remises en cause. Naissent ainsi plusieurs
créations et événements dont Zapptime,
réve éveillé d’un zappeur, et une conférence
spectacle, Jongleur pas confondre, avec le

sociologue Jean-Michel Guy. A partir de
2005 elle développe la notion « d’injongla-
bilité » et crée les pieces Zapptime #Remix,
Fresques et sketches 2nd round, Doggy Bag
et deux formes cabaret : Jules for ever et
Touch It avec le sextet Frasques.

En 2008, elle prend une nouvelle direc-
tion avec le projet I.C.E. pour Injonglabilité
Complémentaire des Eléments, ayant pour
objet 'étude desimaginaires, de la transfor-
mation et de la dé-construction. Un projet
toujours en cours ou la rencontre des corps
et des matériaux naturels questionnent les
sujets de société, d’identité et de violence.
Cette méme année, elle ouvre le cycle des
Pieces de Glace, avecelle le spectacle P.P.P.
aux Nouvelles Subsistances de Lyon.

Elle crée la performance L’apres-midi d’un
foehn Version 1, premiere des Pieces du Vent
au Muséum d’Histoire Naturelle de Nantes,
pour laquelle elle regoit en 2012 le Prix du
Physical theater Fringe D’Edimbourg. En
2009, elle réalise la performance lceman
pour le projet Coyote Pizza du collectif La
Valise. En 2010, invitée au 64 Festival d’Avi-
gnon pour les « Sujets a Vif » de la SACD,
elle crée avec le poéte sonore Anne-James
Chaton Black Monodiie (cycle des Pieces de
Glace). En octobre 2011, elle crée L’aprés-
midi d’un foehn et VORTEX (cycle des Pieces
du Vent). Elle intervient sur les questions de
genre et les humeurs pour In the Mood au
CIFAS & Bruxelles avec le philosophe Paul
B Preciado. En janvier 2014, elle est promue
au grade de Chevalier de U'Ordre des Arts
et des Lettres. Elle devient artiste associée
0 UEspace Malraux Scene Nationale de
Chambéry et de la Savoie. L’année suivante,
elle devient artiste associée au Thédatre
Nouvelle Génération - Centre Dramatique
National de Lyon et artiste-compagnon au
Centre chorégraphique national de Caenen
Normandie. Elle crée au Festival Montpellier
Danse 2015 la piéce Belle d’Hier (cycle
des Pieces de Glace). En 2017, elle devient
artiste associée du Thédatre National de
Bretagne de Rennes. Elle est invitée de la
documenta 14 & Kassel et y crée Contes
Immoraux - Partie 1: Maison Mére. Elle crée
Les Os Noirs (cycle des Piéces du Vent).
Elle donne son nom & la 79¢ promotion
de UENSATT. En 2018, elle met en scéne
l'opéra Et in Arcadia Ego avec les Talens
Lyriques & 'Opéra Comique puis elle crée
Saison Seche au 72¢ Festival d’Avignon. En
juin 2020, le Syndicat de la critique thédatre,
danse et musique décerne a Phia Ménard
le prix de la critique dans la catégorie
Danse - Performance. En janvier 2021, elle
est interprete de A D-N de la chorégraphe
Régine Chopinot. La méme année elle est
invitée du 75° Festival d’Avignon ou elle
crée La Trilogie des Contes Immoraux (pour
Europe). En 2022, elle met en scene 'opéra
Les Enfants Terribles de Philip Glass et Jean
Cocteau ¢ 'Opéra de Rennes.

sam  30.09

11:00 / 15:00 / 17:00

+ SEANCES SCOLAIRES - p. 129

le Ciel — scene
européenne pour
l’enfance et la
jeunesse, Lyon 8°

ven 06.10

10:00 / 14:30 / 20:00

Théatre de Givors,
Givors

var  10.10

10:00 / 15:00 / 19:00
Centre culturel Charlie
Chaplin, Vaulx-en-
Velin

A PARTIR DE 5 ANS

TARIFS

le Ciel et CC Charlie Chaplin
Tarif unique : 8€

Thédtre de Givors

Renseignements et réservations :
0472495823
billetterie.theatredegivors@orange.fr

AUTOUR DU SPECTACLE - p. 132

Parcours Arts Visuels
Biennale d’art contemporain x macLYON x
Biennale de la danse

DE LA MEME ARTISTE
ART. 135 p. 32

REBOND EN REGION - p.141

Salle Aristide Briand, Saint-Chamond
lun 2 oct & 14h30 et mar 3 oct & 9h30, 14h30
et 19h

Théatre Les Quinconces Vals-les-Bains
jeu 12 oct & 9h, 10h30 et 15h

Thédtre des Cordeliers, Annonay
dim 15 oct & 11h, 15h30 et 17h et lun 16 oct &
9h, 10h30 et 14h30

L’Auditorium Seynod, Annecy
mar 17 oct & 14h et 15h30, mer 18 oct & 9h30
et 11h

Les Aires - Thédtre de Die et du Diois
sam 21 oct & 10h30, 15h et 18h

Artiste associée ¢ la Maison de la danse
et & la Biennale de la danse - Lyon
- p.137
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VEN 29.09 21:00
sam 30.09 2100

Maison de la danse
Lyon 8¢

A PARTIR DE 15 ANS

TARIFS

Plein tarif

10 série 32€ / 2¢ série 28€
Tarif réduit

18 série 29€ / 2¢ série 26€
Demi-tarif

1¢ série 16€ / 2¢ série 14€

AUTOUR DU SPECTACLE - p. 132

Rencontre avec Lia Rodrigues sam 30 & 19h,
& la Maison de la danse. Entrée libre

Projection de deux films issus des Cahiers
de création, 30 ans de Lia Rodrigues -
Companhia de dangas.

ven 29 sept de 19h & 20h ¢ la Maison de la
danse. Entrée libre

REBOND EN REGION - p.141

MC2: Maison de la Culture de Grenoble
3et4octd20h

Comeédie de Valence
12 et 13 oct & 20h

Lia Rodrigues o=we,
Encantado

Piece pour 11 interprétes - 2021
1h

Compagnie Lia Rodrigues Companhia de
Dangas Création Lia Rodrigues Interprétes
distribution en cours Assistante a la création
Amalia Lima Dramaturgie Silvia Soter
Collaboration artistique et images Sammi
Landweer Création lumiéres Nicolas Boudier
Régie générale et lumiére Magali Foubert et
Baptistine Méral Bande sonore extraits de
chansons de scéne du Peuple Guarani Mbya,
Village de Kalipety do T.I. territoire indigéne,
Tenondé Pord, chanté et joué pendant la
manifestation des indigénes & Brasilia en
aot 2021 pour la reconnaissance de leurs
terres ancestrales en péril Mixage Alexandre
Seabra Chargée de production et de diffusion
Colette de Turvill Assistée par Astrid Toledo
Administration Jacques Segueilla Secrétaire
Gloria Laureano Professeurs Amalia Lima,
Sylvia Barretto, Valentina Fittipaldi

Artiste associée & la Maison de la danse
et a la Biennale de la danse - Lyon
- p.137

Traduit par « enchanté », dans la tradition afro-brésilienne,
Encantado désigne aussi des entités mystiques protectrices de
la nature. Lia Rodrigues fait appel a ces forces magiques dans
un ballet envoltant et bariole.

Entierement nus, onze danseur.euses envoient rapidement valser les couvertures
chamarrées qui recouvrait la scéne. lels s’emparent de ces étoffes & zébrures et
motifs fleuris et se déguisent pour incarner des personnages jubilatoires : tantot
bourgeoise & la robe bouffante, tantdt sirene qui louche ou vieillard. Le plateau
semble frappé d’un sortilége. Encantado - parole qu’elle a choisie pour titrer
sa nouvelle création - désigne des entités magiques, transformant les lieux
gu’ils traversent en ilots sacrés. Voici donc que nos hotes joueurs se font aussi
protecteurs, portés par les musiques que le peuple Mbyd Guarani chantait en
2021 devant la cour supréme de Brasilia pour réclamer la sauvegarde des terres
amazoniennes. Lia Rodrigues et sa troupe installée & Maré, une favela de Rio,
ne dissocie jamais l’art de sa portée politique. Aprés Furia, ou elle explorait un
soulevement latent, la chorégraphe tient, dans cette nouvelle création quasi
magique, la promesse militante de désamorcer la terreur.

En co-réalisation avec la Maison de la danse

Workshop pro
au CND
> p.126
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Note d’intention

Le mot «encantado », du latinincantatus,
désigne quelque chose qui est ou a fait
U'objet d’un enchantement ou d’un sor-
tilege magique. « Encantado » est aussi
synonyme d’émerveillement, d’éblouis-
sement ou de fascination.

Au Brésil, le mot «encantado » a d’autres
significations. Le terme fait référence ici
des esprits de la nature qui sont animés
par des forcesinconnues. Ils se déplacent
entre ciel et terre, dans les jungles, sur les
rochers, dans les eaux douces et salées,
dans les dunes, dans les plantes, les
transformant en lieux sacrés. Ce sont des
étres qui traversent le temps et se trans-
mutent en différentes expressions de la
nature. Ils n’ont pas connu la mort, mais
sont passés & un autre niveau, acquérant
des pouvoirs magiques de protection et
de guérison. Les actions prédatrices qui
menacent la vie sur terre, la destruction
systématique des foréts, des rivieres et
de la mer ont également un impact sur
’existence des « encantados ». Il n’y a
aucun moyen de séparer le « encantado »
de la nature ou la nature de ces « encan -
tados ».

Encantado, créée en 2021, débute dans le
contexte de la crise sanitaire provoquée
par la covid-19. Le choix de ce titre est né
du désir d’utiliser la magie et Uincantation
pour quider le processus créatif paralle-
lement & ce moment dramatique que le
Brésil et le monde a traversé.

Comment enchanter nos peurs pour
recréer une dynamique collective et
rapprocher les individus ? Comment
enchanter nos idées et nos corps en les
transformant en images, danses et pay-
sages ?

Créer des agglomérations et des assem-
blages de bactéries, de noix de cajou,
de fleurs, de protozoaires, de rivieres,
d’animaux immergés dans ’eau douce...
Des cieux, du soleil, du vent, des arbres
forestiers et des plantes cultivées dans
le jardin, de virus, de nuits... la terre, Uair
et 'eau, de mouvements qui, comme les
« encantados », voyagent de corps en
corps. Et des gens... des gens qui s’en-
chantent et se désenchantent dans une
danse sans fin.

Lia Rodrigues

Née en 1956 & Sdo Paulo (Brésil), Lia
Rodrigues étudie le ballet classique
et I’Histoire a l’Université de Séo Paulo
(USP) ou elle participe au mouvement de
dance contemporaine de Séo Paulo dans
les années 70. Elle a intégré la compa-
gnie de Maguy Marin de 1980 pour deux
ans. A son retour au Brésil, elle crée la
Lia Rodrigues Companhia de Dangas en
1990 & Rio de Janeiro avec des activités
sur toute ’année, recherches, créations,
classes et répétitions. En 1992, elle crée
et dirige pendant 14 années le Festival
Panorama & Rio de Janeiro. Depuis 2004,
sa compagnie participe a développer
des actions pédagogiques et artistiques
dans la Favela de Maré a Rio de Janeiro, en
partenariat avec ’Organisation non gou-
vernementale Redes de Desenvolvimento
da Maré. De cette collaboration est née
le Centre des Arts de Maré ouvert depuis
2009 et ’école libre de danse de Maré
qui a ouvert ses portes en octobre 2011.
Mélant militantisme et utopies, elle croit
a la synergie entre U'art et les processus
sociaux. En France, elle crée en 2005 ['une
des Fables & la Fontaine, série de pieces
courtes initiée dans les années 2000, aux
cotés de Béatrice Masson et Dominique
Hervieu et en 2007 Hymnen pour le CCN
Ballet de Lorraine. Parmi ses créations, Ce
dont nous sommes faits (2000), Formas
Breves (2002) Incarnat (2005), Chantiers
poétiques (2008), Pororoca (2009),
Piracema (2011) et Pindorama (2013)
Para que o Céu nao Caia (Pour que le Ciel
ne tombe pas) (2016), Fudria (2018) et
Encantado (2021). Elle a regu du gouver-
nement frangais la médaille de Chevalier
de I’Ordre des Arts et des Lettres, le Prix
de la Fondation Prince Claus Award
des Pays Bas en 2014 ainsi que le Prix
Chorégraphie de la SACD (2016). Elle est
élue la meilleure chorégraphe de ’année
par le magazine Tanz, en 2019 et recgoit
le prix de la critique danse en tant que
Personnalité Chorégraphique en 2020. Et
elle recoit du gouvernement frangais en
2022, la médaille d’Officier de ’Ordre des
Arts et des Lettres.

DATES DE TOURNEE

6-7-8juin = Montréal - Festival TransAmerique
SEPTEMBRE

23-24 sept - Florence - Fabbrica Europa

9-10 oct » Lausanne - Thédtre Vidy

17 oct » Angers - CNDC

22 nov -» Umead - Norrlands Operan

25-26 nov = Stockholm - Dansens Hus

30 nov, 1-2 déc -» Rennes - TNB

4 déc - Saint Brieuc - La Passerelle

7-8 déc - Oslo - Dansens Hus

Production Brésil Gabi Gongalves/ Corpo
Rastreado Production projet Goethe Institut
Claudia Oliveira Coproduction Chaillot -
Théatre National de la Danse - Paris, Le
CENTQUATRE - Paris, Festival d’Automne

a Paris, Scéne Nationale Carré-Colonnes,
Bordeaux Métropole, Le TAP - Thédtre
Auditorium de Poitiers, Scene Nationale du
Sud-Aquitain, La Coursive, Scéne Nationale La
Rochelle, L’Empreinte, Scéne Nationale Brive
-Tulle, Théatre d’Angouléme Scéne Nationale,
Le Moulin du Roc, Scéne Nationale & Niort, La
Sceéne Nationale d’Aubusson, OARA - Office
Artistique de la Région Nouvelle-Aquitaine

- Bordeaux, Le Kunstenfestivaldesarts -
Bruxelles, Theaterfestival - Basel, HAU Hebbel
am Ufer - Berlin, Festival Oriente Occidente

- Roveretto, Theater Freiburg, Julidans -
Amsterdam, Teatro Municipal do Porto,
Festival DDD - dias de danga et Lia Rodrigues
Companhia de Dangas, Association Lia
Rodrigues - France Avec le soutien de Redes da
Maré e Centro de Artes da Maré, les partenaires
du FONDOC (Occitanie) ainsi que du Fonds
international de secours pour les organisations
de la culture et de l'éducation 2021 du Ministére
Fédéral Allemand des affaires étrangeres, le
Goethe-Institut et d’autres partenaires.

Lia Rodrigues est artiste associée du
CENTQUATRE-PARIS

Prix du « Meilleur Spectacle Chorégraphique »
2021-2022 pour Encantado, décerné par le
Syndicat Professionnel de la Critique Théatre,
Musique et Danse.

Remerciements Thérése Barbanel, Antoine

Manologlou, Maguy Marin, Eliana Souza Silva,
équipe du Centro de Artes da Maré
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© Fabio Sau

Silvia Gribaudi .

S

Graces y

En une série de tableaux vivants, Silvia Gribaudi et ses trois
danseurs-euses déminent avec une espiéeglerie savoureuse les
normes de la beauté et leur autorité. Une ode a Uimperfection
et a la liberté des corps.

S’emparer des trois Grdces - déesses du charme de la beauté et de la créativité
- avec un casting masculin promettait déjd un premier renversement des
stéréotypes. Mais lorsque, avec son énergie frondeuse, elle rejoint sur scene
les éphéebes en petit short noir et chaussettes montantes en pleine séance
d’autocongratulation, Silvia Gribaudi nous emmene encore plus loin dans la
joie de la transgression. Avec Graces, elle convoque les univers ultra-codifiés du
ballet classique, de ['opéra et de la statuaire antique pour mieux faire dérailler
la mécanique de l’excellence. Installant d’entrée de jeu une tendre complicité
avec les spectateurs-trices, le quatuor opére, de tableau en tableau, toute une
série de décalages savoureux qui rendent ’échec assumé bien plus désirable
que n’'importe quelle virtuosité. Des marbres grecs d Instagram, les normes
physiques ont changé mais la pression de l'idéal perdure. Heureusement, et la
chorégraphe italienne en a fait 'enjeu de toute sa recherche, la danse peut étre
un merveilleux terrain d’expérimentation pour s’en affranchir.

Avec le soutien de Ulnstitut Culturel Italien de Lyon

Piece pour 4 interprétes - 2019
1h

Compagnie Silvia Gribaudi performing arts
Direction artistique Silvia Gribaudi Interprétes
Silvia Gribaudi, Siro Guglielmi, Matteo Marchesi,
Andrea Rampazzo Dramaturgie Silvia Gribaudi,
Matteo Maffesanti Lumiéres Antonio Rinaldi
Directeur technique Leonardo Benetollo
Costumes Elena Rossi Equipe technique en
tournée Leonardo Benetollo, Luca Serafini

Production Zebra Coproduction Santarcangelo
dei Teatri Avec le soutien de MiC - Italian
Ministry of Culture, ResiDance XL - luoghi

e progetti di residenza per creazioni
coreografiche, action of the network Anticorpi
XL - Network Giovane Danza D’autore,
coordinated by L’arboreto - Teatro Dimora

di Mondaino e IntercettAzioni - Centro di
Residenza Artistica della Lombardia - progetto
di Circuito CLAPS e Industria Scenica, Milano
Musica, Teatro delle Moire, Zona K

Résidences artistiques Klap - Maison Pour

la danse Marseille, Centro per la Scena
Contemporanea, Operaestate Festival del
Comune di Bassano del Grappa, Orlando
Bergamo, Lavanderia a Vapore Centro di
Residenza per la danza regione Piemonte,
L’arboreto - Teatro Dimora La Corte Ospitale,
Centro di Residenza Emilia-Romagna, Artefici
- Artiste associée de Gorizia, Dansstationen,
Danscentrum Syd, Skanesdansteater Malmé
Sweden Avec le soutien du Centro di Residenza
Armunia, CapoTrave Kilowatt
CollaborAction#4 2018/2019 en collaboration
avec des festivals et des saisons thédtrales
organisés par Rete Anticorpi, Ater Circuito
Regionale Multidisciplinare, Associazione
Mosaico Danza, Interplay, Piemonte Dal Vivo,
Amat, Arteven, Fondazione Teatro Comunale
di Vicenza, Associazione Artedanzae?20, Teatro
Pubblico Pugliese, C.L.A.P. Spettacolodalvivo,
Associazione Armunia, Fondazione Toscana
Spettacolo Onlus

Prix Lauréat du prix Danza&Danza 2019
production italienne, Projet lauréat de U'action
CollaborAction#4 2018/2019, Sélectionné par la
plateforme NID 2019.
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Cette piéce est inspirée des Trois Grdces,
une sculpture antique d’Antonio Canova
datant du début du 19¢ siecle, montrant
les trois filles de Zeus dénudées aux
formes parfaites qui incarnent la joie, la
splendeur et la prospérité. Trois person-
nages masculins entrent en scéne dans
un espace-temps suspendu entre ’hu-
main et Uabstrait : un lieu ou le masculin
et le féminin se rencontrent, sans roles,
et dansent au rythme de la nature elle-
méme. Sur scéne, les interprétes et Uau-
teure Silvia Gribaudi, qui aime se définir
comme « auteure des corps », élevent les
notions d’imperfections humaines aurang
d’art dans un style comique @ la fois cruel
et empathique, abolissant les frontiéres
entre la danse, le thédatre et les arts de
la scene. Durant cette derniere décen-
nie, Silvia Gribaudi a remis en question
les stéréotypes de genre, les identités
féminines et masculines et le concept de
virtuosité dans la danse et la vie quoti-
dienne, en allant au-deld des clichés et
des apparences.

Silvia Gribaudi

Née & Turin en 1974 (Italie), Silvia Gribaudi,
chorégraphe et artiste performeuse,
concentre sa recherche artistique sur
Uimpact social du corps, plagant la
comédie et la relation entre le spectateur
et linterpréte au centre de son langage
chorégraphique, issu de la rencontre entre
la danse et Uironie crue et empathique.
Elle remporte le Prix Giovane Danza
d’Autore avec A corpo libero (2009), elle
est finaliste du Prix UBU (meilleur spec-
tacle de danse) et également finaliste
du Prix Rete Critica avec R.OSA (2017).
Elle regoit le Prix CollaborAction#4
2018-2019, de nouveau finaliste du
Prix Rete Critica 2019. La méme année,
elle regoit le Prix Danza&Danza 2019 de
la meilleure production italienne avec
Graces et le Prix Hystrio 2021.

Elle a participé a plusieurs projets artis-
tiques : Choreoroam (2011), Triptych
(2013), Act your age (2014) un projet
européen autour du théme du vieillis-
sement & travers Uart de la danse, dont
sont issus la performance What age
are you acting ? et le projet territorial
Over 60; Performing Gender (2015) ; Corpo
links cluster (2019/2020) dans lequel la
relation entre la danse et la commu-
nauté montagnarde a donné vie au projet
Trekking Choreographic et au spectacle
Monjour (2021). En 2021, elle est choré-
graphe invitée du projet Danser Encore
initié par Julie Guibert pour le Ballet de
’Opéra de Lyon.

sam 30.09 20:00

Thédtre de Roanne

veN 06.10 20:30

Théatre Les Quinconces
- Vals les Bains

TARIFS

Voir les spectacles en région en p. 141

DE LA MEME ARTISTE
GRAND JETE - p. 58

DATES DE TOURNEE

23 oct - Rijeka (HR)

25 oct » Zagreb (HR)

27 oct - Ljubljana (SI)

18 nov - Lanciano (IT)
13 déc - Bressanone (IT)
14 déc - Merano (IT)

15 déc - Vipiteno (IT)
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BRUXE(

Alexander
Vantournhout

& not standing
Through the Grapevine

En miroir ou fusionnant pour former un nouvel étre hybride,
Alexander Vantournhout et Axel Guérin explorent, avec humour
et tendresse, tous les possibles ouverts par la rencontre de leurs
corps et de leurs différences.

Torses nus, petits shorts jaunes moulants identiques, Alexander Vantournhout
et Axel Guérin s’élancent dans le plus singulier des pas de deux. Tantdt en miroir
l'un de lautre, tantét fusionnant en un seul étre hybride, ils explorent, avec
une joie contagieuse, les possibles offerts par la rencontre de leurs corps et
de leurs différences. Sur la musique percussive et entrainante du compositeur
électro Andrea Belfi, ils empruntent aux techniques de la danse, du cirque et
aux langages des arts martiaux comme du monde animal, pour composer
un vocabulaire unique, davantage en quéte d’harmonie et d’humour que de
virtuosité. Through the Grapevine s’offre comme la suite d’Aneckxander. Dans
ce premier solo acclamé, l’artiste belge posait les fondations de sa réflexion
au long cours sur le potentiel chorégraphique des limites physiques propres
& chacun. Ce nouveau duo fait aussi émerger une préoccupation politique :
célébrer la coopération entre les étres plutdt que leurs conflits.

Piece pour 2 interprétes - 2020
55 min

Compagnie not standing Direction artistique
Alexander Vantournhout Interprétes Axel Guérin
& Alexander Vantournhout Musique Andrea
Belfi Concept scénographie Bjorn Verlinde
Dramaturgie Rudi Laermans Collaboration
artistique & regard extérieur Emmi Véisdnen,
Anneleen Keppens, Maria Ferreira Silva
Remerciement a Sébastien Hendrickx, Vera
Tussing, Esse Vanderbruggen Création
costumes Anne-Catherine Kunz Création

de lumiére Caroline Mathie Proposition de
lumiére Harry Cole Equipe technique sur la
tournée Rinus Samyn & Bram Vandeghinste
Diffusion Frans Brood Productions Company
Gestion Esther Maas Production & tournée
Barbara Falter, Aida Gabriéls & Kiki Verschueren
Photographie Bart Grietens Administratrice
Esther Maas

Production not standing Coproduction Centre
des Arts Viernulvier, Gand, PERPLX, Marke,
Centquatre, Paris, Cirque-thédtre Elbeuf, les
SUBS, Lyon, Thédatres de la Ville de Luxembourg,
MA scéne nationale - Pays de Montbéliard,

Les Hivernales CDCN, Avignon, Malpertuis,
Tielt, Theater Freiburg, Thédatres des Quatre
Saisons, Gradignan, Thédtre de U'Arsenal,
Val-de-Reuil Résidences Les Ballets C de la B,
Gand, Centre d’art VIERNULVIER, Gand, STUK,
Louvain, Les SUBS, Lyon, Wood Cube, Roulers,
Workspacebrussels, Bruxelles Avec le soutien
des autorités flamandes et la Fondation BNP
Paribas.

Alexander Vantournhout est artiste en
résidence au Centre d’art Viernulvier & Gand et
& PERPLX & Marke, artiste associé du Centquatre
Paris. Il est ambassadeur culturel de la ville de
Roulers.
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Through the Grapevine est un pas de deux
singulier entre deux hommes. Alexander
Vantournhout et Axel Guérin montrent
leur corps dénué de tout artifice. Ils sont
entrainés, mais loin d’étre parfaits. Ils ne
tentent pas de convaincre par des mou-
vements virtuoses. Peu & peu, leurs corps
d’athletes se heurtent aux limites phy-
siques et, & travers leurs mouvements, ils
découvrent les forces et les faiblesses de
leur propre morphologie. La chorégraphie
se joue de ces différences de proportions
et de puissance physique. Ensemble, par
un effort et une concentration intenses,
les performeurs sont en quéte d’équilibre
et d’harmonie, sans pour autant man-
quer d’humour. Ils se mettent au défi et
s’entraident, ils ménent la danse, un a un.
Un contact mutuel ininterrompu amorce
’entrelacement entre toucher et étre
touché et devient la mélodie de base du
spectacle.

Alexander Vantournhout

Né en 1989, & Belgique, Alexander
Vantournhout a étudié la roue et l'art du
jonglage & VESAC (Ecole Supérieure des
Arts du Cirque) et la danse contemporaine
au P.A.R.T.S. (Performing Arts Research
and Training Studios) & Bruxelles. En 2004,
il crée Caprices, un solo chorégraphique
sur la musique de Salvatore Sciarrino.
Aneckxander (2015), deuxiéme solo,
co-créé avec Bauke Lievens, a remporté
le Prix CircusNext, ainsi que le Prix Jeune
Thédtre et le Prix du public & Theater
Aan Zee (Ostende, 2015) et le réseau
Aerowaves. En 2017, il collabore & nou-
veau avec Bauke Lievens pour son premier
duo, Raphaél.

En 2018, Alexander Vantournhout crée
avec La Rose en Céramique, un solo de
mouvement qui accompagne celui théd-
tral de Scali Delpeyrat au Festival d’Avi-
gnon. Peu apres, il crée sa premiére piece
pour 4 hommes, Red Haired Men. Dans
Screws (2019) Alexander Vantournhout
guide le public, accompagné de 4 dan-
seurs-euses-acrobates, sur un parcours
de micro-performances réverbérantes,
allant de courts solos et de duos & des
chorégraphies de groupe pointues. Avec
Through the Grapevine (2020), Alexander
Vantournhout revient au duo. Le corps
est réintroduit dans une forme trés pure
et la performance s’emploie & mettre en
exergue le potentiel créatif et cinétique
des limitations physiques, un theme qui
se refléte dans toute son ceuvre. Dans
Contre-jour créée en 2021, Alexander
Vantournhout endosse pour la premiére
fois le réle de « simple » chorégraphe et
donne la parole & un groupe de cing inter-
pretes venus d’horizons divers : danse,
comédie musicale, cirque. En 2022, aprés
quelques spectacles collectifs, il revient
solo sur scéne avec VanThorhout. La pre-
miere de Foreshadow a lieu début juillet
2023 au Julidans & Amsterdam.
Alexander Vantournhout a créé deux
films autour de la danse, Screws & Stones
(2019) et Snakearms (2021). Ce dernier a
été sélectionné pour le TheaterFestival
et le festival Cinedans. Alexander
Vantournhout est artiste en résidence au
Centre des Arts Viernulvier de Gand et
artiste associé du CentQuatre a Paris, il
est aussiambassadeur culturel de la ville
de Roulers.

MAR 10.10 2000

Le Vellein, scenes de la
CAPI, Villefontaine

TARIFS

Voir les spectacles en région en p. 141
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Fouad Boussouf -
le Phare CCN du =
Havre Normandie

YES

YES célebre Yanice et Sébastien, deux jeunes danseurs et
beatboxers. Ce virtuose tandem méle danse hip hop et jeu
d’acteurs dans une ode a la figure de Uinterprete, a Uamitié,
a la complicité et aux singularités.

YES pour Yanice et Sébastien. Ils sont danseurs mais aussi experts en beatbox et
sifflements. L’'un aime le calme et qu’on le laisse tranquille, 'autre est une vraie
pile électrique. Leurs personnalités et différences ont inspiré Fouad Boussouf.
Ayantrencontré les deux jeunes hommes alors qu’ils étaient encore adolescents,
le chorégraphe écrit spécialement pour eux un subtil et dynamique duo. Dans
cette ode a leurs figures d’interpretes, & leurs singularités, & leurs identités
plurielles, l’écriture hip hop se méle au jeu d’acteur. Complices et amis dans
la vie, Yanice Djae et Sébastien Vague renforcent sur scene leurs liens d’amitié,
alimentent les jeux, se mettent au défi. Les pieces de Fouad Boussouf, dont la
création Féu est également présentée & la Biennale de la danse, ont une énergie
communicative et débordent de spontanéité. YES ne fait pas figure d’exception.

Piece pour 2 interprétes — 2021
30min

Compagnie Le Phare - CCN du Havre
Normandie Interprétes Yanice Djae et Sébastien
Vague Dramaturgie & direction d’acteur Mona
El Yafi Lumiéres Fabrice Sarcy Tour manager &
régie technique Alois Darles

Reprise de production Le Phare - Centre
chorégraphique national du Havre Normandie -
direction Fouad Boussouf Production
Compagnie Massala Coproduction La Maison
de la danse de Lyon, Scénes et Cinés, Scéne
conventionnée Art en territoire - Territoire Istres
Ouest Provence, Espace André Malraux - Le
Kremlin-Bicétre, Equinoxe - Scéne nationale
de Chateauroux, Centre chorégraphique
national de Rillieux-la-Pape Prét de studios
La Briqueterie - CDCN du Val-de-Marne,
Thédatre Jean-Vilar - Vitry-sur-Seine, Le
Studio Dahomey - Alfortville Avec le soutien
de Le Phare - CCN du Havre Normandie est
subventionné par le Ministére de la Culture /
DRAC Normandie, la Région Normandie, la
Ville du Havre et le Département de la Seine-
Maritime.

Fouad Boussouf est artiste associé ¢ la
Maison de la musique de Nanterre, scéne
conventionnée d’intérét national.
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YES est un duo formé par Yanice Djae et
Sébastien Vague, tous les deux origi-
naires de Vitry-sur-Seine. Des 2012, leur
collaboration prend d’abord la forme d’un
show chorégraphique. Puis en 2014, une
premiére piece de 20 minutes, Les élé-
ments, voit le jour sous l'impulsion du
chorégraphe Fouad Boussouf qui repere
chez ces deux jeunes amateurs des qua-
lités d’interprétes et une complicité artis-
tique évidente.

Construit & partir de leurs véritables per-
sonnalités, le tandem allie virtuosité tech-
nique, jeu d’acteurs et musicalité. Yanice
et Sébastien se défient avec humour aux
rythmes du beatbox et de mélodies sif-
flées pour mieux se dévoiler et partager
avec nous leur folie sensible, leur amitié
fraternelle et leur énergie communicative.

« J'airencontré Yanice et Sébastien quand
ils avaient & peine 14 ans. S ai vite compris
que pour eux la danse n’était pas juste une
activité comme une autre mais bien un
moyen de communiquer, de dire au reste
du monde « jexiste ». Leurs prédisposi-
tions pour la musique et leurs tempéra-
ments se sont imposés comme un point
de départ évident. Tissage minutieux entre
amitié réelle, technique et réverie, YES est
devenu leur espace de liberté, leur tribune
pour exprimer pleinement quiils sont, avec
leur corps, leur musique, leur poésie... C’est
qu'ils en ont des choses a dire... sans pro-
noncer un seul mot !»

Fouad Boussouf

Fouad Boussouf

Né en 1976 au Maroc, Fouad Boussouf
arrive en France a l’ége de sept ans et
découvre la danse dans une petite ville de
’Aube, Romilly-sur-Seine. Chorégraphe,
danseur et professeur, Fouad Boussouf a
suivi une formation de danse hip hop, sa
discipline de prédilection, tout en nourris-
sant un esprit de curiosité pour les autres
pratiques, notamment contemporaine. En
2010, il a créé la compagnie Massala, sous
’égide de laquelle il a créé une dizaine de
pieces, du solo aux pieces de groupe dont
Trans (2013), Ndss (2018) Oum (2020)
Yés (2021). La recherche du mouvement
continu alliant technique hip hop et danse
contemporaine, celle d’un état de corps
spécifique, y demeurent le point central
de son travail. Son parcours hétéroclite et
ses expériences d’interprete inscrivent
dans une recherche chorégraphique réso-
lument moderne ou le hip hop dialogue
avec les vocabulaires contemporains et
jazz, mais aussi les danses traditionnelles
d’Afrique du Nord et le Nouveau Cirque.
Prompts a méler les styles et les pratiques,
les rythmes et les influences, ses créa-
tions sont avant tout un lieu de partage
et de transmission : celui des émotions,
gréice & la maftrise technique et & 'iné-
puisable expressivité de la danse. Au
ceceur de son développement artistique :
la question du rapport sensible et char-
nel & nos racines, a notre culture hété-
roclite et métissée. Rétif aux étiquettes,
son travail reflete cesinfluences et aborde
sans faillir des thématiques d’actualité
qu’il transfigure grdce & ses interprétes.
Fouad Boussouf attache par ailleurs une
attention particuliere & la transmission.
Enseignant passionné, il propose tout au
long de son parcours, des projets & desti-
nation des amateur-trices, danseur-ses en
voie de professionnalisation, danseur-ses
confirmé-es. Le 1° janvier 2022, il prend
la direction du Phare - Centre chorégra-
phique national du Havre Normandie ou
il o créé deux duos Ames et Cordes. Son
parcours ['a également amené & répondre
0 de nombreuses commandes et colla-
borations. En 2023, parallelement & la
création présentée a la Biennale de la
danse, il créera la piece Via pour le Ballet
du Grand Thédtre de Genéve & linvitation
de Sidi Larbi Cherkaoui.

sam 14.10 1s:00

Salle Meggiolaro de
Saint-Loup,
Vindry-sur-Turdine

dans le cadre de la saison culturelle de
la Communauté d’agglomération de
’Ouest Rhodanien et de la commune
de Vindry-sur-Turdine

TARIFS
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Au-dela du Défilé qui fait son grand retour au coeur

de la presqgu’ile de Lyon, la programmation de la
Biennale investit ’espace public avec deux spectacles
« tout terrain » qui vont a la rencontre des publics

en milieux urbains, notamment dans les quartiers
prioritaires de la politique de la ville.

De la place Mazagran dans le 7¢ arrondissement

au Marché des Etats-Unis dans le 8¢ arrondissement,
les habitant-es et passant-es peuvent découvrir les
créations in situ de U'italien Alessandro Sciarroni
avec sa danse de couple démocratique et poétique,
et du portugais Marco da Silva Ferreira qui met
[’honneur la force singuliere de la jeunesse.

Ces projets sont présentés dans une dizaine
d’espaces extérieurs 0 Lyon et & Villeurbanne.

En outre, la Biennale propose des cours de danse

a grande échelle, menés par des artistes et ouverts
a tous et a toutes, dans plusieurs lieux publics de la
ville de Lyon.

96 Alessandro Sciarroni Save the last dance for me
98 Marco da Silva Ferreira Fantasie minor
100 Cours de danse a la Part-Dieu

==

Le Défilé — Dim 10 sept > p. 14



ROME

Alessandro Sciarroni
Save the last dance for me

© Claudia Borgia, Chiara Bruschini

Comment sauver une danse de sa disparition ? Sur une cadence
techno, Save the last dance for me redonne vie a la polka
chinata, née au début du siécle dernier en Italie et presque
tombée dans l'oubli.

A partir de quel moment une danse s’éteint complétement ? Lorsque plus
personne ne la danse ou bien lorsque plus personne ne s’en souvient ? En 2018,
seules cing personnes pratiquaient encore la polka chinata, danse de Bologne
du début des années 1900 exécutée traditionnellement par les hommes.
Avec l’aide d’'un maitre & danser, le chorégraphe italien et deux formidables
interprétes raniment ces pas virevoltants, exécutés les genoux tres pliés et les
yeux dans les yeux. Intéressé par les pratiques populaires, comme cette danse
bavaroise percussive mise en lumiere dans sa création FOLK.S, Alessandro
Sciarroni marque la scéne contemporaine par des performances toujours
empreintes d’intensité et d’engagement, tant physique que politique. Alors que
la sixieme extinction de masse des especes a déja commencé, le cri d’alarme
chorégraphique de Save the last dance for me n’est-il pas aussi, par glissement,
écologique ?

Piéce pour 2 interprétes — 2019
20 min

Conception Alessandro Sciarroni avec
Gianmaria Borzillo et Giovanfrancesco Giannini
Collaboration artistique Giancarlo Stagni
Musique Aurora Bauzd e Pere Jou (Telemann
Rec.) Stylisme Ettore Lombardi Direction
technique Valeria Foti Technicien en tournée
Cosimo Maggini Curatrice, promotion, conseil
Lisa Gilardino Administration, production
exécutive Chiara Fava Communication Damien
Modolo

Production corpoceleste _C.C.00#, Marché
Teatro Teatro di Rilevante Interesse Culturale

Coproduction Santarcangelo Festival, B.Motion,

Festival Danza Urbana.
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Dans Save the last dance for me,
Alessandro Sciarroni travaille avec les
danseurs Gianmaria Borzillo et Giovan
Francesco Giannini sur les pas d’une
danse originaire de Bologne appelée Polka
Chinata. Il s’agit d’'une danse de parade
nuptiale exécutée a origine par les
hommes uniquement et datant du début
des années 1900 : exigeante physique-
ment, presque acrobatique, elle demande
a ce que les danseurs s’enlacent, tournent
en s’agenouillant presque jusqu’au sol.
La piece a été créée en collaboration
avec Giancarlo Stagni, un maitre de la
danse Filuzziana. Il a fait revivre cette
ancienne tradition grdce & la redécou-
verte et & 'étude de quelques vidéos de
documentation datant des années 1960.
Alessandro Sciarroni a découvert cette
danse en décembre 2018 alors que la
danse n’était pratiquée en Italie que par
5 personnes au total. C’est pour cette
raison que le projet est une performance
interprétée par deux danseurs, Gianmaria
Borzillo et Giovan Francesco Giannini,
agrémentée d’une série d’ateliers visant
a diffuser et & faire revivre cette tradition
populaire en voie de disparition.

Alessandro Sciaronni

Né en 1976 en ltalie, Alessandro Sciarroni
est un artiste actif dans le domaine des
arts de la scéne avec plusieurs années
d’expérience dans les arts visuels et la
recherche thédtrale.

Ses ceuvres sont été présentées dans des
festivals de danse contemporaine et de
thédatre, des musées et des galeries d’art,
ainsi que dans des espaces non conven-
tionnels, et impliquent des profession-
nel-les de différentes disciplines.

Dans ses créations, ilimplique des artistes
de différentes disciplines, faisant siennes
lestechniquesde ladanse, du cirque oudu
sport. Ses ceuvres tentent de révéler, parla
répétition d’une pratique jusqu’aux limites
de la résistance physique, les obses-
sions, les peurs et la fragilité de Uacte
performatif, & la recherche d’une rela-
tion empathique entre spectateurs-rices
et interpretes. Ses ceuvres ont été jouées
dans le monde entier. Parmi les princi-
paux événements auxquels il a participé
figurent la Biennale de la danse de Lyon,
le Kunstenfestival des arts de Bruxelles, le
Festival Impulstanz de Vienne, la Biennale
de Venise, le Festival d’Automne et le
Festival Séquence Danse au CentQuatre-
Paris & Paris, la Abu Dhabi Art Fair, le
festival Crossing The Line de New York,
le festival Hong Kong Art, le festival Juli
Dans & Amsterdam, le festival TBA &
Portland et le Festival Panorama & Rio de
Janeiro. Il a exposé son travail au Centre
Pompidou, Paris, au Walker Art Center
a Minneapolis et au MAXXI de Rome. En
2019, ilaregu le Lion d’or pour 'ensemble
de sa carriere. Il est artiste associé du
CentQuatre-Paris et de la Triennale de
thédtre de Milan (2021-2024).

ven 15.09 1830

Place Lazare-Goujon,
Villeurbanne

sam 16.09  16:00

Place Mazagran, Lyon 7

En cas d’intempéries, les
représentations en extérieur pourront
étre annulées.

S’informer auprés de la billetterie.

v 17.09 1430
UCLy, Lyon 2

En partenariat avec le Festival Music’Ly

GRATUIT

Workshop
tous publics
- p.132
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PORTO

Marco da Silva Ferreira
Fantasie minor

La virtuosité de deux jeunes danseurs-euses urbain-es répond Piéce pour 2 interprétes - 2022
a Lintensité d’un quatre-mains pour piano de Schubert. 30 min

Une fantaisie signée Marco da Silva Ferreira, chorégraphe
autodidacte issu des clubs et maitre du mélange des genres.

Dans le cadre de la Collection tout-terrain du
CCN de Caen en Normandie

Conception, chorégraphie Marco da Silva
Ferreira Interprété par Anka Postic et Chloé
Robidoux Conception et création sonore Rui
Lima et Sérgio Martins, d’aprés Fantasie in F
minor de Franz Schubert Pianistes Ligia Madeira
et Lufs Duarte Enregistrement et mixage
Suse Ribeiro Conception lumiére Marco da
Silva Ferreira en collaboration avec Florent
Beauruelle et Valentin Pasquet Costumes
Aleksandar Protic Assistanat chorégraphique
Elsa Dumontel Régie Florent Beauruelle ou
Valentin Pasquet ou Yoan Vincent-Falquet

Complices et taquins, comme frére et soeur, Chloé Robidoux et Anka Postic se
sont rencontrés par la danse et se connaissent depuis ’enfance. Casquettes sur
la téte, T-shirts et shorts blancs transparents, lourdes bottes noires, ils sautent
4 pieds joints sur scéne comme dans un ring de boxe. L’apparente gémellité des
deux interpretes a été le point de départ de la Fantasie minor de Marco da Silva
Ferreira, qui s’est emparé de la derniere piece composée par Schubert, Fantaisie
en fa mineur, pour la remixer & la sauce électro. Frappes au sol, rivalités et jeux
de jambes, gestes tranchants, les deux danseurs-euses qui sonnent comme un
seul corps, laissent exploser toute ’énergie des battles, chéres au chorégraphe
portugais. Autodidacte, il a fait des clubs et de la rue son école. Toujours & la
frontiere des genres, son écriture mélange sans hésitation la house et le hip hop,
le dancehall et le classique pour donner & la danse une urgente vitalité.

Production déléguée Centre Chorégraphique
National de Caen en Normandie Coproduction
Le Trident, scéne nationale de Cherbourg-en-
Cotentin, Tandem Scéne nationale Arras-
Doudi, Culture Commune, scéne nationale

du Bassin Minier du Pas-de-Calais, Espace
1789, scéne conventionnée d’intérét national
pour la danse de Saint-Ouen, Atelier de Paris,
CDCN Avec le soutien du Ministére de la Culture
« dispositif Résidence d’Artiste associé », de la
DRAC Normandie, du Département du Calvados
dans le cadre d’une résidence décentralisée au
sein de la Communauté de communes Terre
d’Auge et de la Caisse des Dépots Prét de studio
La Bibi, Caen. Manifestation organisée dans le
cadre de la Saison France-Portugal 2022
Subventions par le Ministére de la Culture -
DRAC Normandie, la Région Normandie, la

Ville de Caen, le Département du Calvados, le
Département de la Manche et le Département
de l’Orne Il regoit l'aide de l'Institut frangais
pour certaines de ses tournées & l’étranger.

Avec le soutien de Camdes Centro Cultural portugués em Paris
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Fantasie minor, titre emprunté au champ
lexical du piano, est née de la rencontre
entre Marco da Silva Ferreira, Chloé
Robidoux et Anka Postic, jeunes dan-
seur-euses originaires de Caen, tous deux
issu-es des danses urbaines (hip hop,
dancehall, house dance). La piéce répond
& la proposition du Centre chorégraphique
national de Caen en Normandie d’'imagi-
ner une ceuvre pouvant étre jouée dans
des lieux tres différents : avec une scéne
de 4 métres sur4 metres facilement adap-
table, Fantasie minor pouvant alors étre
présentée en intérieur comme en exté-
rieur, dans des thédtres ou des jardins,
sur des places, etc. L’espace de la scéne
impose aux danseur-euses une proximité
constante, avec laquelle ils doivent com-
poser et négocier. Ce partage de ’espace
entre deux personnes, c’est aussi l’'enjeu
de la musique de la piece, la Fantaisie
en fa mineur, op. 103 de Franz Schubert,
composition pour piano & quatre mains,
en écho direct aux quatre pieds des dan-
seur-euses dans cet espace si restreint.
L’interprétation commence de fagon vir-
tuose, presque conquérante, mais au fil
de la chorégraphie se révelent d’autres
sensibilités. La musique passe par des
ambiances qui leur permettent d’osciller
entre ces deux sensibilités. A leurs pieds,
des bottes & bouts rigides amplifient ces
variations dans Uinterprétation. Portées
comme des pointes de ballet tout au
long de la piece, elles leur donnent une
silhouette plus lourde et ancrée dans le
sol. Le duo se construit sur cet écart entre
le pied qui frappe le sol avec force et assu-
rance et le piqué presque cristallin du
ballet classique. L’absurde et le virtuose
comme tremplin pour une redécouverte
esthétique, technique et personnelle.
Pour Marco da Silva Ferreira, artiste
associé au CCN de Caen de 2019 & 2021,
Fantasie minor « est une sorte de rite de
passage, idée soulignée par la Fantaisie
en fa mineur, derniere piece composée par
Schubert avant sa mort a 'dge de 31 ans,
comme la prémonition d’un autre rite de
passage ».

Marco da Silva Ferreira

Né en 1986 & Santa Maria da Feira
(Portugal), Marco da Silva Ferreira est
diplomé en physiothérapie par Ulnstitut
Piaget, Gaia. Interpréte professionnel
depuis 2008, Marco da Silva Ferreira a dan-
sé pour André Mesquita, Hofesh Shechter,
Sylvia Rijmer, Tiago Guedes, Victor Hugo
Pontes, Paulo Ribeiro, entre autres. Il a
travaillé comme assistant artistique de
Victor Hugo Pontes dans ’ceuvre Fall et
Se alguma vez precisares da minha vida,
vem e toma-aen 2014, puis comme assis-
tant chorégraphique dans la piece de
théatre Hamlet de Mala Voadora.

En tant que chorégraphe, il crée Nevoeiro
21, Réplica ... éplica ...éplica (2013), C’est
avec Hu(r)mano créée cette méme
année qu’il regoit le prix du Meilleur jeune
artiste Portugais 2014 et qui le propulse
sur la scéne internationale. S’ensuivront
Brother (2016), créée au Teatro Municipal
do Porto et présentée & la Biennale de la
danse de Lyon en 2018, puis Bisonte créée
au Teatro Municipal do Porto en 2019 et
joué & Lisbonne, & Bruxelles et dans dif-
férentes villes de France, puis SIRI (2021)
co-créée avec le cinéaste Jorge Jdcome.
Entre 2018-2019, Marco a été artiste asso-
cié au Teatro Municipal do Porto, puis de
2019 & 2021 au centre chorégraphique
national de Caen. C’est dans le cadre des
productions déléguées de la Collection
tout-terrain du Centre chorégraphique
national de Caen qui traduisent la volon-
té du CCN d’irriguer des espaces et des
territoires peu coutumiers du fait choré-
graphique que Marco da Silva Ferreira crée
Fantasie minoren 2022.

Son travail de chorégraphe s’est déve-
loppé autour des pratiques urbaines, dans
une réflexion continue sur le sens des
danses émergentes de nos jours.

veN 15.09 19:00

Place Sathonay,
Lyon1

sam 16.09  12:00

Place Ambroise-
Courtois, Lyon 8

om  17.09 12:00

Place Guichard,
Lyon 3

ver 20.09 1230

Université Jean Moulin
Lyon 3, Lyon 8

kv 21.09  19:00

Le jardin suspendu,
toit-terrasse du Parc
des Halles, Lyon 3

En cas d’intempéries, les
représentations en extérieur pourront
étre annulées.

S’informer auprés de la billetterie.

GRATUIT

Artiste associé & la Maison de la danse et
& la Biennale de la danse - Lyon
>p.137
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COURS DE DANSE
-DIEU

A LA PAR

Le quartier de la Part-Dieu se met au rythme de la

Biennale!

Le centre Westfield La Part-Dieu et la SPL Lyon Part-Dieu vous

invitent & danser au coeur de ce quartier en pleine
urbaine.

transformation

Venez danser en plein air place du Lac ou en plein coeur du centre
de shopping les jeudis, vendredis et samedis du 14 au 30 septembre.

Un événement en rebond au Défilé, une belle opportunité de danser
avec les artistes de ce grand événement participatif !

Une occasion unique de voir ou revoir des extraits de la parade et
d’apprendre les chorégraphies de certains groupes de ’édition 2023
Art et Sport.

Un rendez-vous ouvert & toutes et & tous, & partager entre amis,
en famille, entre collegues ou en solo... entrez dans la danse et
laissez-vous guider par les chorégraphes du Défilé ! - p. 18

Jeu 14 sept
Place du Lac

12h30-13h30

Cie Kadia Faraux
Groupe de Lyon 3¢-7¢ et Vaulx-en-Velin

Ven 15 sept Cie de Fakto

Centre Westfield La Part-Dieu 18h-19h Groupe de Feyzin et Saint-Fons

Sam 16 sept

Place du Lac 11h-12h Cie Stylistik . ‘ . .

Centre Westfield La Part-Dieu 16h-17h Groupe d’Oullins, Pierre-Bénite et La Mulatiere
18h-19h

Jeu 21 sept
Place du Lac

12h30-13h30

Cie de Fakto
Groupe de Feyzin et Saint-Fons

Ven 29 sept

Cie L’Ogresse

Centre Westfield La Part-Dieu 18h-19h Groupe de Faverges-Seythenex
Sam 30 sept 16h-17h Cie Kadia Faraux
Centre Westfield La Part-Dieu 18h-19h Groupe de Lyon 3¢-7¢ et Vaulx-en-Velin

./ SR
R

"q-«\-_\ﬂ

FI i i
b\
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Cie Kadia Faraux

Groupe de Lyon 3°-7¢ et Vaulx-en-Velin

Hip hop / boxe thai / danse house

Chorégraphe : Kadia Faraux

Assistants chorégraphes : Christopher Ndinga &
Karim Konaté

Sportive associée en boxe thai: Annaélle Angerville
Danseur-euses : Amaurine Mastronicola, Rotha Tuy,
Emile Monnier, Ange Muhirwa, Zoé Guillermin

Extrait du Défilé : Erawan

Erawan, une danse hybride, douce, rebelle et combative inspirée de ’art martial thai: la

boxe et le Muay-Thai et la danse hip hop.
- Le cours : venez explorer ce qui est commun entre les postures de la danse hip hop et le
positionnement corporel de la boxe thai, découvrez une nouvelle écriture chorégraphique
mélant danses house & hip hop et boxe thai sur une création musicale originale de
Franck2Louise.

Cie de Fakto
Groupe de Feyzin et Saint-Fons

Hip hop

Chorégraphes : Karla Pollux et Aurélien Kairo
Assistante chorégraphe : Constance Besangon
Composition : Jean-Pierre Caporossi

Chant : Mea Onno

Costumes : Corinne Lachkar

Accompagnés par les participants du Défilé et les
stagiaires de la Formation ID

Extrait du Défilé : Top Deep’Art !
Prét-es pour le Top Deep’Art ?! Vivons pleinement les frissons du dépassement de soi.
Faisons corps ensemble pour franchir cette ligne d’arrivée, qui n’a pas de frontiéres.
Dansons l’art du sport !
- Le cours : de la capoeira a la boxe en passant par la lutte ou les arts martiaux, la
danse hip hop s’est inspirée depuis toujours de différentes pratiques sportives. Décliner,
détourner, contourner, fagonner pour créer un alphabet du mouvement issu de la boxe,
du tennis et de la natation, et bien d’autres encore...

Cie Stylistik

Hip hop / danse contemporaine et africaine

Groupe d’Oullins, Pierre-Bénite et La Mulatiére

Chorégraphe : Abdou N'Gom
Danseur-euses : Laurence Munoz, Florie Mongredien,
Willi Razafimanjary

Extrait du Défilé : Kaay Fecc!
Kaay Fecc, qui signifie « Viens danser » en wolof est une aventure dans laquelle sport
et danse font symbiose. Un projet alliant les gestes et les valeurs sportives a Uart du
mouvement dansé. A vos marques, Prét-es, Dansez !
- Le cours : venez découvrir une nouvelle danse-sport née du métissage entre le hip hop,
la danse contemporaine et africaine, & la fois physique, expressive, engagée et sensible.

Cie L’Ogresse
Groupe de Faverges-Seythenex

Hula Hoop

Chorégraphes et interprétes : Xavier Gresse et Jim
Krummenacker

Musique : Nicolas Giemza et Guillaume Grenard
Costumes: Clara Jude

Extrait du Défilé : Hoops we Roll

HOOPS, autour d’une colonne vertébrale faite de danseur-euses en Hula Hoop, des roller-

dancers et d’autres danseur-euses se meuvent et se synchronisent & la perfection. Dans cet

extrait, un Roller Dancer et un Hula Hooper ont décidé de vous faire revivre leur expérience...
- Le cours : apprenez les bases du Hula Hoop afin de maitriser le cerceau & la taille ainsi
que quelques déplacements. Un cours ludique et accessible ¢ toutes et a tous, qui allie
subtilement sport et créativité. Avec le Hula Hoop, on se divertit et on brile des calories !
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Immersion Fagor
- Un espace dedie au croisement
des arts et a la rencontre

La Biennale de la danse investit pour la nombreux espaces qu’offrent les Usines

derniere fois les Usines Fagor pour en Fagor, via des spectacles, des films, des
faire le hub convivial, créatif et festif installations, des projets participatifs,
du festival. Publics, amateurs-rices, des workshops, des conférences, des
artistes, professionnel:les, familles, rencontres, des évenements inédits...

ami-es peuvent s’y rencontrer, échanger,
boire, manger, et bien sGr s’immerger
dans la danse sous toutes ses formes &
travers un parcours artistique dans les

Immersion Fagor invite aussi a se
retrouver les week-ends au Club Bingo
pour danser et faire la féte !

Expositio Evénements Plateau ouvert
Stlu BO i & Soirées 117  Ateliers glépouvertes,
112 Immersion Ballroom open trainings,
114 Immersion Hip hop workshops,
116  Club Bingo mqsterolosses,
résidences

tarina Miranda
Julien Creuzet
Flora Détraz
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IMMERSION FAGOR

tﬂil =
o !

5

Infos pratiques - Usines Fagor
Meeting point

65 rue Challemel-Lacour, Lyon 7
Accueil du public du 9 au 30 sept

Du mar au dim & partir de 11h

Billetterie

L’équipe de billetterie vous accueille
et vous conseille

Du 12 au 30 sept

Du mar au sam de 11h & 18h

Librairie : Books on the move
Du 16 au 24 sept

Café Danse et food trucks
Du mar 12 au sam 30 sept
A partir de 11h

Le Club Bingo
Du sam 9 au sam 30 sept
Les ven et sam de 20h » 2h

Immersion Ballroom
sam 16 sept 11h - 2h

Immersion Hip hop
sam 30 sept 11h - 2h

Spectacles programmés
aux Usines Fagor

Nach
Un endroit partout » p. 46

Frangois Chaignaud & Théo Mercier
Radio Vinci Park Reloaded - p. 74

Boris Charmatz - Tanztheater
Wuppertal Pina Bausch & [terrain]
Liberté Cathédrale - p. 50

Tamara Cubas
Multitud - p. 54

Qudus Onikeku
Afropolis: Out of this World - p. 52
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ANNULATION EXPOSITION STILL BODIES

Nous sommes au regret de vous informer que pour des raisons
lechniques, nous avons €lé conlraints d’annuler Uexposition
Still Bodies initialement prévue dans la programmation aux
Usines Fagor (p. /2 75). Nous en sommes désolés tant pour
les artistes engagé-es avec nous sur ce projet que pour nos
publics.

Du 9 au 30 septembre, les Usines Fagor restent un espace
dédié a la rencontre et a la féte autour de la danse avec une
pragrammuation de spectacles, des immersions ballroom et
hip hop, des rencontres, open trainings et les soirées au Club
Bingo el le Cale dunse pour se reslaurer (p. 77-83),

Au plaisir de vous accueillir nombreux-euses,

L'équipe de la Biennale de la danse

Parcours Arts Visuels

.09

Biennale d’art contemporain x macLYON x

Biennale de la danse
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EXPOSITION STILL BODIES
MAR 12.09 -» SAM 30.09

Usines Fagor, Lyon 7¢

Guintche (live version) - p. 68

Installation pour pupitres et autres
matériaux — 2022

Conception Marlene Monteiro Freitas Avec
Akiles Newiger, André Calado, Andreas Merk,
Marlene Monteiro Freitas, Miguel Figueira, Tiago
Cerqueira, Yannick Fouassier

Production P.OR.K (Soraia Gongalves, Joana
Costa Santos - Lisbonne) Coproduction BoCA
- Biennial of Contemporary Arts (Lisbonne),
Teatro Nacional Sdo Jodo (Porto), Séo Luiz
Teatro Municipal (Lisbonne) Remerciements
Alexandre Mota, Armindo Neves Ruivo ANR,
AutoCoelho, Berto Pinheiro, Bruno Leonel
Marques, Cldudio Silva (Salpinx, trompette
grecque antique), Eurico Gongalves, Gliding
Barnacles, Jorge Gomes, José Capote, Lourengo
e Letra, Mdrcio Oliveira

Marlene Montero Freitas

Née au Cap Vert en 1979, Marlene
Montero Freitas a fait des études de
danse au P.ARR.T.S. (Bruxelles), & UE.S.D.
et & la Fundagdo Calouste Gulbenkian
de Lisbonne. Elle a cofondé la troupe de
danse Compass dans son pays natal.
Elle travaille régulierement avec de nom-
breux chorégraphes dont Emmanuelle
Huynh, Loic Touzé, Téinia Carvalho, Boris
Charmatz, Frangois Chaignaud, Trajg
Harell... Elle cofonde, en 2015, P.OR
structure de production basée a Lisbg
Sesdernieres pieces incluent notg
Les Bacchantes, sous-titrée Prg
une purge, créée en 2017 d’g
éponyme d’Euripide, poug
meurs avec laquelle ellg
de la meilleure perforng
la Critica d’Arts Es

En 2018 elle ¢
Batsheva Dang
3.Elleareg
de Venisg

monter PiE
ci le Chanel
Arts Prize. Son sol®
a été créé en 2022 ; C8 eme année,
elle crée OSSavec la compagnie de danse
inclusive Dangando com a Diferenga et
RI TE aux cotés d’Israel Gdlvan.

L’univers
Monteiro

egraphe Marlene
olonge dans
es aux attitudes

l’'univers carnavalesque de la
vosition. Des centaines de pupitres,
orégraphe Capverdienne, prennent
’s. Fagonnés & l'image d’hommes ou
°s objets habitués & porter les partitions
de désirs, dotés de desseins et semblent
endormi au pupitre gynécologue, de l’arene
son de poupées, ils forment une communauté
tiste incontournable de la scéne contemporaine
on débordante pour la musique, piéces angulaires
dehors de la scéne, elle continue de nous en mettre

bordante.

0o musique occupe une place primordiale dans la création de Marlene Monteiro Freitas.
Source d’influence revendiquée, elle est souvent interprétée live, voix et instruments confon-
dus. Avec Cattivo, Marlene Monteiro Freitas franchit une fois de plus le pas, proposant une
installation & grand échelle constituée de centaine de pupitres. Par la grdce d’un dispositif
quasi sensoriel, ces objets, la plus-part du temps au service de la partition et du musicien,
deviennent des sujets comme doués de sentiments, de désirs. Néanmoins, lorsqu’ils sont
manipulés & dessein, ils peuvent étre hautement anthropomorphiques. Ils sont en effet un
peu comme des marionnettes, qui, & leur tour, sont faites & U'image soit de ’homme (ou de
’animal). Comme dotés d’une vie propre, ils composent une communauté symphonique,
avec ses différents instruments, rythmes, lignes mélodiques. Ici une Aréne, Lo un Jardin ou
une maison de poupées. Cette installation explorera les frontieres entre les mondes animal,
végétal et imaginaire. Cattivo est un voyage au long cours.
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ENTREE LIBRE
DE LA MEME ARTISTE

Un endroit partout aux Usines Fagor, &
I’Epicerie Moderne, Feyzin et & LUX Scéne
nationale, Valence » p. 46

REBOND EN REGION EYREA]

A LUX Scéne nationale, Valence
du 13 oct au 7 nov, vernissage le 12 oct

Artiste associée & la Maison de la
danse et ¢ la Biennale de la danse - Lyon
- p.137

Film - 2023

Collaborations artistiques Ossiuri film,
Stéphane Pachot, Gérald Perrin Production
Van Van Dance Company Coproduction Le
Programme Mondes Nouveaux, La Biennale de
la danse de Lyon, Lux - Scéne Nationale de
Valence

‘

Sceng Q '

Adres beep-show et

Note d’intention conv. t », Nach imagine
un gk

Il a été question pour moi avec ce pro- té

jet d’installation vidéo de faire récit

es sonores, de

de voyage, de danse,
différemment que sur scene (en live)
mais avec les mémes couleurs, les
mémes concepts. Avec la méme envie
de raconter une histoire et un proce
sus & mon public, lui faire vivre
expérience réflexive et particip
Mouvement, focus, change
adresses, glissement des peg
acces aux sons et musig
des strates temporelles g
porelles, improvisatij
de la narration. Ici
différents : la vig
circulation deg
rythmiques 4
circulatio

de se réinventer une identité épique,
S-nous pas notre espace en territoire
gu’il s’agit quand Nach s’amuse ¢ réinventer
e peep-show, un lieu gu’elle fantasme (sans
us) comme lieu de quéte du désir et du récit
2, un désir qui échappe, comme son reflet dans

buvre sur le corps d’une femme, sur une danse, une

dvre est fragile, éphémere, puissant, comme la quéte

e d’étre au monde durant l’errance. Les voix se mélent:
ctions, ces images vivent avec des mémoires sonores, se

omme un collage les années, les lieux, les errances et les
On ceil dans une serrure, a travers une lentille et glisser dans
temps, dans unrécit. Nulle part, ici. Une mémoire puis un corps
5se pour étre témoin et lui aussi, éphémeére. Attachée & raconter
au travers de ses spectacles, de ses deux conférences dansées et
avec ce nouveau format, l'artiste continue de prendre la parole. Et se

e sans étre toute nue.
’ncontre le Krump & I’ége de 22 ans devant ’'Opéra de Lyon aprées avoir vu Rize le film-
ré a cette danse urbaine. Nach développe simultanément son rapport ¢ la scéne et & la créa-
e multiplie les rencontres avec des personnalités de tous horizons comme le chorégraphe Heddy
el Bozonnet. Coté musique, on la retrouve aupres de Koki Nakano et Ruth Rosenthal (collectif Winter
e aventure singuliére avec les étudiant-es de ['une des écoles du collectif Kourtrajmé. Un travail de
tra a posture et Uincarnation, éléments fondateurs dans son propre parcours. Un basculement s’opére en
2017 av emier solo, Cellule, bientot suivi, en 2019, de Beloved Shadows, piece réalisée aprés un voyage au Japon.
L’artiste y @ dtres, certains arts de la scene comme le théatre N6 et le Bunraku ainsi que la danse Butd. Plus que jamais
convaincue de e de « faire récit », Nach s’engage davantage dans sa propre voie, celle d’'un corps organique, dont la danse
puissante et délic8 Oise d’autres perceptions et gestes artistiques comme les arts visuels, les espaces d’errance, de glissement, la
lumiere ou encore les™ots. Une approche de la création dont témoigne sa conférence dansée Nulle part est un endroit (2021). Résistant

aux catégories, son travail interroge aussi bien le féminin que les processus engagés par chacun pour se réapproprier une identité multiple.
Questions qu’elle aborde difféeremment dans sa premiere piece de groupe, Elles disent, créée en 2022.
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EXPOSITION STILL BODIES
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Usines Fagor, Lyon 7¢

Reflections - p. 36

Installation video sur 2 canaux

Curateurs Barak Rubin, Livia Tagliacozzo /
IDRIS Avec Jeremy Alberge, Adi Boutrous, Uri
Dicker Photographie et montage Dor Even Chen
Conception et montage bande sonore Dor

Even Chen, Adi Boutrous Costumes Stav Struz
Boutrous

Le travail a été produit par the Umm al-Fahm
Art Gallery avec le soutien de Mifal HaPais

[
Council for Culture and the Arts, et le Yehoshua
Rabinovich Tel Aviv Foundation for the Arts, Tel I O
Aviv Soutiens additionnels Institut frangais en

Israél et le monastére bénédictin Abu Ghosh
Plongés dans ent nouent
un dialogue ot se fondant
dans sa rég Jd transcendance
dont elle
L’inspi acants par Uhistoire. C’est
ainsj Jue du monastére bénédictin
d’A de Jérusalem, a fait naitre en
p séquence de I’érosion, mais aussi
. csentation picturale religieuse, cette
Adi Boutrous temps que le rapport au sacré. Deux
a étudié & la Matte Asher School

Performing Arts au Kibbutz Gag e

dphe qui cherche ¢ incarner, par la danse,
Jare de mythes grecs et bibliques comme
lon également présentée d la Biennale de la
e de réparation, Pigments sonde la possibilité
de la fresque sans visages, une vidéo met en
Ois hommes qui tentent tantét de se fondre dans
untdt de toucher la gréce éternelle qui s’en dégage.

Né en 1989 & Beer Sheva (Israél), Adi

e vidéo d’Adi Boutrous se déroule dans le monastére bénédictin d’Abu Ghosh,
e construite sur des ruines romaines et les vestiges d’une église des Croisés, qui
des fresques du Xlle siecle illustrant des scenes bibliques. Les protagonistes des

puis au Maslool - Professiona
Program & Tel Aviv-Yafo.
connaitre en Israél en tant g
et chorégraphe puis tourg
a Llinternational.
Enracinées dans la trg
morales, ses ceuvrg 4
essenceetl’e on
performatif g
n’ont pas de visage, leurs expressions ont été endommagées par les processus
els du temps et par les mécréants, qui ont cherché a effacer la représentation des

premiere ¢
Me Mad, g
prix a
iLcré
a
boles religieux. Les signes d’effacement sont le déclencheur de la performance : 'ab-
sence devient un motif de représentation visuelle et de documentation. La mise en scéne
esthétique des corps des trois interpretes ne vise pas & perturber le décor, mais plutot a
s’y engager. Leurs mouvements, ainsi que leurs pauses, donnent l'impression qu’ils sont
immergés dans un échange non verbal avec 'espace et gu’ils s’y fondent parfois. Pourtant,
O : le dialogue entre leurs corps et la structure s’efforce également de transcender les limites de
organte re la spécificité du lieu. La bande sonore de ['ceuvre se compose de sons longs et constants ;
et desrite une combinaison de tonalités religieuses, les résultats des mouvements de Uinterpréte

Ennovembre ecoitle dans Uespace, les corps qui interagissent et 'appel a la priere du muezzin de la mosquée
Prix de la créatio S israélien voisine. La narration, enracinée dans les fresques religieuses et leur emplacement, recoit
de la Culture et des'® S pour ’en- autant d’attention que Uinterprétation physique des processus historiques qui ont frappé

semble de son ceuvre. le monastere. Le corps sert de médium entre le physique et le spirituel, les moments de

contact fournissant des expressions tangibles d’une soumission et d’une intimité éthérées.
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ENTREE LIBRE

Installation combinant des portraits
vidéo d’artistes et une sculpture
gonflable

Direction artistique & vidéo Catarina Miranda
Artistes invité-es Lyon Jérdme Ossu, Justine
Berthillot, Vania vaneau Artistes vidéos Ana
Isabel Castro, Ana Rita Teodoro, Anténio Pedro
Lopes, Cristina Planas Leitdo, Emmanuel
Duodgene, Marco da Silva Ferreira, Laura
Kirshenbaum, MILOKAN DANCE Company

Musique Lechuga Zaphiro, Catarina Miranda r I
Equipe des sessions immersives Catarina

Miranda, Clélia Colonna, Ece Canli Coloriage
Mark Gomez Montage de U’exposition &

production exécutive Jodo Brojo Production &
promotion Materiais Diversos

faire accéder & de

e 0 deux tétes suspendue dans
aits d’artistes du Portugal, d’Haiti
au premier abord n’avoir rien & voir
vite & se laisser porter. S’approchant
més quelques instants aprées avoir été
2ment ou de transe, immergés dans des
2s qui favorisent U'activation de leur systéme
seau autonome qui contréle notamment les
iranda, qui s’intéresse aux états de conscience
Y expérience permettrait d’accéder aux « boltes
/er & notre tour de profondes hallucinations, il faudra
présentés ici par la chorégraphe portugaise, comme

Catarina Miranda

Née en 1982 au Portugal, Cata
Miranda est dipldmée en Arts Vji
de l’école des Beaux-arts de j
elle vit actuellement. Elle es
du ICI-CCN Montpellier ot
un master EXERCE, elle ¢
thédtre nd auJapona
Elle utilise le Corps g tro Cultural portugués em Paris
pour la transfor
des états hyp

et so émanation — corps hypnagogique — axis mundi.

' le de portraits vidéo d’artistes, représenté-es en oracles, dialogue avec une sculpture
endue en forme de baleine bicéphale, en position de sommeil.
nsissant plusieurs artistes filmé-es quelques instants aprés avoir été plongé-es dans un
etatimmersif gréice ¢ des stimuli physiques et sonores, ’oeuvre potentialise 'idée d’accéder
aux « boftes noires » de ces corps visionnaires, activant ainsi le systeme nerveux parasym-
pathique, et favorisant apparition de discours subconscients.
En cherchant & définir un axe entre intérieur occulte et contour de la peau, cette dichotomie
dynamique permet de percevoir le corps comme une entité cognitive, émetteur-récepteur
d’un flux de visions multi-apparitionnel. Pour tenter de se réapproprier la chair et les
hallucinations hypnagogiques de chacun-e, ces corps sont représentés en augure (diseur
de vérité), renvoyant la manifestation de leurs gestes & la caméra.
iS¢ i POROMECHANICS est une collection en cours. Pour la Biennale de la danse de Lyon 2023,

(POROMECHA oric arts fes- les artistes lyonnais-es Jéréme Ossu, Justine Berthillot et Vania Vaneau ont été invité-es a
tival, Massachuse tigonal Animal) rejoindre le projet. L’installation s’articulera autour de deux architectures différentes, l'une
et & Kobe, au Dance BOx and Maizuru RB dédiée a la structure gonflable suspendue, et Uautre & Uinstallation des portraits vidéo
(Mountant Mouth). d’artistes venu-es du Portugal, d’Haiti et de France.
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ENTREE LIBRE

Film 13 min 28 - 2023

Composition Julien Creuzet Voix Julien Creuzet
Chorégraphe & danseuse Ana Pi Motion design
Emilien Colombier, Julien Coetto

Julien Cre

Julien Creuzet

Né en 1986 au Blanc-Mesnil (France),
Julien Creuzet est un artiste franco-
caribéen qui vit et travaille & Paris.
Artiste visuel et poete, il entrelace acti-
vement ces deux pratiques par le biais
de compositions de sculptures, d’ins-
tallations et d’interventions textuelles
qui traitent de sa propre expérience
diasporique et de sa relation a la
Martinique, sa terre ancestrale, qu’il
qualifie de “coeur de mon imagination®.
Inspiré par les réflexions poétiques et
philosophiques des écrivains martini-
quais frangais Aimé Césaire et Edouard
Glissant sur la créolisation et la migra-
tion, le travail de Creuzet se concentre
sur Uintersection troublée entre les his
toires des Caraibes et les événemeg
de la modernité européenne. Fai
des récits globaux et duréductiq
culturel, 'oeuvre de Julien Crg
souvent en lumiere les ang
et les réalités sociales p
des objets irréductible
des reliques du futuy
par une marée o
de Creuzet se mg
témoignages
technologj
soi. So
l'objet
la Fq
leg

G

si 4|
Marse en
2019 le p tre O
Londres, il a € s plus
tard pour le pri hamp. Il
représentera la FrancCe Biennale de
Venise 2024.
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Sonjé Yo, « rappelle
porteuses.
e. Quand les statues

aux blessures toujg
appelle du film de Chris

« Quand les hg
sont mortes,
Marker et A
ainsi. Si
a dang
des g
e
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Sonjé Yo %
-dela
. Non
< : les sont

i en 1953 commengait
a vie, le plasticien invite

dlement pour la guider hors

€ Yo, le « rappelle-toi d’eux »

ent & la spoliation des ceuvres
Déennes et neutralisée derriere les
pilité d’un rapport autre & ces objets,
Olation occidentale. Créant des ponts

t entre dessins et motion design, Uartiste

i refuse d’oublier les blessures de ’histoire
eritent.

Alain Resnais, Les statues meurent aussi. Le

film commence ainsi, « Quand les hommes

. Rappelle-toi  sont morts, ils entrent dans [’histoire. Quand
Juais. De quoi se  les statues sont mortes, elles entrent dans
quoi se rappelle la  lart. Cette botanique de la mort, c’est ce que
JuBakongo.De quoise  nous appelons la culture. » Le postulat de
déportés du continent  ce film est de dire que la statuaire africaine
Ointaine, part d’ombre des  tel que les fétiches en bois sont des objets
es issus de la traite négriere  possédant des fonctions sociales contex-
e colonial. Julien Creuzet s’in-  tuelles a leur lieu de provenance. Aussi, lors-
r le temps passé et pense aux  qu’elles sont volées, spoliées et ramenées
afro diasporiquesissus de Uhistoire  surle continent européen et qu’elles rentrent
ale. Comme siun-e guadeloupéen-ne,  dans les vitrines des grands musées, elles
e martiniquais-e, un-e réunionnais-e,un-e  deviennent des objets d’art qui existent pour
Juyanais-e étaient issu-es d’une histoire  leurs dimensions esthétiques, stylistiques et
commune, d’'un déplacement géographique  perdent leur fonction d’objet.

lié & la deportation des corps du continent  Dans Sonjé yo, Creuzet poursuit un travail sur
africain vers UAmérique et les Antilles. Ce  la quéte identitaire, la quéte d’'une émanci-
déplacement induit une nouvelle histoire,  pation de soi, et s'imagine ces statuettes et
de nouvelles identités qui se construi- ces fetiches se remettant a vivre. En s’équi-
sirent avec une part manquante, fruit d’'un  pant de nouvelles technologies, il demande
déracinement. Dans ce déracinement, ily  dalachorégraphe AnaPide penserdes gestes
a des questions de spiritualité, de culture,  de resistance quiseront captés, enregistrés
de musicalité, de geste, de danse, d’émo- et appliqués aux statuettes leur donnant
tion, de maniére d’étre. Creuzet se rappelle  acces au mouvement et leur permettant
d’un film produit en 1953 par Chris Markeret  de se déployer et de vivre & nouveau.
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ien Creuzet

EXPOSITION STILL BODIES
MAR 12.09 -» SAM 30.09

Usines Fagor, Lyon 7¢

HURLULA — Le concert au Thédtre du Point
du Jour et & LUX Scéne nationale, Valence
- p. 40

REBOND EN REGION EETS]

LUX Scéne nationale, Valence le 3 oct

cent Bosc, 2022

Film/installation vidéo — 2023

Réalisation et interprétation Flora Détraz
Images Vincent Bosc Son Claire Mahieux
Conseillére artistique Justine Bougerol
Administration & production Aoza production -
Aline Berthou et Charlotte Bayle

Flora Détraz

Née a Versailles (France) en 1988, Flora
Détraz se forme en danse classique
et suit des études littéraires (classes
préparatoires et licence de lettres
modernes) avant d’intégrer en 2010
le cursus « de linterpréte & 'auteur »
du Centre Chorégraphique National de
Rillieux-la-Pape, dirigée par Maguy
Marin. Elle poursuit sa formation au sein
ducycle de recherches chorégraphiqug
PEPCC, Forum Danga, & Lisbonne,
cours de son parcours, elle a ’ocg
de rencontrer, entre autres, )
Monteiro Freitas, Meredith
Stuart, Vera Mantero, Lia Rg
influencent sa propre reg
2013, elle développe sg
tique autour des lie
vement.En 2012, g
piéce pour quo
inspirée d’
Beckett. Eg

prochaine cre@
diptyque compost
performance-concer
de crier.

film et d’'une
,autour de U'acte

echirant ? Aurait-il le pouvoir de
ique au spectacle du méme nom,
Jr le cri. Dans un paysage sauvage de
personnage se tient de dos, immobile.
5, renvoient 'image disloquée de visages
Jissants. Ces projections appartiennent-elles
autres fantdmes ? Ou ne seraient-elles pas un
? Si Flora Détraz expérimente les objets-vidéo
céniques, c’est que la caméra est une maniére
dre chorégraphique. Accélérations, ralentissements,
échelle sont autant de possibilités qui lui permettent
illusion, de s’adresser directement & notre inconscient
toujours un peu plus loin dans le surréalisme.

’s hallucinatoires dans une forét.

et autour du cri naft d’une envie de se libérer de l'idée de corps « civilisé ». Echappant
Ingage articulé et & toute identité, le cri est une manifestation spontanée d’émotions
tes. Le cri est cet élan du dedans vers le dehors, un débordement de son propre corps.
e titre est composé en mélangeant les verbes hurler, expression paroxystique du cri et
hululer qui se réfere spécifiqguement aux cris des animaux de nuit. Flora Détraz associe
le cri & l'idée de paysage. Le paysage décor sera une forét, lieu symbolique de la magie.
Le scénario se développera autour d’'un personnage inspiré par la figure de la pythie de
Delphes. Cette femme-chouette hurlera ses prophéties hallucinatoires au coeur d’une
clairiere, & l'orée d’un bois, adossée & un arbre ou dans le creux d’une grotte. Un dispositif
composé de miroirs s’inscrira sur Uarriere-plan forestier. De différentes tailles, les miroirs
pourront dévoiler des morceaux de corps ou bien dans son entier, créant ainsi lillusion d’un
double placé sur le corps ou sur un arbre, des miroirs ronds créeront Uillusion d’un orifice,
d’une niche, d’un tunnel offrant un passage vers un autre monde. La bande sonore sera
constituée essentiellement de matieres vocales qui glisseront subtilement entre ’humain,
l’organique, le végétal ou l’animal.

UNE BIENNALE EN IMMERSION 111



IMMERSION BALLROOM

sam 16.09 St

11:00 - 2:00 &

Usines Fagor, Lyon 7¢

Tarif unique public : 15€
Tarif participant-e*s: 12€

Evénement participatif — 2023

Direction artistique Vinii Revlon et Benii
Revlon Coproduction La Gaité lyrique

Avec présence d artistes amateurs

-

.

_OT s ———
(O §.IO,° & FE PR P

Le légendaire
Vinii Revlon

House of Revlon
Fight For Your Rights Ball -

Immersion Ballroom scene

Née des milieux trans et racisés, la scéne Ballroom célebre
toutes les identités. Vinii Revlon, légende du Voguing, nous
immerge dans cette culture flamboyante et honore les corps
qui luttent sans reléche pour leurs droits.

Avec ses tenues stylisées, ses mains papillonnantes et ses impressionnantes
chutes au sol, la danse Voguing est la manifestation la plus flamboyante de
la Ballroom scene. Mais avant d’arriver o la télé, cette culture est née d’une
exclusion, celle des femmes trans noires évincées des concours de beauté.
Dans le New York des années 80, ces Drag Queens créent alors leurs propres
compétitions et leurs danses - imitant les poses du magazine Vogue. Elles
donnent aussi un toit & des jeunes discriminé.e.s pour leur expression de genre
et mis.e.s 0 la rue, formant des familles de substitution : les houses. Vinii Revlon
est la premiére Légende du Voguing en Europe, International father de la House
of Revlon. Pour la Biennale, il imagine une immersion compléte dans cette
culture, rappelant pour qui et par qui elle a été fondée. Workshops, conférences
et projections accompagnent un Major Ball qui met & ’honneur celles et ceux
qui ont aujourd’hui encore & lutter pour leurs droits. Rebel.le.s et survolté-e-s,
houses et participant-es s’affrontent pour remporter des trophées, le poing levé.
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Note d’intention

Fight For Your Rights Ball est un hommage
G toutes les femmes et hommes issu-es
de minorités qui ont lutté pour leurs droits.
Ces femmes et hommes ont dit “non“
au destin qui leur était tracé et nous
ont montré par la force de leurs mots,
de leurs actions et de leur vie, que nous
pouvions changer 'avenir. C’est cette
force, mais aussi cette détermination et
ce courage, que nous souhaitons célé-
brer. Afroféministes, activistes, rebelles,
anti-conformistes, anti-patriarcales,
anti-racistes, soyez prét-e-s! Carc’est le
poing levé qu’il faudra venir convaincre
le jury.

Vinii Revlon

Né en 1991 & Paris (France), Vinii a tou-
jours pratiqué le hip hop new style et
lafro. Il a découvert le voguing devant
son petit écran. Il contribue, depuis 2013,
a la construction de la scéne voguing en
France qu’il quitte pour les Etats-Unis en
2014 pour se confronter aux Ballrooms
made in USA, ou il fait sensation et y
remporte plusieurs victoires décisives. Le
danseur se meut en « Vinii from Paris »,
prodige du voguing jusqu’alors dominé
par les talents américains. Il s’impose
comme la premiére legend d’Europe.
Legend étant le troisieme échelon d’une
ascension codifiée dans le monde du
voguing : star, statement, legend, icon. Il
profite de sa position dans la communauté
des ballrooms pour initier le grand public
au voguing en montant sur la scéne de
’Opéra Bastille pour Les Indes Galantes,
mis en scene par Clément Cogitore et cho-
régraphiée par Bintou Dembélé en 2019, ou
en dansant aux cotés d’artistes comme
Aya Nakamura dans son clip Pookie. Il est
par ailleurs membre fondateur du Studio
HMU, un projet franco-ameéricain engagé
dans larecherche entre la culture baroque
et le voguing. Il s’investit également dans
[’organisation d’événements publics
(United States of Africa Ball, My sisters
lives matter ball...) et de nombreux pro-
jets & la Gaité Lyrique dont, notamment
Turgot is Voguing, projet d’apprentissage
et de sensibilisation au voguing avec la
section danse hip hop du Lycée Turgot
(Paris), année scolaire 2019/2020, en
partenariat avec [’Observatoire acadé-
mique de prévention et de lutte contre les
discriminations LGBTQI+ du Rectorat de
Paris. Il organise des workshops et vogue
classes partout dans le monde, au Brésil,
en Espagne, en Angleterre, en Allemagne,
etc. Il pilote également la House of Revlon,
maison internationale de voguing tres
active sur la scéne ballroom parisienne.

Qu’est-ce que la scéne
Ballroom ?

Compétition de voguing qui célébre
toutes les identités et qui allie mode,
esthétisme, danse et performance. Les
balls, qui peuvent durer plusieurs heures,
sont animés par un MC, un-e maitre-sse
de cérémonie qui va présenter les diffé-
rentes catégories. Des juges vont attri-
buer des notes & chaque participant-e :
ils-elles sélectionnent le-a gagnant-e de
chaque catégorie, qui remporte un tro-
phée. Lors des balls, les danseur-euses
s’affrontent en houses, sorte de groupe
social qui devient une famille de substi-
tution. A Uorigine de ce mouvement artis-
tique, les personnes transgenres et gays
pouvaient étre rejetées par leurs familles
biologiques et trouvaient refuge dans
une house. Elle comporte une mother, un
father, et évidemment des kids. Par exten-
sion, on appelle ballroom scene toute la
culture qui découle des balls.

PROGRAMME

Programme détaillé sur

labiennaledelyon.com

11h-12h Masterclass
Workshop Performance avec Legendary
Asia 007

11h-12h30 Masterclass
Workshop Hands avec Matyouz

12h15-13h15 Masterclass
Workshop Runway avec Legendary Kiddy
Gorgeous Gucci

13h-14h Conférence talk

Past / Present / Future : quels enjeux pour la
scéne ballroom a U’heure ou la pop culture
donne un éclairage particulier a la scéne
avec Legendary Asia 007, Legendary Kiddy
Gorgeous Gucci, Legendary Jack Gorgeous
Gucci

Up & coming icon : Nikki Gorgeous Gucci
Modérateur : Vinii Revlon

14h30-15h45 Projection
Tongues Untied de Marlon Riggs

17h-22h Fight For Your Rights Ball

Catégories

- Hands Performance / Arms control

- Body (FF Female Figure / MF Male Figure)
- Executive Realness (FF Female Figure /
MF Male Figure)

- Thug Realness (MF Male Figure / FF
Female Figure)

- Best dress

- Face (Woman face / Male figure face /
Femqueen face / Drag face / Non Binary
Face)

- Old Way / New Way / baby Oldway

- Lipsync

- Pretty Boy Realness / Pretty Girl Realness
- Transmen Realness

- Sex Siren (FF Female Figure / MF Male
Figure)

- School Boy / Girl Realness

- Runway (ALl American / European /
Virgin Runway)

- Performance (Femqueen performance /
Drags performance / Women performance
/ Butchqueen Vogue fem / Twister / Baby
Vogue)

Prix

- Face : 1000 euros

- Runway : 1000 euros

- Performance : 1000 euros

MC : The Legendary Vinii Revlon

et The Icon Jack Gorgeous Gucci

Juges : Legendary Asia 007, Mother Bruna
Revlon, Legendary Kiddy GG, Legendary
Matyouz Ladurée, Legendary Kennedy
Gargon, Legendary Kendrick Mugler,
Legendary Charly Gaultier Brown

DJ : Missy West

22h-2h After party au Club Bingo [¢];Z:y10!
DJ Missy West et Guest surprise
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IMMERSION HIP HOP

sam  30.09

11:00 - 2:00

Usines Fagor, Lyon 7¢

TARIF UNIQUE i3
A PARTIR DE 10 ANS

Evénement participatif — 2023

Le Centre chorégraphique national de
Rennes et de Bretagne, dirigé par le
collectif FAIR-E, est une association
subventionnée par le ministére de la
Culture (Direction régionale des Affaires
culturelles / Bretagne), la Ville de
Rennes, la Région Bretagne et le Conseil
départemental d’llle-et-Vilaine

Sur internet

FAIR-E PLAY

Retransmission d’extraits ou
lintégralité de cette carte blanche sur
faire-play.click

Concu par le collectif FAIR-E, en
collaboration avec Fabrice Luraine,
Antoine Mouquod, Marine Ruault et le
designer Elamine Maecha, FAIR-E PLAY
est un nouveau média dédié aux
danses de la marge, de 'underground
et de la contre-culture.

Version beta a découvrir a partir de
sept 2023

Lancement des parcours sur les danses
hip hop, danses de club, Krump, etc...
lors d’un talk dédié aux ressources.

Diffusion évenementielle du film Faire
kiffer les anges (1997) de Jean-Pierre
Thorn > p. 132

En cours en construction sur
Numeridanse.tv

Collectif FAIR-E

Bouside Ait Atmane, Iffra Dia,
Linda Hayford & Saido Lehlouh

UP/DOWN/LEFT/RIGHT/TWIST

Carte blanche au collectif FAIR-E

Issu-es des danses hip hop et de ses influences, les choré -
graphes Bouside Ait Atmane, Iffra Dia, Linda Hayford et Saido
Lehlouh, réunit sous l’égide du collectif FAIR-E, répondent ici a
Uinvitation de la Biennale de la danse de proposer une véritable
immersion chorégraphique et inédite au sein des Usines Fagor.

A la téte du Centre chorégraphique national de Rennes et de Bretagne, le collectif
défend l'usage du « faire » comme fagon de voir le monde. Comme une maniére de
s’approprier un environnement immeédiat et injecter, L& ou ils et elles le peuvent, du
désir, de la poésie, de I’équité, de 'imaginaire, de la joie, du commun et du partage.

L’immersion UP/DOWN/LEFT/RIGHT/TWIST interroge chacun-e d’entre nous sur son
rapport & des cultures, des pratiques, des gestes artistiques dits « underground »
considérés comme d la marge, alors que la tendance actuelle tend & les qualifier de
«mainstream ».

Les danses hip hop, passées en quatre décennies du statut de pratiques artistiques
confidentielles « underground » & celui de courant esthétique majeur, portent en
elles des innovations fondées sur des modes uniques de rapports au public, sur des
valeurs comme l'autodidaxie, le dialogue avec d’autres esthétiques, sur le rapport
individualités / collectif, sur une prise inhérente avec le réel. En France, comme dans
de nombreux autres pays, leur essor a contribué & diversifier les danses populaires et
G enrenouveler les pratiques.

Pour cette proposition inédite et sur mesure pour la Biennale de la danse de Lyon, le
collectif FAIR-E invite des artistes d’horizons multiples. Solos, performances, battles
concept, danses en partage, projections de films, graff sessions, conversations
radiophoniques, constitueront les nombreux élans artistiques de cette carte blanche
ol l’'underground cbtoie 'upperground.

Venez-vous immerger dans une expérience en mouvement. Venez observer, parti-
ciper, lire, écouter, danser dans 'UP/DOWN/LEFT /RIGHT/TWIST !
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Note d’intention

Une immersion artistique qui propose de
questionner la perception de chacun-e sur
les culturesissues de 'underground et des
subcultures. Pour cette proposition iné-
dite et sur mesure pour la Biennale de la
Danse de Lyon, le collectif FAIR-E invite
des artistes d’horizons multiples pour une
reconfiguration des regards, des gestes et
des approches qui valorise les individua-
lités et personnalités d’une culture de la
marge que la tendance actuelle tend &
définir comme mainstream. Solos, per-
formances, extraits de spectacle, battles
concept, danse en partage, projections
de films, conversation(s) et autres dévia-
tions (in)volontaires constitueront les
nombreux élans artistiques de cette
carte blanche ou l'underground cotoie
’upperground.

Collectif FAIR-E / Centre
Chorégraphique National
de Rennes et de Bretagne

Créé par Bouside Ait Atmane, Iffra Dia,
Johanna Faye, Linda Hayford, Saido
Lehlouh, et Ousmane Sy, le collectif
FAIR-E défend ’'usage du faire comme
fagon de voir le monde. Comme une
maniere de s’approprier par action-
réaction leur environnement immeédiat et
injecter, la ou ils le peuvent, du désir, de
la poésie, de ’équité, de 'imaginaire, de
la joie, du partage, du commun... Issu-es
du hip hop et de toutes ses influences,
réuni-es ensemble, riches de leurs diffé-
rences et de leursindividualités artistiques
respectives, le collectif est en mesure de
balayer le spectre des modalités d’écri-
ture propres & leur champ esthétique.
Le collectif FAIR-E a été nommé a la
téte du Centre chorégraphique national
de Rennes et de Bretagne en 2019 et a
été reconduit pour un second mandat
jusqu’en décembre 2025.

Iffra Dia integre Black-Blanc-Beur, la
premiére compagnie de danse hip hop
professionnelle en France, il parti-
cipe a 'émergence du b-boying et a la
construction de sa légitimité sur scene.
Trente ans apres ses débuts, le danseur
passe de Uautre coté durideau, il conduit
dans un premier temps un triptyque cho-
régraphique, puis signe Passacaille, en
2019, avec le violoniste Fabien Boudot.
Suivront From Scratch (2019) et le projet
participatif Post Danse (2021).

Bouside Ait Atmane s’accomplit d’abord
comme performeur, puis comme inter-
prete et chorégraphe. Il s’inspire du lan-
gage direct de la confrontation pour le
transcrire sur scene enjambant ainsile cli-
vage séparant battle et danse de plateau.

Il crée Dans l'arene, en 2015 avec Yanka
Pédron, puis R1R2 Start, premiére création
solo puis Manege en 2020 se mettant en
scéne aux cotés de 5 autres danseurs.

Linda Hayford est adepte des danses
debout inspirées du funk et de ses diffé-
rentes esthétiques, a ce titre elle entre
en contact avec la hype, le popping, le
locking, le new style, puis la house. Au
sein du groupe Paradox-Sal ou de la
compagnie InsideOut, la danseuse et
chorégraphe poursuit une trajectoire faite
d’ouverture et de pluralité.

Saido Lehoulh (aka “Darwin”) évo-
lue dans le milieu du hip hop depuis
’dge de 15 ans. breaker au sein du Bad
Trip Crew, il fonde avec Johanna Faye la
Cie Black Sheep en 2015 et ils signent
ensemble Iskio (2015), Fact (2017) et
Earthbound (2021). En 2021, il présente
Apaches (2019) lors de la 19¢Biennale de
la danse de Lyon.

Ousmane Sy, décédé prématurément
en 2020, a été l’'un des ambassadeurs
majeurs de la house remportant le Battle
of the year en 2001 avec Wanted Posse et
chorégraphe de Queen Blood et One shot.

PROGRAMME

Programme détaillé sur

labiennaledelyon.com

11h - 22h En continu

Projection de films, déviations volontaires,
graff sessions, barbecue, conversations
radiophoniques et plus de propositions
avenir...

11h-13h Temps de pratiques collectives
- Practice dirigé

- Ateliers dinitiation tout public

- Workshops & destination des
professionnel-les

13h-14h30 Pratiques libres dans les
espaces avec DJ

14h30-17h30 Immersion collective basée
sur le corpus des ceuvres du collectif FAIR-E
et guests

Distribution artistique : (en cours)

- Collectif FAIR-E - Bouside Ait Atmane,
Iffra Dia, Linda Hayford et Saido Lehlouh
- Collectif Parvie, Blondy Mota Kisoka,
Marina de Remedios, Jerson Diasanoma,
Lumi SOW, Kaé Carvahlo, Andrége
Bidiamambu, Mike Hayford, Kaide Gonzales,
Alesya Dobysh, Junior Almeida, Walid,
Karima, Dominique Lesdema,
Raphaél Stora ...

18h-20h Battle concept

20h-22h Battle The Ones
par Bouside Ait Atmane

Un concept de battle all style 3 vs. 3,

qui met au premier plan les esthétiques

et prouesses de plusieurs équipes mais
aussi de chacun-e des membres qui les
composent. Trois membres par crew sont
invité-es a participer au battle tandis
qu’un-e quatriéme assurera le role de juge.
The Ones devient ainsi un moment de
confrontation, de complicité et de partage
entre danseur-euses. Un battle ol 'osmose
et Ualchimie de linstant permettent a
chacun-e d’entre elles-eux de vibrer en
groupe comme en solo.

22h-2h After party au Club Bingo [€i;7:YiFI4}

avec Mounia Nassangar a.k.a Djasra LEGGO,

Lumi SOW, Break the Rave et Aho Ssan...
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Sam 9 sept 15h-2n

OPENING PARTY

15h - 22h : Rue d’Algérie and friends
Pour donner le coup d’envoi de cette

20¢ Biennale, Rue d’Algérie convie son
entourage artistique : DJ, graffeurs,
danseurs-euses, pour un open air
d’anthologie.

22h - 2h : Maquis Sale

Maquis Sale partage les cultures africaines
et leurs influences en proposant un
mélange musical vivifiant : afrobeats,
afrohouse, baile funk, dancehall, jersey
club, etc.

Ven 15 sept 20n-2n

Soirée Drag avec Patricia Chaudepisse
Drag Queen tout terrain, Patricia
Chaudepisse illumine les nuits lyonnaises
par son glamour et son humour inimitables
et présente une soirée hors normes aux
Usines Fagor.

Sam 16 sept 22n-2n

Immersion Ballroom

Pour cléturer 24h d’immersion dans la
culture ballroom, les DJ queer du ball
prolongent la féte. Apres la compétition
place au l&cher prise : tout le monde se
retrouve au Club Bingo pour toujours plus
d’extravagance.

Ven 22 sept 20n-2h

Des Gens Cool

Entre animations inclusives, brasseuses

de générations et fétes irrésistiblement
branchées, Des Gens Cool est la caution fun
et pop culture du Club Bingo.

Sam 23 sept 20n-2n

Vert Boucan

Collectif stéphanois, Vert Boucan promeut
une culture décloisonnée et accessible,
de linstitutionnel & 'underground.

Ven 29 sept 20n-22n

radio béguin

radio béguin donne la voix & celleux qu’on
entend rarement : la jeunesse, le milieu
underground et les minorités de genre.

Sam 30 sept 22n-2n

CLOSING PARTY

Immersion hip hop

Soirée club avec Mounia Nassangar a.k.a
Djasra LEGGO, Lumi SOW, Break the Rave
et Aho Ssan...

- Dusam 9 au sam 30 sept
Les ven et sam de 20h & 2h
- Entrée libre & gratuite
Dans la limite des places
disponibles

Que serait une Biennale de la danse sans des fétes dansantes
mémorables ? Pour prolonger les émotions des 48 spectacles de
cette 20¢° édition, le Club Bingo s’installe aux Usines Fagor du 9 au
30 septembre. Avec sa programmation joyeuse, éclectique et
inclusive, ce club éphémeére est un meeting point pour faire la féte,
en compagnie des artistes, autour de DJ sets, de performances,
d’animations participatives et de surprises en tous genres. Nous
avons donné carte blanche & sept spécialistes des soirées aux
ambiances survoltées. Cinq collectifs régionaux s’entourent<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>