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ON TENTE  
UN TRUC !
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Décidément, la période que nous venons  
de traverser a généré beaucoup de réflexions 
sur nos pratiques et sur notre relation  
à l’art et à la culture. 

Nous avons tous vécu les salles fermées,  
les projets avortés, les reports et les 
annulations. Durant tout ce temps, loin  
des gens, nous avons cherché les meilleurs 
moyens de retrouver du sens dans notre 
relation aux artistes et au public. 

Une nouvelle saison a été programmée.  
Comment en parler, de quoi est-elle constituée, 
qu’est-ce qu’elle révèle de notre regard sur  
la société ? Au-delà de l’annonce du sujet,  
des brochures et sites internet, comment aller 
plus loin dans la compréhension des intentions 
des artistes et des actions de POLE-SUD ?

Une idée simple a germé, le dire tout 
simplement, mais ne pas le dire nous-même. 

L’idée du Supplément est née de cette envie 
de changer de «braquet», de laisser d’autres 
regards s’exprimer librement et de donner  
la parole à des témoins, à des acteurs du réel. 

Une équipe de journalistes – Sylvia Dubost, 
Thomas Flagel, Veneranda Paladino –  
s’est regroupée autour d’Irène Filiberti, 
rédactrice elle-même et chargée de notre  
pôle ressources à POLE-SUD, pour présenter 
sous des axes nouveaux les lignes de forces 
de notre projet artistique et culturel.

Ce numéro zéro, nous l’avons imaginé comme 
un journal, un lien physique entre vous et nous.

On tente un truc !
À vous de nous dire si on continue…
Bonne lecture

Joëlle Smadja
Directrice

Comme chacun le sait, le devine ou l’éprouve : 
danser n’est pas dire. Mais tenter de mettre 
des mots sur les gestes, d’interpréter  
nos ressentis à travers nos expériences  
de spectateurs comme de pratiquants,  
de nourrir le discours sur la danse, d’entrer 
en interaction avec ses multiples formes 
d’expression, peut aussi passer par l’écriture. 
Une autre forme de lien pour poursuivre nos 
échanges autour de la création et de la danse.

Mais comment s’y prendre ?  
En se lançant dans l’édition de cette nouvelle 
publication, POLE-SUD a choisi de mettre  
en avant certains thèmes présents dans  
les créations accueillies cette saison.  
Ils font l’objet de différents articles qui, 
au travers des spectacles présentés, 
réfléchissent sur des sujets comme le corps  
et le temps, les mondes réels et virtuels,  
les questions d’identité. 

Un autre aspect des gestes artistiques  
y est abordé à partir des actions menées 
auprès de différents publics. Plusieurs pages 
leurs sont consacrées avec des reportages  
resituant chaque contexte d’intervention,  
des interviews et des témoignages.  
Ce numéro zéro aborde certaines questions 
autour du soin et du geste artistique.  
Il montre en quoi peut consister l’approche  
de la danse auprès des tout petits ou bien 
encore la création avec des danseurs amateurs. 

Merci donc à tous ceux qui ont contribué  
à ce numéro zéro réalisé en surfant sur  
les vagues tumultueuses de notre actualité. 

Irène Filiberti
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CONJURER  
LE TEMPS,  

LA VALSE DES ÂGES

Les chorégraphes Georges Appaix et Mark Tompkins  
ont construit leur propre rapport aux horloges.  
À travers cette traversée parmi leurs œuvres, se dévoilent  
les évolutions voire métamorphoses de ces figures de la danse 
contemporaine qui continuent de « faire leur temps ».

Le premier présente XYZ, son ultime spectacle, avant de se reti-
rer à 66 ans quand le second n’envisage pas à 67 ans, de lâcher 
la scène – son élixir de jouvence. Georges Appaix, l’homme de 
la Méditerranée, Mark Tompkins, l’Américain de Paris ont-ils fait 
leur temps ? Sûrement pas.

De cette contrée que l’on nomme avec difficulté, la vieillesse, les 
mots se dérobent. On ne parle plus de vieux mais de seniors ; 
aurait-on honte de prendre de l’âge ? Que dire de l’artiste dont 
le corps est le médium essentiel, le poids des années leste puis 
invisibilise. Du jeune émergent aux has been et autres ringards, 
il n’y aurait qu’un souffle ? 

Plus de cinquante ans après l’ouvrage éclairant de Simone de 
Beauvoir sur la vieillesse, partager l’itinéraire des chorégraphes 
Georges Appaix et Mark Tompkins permet d’éprouver ce qui 
est l’essence même de notre infinie finitude tant leurs œuvres 
interrogent le temps, l’obstination. Danser au-delà de la dou-
leur ; quand un danseur devient-il vieux ? Autant de questions qui 
résonnent singulièrement dans une discipline artistique dépen-
dante aussi de capacités corporelles.
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Le « J’arrête ! » de Georges Appaix claque sans surprise.  
L’artiste de Marseille l’a même écrit sur la première page du 
livre-programme qu’il distribue au public avant son ultime spectacle 
intitulé XYZ. Son sous-titre, comment parvenir à ses fins, expli-
cite qu’après 36 ans, le maître d’œuvre de La Liseuse, le nom 
de sa compagnie choisi en référence à la peinture de Matisse,  
met un point final à son alphabet aussi mouvementé que musical. 

D’ailleurs, le corps c’est du temps,  
du temps accumulé :  
traverser le temps avec son corps, 
traverser le mille-feuilles 
du temps, des instants !
Artiste d’une production hétéroclite, tournée vers la chanson 
et le music-hall, Mark Tompkins revient à la forme du solo qui  
a marqué ses débuts (Naked Traces en 1976). Le danseur chan-
teur comédien chorégraphe et pédagogue se vit plus que jamais 
en « bête de scène » en sublimant sa passion pour le show. Avec 
Celebration, il demeure sur le fil comme au premier jour, sans 
jamais regarder en arrière. Spécimen rare, Mark Tompkins s’est 
toujours plu à explorer les marges. Accro à la scène, perfusé aux 
paillettes, travesti en vieille folle tendance leggings dorés ou 
déguisé en danseur « tradi » à grosses moustaches… Il a enfilé 
les numéros, les pièces avec vitalité. Aujourd’hui, il se déclare 
post queer puisque tout le monde se dit queer.
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Dès ses premières créations, à l’âge de vingt-cinq ans, il s’appuie 
sur des textes. À l’époque, après des études d’ingénieur, il jouait 
du saxophone et au foot aussi. L’intuition de la danse contempo-
raine surgit en découvrant, en 1976, Einstein on the Beach, pièce 
mythique mise en scène par Bob Wilson et chorégraphiée par Andy 
Degroat. Sans formation côté danse ou littérature, Georges Appaix 
pressent à l’époque, quel incroyable espace de liberté pourrait être 
la danse contemporaine dont il se rapproche en collaborant avec 
différents artistes dont la chorégraphe Odile Duboc.

Sa première pièce Antiquités sur Homère inaugure en 1985, 
l’Abécédaire qui va scander toute une vie de rencontres, une 
aventure artistique hors du commun faite de complicités, de tres-
sage entre musique et littérature, espace et temps, chansons 
et gestes, silence et parole. En regardant dans le rétroviseur, 
on observe des bégaiements, des fautes d’orthographe, quatre 
spectacles sur le A. Probablement animé par une nostalgie spor-
tive, le chorégraphe se méfie des mots impératifs, univoques.  
Il privilégie une recherche de continuité dans l’être avec le soutien 
des poètes tels que Francis Ponge et Philippe Jaccottet, les philo-
sophes Sénèque et Jankélévitch, puis ses propres textes.

Cette saveur très musicale irrigue aussi puissamment l’univers 
chorégraphique de Mark Tompkins. Si le Marseillais la tient 
de son grand-père maternel sicilien qui entraînait les réunions  
de famille en reprenant des airs traditionnels, l’Américain puise 
dans le réservoir d’une pop culture qui a essaimé à travers le 
monde entier. Ainsi pour Opening Night (2013), Mark Tompkins 
performait un répertoire musical qui piochait du côté des tubes 
américains comme ceux d’Irving Berlin, Elvis Presley ou Beyoncé. 
Certains sketches de ce cabaret dérisoire et déraisonnable revi-
sitaient des numéros de vaudeville américain des années 1930.

Tous deux partagent cet amour de la chanson, art populaire et 
modeste ; cette sensation forte qui traverse le corps et nous fait 
sentir vivant. C’est d’ailleurs l’aventure de leurs vies que d’avoir 
installé cette relation privilégiée, précieuse, avec les publics.

Avec le temps, le rapport aux mots de Georges Appaix a évolué. 
De la scansion à la dissociation, il a abouti aujourd’hui à quelque 
chose de plus narratif dans XYZ. Qui comme dans Celebration de 
Mark Tompkins fait danser, jouer, jeunes et vieux entre les bras 
d’artistes complices. Ces deux spectacles conversent autour 
de mémoire et vulnérabilité, humour et nostalgie, jeux lettristes 
et manipulations d’objets. Ils créent des images et des sensa-
tions erratiques, intimes, forgées par le temps qui sous tous ses 
aspects et les formes qu’il revêt demeure notre compère.

VENERANDA PALADINO, JUILLET_2021

Mark Tompkins est officiellement « à la retraite depuis le 1er jan-
vier 2021 » mais c’est sans compter sur les multiples projets 
inscrits à son agenda. Porté par une envie irrépressible, une 
curiosité insatiable, celui qui s’est formé auprès de Steve Paxton 
et Anna Halprin a gardé intact le sens de l’improvisation, de la 
création. Même au plus profond des abysses de la dépression, 
Mark Tompkins confie « avoir été sauvé par l’idée d’un spec-
tacle ». Déjà en 2003, son solo Song and Dance livrait l’autopor-
trait magique d’un homme que l’illusion théâtrale a sauvé. « J’aime 
être au plateau même si j’entretiens avec le public un rapport qui 
n’est pas facile et repose sur la provocation », assume-t-il. 

Partager gestes et voix d’un même élan
C’est comme si la sensation, l’expérience de l’âge les conduisait 
tous deux à une certaine intensité d’existence. Pourvoyeurs 
d’esthétiques singulièrement différentes, Georges Appaix et 
Mark Tompkins partagent cependant gestes et voix d’un même 
élan. En faisant l’archéologie de leur histoire, on tire le diable 
par les lettres, les notes, les gestes en compagnie de formi-
dables interprètes.

Dans un texte en cours d’élaboration pour les éditions du Centre 
National de la Danse, Georges Appaix relève : « Quand il s’agit 
de danse, la question est bien : Que faire de son corps ? – Oui, 
c’est là la question, ou bien – Que faire de son temps ? – C’est 
la même chose ! Le corps c’est du temps, du temps accumulé,  
On peut imaginer ça, on peut imaginer traverser le temps avec 
son corps, traverser le mille-feuille du temps, des instants.  
Tu passes à travers et les instants du temps t’éclaboussent, plus 
ou moins, et te modifient, plus ou moins. Le temps se dépose sur 
toi et ça n’est pas forcément lourd, pas au début ».

Que faire de son corps ?  
Oui, c’est là la question, ou bien 
Que faire de son temps ?  
C’est la même chose !
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AUTOUR DE CELEBRATION DE MARK TOMPKINS
PRATIQUE DE L’INTERPRÈTE 
Corps, jeu, mobilité, présence, 
geste, voix, technique, imaginaire, 
processus de création et autres  
outils, tout est matière à développer, 
nourrir et enrichir l’expérience  
et la singularité des artistes  
de la scène. La particularité  
de l’interprète, être lui-même 
son propre instrument de travail, 
implique la découverte et le 
renouvellement des expériences 
artistiques qui se font aussi  
au contact avec d’autres artistes.

C’est à quoi tentent de répondre  
les ateliers Pratique de l’interprète. 
Destinés aux professionnels,  
ils proposent des temps  
de pratiques, de rencontres  
et d’échanges diversifiés,  
avec d’autres artistes, metteurs 
en scène ou chorégraphes, 
proches des projets artistiques 
des trois structures  
qui les accueillent. 

Avec Mark Tompkins
VE 01 OCT 10:00 > 13:00 
POLE-SUD

D’autres ateliers  
sont prévus ce trimestre

Avec Marino Vanna 
VE 22 OCT 10:00 > 13:00  
POLE-SUD

Avec Jean-Louis Gadé 
VE 03 DÉC 10:00 > 13:00  
POLE-SUD 

Avec Simon Feltz 
VE 17 DÉC 10:00 > 13:00  
POLE-SUD

En partenariat avec le TJP et le TNS

Depuis près de vingt ans, Pierre-Emmanuel Sorignet 
conduit un travail ethnographique sur le métier de dan-
seur. Dans son Enquête dans les coulisses d’une vocation 
(éd. La Découverte, 2012), le sociologue s’est immergé 
dans l’univers de la danse contemporaine pendant dix 
ans, partageant l’activité professionnelle des danseuses 
et danseurs enquêtés, mais aussi tous les moments hors 
travail qui, souvent, prolongent une façon d’être artiste.  
Il relève alors le paradoxe suivant : la carrière des danseurs 
est fortement soumise à la précarité et dépendante de 
leur capacité corporelle, mais malgré tout de plus en plus 
de jeunes se présentent sur ce marché du travail.

L’un des axes majeurs de la recherche du sociologue et 
danseur porte sur les vécus individuels du vieillissement en  
partant d’événements décisifs vecteurs de cette altération 
inscrite dans les corps ou symbolique : que ce soit la bles-
sure, la paternité ou la maternité, une expérience profession-
nelle (audition, moment de création) mais aussi des relations 
avec les « autres », ceux qui ne partagent pas l’expérience 
du quotidien d’un danseur. S’il se penche entre autre sur 
le vieillissement du corps des danseurs, le professeur a 
« pensé le vieillissement dans un métier de jeune » mais sa 
recherche en cours s’intéresse davantage à l’expérience du 
« devenir vieux » plutôt qu’à celle d’«être vieux»._VeP

PENSER LE VIEILLISSEMENT  
DANS UN MÉTIER DE JEUNE

G
EO

RG
ES

 A
PP

A
IX

AUTOUR DE XYZ DE GEORGES APPAIX
RENCONTRE 
Avec Georges Appaix
Tout public 

JE 16 DÉC 12:30 > 13:30 
UDS, Bât. Le Portique
En partenariat avec  
l’Université de Strasbourg 

ATELIER DE PRATIQUE  
ARTISTIQUE 
Avec Mélanie Venino,  
danseuse de la cie
Pour les étudiants 
L2 – L3 STAPS option danse

JE 16 DÉC – UDS
En partenariat avec  
l’Université de Strasbourg

SPECTACLES
MARK TOMPKINS /  
CIE I.D.A.
Celebration
MA 28 + ME 29 + JE 30 SEP 
19:00 – POLE-SUD
Coproduction POLE-SUD

GEORGES APPAIX /  
CIE LA LISEUSE
XYZ ou comment  
parvenir à ses fins
ME 15 + JE 16 DÉC 20:30  
POLE-SUD
Coproduction POLE-SUD

Inscription : Lou Rachmuhl lrachmuhl@tjp-strasbourg.com



JEUX  
D’OPTIQUES, 
MIROIRS  
DU RÉEL 

Dans la mise en scène des cérémonies des Jeux olympiques 
d’Athènes en 2004 réalisée par Dimitris Papaioannou, Christos 
interprétait le lanceur de javelot qui fait surgir de la mer la statue 
d’une tête cycladique. Du petit village du Péloponnèse où il a 
grandi, le chorégraphe a tiré un goût de la nature qu’il instille 
dans ses pièces à travers des sons, des formes ou encore une 
approche spécifique de la lumière. Mais à l’inverse de son aîné, 
il s’est émancipé de la mythologie grecque. Au mitan des années 
2000, Emmanuel a vécu en Corée du Sud y menant un projet de 
pédagogie et de chorégraphie. Ce dépasement culturel a nourri 
une attention à l’essence, l’épure du geste ainsi qu’à la qualité de 
présence au plateau.

Écritures singulières
Leurs pièces respectives affirment avec une impérieuse convic-
tion la signature des compagnies : L’Anthracite créée en 2007 
par Emmanuel Eggermont et Leon & The Wolf fondée en 2015 par 
Christos Papadopoulos. Depuis sa pièce inaugurale, Elvedon, ce 
dernier déploie un art chorégraphique relevant d’une mécanique 
organique irrésistible qui emporte dans sa pulsation profonde. 

Originaires de territoires et d’histoires différentes, 
les chorégraphes Emmanuel Eggermont  
et Christos Papadopoulos présentent des spectacles 
aux lignes convergentes. D’un souffle commun,  
ils œuvrent en amplificateurs de l’âme humaine  
et en sismographes du temps présent.

Serties d’obscurité ou ceintes de blanc, les créations des choré-
graphes, le Français Emmanuel Eggermont et le Grec Christos 
Papadopoulos impressionnent nos rétines par leur précision hyp-
notique, leur sensibilité esthétique et leur beauté abstraite mais 
absorbante. L’itinéraire croisé de ces jeunes créateurs ouvre des 
perspectives communes, inattendues et fécondes, tant elles 
prennent en charge des enjeux politiques tels que la violence,  
la liberté individuelle au sein du groupe, de nos démocraties ou 
les questions environnementales.

Chercher la beauté
Arpentant des aires géographiques et des paysages mentaux 
distincts, ils ont tracé un chemin artistique dans le sillage de 
célèbres pairs. Raimund Hoghe, récemment disparu, pour 
Emmanuel et Dimitris Papaioannou 1 pour Christos. Ces aînés 
ont contribué à façonner leur imaginaire, leur expérience de 
danseur, à appréhender les processus créatifs, à créer les 
conditions d’émergence de leur sensibilité. Du dramaturge de 
Pina Bausch, Eggermont a « appris à chercher la beauté et à ne 
pas en avoir peur ».
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1	 Formé aux beaux-arts, Dimitris Papaoiannou appréhende la création par l’image. Depuis plus de trente-cinq ans, ses œuvres scéniques se déploient  
de la plus petite à la plus grande échelle (Jeux olympiques d’Athènes, 2004). Parmi ses plus récentes pièces The Great Tamer (2017) et Ink (2020).
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Aussi ondulatoire, Ion (2018), réinvestit des motifs clefs tels que 
le minimalisme, la répétition, le collectif et l’individu. Des bras qui 
ballottent, des coudes qui pivotent, des mains qui s’entremêlent, 
des piétinements sur place… 

Portés par ces micro-mouvements aux glissements infimes, les 
interprètes cisèlent dans l’espace et le champ musical, une géo-
métrie spatiale inédite qui déroute nos perceptions. Observateur 
contemplatif mais non moins actif de ces métamorphoses, le 
spectateur, au prisme de ces jeux optiques, explore les rapports 
de force au sein du groupe, la possibilité de l’individu à sortir du 
rang. Accueilli pour la première fois à Strasbourg avec sa nou-
velle pièce pour sept interprètes Larsen C, le créateur grec se 
confronte au réchauffement climatique autour de la dérive et de 
la fonte d’une falaise de glace de l’Antarctique, du même nom, 
qui s’est détachée en 2017.

L’œuvre chorégraphique d’Emmanuel Eggermont réussit pareil-
lement à nous dessiller les yeux. Ce qu’il cherche, à l’instar de 
Christos Papadopoulos, c’est la peau des gestes, aller à l’extrême 
sensualité avec une esthétique pourvoyeuse de sens au-delà de 
toute univocité. Semblablement au chorégraphe hellène, ses 
pièces dialoguent entre elles et affirment une obsession des arts 
plastiques tout en considérant la scénographie, la lumière et la 
musique comme des interprètes à part entière. Après son solo 
Strange Fruit créé en 2015 au FRAC Alsace avec le soutien de 
POLE-SUD, Emmanuel Eggermont a développé une recherche 
sur la couleur. Présentée en 2018, Pólis, pièce architecturale 
« d’Outre-noir » puisait à la geste picturale de Pierre Soulages, 
bientôt suivie par une pièce courte pour jeune public consacrée 
à l’apparition des couleurs La Méthode des Phosphènes (2019). 

Ce travail se poursuit dans Aberrations (2020). Conçu comme 
« un égarement chorégraphique », cette nouvelle pièce inter-
prétée en solo fait l’éloge du blanc. 

Dans certaines cultures, le blanc représente la couleur du deuil. 
Ce sont précisément les réminiscences et les sensations désor-
données que provoquent les aberrations, économiques, écolo-
giques, éthiques, hantant notre quotidien qui agissent la pièce. 
D’une autre manière que Strange Fruit, Aberration est le buvard 
des douleurs contemporaines qui en ses images énigmatiques, 
ses motifs dansés abstraits, esquisse les possibilités d’une 
reconstruction au milieu de ruines intérieures.

Dans cet état lucide, douloureux ou contraint, dans lequel la 
douleur devient féconde, Christos Papadopoulos et Emmanuel 
Eggermont retissent des fragments de l’existence qui accumule 
confusément des images, des fantasmes, des aspirations, des 
frustrations, des effondrements, des morceaux d’histoire et de 
vies intimes. Loin d’être hermétique, leur univers respectif déroule 
une toile de projection perméable à nos rêveries, à nos imagi-
naires, tant chacun donne à voir, à écouter et percevoir autrement. 

VENERANDA PALADINO, JUILLET_2021

SPECTACLES
CHRISTOS PAPADOPOULOS 
Larsen C
MA 05 + ME 06 OCT 20:30 
POLE-SUD 
Coproduction A-CDCN 
Présenté avec le Maillon

EMMANUEL EGGERMONT / 
L’ANTHRACITE 
Aberration
MA 19 + ME 20 + JE 21 OCT 
20:30 – POLE-SUD 
Coproduction POLE-SUD

AUTOUR  
DE LARSEN C  
DE CHRISTOS  
PAPADOPOULOS
RENCONTRE
Avec Christos Papadopoulos 
médiation Guillaume Sintès,  
Irène Filiberti 
Pour les étudiants L2 - L3  
Arts du spectacle option danse

MA 05 OCT  
à l’issue de la représentation

ATELIER DE PRATIQUE  
ARTISTIQUE
Avec Christos Papadopoulos 
Pour les étudiants L2 - L3  
Arts du spectacle option danse

ME 06 OCT – POLE-SUD
En partenariat avec  
l’Université de Strasbourg 

AUTOUR  
D’ABERRATION  
D’EMMANUEL  
EGGERMONT
BORD DE SCÈNE
Avec Emmanuel Eggermont 
Tout public 

ME 20 OCT  
à l’issue de la représentation 

ATELIER DE PRATIQUE  
ARTISTIQUE
Avec Emmanuel Eggermont
Pour les élèves de terminale 
Lycée Fustel de Coulanges  
option Arts Plastiques

JE 21 OCT – POLE-SUD

UN PAS DE PLUS  
AVEC EMMANUEL  
EGGERMONT
EXPOSITION VIRTUELLE
Durant la création d’Aberration, 
un dispositif photographique 
en a accompagné les étapes. 
Mis en place par Jihyé Jung, 
collaboratrice artistique  
du chorégraphe et photographe, 
ce travail devient un autre  
objet à partager avec le public : 
un film projeté en boucle  
mais aussi avec des casques  
de réalité virtuelle mis  
à la disposition des spectateurs 
pour découvrir les images  
d’une œuvre en train de prendre 
forme dans un parcours virtuel 
inédit de 10 mn.

MA 19 + ME 20 + JE 21 OCT  
Avant et après les représentations  
POLE-SUD

PERFORMANCE HOMMAGE 
À RAIMUND HOGHE
Journaliste, dramaturge  
et performer allemand,  
Raimund Hoghe (1942-2021)  
est né à Wuppertal, la ville  
de Pina Bausch dont il a été 
l’un des proches collaborateurs 
avant de « jeter son corps dans 
la bataille » et de se mettre 
en scène. Depuis son solo 
Meinwärts (1994) ses pièces 
à l’écriture minimaliste et 
ritualisée ont marqué la création 
contemporaine des années 
2000 avec des sujets délicats 
consacrés aux corps différents, 
tout comme le sien.  
Emmanuel Eggermont qui  
fut l’un de ses interprètes lui rend 
hommage dans une performance 
mêlant film vidéo et présence 
en scène suivis d’échanges 
avec le public. Cette pièce sera 
présentée durant le festival 
EXTRADANSE.
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REMARQUABLES 
IDENTITÉS

La force du rituel
Dans les montagnes de l’Épire, quand un village perd l’un de ses 
membres, il chante et danse de longues nuits. Le duo d’artistes 
s’est concentré sur cette région montagneuse, frontalière de l’Al-
banie, influencée par la culture des Balkans. Dans ce territoire 
longtemps occupé, la musique porte en elle une âpreté et une 
souffrance que Lamenta magnifie, jouant du ralentissement 
et de l’accélération pour atteindre la catharsis. Dans la nudité 
du plateau, neuf danseuses et danseurs contemporains de dif-
férentes régions de Grèce déconstruisent et recomposent ces 
danses traditionnelles collectives, énergiques et populaires. 

« Que peut nous apporter la force transcendantale de ce rituel, 
loin de son territoire, de sa mémoire et de la communauté qui 
l’entretient ? » se demandent Torres Guerrero et Augustijnen.  
Le tandem explore toute la gamme de mouvements de ce « dis-
cours sur le destin » (traduction littérale de Miroloï), sur une 
participation sonore revisitée par des musiciens hellènes accom-
pagnés par l’improvisateur français Magic Malik : battements de 
pieds et de mains, rondes exaltées entourant solos et duos, portés 
ou encore passages toniques au sol… Dans des costumes où le 
noir laisse petit à petit le blanc envahir les membres, les corps 
clament encore et encore la peine et son dépassement collectif, 
la recherche d’épuisement par le débordement, jusqu’à la transe. 

Dans un monde en quête de repères, les chorégraphes  
les plus divers n’ont de cesse de fouiller l’histoire pour  
mieux questionner le présent. Ils tracent des voies personnelles 
en réinventant des rituels, en métissant des cultures.  
Dans les zones d’ombres, ils empoignent toutes ces choses  
que nos sociétés peinent à regarder en face (deuil, colonisation, 
exode, racisme…), pour les placer dans la lumière.

Tabou d’entre les tabous, la mort fait partie, malgré son omnipré-
sence, des événements dont les pays occidentaux ont perdu la 
capacité de s’emparer. Face à l’éclatement des familles, face à 
la disparition des cérémonies et des rituels permettant à chacun 
de cheminer dans son deuil avec soutien et partage, les choré-
graphes Rosalba Torres Guerrero (franco-espagnole) et Koen 
Augustijnen (belge) sont tombés sous le charme du Miroloï grec : 
un ensemble codifié de danses et de lamentations – pratiquées 
aussi bien aux enterrements qu’aux grandes étapes de la vie 
(émigration, mariage…) – dont la puissance évocatrice et émo-
tionnelle apparait sans pareil. 
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La richesse du métissage 
« Ne demandez jamais quelle est l’origine d’un homme, interrogez 
plutôt sa vie, son courage, ses qualités et vous saurez qui il est.  
Si l’eau puisée dans une rivière est saine, agréable et douce, c’est 
qu’elle vient d’une source pure. » Ces mots d’Abd El-Kader, figure 
du soufisme algérien, Hamid Ben Mahi les a faits siens depuis 
de nombreuses années. Le chorégraphe a toujours cheminé 
avec l’histoire et l’héritage, questionnant l’héritage de l’histoire.  
Ses spectacles entremêlent mots et gestes, dénonçant la ségré-
gation (Chronic(s), Faut Qu’on Parle !), le sort des sans-papiers  
(La Géographie du danger) ou les identités meurtrières résultant 
de la colonisation reliant ses deux pays de cœur (Beautiful Djazaîr). 

Gymnaste, il est tombé dans la danse par le hip-hop qui défer-
lait sur l’Hexagone. Sans jamais renier ses premières amours, 
il a croqué avidement dans les expériences, passant par  
le conservatoire pour faire du jazz avant de partir à Cannes à 
la conquête du classique dans l’école de Rosella Hightower. 
Son point d’orgue sera la danse contemporaine, façon Alvin 
Ailey, à New York. Un mélange relevé qui tape dans l’œil de 
Philippe Decouflé et de Michel Schweizer qui, non content de 
le faire jouer, l’accompagnera ensuite dans son premier solo.  
Le métissage de sa danse a contribué à pousser le hip-hop loin 
de ses carcans initiaux et Yellel, créé en 2019, en est un par-
fait exemple. D’abord vient la force du verbe, réduit à quelques 
phrases entrecoupées, qui embrasse du regard une partie de 
la trajectoire personnelle du chorégraphe, bâtie le long de la 
Garonne, loin de l’Algérie de ses parents. La pièce porte le nom 
d’une ville du pays des ancêtres. Les enfants, eux, grandissent 
de l’autre côté de la Méditerranée, avec des manques : cette 
langue du père et de la mère qu’ils ne parlent pas bien, l’histoire 
familiale qu’ils méconnaissent, ayant grandi à l’ombre d’un 
mutisme pesant. Quand, plus tard, ils foulent le sol originel,  
ils mesurent le temps qu’il leur faudra pour trouver des réponses 
à leurs questions. Alors pendant dix ans, ils y retournent chaque 
année, se sentant, à chaque fois, occidentaux. Ils décident alors 
d’oublier Yellel, se convaincant qu’il en est mieux ainsi. Que ces 
réponses qui leur permettraient d’enfin trouver leur place, ne 
se cachent pas dans la petite ville berbère du Nord. Pour vivre, 
il leur fallait oublier, s’oublier. Loin de toute tentative moralisa-
trice, Hamid Ben Mahi tait la polysémie de Yellel, « croissant » 
en arabe. ll sait qu’on n’étouffe pas si aisément cette puissance 
venue du fond de soi, ce gouffre intime et, qu’au-delà des mots, 
il faut les gestes pour l’exprimer et la libérer. 

Dans une scénographie minimaliste se résumant à un tapis et 
quelques poufs orientaux – oasis de repos où contempler les autres 
danseurs  –, des projections vidéo sur le mur du fond de scène 
servent d’écrin à six interprètes de différentes générations. « J’ai 
l’impression d’avoir hérité d’une histoire qui n’est pas la mienne. » 
La phrase laisse place à des vues de villes aux portes du désert, 
entre naissance de montagnes et dépressions géologiques.  
Les fantômes se convoquent avec de la gomme d’encens se 
consumant en volutes dans un pot en terre. Dans un crescendo 
enivrant, les danseurs se livrent en gestes, reprenant ici des phases 
de break-dance au sol, là un succédané au ralenti de footwork. 
Chacun se meut pour soi, dans un calme serein. Une certaine 
bienveillance doublée d’une grande acuité plane sur la ronde qui 
se forme. Des énergies individuelles nait une pulsation commune. 
L’hybridité d’un langage corporel métissé emprunte la toupie au 
derviche, les traversées à la danse contemporaine, les passes à 
la ronde du hip-hop où l’on se succède, les uns se nourrissant de 
l’énergie des autres. Le détournement passe par l’altération des 
intensités habituelles, manière habile de déjouer la performance au 
profit du ressenti. On martèle le sol comme au krump, bras lancés 
vers le ciel dans une invocation des forces supérieures, on fait des 
youyous comme à un mariage. On se sourit, on se regarde, on se 
sent vibrer. Main dans la main, la particularité des danseurs ne s’at-
ténue pas. Le groupe s’ouvre à l’amplitude, à la fluidité comme aux 
ruptures, laisse les émotions se déployer et rebondir dans l’espace.

Qu’on ne s’y trompe pas, l’écriture du mouvement d’Hamid Ben 
Mahi est loin d’un simple agrégat de styles. Sa finesse se niche 
dans l’appropriation et l’écoute des interprètes entre eux. L’ob-
servateur avisé reconnaîtra la déclinaison à 360 degrés d’un prin-
cipe de jeu et de construction de matière à partir d’un volume fait 
avec le bras (une porte), traversé par un membre (faisant office 
de clé), ou encore l’attention particulière portée à la musique, 
les percussions colorant une même famille de mouvements 
totalement différemment. D’une horde de fêtards communiants, 
jusqu’à un état proche de la transe menant vers l’épuisement, 
gestes et corps recherchent cette zone habitée par autre chose, 
de plus profond et intime, loin des seuls artifices de la technicité. 
Une quête d’essence du mouvement. Face à l’écume de la mer, 
un solo de la plus ancienne des danseuses, sur un air de cordes 
pincées de mandoluth, réveille des émotions enfouies. Secouée 
par le passé, submergée par une mémoire à vif, sa quête de joie 
au bord des larmes, sans un mot, raconte toute une solitude et 
l’immensité d’un abîme intérieur.

Ils se sont rendus compte que ce n’était pas à Yellel  
qu’ils trouveraient les réponses qui leur permettraient  
de trouver leur place, de comprendre leur histoire.  
Ils continuaient de vivre ainsi avec de temps en temps  
l’envie d’oublier, de s’oublier.
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La fierté comme résistance
Être blanche, sud-africaine, avoir grandi au milieu des années 
1950 dans un pays en plein apartheid, c’est se construire dans la 
révolte, s’émanciper des racines racistes d’un régime distinguant 
les Hommes selon leur couleur de peau. Enfant terrible de l’Afrique 
du Sud, Robyn Orlin a longtemps été une source d’irritation per-
manente pour les Afrikaners. Sa nouvelle création au titre fleuve 
– We wear our wheels with pride and slap your streets with color… 
we said “bonjour” to satan in 1820… – est une pièce performative 
qui plonge dans les tréfonds de l’histoire de son pays. Une sale 
histoire, imaginée pour huit jeunes danseurs en s’inspirant des 
rickshaws zoulous qui sillonnaient les rues de Durban dans son 
enfance pour transporter les colons. En tirant leur pousse-pousse 
de manière bondissante dans cette grande ville côtière prisée des 
estivants, ils lui semblaient « danser, le corps suspendu dans les 
airs ». Si les rickshaws sont devenus une attraction touristique 
permettant de visiter sans effort le front de mer, la chorégraphe 
entend convoquer le destin de ces esclaves noirs qui, loin de se 
satisfaire de leur sort, défiaient les lois coloniales en revêtant des 
parures de cornes, de plumes et de perles, multipliant les motifs 
traditionnels zoulous. Cet acte de défiance, dont la signification 
de chaque costume demeurait secrète, était à tout le moins un 
symbole de conservation d’une certaine dignité, la représentation 
d’une tradition, d’une revendication de puissance bravant le statut 
de citoyen de seconde zone. Une manière aussi, avec ironie, de 
dénoncer leur rôle de bête de somme. La subversion de ces actes 
se retrouve au cœur même d’une pièce pensée comme l’édification 
en temps réel d’un monument à ces héros du quotidien. Une ode 
à la culture zouloue et au pouvoir de la sublimation par la beauté. 
Ceux qui avaient découvert durant le festival EXTRADANSE 2018 
And so you see… our honorable blue sky and ever enduring sun… 
can only be consumed slice by slice… savent à quel point Robyn 
Orlin peut mêler démesure, provocation et touchante sensibilité. 
Le danseur, performer et “songoma” (guérisseur traditionnel) 
Albert Ibokwe Khoza y exhibait ses formes XXL grâce à des gros 
plans filmés en direct dans une succession de tableaux qui le 
voyaient s’emballer dans du film plastique, jouer du grotesque en 
ogre déchirant et malaxant des oranges non épluchées, devenir 
reine nubienne ou encore diva autoritaire n’hésitant pas à invecti-
ver des personnes du public poussées à participer. Ces actes poli-
tiques questionnaient déjà le regard, le genre, l’identité, sa place, 
son rapport à l’autre et à l’inconnu. À tout ce qui nous est étranger.

Afro-féminisme
Histoire personnelle et engagement forment aussi le socle du 
travail de Dorothée Munyaneza, l’une des figures actuelles d’une 
danse documentée. Découverte à Strasbourg avec Samedi 
détente, lors du festival EXTRADANSE en 2016, elle retraçait 
le sillon de son enfance, fuyant le génocide rwandais à 12 ans, 
entremêlant anecdotes et souvenirs, petits et grands tourments. 
Dans Unwanted, la chorégraphe installée en France faisait se 
télescoper les témoignages bruts de victimes de viols et leurs 
conséquences générationnelles : la difficulté de vivre avec ce 
traumatisme – comme avec les enfants nés de ces crimes –  
et de porter au quotidien la mémoire de ces violences. Le tout 
dans une économie d’effets qui tranchait avec le flot de matières 
environnantes cognant, grinçant et tremblant dans un frémisse-
ment de notes hachées et de corps hantés. Sa manière à elle de 
nous saisir, l’air de rien, comme un met dans une poêle brûlante. 
De nous faire entendre aussi, avant de ressentir.

Devenir terre sur os /  
Exister ailleurs /  
Je pense à eux parfois /  
À mon eau solitaire /  
Leurs corps doux qui tiennent  
d’autres corps doux /  
Ils pourraient être là maintenant /  
Il y a assez de place pour tout le monde /  
Où est la main qui puisse me relever /  
Et les bras qui puissent me soutenir /  
I love myself anyway
Dans sa nouvelle pièce, Mailles, Dorothée Munyaneza se fait plus 
chorale et universelle que jamais. Elle réunit cinq artistes africaines 
ou afro-descendantes, avec lesquelles se tisse une mémoire et une 
conscience communes. L’ombre lumineuse de la cheffe et artiste 
brésilienne Zora Santos, mais aussi de la performeuse Keyierra 
Collins, chicagoane croisée à Lagos, plane sur cette autoprocla-
mée mangrove family. 
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Si la pandémie mondiale a finalement empêché leur participation  
à la création, leur manière de penser par le mouvement et de panser 
par la danse les traumatismes collectifs et individuels pesant sur 
la diaspora africaine irrigue le spectacle. S’y retrouvent les expé-
riences artistiques, les engagements politiques, les implications 
quotidiennes de chaque participante : de la doyenne Nido Uwera, 
danseuse rwandaise et burundaise installée à Paris, jusqu’au par-
cours de la flamenca Yinka Esi Graves, défiant la tradition par 
ses origines jamaïco-ghanéennes. Se croisent en elle plusieurs 
continents, cultures et inspirations dont témoigne aussi la poé-
tesse, peintre et réalisatrice Asmaa Jama. Née au Danemark de 
parents Somaliens, elle vit dans la remuante et éclectique ville mul-
ticulturelle de Bristol, dont suinte un esprit créatif et inspirant de 
contre-culture. Ajoutez la danseuse contemporaine Elsa Mulder, 
éthiopienne adoptée à l’âge de cinq ans par des parents néerlandais, 
et la performeuse haïtienne Ife Day, qui en appelle souvent à une 
figure féminine protectrice et dangereuse du panthéon vaudou 
(Erzulie Dantor), et vous obtenez un groupe polyglotte de femmes 
conscientes de leurs origines et de la richesse de la rencontre 
des continents, des genres, des flux de l’histoire. Mailles célèbre 
leur puissance et leur fragilité. La chorégraphe pensait faire de la 
résilience le centre de sa pièce avant de se rendre compte « qu’on 
peut en parler lorsque l’on a traversé une épreuve et que l’on 
est encore debout. Tandis que nous six – comme les femmes en 
général – sommes dans une résistance perpétuelle, quotidienne.  
Et cette résistance-là fait notre force. Mailles est notre vitalité, 
l’acte créatif y est un début de réparation. »

L’afro-féminisme revendiqué par Dorothée Munyaneza est né 
dans les années 1970, avec la prise de conscience par de nom-
breuses femmes noires d’une charge “raciale” s’ajoutant, pour 
celles d’apparence non caucasienne, aux discriminations de 
genre et de classe sociale du patriarcat. Ce maillage de luttes, 
cet entremêlement d’histoires et de corps, se tisse aussi dans 
des rituels, à l’instar de ces cloches assourdissantes que les 
interprètes manipulent. Pour certaines, ce sont « les chameaux 
des grands-pères », pour d’autres « les sons sur les flancs de la 
montagne en Europe » quand elles n’évoquent pas une cérémo-
nie vaudoue. Pour Dorothée, « la cloche est vraiment un souvenir 
d’enfance au Rwanda où je les entendais qui sonnaient à l’église 
catholique. » Un écho « à l’arrivée des Pères Blancs en Afrique, 
à la conversion des peuples africains au christianisme et à tout 
ce qui a été délaissé au nom de la religion, à toutes ces violences 
liées à la conversion. Ce moment-là représente l’ensemble des 
mémoires partagées. » Autrice et musicienne, elle use de tous 
ses talents pour nourrir l’écriture plurielle d’un spectacle où se 
déclament des poèmes en prose, des chants en kinyarwanda, 
en anglais ou en français. Où la transe se recherche dans  
le martèlement du zapateo flamenco, pour mieux se vivre et se 
déployer au présent, avec le public.

THOMAS FLAGEL, JUILLET_2021

SPECTACLES
KOEN AUGUSTIJNEN  
& ROSALBA TORRES  
GUERRERO / 
SIAMESE CIE 
Lamenta 
ME 13 + JE 14 + VE 15 OCT 20:30 
MAILLON 
Coproduction POLE-SUD /  
Présenté avec le Maillon

ROBYN ORLIN 
We wear our wheels with 
pride and slap your streets 
with color... we said “bonjour” 
to satan in 1820
MA 23 + ME 24 + JE 25 NOV 20:30 
POLE-SUD

HAMID BEN MAHI /  
CIE HORS SERIE 
Yellel
MA 30 NOV 10:00* et 20:30 
ME 01 DÉC 15:15  
JE 02 DÉC 10:00* et 20:30 
POLE-SUD 
*Scolaires +10 ans
Coproduction POLE-SUD /  
Présenté avec le Festival  
Strasbourg Méditerranée

DOROTHÉE MUNYANEZA / 
CIE KADIDI 
Mailles
ME 08 + JE 09 DÉC 20:30  
VE 10 DÉC 19:00  
POLE-SUD 
Présenté avec le Maillon

AUTOUR  
DE YELLEL  
D’HAMID BEN MAHI
ATELIERS DE PRATIQUE 
ARTISTIQUE
Avec les danseurs de la cie
Pour les élèves des collèges  
Le Bois Fleuri - Schweighouse - 
Caroline Aigle, Leclerc, Erasme - 
Strasbourg et groupe UNSS danse

VE 03 DÉC
En partenariat avec le Rectorat, 
la DRAC Grand Est et l’ACMISA

AUTOUR  
DE WE WEAR  
OUR WHEELS… 
DE ROBYN ORLIN 
UN PAS DE PLUS  
AVEC ROBYN ORLIN
CONFÉRENCE  
GESTES DU MONDE :  
ENTRE IDENTITÉ & MÉMOIRE
Avec Robyn Orlin
Tout public 

L’interprète, le danseur,  
reçoit de l’altérité par tous  
ses sens, dans tous les sens.  
De la mémoire à la conscience dans 
le geste dansé, qu’est-ce qui fait 
l’identité d’un corps ?  
Comment s’exprime-t-il dans 
sa singularité et dans son  
rapport au monde ?  
De quelle façon les chorégraphes 
traitent-ils de ces questions ?

LU 22 NOV 18:30 > 20:00 – BNU 
En partenariat avec  
l’Université de Strasbourg  
et avec la collaboration de la BNU

WORKSHOP
Avec Oscar Buthelezi,  
danseur de la cie
Tout public intermédiaire / avancé

LU 22 NOV 19:00 > 21:00  
POLE SUD
20€ (15 € - étudiant)  
+ billet du spectacle

Inscription m.caboche@pole-sud.fr

UNE HEURE
Avec Robyn Orlin
Rencontre interactive tout public

Surnommée en Afrique du Sud 
« l’irritation permanente »,  
Robyn Orlin met en lumière  
son processus de création à l’aide  
de mises en situation drôles  
et surprenantes. L’occasion  
de partager un moment privilégié 
avec cette artiste qui, avec 
humour, nous parle d’identité,  
de mémoire et de la vie, 
considérant qu’il n’y a pas  
une façon de bouger, mais  
des milliers. À ne pas manquer !

JE 25 NOV 19:00 – POLE-SUD
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TROUVER CORPS :  
DU SOIN À  
L’EXPRESSION  
ARTISTIQUE

Ça se passe derrière les murs de POLE-SUD, et le public habi-
tuel n’y a pas accès. Dans le studio, ce jour-là, les résidents/
bénéficiaires du Centre d’Accueil pour Adultes Handicapés 
mentaux (CAAHM) et de la Maison d’accueil spécialisée (MAS) 
de Strasbourg présentent à leur entourage le travail qu’ils ont 
mené depuis plusieurs mois avec la danseuse Akiko Hasegawa, 
compagne de route de POLE-SUD. En tout, treize participants 
danseurs et huit musiciens aux pathologies diverses, aux degrés 
d’autonomie différents, aux profils tous singuliers avec, en point 
commun, un handicap mental. Les résidents de la MAS, tous 
poly-handicapés, ont besoin d’un accompagnement permanent 
quand les personnes du CAAHM ne nécessitent pas de soins. 

Chez tous, trépignants dans le couloir avant la « représenta-
tion », on sent monter le stress et l’excitation. Pendant la res-
titution, il y aura bien quelques sorties de route mais surtout 
beaucoup de joie, et après, même un peu de fierté, chez les 
participants comme chez les accompagnants.

1 	 L’ARSEA
	 Le Centre d’Accueil pour Adultes Handicapés mentaux (CAAHM) et la 

Maison d’accueil spécialisée (MAS) de Strasbourg dépendent de l’ARSEA. 
Cette association créée en 1946 par décret ministériel, s’est d’abord 
dédiée à la jeunesse en difficulté avant d’élargir ses missions en direction 
des personnes en situation de handicap puis des personnes en difficultés 
sociales. Reconnue d’utilité publique en 1991, elle gère aujourd’hui environ 
70 établissements et services en Alsace.

2 	 ARES
	 L’Association des Résidents / Centre socio-culturel de l’Esplanade à Strasbourg 

propose divers services à travers l’école de musique et le centre de loisirs. 
Différentes activités sportives et artistiques y sont également dispensées.

En partenariat avec l’ARSEA 1, POLE-SUD pilote depuis trois ans 
un atelier pour des personnes en situation de handicap mental. 
Ce travail exigeant qui va bien « au-delà de la technique »  
est mené par la danseuse Akiko Hasegawa.  
À la découverte d’autres relations aux gestes, cette année ce 
projet s’est ouvert à la musique avec la participation de l’ARES 2.
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« J’ai vu que POLE-SUD proposait des ateliers aux écoles, 
explique Aline Michon, monitrice-éducatrice au CAAHM, alors 
je me suis dit : Pourquoi pas nous ? Avec Julie Dario, éducatrice 
sportive à la MAS, elles suivent cet atelier lancé il y a trois ans. 
Danseuses amateures toutes les deux, elles ont commencé par 
proposer à leurs groupes d’aller voir des spectacles, en journée. 
Parce que « rien que culturellement, c’est super ! » L’expérience 
de spectateur constitue d’ailleurs la base du projet, pour ne pas 
se contenter de la pratique. Akiko appuie son travail sur l’un des 
spectacles de la saison, cette année 10h10 de la compagnie 
Nyash, sur le thème de la récréation et des jeux. « Je pars du 
sujet du spectacle, j’en sors aussi des motifs qui peuvent être 
intéressants à travailler, comme des moments de course, des 
percussions sur le corps… » Si l’idée n’est pas de proposer une 
chorégraphie en tant que telle, les participants travaillent néan-
moins à un déroulé structuré de différents mouvements, abou-
tissement de huit séances de travail de 1h30, deux pour chaque 
groupe séparément et six en commun.

Des besoins et des désirs singuliers
« Je mène cet atelier comme n’importe quel atelier de danse, 
nous dit la danseuse. La seule différence, c’est qu’il faut chan-
ger souvent d’exercice, mais avec les enfants c’est pareil ! » 
Les participants ont pourtant des profils particuliers, « et 
tous ont des besoins différents, explique Aline. Certains ont 
envie de danser, d’autres sont recroquevillés, on leur propose 
alors de participer pour leur offrir un moyen d’expression. »  
Pour d’autres, « il est important de pouvoir s’inscrire dans le 
temps, ajoute Julie, et l’atelier hebdomadaire est un repère. » 
La plupart des participants le suivent d’ailleurs depuis son lance-
ment, il y a trois ans. « Cela demande beaucoup d’efforts, sur-
tout pour le groupe de Julie, explique Akiko. Mais pour nous, ce 
n’est pas grave s’ils ne font pas tout comme il faut, l’important 
c’est le partage et le plaisir. » Certains ont des difficultés avec 
le collectif, d’autres ne peuvent pas travailler la porte ouverte 
car ils seront incapables de se concentrer, d’autres encore ne 
supportent pas d’être enfermés, et la présentation à des spec-
tateurs provoque parfois des émotions difficiles à gérer. Pour 
certains participants, c’est au contraire un moteur. « Pendant 
les premières séances, une des participantes, trisomique, pas-
sait son temps aux toilettes, se souvient Akiko. L’idée de faire un 
spectacle l’a motivée. » Cette année, avec la complicité du musi-
cien Christian Alligri, intervenant à l’ARES qui a mené des ate-
liers aux ARSEA, les danseurs ont profité d’une partition en live.  
Ils ont retrouvé avec beaucoup de plaisir les musiciens à plusieurs 
reprises pour des ateliers communs. Cela en a excité certains, 
« car c’est des copains », et beaucoup impressionné d’autres. 
Venir à POLE-SUD pour les ateliers est particulièrement impor-
tant, même si la saison dernière, le Covid est venu compliquer ce 
projet comme tous les autres. 

« Quand cela se passe chez nous, note Julie, ils ne se com-
portent pas de la même manière, en tout cas les résidents de 
la MAS. Ils sont en incapacité de retenir le déroulé. Quelque 
chose les porte quand ils sont ailleurs. C’est une ouverture, et 
la socialisation est une de nos missions. » Les bénéfices d’un 
tel projet paraissent aussi évidents qu’ils sont difficilement 
« quantifiables ». Surtout, ils ont besoin de temps pour s’ins-
taller. Trois ans, c’est presque trop court. « Je dirais qu’ils 
s’ouvrent un peu plus aux autres, s’expriment davantage, tente 
Julie. Et c’est important de rencontrer d’autres gens. Pour eux, 
ce n’est pas rien de voir d’autres personnes, d’avoir un repère 
extérieur comme Akiko. » Pour Aline, « cela permet d’installer 
des relations de confiance avec des personnes qu’on ne côtoie 
pas au quotidien. » Et aussi « de se sentir valorisés ». Les effets 
physiques ne se mesurent que sur le long terme : acquérir des 
repères spatio-temporels, prendre conscience de son corps, 
être à l’aise avec lui demande beaucoup de temps à certains, qui 
ne savent pas toujours où se situent leur tête ou leurs épaules. 
« Rien que toucher son corps et celui des autres, c’est quelque 
chose », rappelle Akiko.
Leur permettre de s’exprimer est sans doute l’aspect le plus impor-
tant de l’atelier, où ils improvisent beaucoup, où Akiko essaye 
« de rebondir sur ce qui se passe. Il faut rester dans le plaisir, la 
joie, même si certains pourraient apprendre une chorégraphie ».  
Pour Aline comme pour Julie, ce n’est pas vraiment l’objectif :  
le mouvement doit venir d’eux. Et ce travail est forcément béné-
fique, « surtout pour les personnes qui ne verbalisent pas ». 

Changer le regard
Tellement bénéfique que les deux éducatrices regrettent le 
nombre selon elles trop réduit de séances… « J’aimerais que 
ce soit toutes les semaines ! » s’enflamme Julie, attachée 
au projet comme toutes les parties prenantes, plus ou moins 
proches. Pour Sylvie Fovanna, responsable du développement 
des publics, « il suscite beaucoup d’émotions. Il y a un rapport 
humain très beau dans ce groupe, on devrait tous en prendre 
de la graine ! Les participants sont d’une grande spontanéité, 
et très attentionnés les uns par rapport aux autres. » Pour sa 
part, Akiko aimerait que ce travail soit plus visible. « Il faut qu’on 
le montre à plus de monde, qu’on partage plus, pour changer 
le regard. Ces personnes peuvent danser, faire de la musique 
comme les autres, il ne faut pas les laisser de côté. Elles ont ce 
côté pur, qu’on cherche toujours en tant qu’interprète. Il n’y a 
qu’elles qui ont cette honnêteté sur le plateau, elles ne mentent 
pas. Or, quand les interprètes mentent, ça se voit tout de suite. » 
Et de conclure : « J’enseigne aussi au Conservatoire. Parfois, 
je préfère travailler avec les gens des ateliers. La perfection ne 
m’intéresse pas. Ici, on est au-delà de la technique, c’est plus 
intéressant, plus important. »

SYLVIA DUBOST, AOÛT_2021
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NRien que toucher son corps  
et celui des autres, c’est quelque chose



On sait que fréquenter une salle, c’est faire l’expérience des émotions collectives  
face à un spectacle qui se déroule aussi bien sur scène que dans la salle.  
Que cette expérience particulière est aussi très constructive pour les enfants.  
Mais le passage d’un spectacle dans un lieu, c’est aussi l’occasion de mener  
des actions créatives et variées en partenariat avec les écoles et les enseignants. 
Chaque saison de nouveaux projets voient le jour et réunissent artistes  
et jeunes spectateurs. 

Comment et pourquoi est né cet atelier ?

Hervé Andrione : La demande est venue  
des institutrices car dans cette école, 
située dans un quartier avec des difficultés 
sociales, où les gens ont beaucoup 
d’origines différentes et où il y a pas mal 
de primo-arrivants, il fallait créer du lien.

Kristine Groutsch : L’idée était d’amener 
une autre façon de communiquer entre  
les enfants, qui ne se regardent  
pas vraiment, de trouver le moyen 
d’établir une attention, une façon  
d’être ensemble. C’est aussi l’occasion 
d’inviter les parents à franchir le portail 
de l’école et la porte du théâtre.

Vos ateliers prennent-ils en compte  
ces éléments ? 

HA : Les pratiques culturelles et 
artistiques créent du lien de toute façon, 
alors on ne réfléchit pas forcément  
à ça. J’essaye quand même de sentir  
les origines des élèves, de chercher  
des chansons pour les faire chanter  
dans leur langue et la faire découvrir  
à d’autres. Un des enfants m’a par 
exemple dit que son papa jouait  
du oud, je l’ai invité à venir, et les deux 
étaient très fiers.

KG : C’est un travail à la carte à chaque 
fois, et une rencontre. On prépare  
une trame, une thématique, ça peut être  
un travail sur la marche et le rythme, 
et on s’adapte au fur et à mesure. 
On travaille beaucoup à partir 
d’improvisations, avec les petits  
comme les adultes. C’est important  
que la danse vienne de chacun :  
je ne montre pas de pas. Ils doivent se 
laisser porter, ensuite on peut construire.

Depuis trois ans, la danseuse  
et chorégraphe Kristine Groutsch et  
le musicien Hervé Andrione interviennent 
auprès des élèves de l’école maternelle 
Fischart à la Meinau. Au départ, il y eu  
un projet 1 : un atelier danse et musique 
avec les élèves de grande section.  
En temps normal (hors Covid), dix séances 
sont prévues, certaines consacrées  
à la danse, d’autres à la musique, 
la majorité en binôme. Il y a d’abord 
un premier rendez-vous pour faire 
connaissance, auxquels les parents sont 
conviés et à la fin, à POLE-SUD, un atelier 
ouvert aux familles. Entretien croisé  
pour parler de ce travail, et en même 
temps revoir les fondamentaux :  
au fait, pourquoi on fait ça ?
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1	 Ce projet est mis en œuvre avec le soutien du Ministère chargé de la Ville, la Ville de Strasbourg dans le cadre du contrat de ville de l'Eurométropole de Strasbourg.
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HA : On travaille tous les deux sur  
le mouvement. À cet âge-là, il y a encore 
beaucoup de choses à régler au niveau 
psychomoteur, et la danse peut aider. 
Regarder, reproduire, c’est important. 
L’imaginaire est la clé. Il faut penser 
comme un enfant, raconter une histoire : 
on est un arbre, on a des racines dans  
le sol, il y a du vent…  
La musique vient accompagner ce travail.  
Je travaille beaucoup avec le corps, 
le chant, et, au niveau de la pratique 
instrumentale, avec de petits 
instruments : maracas, carillons, 
cloches. Là aussi il y a un lien avec 
le mouvement. Je leur dis toujours  
que pour jouer ou chanter, il faut avoir  
le bon geste ou la bonne posture.

L’objectif n’est pas de présenter  
avec eux un spectacle…

HA : On ne se met pas cette pression  
de spectacle avant le CM2.  
En tout cas, on ne le nomme pas.  
Ce serait se rigidifier la pensée.  
On parle plutôt de présentation de notre 
travail, mais on pense quand même  
nos séquences de façon à ce que,  
mises bout à bout, on arrive  
à un petit spectacle. 

KG : C’est vraiment un luxe pour  
les artistes et les enseignants  
de ne pas avoir cette pression.  
Les enfants sont en confiance,  
ils ont envie de bien faire les choses. 
L’important pour nous, c’est de travailler 
très tôt le dialogue entre musique  
et danse, pour que la musique  
ne soit pas juste un accompagnement, 
que le dialogue soit plus fin. 

À votre avis, qu’est-ce que ces ateliers 
apportent à une classe ?

HA : Certains enseignants nous disent 
que c’est une bulle dans la semaine. 
Cela crée une dynamique positive,  
et peut même changer une dynamique 
négative. Les rapports dans la classe 
évoluent, on voit que cela apporte 
beaucoup à tout le groupe.  
Si jamais des instituteurs nous lisent, 
qu’ils fassent des demandes de projets ! 
Dans un monde idéal, il faudrait un 
artiste intervenant dans chaque école !

KG : De façon globale, à force de faire 
des projets, on voit qu’il y a un vrai 
appétit des enseignants comme  
des élèves. Une fois qu’ils ont les pieds 
dedans, les enseignants font des liens 
avec le travail en classe, cela bouscule 
aussi les étiquettes collées à certains 
enfants. On a aussi vu que cela pouvait 
aider des enfants avec des troubles 
autistiques, même si cela ne marche 
pas à tous les coups. 

HA : J’aime penser que cela influence 
leur intérieur de manière positive.  
On voit bien toutes les belles choses  
qui peuvent émerger de chacun…  
En octobre, les élèves iront voir  
le spectacle i-Glu de Carole Vergne  
& Hugo Dayot / Collectif A.A.O  
et travailleront avec Kristine Groutsch  
et moi-même à partir de février.
Est-ce qu’on s’en inspirera, cela reste 
à voir. POLE-SUD nous laisse carte 
blanche, c’est ça qui est chouette !

SYLVIA DUBOST, ENTRETIEN JUILLET_2021

SPECTACLE
CAROLE VERGNE  
& HUGO DAYOT /  
COLLECTIF A.A.O
i-Glu
DI 10 OCT 10:30  
LU 11 + MA 12 OCT 09:00* et 10:30*  
ME 13 OCT 10:30* et 15:15  
POLE-SUD 
*Scolaires +2 ans 1/2

AUTOUR D’I-GLU  
DE CAROLE VERGNE  
ET HUGO DAYOT /  
COLLECTIF A.A.O  
ATELIER CHOUX FLEURS
Avec la cie A.A.O
À destination des enfants  
et familles des CSC de la Meinau 
et du Neuhof

ME 13 OCT – POLE-SUD 

ATELIERS DE PRATIQUE  
ARTISTIQUE
Avec Kristine Groutsch  
et Yvonnette Hoareau
À destination des élèves  
des écoles maternelles  
de la Meinau, de la Canardière  
et de Lezay Marnésia

JE 14 + VE 15 OCT
En partenariat avec le Réseau 
d’éducation prioritaire Lezay 
Marnésia - Strasbourg 

Avec Kristine Groutsch
À destination des élèves  
de l’école de Limersheim  
et l’école maternelle Niederau

MA 19 OCT

ATELIER DU REBOND
Avec Maeva Caboche
À destination d’enfants  
de 3 à 6 ans du jardin d’enfants 
Playgroup

LU 18 OCT

PARTAGE DE GRAINES 
Avec une association  
de partage de graines 
À destination de tous  
les spectateurs. 

À l’issue des représentations  
GRATUIT

Une fois qu’ils ont les pieds dedans,  
les enseignants font des liens avec le travail en classe,  

cela bouscule aussi les étiquettes collées  
à certains enfants.
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Outre ses créations, Étienne Rochefort 1, artiste associé à POLE-SUD, s’intéresse à la 
façon dont la danse fait partie de la vie. Les ateliers que le chorégraphe mène auprès des 
publics amateurs – notamment enseignants et adolescents – sont le vivier de sa réflexion 
sur la danse en général et la création en particulier. Rencontre, échanges et participation 
à des projets bâtis spécifiquement à leur attention font partie des actions artistiques qu’il 
mène sur le territoire avec les interprètes de la compagnie 1 des Si tandis que certains de 
ses projets sont l’occasion de croiser danseurs amateurs et professionnels.

Dans sa création Portraits, les danseurs amateurs sont présents au travers différentes 
séquences vidéo. Elles ont été réalisées par le chorégraphe sous forme de documentaire 
à partir d’un temps de rencontre et de travail consacré à chacun d’entre eux.
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1	 Étienne Rochefort est artiste associé à POLE-SUD CDCN dans le cadre du dispositif soutenu par le Ministère de la Culture
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PASSIONS PARTAGÉES 
« Je voulais devenir danseuse 
professionnelle et j’ai dû m’arrêter  
pour des raisons personnelles mais  
la danse ne m’a jamais quittée.  
Chaque année, j’emmène mes élèves  
voir des spectacles, souvent des choses 
très contemporaines, mixtes, qu’ils n’ont  
pas l’occasion de voir avec leurs parents. 
Cela cultive l’ouverture d’esprit,  
la curiosité, la mise en disponibilité  
de la vue et de l’écoute.  
Ils ont un jugement sur plein de choses, 
et j’essaye de leur apprendre à oublier  
ce jugement. C’est assez jubilatoire. 
D’abord, on analyse les spectacles 
ensemble, à partir de là, je leur propose 
beaucoup de choses. En cours d’arts 
plastiques, on travaille par exemple  
sur la posture, les expressions du visage, 
mais aussi sur la relaxation corporelle 
quand la classe part en vrille !
Autour de Portraits, on a monté un projet  
pour l’année prochaine, avec les 
professeurs d’anglais, de musique  
et la documentaliste, à partir des passions  
des élèves. Comme j’ai participé  
à Portraits en tant que danseuse 
amateur, je vais les faire travailler 
comme Étienne Rochefort l’a fait.  
D’abord à l’écrit avec la documentaliste, 
où ils devront expliquer leur hobby,  
puis sur le corps avec moi : on travaillera 
sur des postures, une gestuelle  
sans parole qui deviendra sans doute 
une petite chorégraphie. On fera les 
interviews en anglais et le professeur  
de musique travaillera sur le fond sonore. 
Au collège, on a maintenant un studio 
vidéo avec trois tablettes et un fond 
vert : on va apprendre à l’utiliser ! » 
Emmanuelle Konstantinidis,  
professeur d’arts plastiques,  
Collège de La Souffel à Pfulgriesheim.

SPECTACLE
ÉTIENNE ROCHEFORT /  
CIE 1 DES SI 
Portraits
MA 16 NOV 14:30*  
ME 17 NOV 10:00* et 20:30  
POLE-SUD  
*Scolaires + 11 ans
Coproduction POLE-SUD

AUTOUR  
DE PORTRAITS 
D’ÉTIENNE  
ROCHEFORT 
ATELIERS DE PRATIQUE 
ARTISTIQUE 
Avec Joël Brown  
et Lory Laurac 
À destination des élèves  
du collège Léonard de Vinci 
Marmoutier

VE 22 OCT

À destination des élèves  
des collèges Grégoire de Tours 
Marlenheim, de La Souffel - 
Pfulgriesheim et Léonard de Vinci 
Marmoutier

LU 08 + MA 09 NOV 
En partenariat avec le Rectorat / 
la DRAC Grand Est / ACMISA 

À destination d’élèves des lycées 
Gutenberg et Marcel Rudloff - 
Strasbourg

ME 10 NOV

RENCONTRE 
Avec Étienne Rochefort
À destination des élèves du lycée  
Marc Bloch – Strasbourg

LU 15 NOV

UN JOUR,  
ÉTIENNE A DEMANDÉ
« J’ai participé à la création  
d’Étienne Rochefort avec une quinzaine 
de danseurs amateurs de tous niveaux  
et de tous âges. Il voulait filmer  
des personnes avec des rapports  
à la danse différents, que chacune 
montre comment elle fait partie  
de sa vie, comment elle y est entrée,  
et exprimer cela avec son corps.  
On a eu un premier rendez-vous collectif, 
pour créer du lien, où on a dansé  
sur des impros. Ensuite, il a demandé 
à chacun de choisir un lieu important  
où danser. Il est venu passer la journée 
près de chez moi dans les vignes, 
on a fait une interview et il m’a filmée.  
J’ai découvert la danse à l’âge de trente 
ans et suis tombée dedans avec passion.  
J’en fais aussi avec mes élèves.  
Je les emmène souvent voir des 
spectacles, on fait beaucoup  
de projets avec des artistes.  
Je voulais que mon côté sportif ressorte, 
on a croisé nos idées. Il m’a filmée  
de très près, et danser toute seule avec 
quelqu’un qui regarde m’a clairement 
sortie de ma zone de confort…
Ce que j’en retiens ? Comprendre 
comment marche une création, suivre 
les étapes d’un projet, y participer 
autrement. C’est une autre approche 
d’un spectacle. J’ai déjà travaillé  
avec des artistes, avec mes élèves 
de section danse, j’aime beaucoup 
monter des projets, mais là c’est encore 
différent. J’ai adoré faire ça, ce qu’il 
nous a apporté, c’était vraiment  
une belle initiative. J’ai vu le spectacle 
fin mai, j’irai le revoir à l’automne ! » 
Laetitia Bertrand,  
professeur d’éducation physique et sportive,  
Collège Grégoire de Tours à Marlenheim.
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Premiers témoignages autour des ateliers mêlant danse et vidéo organisés  
à l'occasion de Portraits, pièce créée en mai dernier devant un public restreint  
et de nouveau accueillie les 16 et 17 novembre 2021.



Durant une à deux semaines, POLE-SUD accueille des compagnies de danse en résidence. 
Les artistes peuvent ainsi se consacrer à la recherche et à la création dans l’espace du 
studio qui est mis à leur disposition. Ces étapes de travail sont ponctuées par des ren-
dez-vous, les Travaux Publics, favorisant la rencontre entre le spectacle et les publics 
sous des formes variées et conviviales. Ils sont aussi l’occasion de soirées « deux en un », 
offrant à tous, la possibilité de découvrir deux démarches artistiques différentes,  
à 19:00 en studio, un processus de travail en cours et des échanges avec les artistes, 
à 20:30 le spectacle en salle d’une autre compagnie. D’octobre à décembre, différents 
artistes s’y retrouvent.

SARAH CERNEAUX
EITHER WAY

D’un certain art de se perdre, 
c’est ainsi que Sarah Cerneaux 
revient sur son riche parcours 
d’interprète qu’elle interroge  
dans sa première création  
en artiste indépendante,  
un solo intitulé Either Way.  
Cette résidence – après 
différents temps de recherche 
notamment au sein de 
Programme(s) commun(s),  
lui est consacrée. Une pièce  
que l’on pourra découvrir  
dès les premiers jours de janvier, 
durant L’année commence  
avec elles.

RÉSIDENCE  
LU 25 > VE 29 OCT 

ÉTIENNE ROCHEFORT
BUGGING

Pour sa troisième année 
d’artiste associé à POLE-SUD, 
Étienne Rochefort consacre 
différents temps de résidence 
à sa prochaine grande création 
Bugging. Ce monde qui bug 
et dont les corps témoignent. 
L’occasion pour le chorégraphe 
d’inventer une danse qui  
en traduit les phénomènes.  
Autour de ce projet, il poursuit 
un travail entre image et danse 
auprès d’adolescents  
des quartiers (Meinau, Neuhof 
Hautepierre). Les interprètes  
de sa compagnie animeront  
aussi des ateliers de pratique 
artistique en lien avec  
cette création. 

RÉSIDENCE 
LU 08 > VE 19 NOV 

MARINO VANNA
MAN’S MADNESS

En 2019, Marino Vanna présentait 
sa première création en solo 
No-Mad(e) à POLE-SUD.  
Une poétique invitation au 
voyage, à la découverte de son 
propre langage chorégraphique. 
Durant sa résidence, il prépare  
la pièce qui lui fait suite  
Man’s Madness, un quatuor  
qu’il chorégraphie et interprète 
avec trois danseurs :  
Sandy Den Hartog, Lory Laurac 
et Joël Brown. Il s’agit cette fois 
d’interroger le temps et la folie 
des hommes à partir du corps 
et d’une gestuelle abstraite, 
sensible et vibrante.

RÉSIDENCE  
LU 29 NOV > VE 03 DÉC

TRAVAUX PUBLICS  
JE 02 DÉC 19:00 – POLE-SUD
Entrée libre sur réservation 
billetterie@pole-sud.fr

WANJIRU KAMUYU 
AN IMMIGRANT’S STORY

Issue d’une double culture, 
kenyane et américaine,  
Wanjiru Kamuyu qui a notamment 
travaillé avec Robyn Orlin  
est danseuse et chorégraphe. 
Ouverte à la diversité et aux 
collaborations artistiques,  
elle développe sa démarche 
au sein de sa compagnie 
WKcollective. Sa cinquième 
pièce, An Immigrant’s Story  
fait l’objet d’une résidence  
de travail particulière.  
Elle est entièrement consacrée  
à l’adaptation de ce spectacle 
pour les publics malvoyants  
et malentendants.

RÉSIDENCE  
LU 18 > VE 22 OCT

TRAVAUX PUBLICS  
JE 21 OCT 19:00 – POLE-SUD 
Entrée libre sur réservation 
billetterie@pole-sud.fr

SIMON FELTZ 
ECHO

Interprète depuis les années 
2010, entre autres pour  
le ballet de l’Opéra de Lyon,  
le CCN Ballet de Lorraine,  
pour Rachid Ouramdane  
ou encore auprès du metteur  
en scène Romeo Castellucci, 
Simon Feltz développe ses 
propres projets chorégraphiques 
depuis 2016. Après Phase,  
Entre deux rives et Abyme,  
il se consacre à sa prochaine 
pièce Echo. Œuvrant entre 
gestes et mots, sa danse 
se déploie dans l’épaisseur 
charnelle et sensible du langage, 
à partir de ce qui fonde nos 
échanges, nos conversations.

RÉSIDENCE  
LU 13 > SA 18 DÉC 

TRAVAUX PUBLICS  
ME 15 DÉC 19:00 – POLE-SUD
Entrée libre sur réservation 
billetterie@pole-sud.fr

PLACE  
AUX ARTISTES 
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L’instinct  
de la philosophie
Le philosophe Jean-Luc Nancy,  
à l’écoute du corps aussi bien que  
de la communauté, « désœuvrée » (1986), 
« affrontée » (2001), « désavouée » (2014) 
s’est éteint cet été à l’âge de 81 ans.  
Figure de la pensée contemporaine,  
sa disparition regrettée nous incite 
à revenir au cœur de son œuvre 
foisonnante, à saluer son attention 
particulière et généreuse, si ouverte  
au sensible et à la fragilité du monde  
et qui, pour ce qui concerne les arts,  
Les Muses (1994), La Beauté (2009),  
se déplaçait si volontiers pour 
questionner la danse. 
Des extraits de Corpus structurent  
l’une des pièces majeures de Catherine 
Diverrès au titre éponyme (1999).  
Ses échanges avec Mathilde Monnier 
Dehors la danse (2001), ont pris corps 
lors d’une réjouissante création, 
Allitérations (2002). En janvier 2020,  
à l’occasion de la résidence  
de la chorégraphe à l’université  
de Strasbourg, le philosophe renouait 
avec son désir de jeu, en compagnie  
du compositeur, musicien et chanteur  
Rodolphe Burger, le temps d’une 
conférence à la BNU, bientôt 
transfigurée en débordante performance. 
Là, s’échangeaient gestes artistiques  
et textes philosophiques lus et interprétés 
par Jean-Luc Nancy, en autant  
de pensées dépliées autour du Lenz  
de Büchner, au cœur d’un 
environnement sonore et visuel  
spécialement conçu pour l’occasion. 
À celui qui, l’année dernière encore,  
s’entretenait sur la philosophie à l’épreuve 
de la réalité en temps de pandémie, 
réactivant à l’aune de l’actualité le célèbre 
Humain, trop humain de Nietzsche,  
nous adressons toutes nos révérences. 

IRÈNE FILIBERTI

« La danse participe  
de quelque chose qui est 
quand même très important,  
qui est le mouvement par 
lequel l’espace a conquis  
une place qu’avant Nietzsche, 
il cédait presque toujours 
complètement au temps,  
et ça, c’est essentiel. 
Bien sûr, la danse,  
c’est aussi du temps,  
mais c’est du temps  
qui est aussi à chaque moment 
ouvert comme espace.  
Ce n’est pas du temps linéaire. »
JEAN-LUC NANCY en entretien/  
Revue Rue Descartes 2004/2, n° 44

+
+

+
+

+
+

+
Des artistes et des lieux 
Kick-off meeting 
Réseau Grand Luxe
Désormais, les huit structures 
internationales qui composent  
à ce jour le réseau Grand Luxe  

– et qui se sont associées autour  
d’une réflexion partagée : accompagner 
la création chorégraphique autrement 
que par la diffusion et la production 
de spectacles – consacrent des temps 
particuliers aux rencontres avec 
l’ensemble des artistes dont chacun 
d’entre eux a choisi d’accompagner  
le projet sur une année. 
Cette saison, POLE-SUD a le plaisir 
d’accueillir le kick-off meeting  
prévu à cet effet. Deux journées  
de présentations et d’échanges dédiées  
à la construction des étapes de chaque  
projet individuel. Une autre façon 
d’engager le jeu sous forme  
de rencontres personnalisées entre 
structures partenaires et équipes 
artistiques. L’occasion aussi de préparer 
le programme de la saison à venir ainsi 
que la plateforme professionnelle  
où les artistes ayant suivi ce parcours 
pourront présenter leurs travaux. 

Les artistes de la saison 2021-22 :
Baptiste Cazaux, Simon Feltz,  
Claire Hurpeau, Georges Maikel, 
Konstantinos Papanikolaou,  
Anna Nowicka, Angela Rabaglio  
& Micaël Florentz

Les lieux  
Theater Freiburg  
Grand Studio, Bruxelles  
CCN Ballet de l’Onr, Mulhouse  
CCN Ballet de Lorraine, Nancy  
CDCN POLE-SUD, Strasbourg  
Onassis Stegi, Athènes   
TROIS C-L, Luxembourg  
L’Abri, Genève

Kick-Off Grand Luxe / promo 21-22
LU 04 > MA 05 OCT



Alternatives ? Architecture !
À l’occasion des Journées de l’Architecture, 
découvrez le parcours vélo Meinau – Neuhof.  
Organisé par l’association Mein-Garten 
en lien avec M33, POLE-SUD, Lu²,  
la Direction du Territoire Meinau-Neuhof 
et Agate Neuhof, il permet de visiter  
des sites où des solutions originales  
ont été mises en place pour développer 
des activités ou de l’habitat.  
Si vous souhaitez y participer,  
retrouvez-nous à la station de tram 
« Lycée Couffignal » dès 9h00  
avec votre vélo et votre pique-nique.  
Boissons et matériel pour faire  
des croquis vous sont fournis. 

VE 08 OCT 09:00 > 17:00

en savoir +   
vincent.leport@club-internet.fr.  
www.m-ea.eu

Des nouvelles du quartier
MNO, c’est le média d’information  
participatif du quartier, autrement  
dit l’actu de la Meinau racontée par 
ses habitants. Vous avez envie de faire 
part d’un événement, d’une information ? 
Vous avez un centre d’intérêt  
à partager ? N’hésitez pas… 

en savoir +   
contact@mno-meinau.org 
mno-meinau.org/

Le Festival  
Strasbourg Méditerranée  
Incroyables musiques
Le Festival Strasbourg Méditerranée  
fait son ouverture à POLE-SUD.  
Pour cette 12è édition, un programme 
riche de ses artistes et ouvert au partage. 

À 18:00 L’anti-musée éphémère  
en partenariat avec Le Syndicat potentiel 
et le Collectif Takafès présentent 
simultanément aux publics de Fès  
et de Strasbourg des performances, 
vidéos, actions urbaines suivies  
d’un échange avec les artistes.  
Une façon d’interroger la place  
de la création contemporaine dans  
des centres-villes historiques muséifiés.

À 20:00, place à Incredible Mektoub 
Orchestra en concert. Les musiciens  
du groupe créé en 2019 sous l’impulsion 
du festival Stramed sont rejoints pour 
l’occasion par Taner Akyol, joueur  
de baglama, et par le violoncelliste  
Anil Eraslan. Brillants instrumentistes  
et artistes passionnés déploient  
un nouveau répertoire dédié aux 
musiques persanes et marocaines.  
Leur curiosité insatiable pour  
les traditions musicales méditerra-
néennes et orientales provoque  
des rencontres inattendues. 

SA 20 NOV

en savoir +   
www.strasmed.com

POLE-SUD 
Un Pass et plus !
Cette année pas d’abonnement  
mais une nouvelle formule :

En achetant le PASS POLE-SUD  
à 10 €, vous bénéficiez  
d’un tarif spécial de 10 € pour  
tous les spectacles de la saison *  
et la personne qui vous accompagne 
profite d’un tarif réduit à 14 €.  
(uniquement en caisse du soir)

Un spectacle vous a plu ?  
Avec le PASS POLE-SUD  
vous pouvez le revoir gratuitement,  
le soir de votre choix, dans la limite 
des places disponibles.

N’hésitez pas à téléphoner  
pour vérifier s’il reste de la place ! 

* Hors Kamuyot

Un  
Pass
& +
10 € / 
le spectacle *

Direction de la publication : Joëlle Smadja 
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28
29
30

19:00 MARK TOMPKINS / Cie I.D.A. – Celebration ●

VE 01 PRATIQUE DE L’INTERPRÈTE avec Mark Tompkins p.05

LU
MA

04
05

KICK-OFF MEETING p.19

MA 05 RENCONTRE avec Christos Papadopoulos p.07 

MA
ME

05
06

20:30 CHRISTOS PAPADOPOULOS – Larsen C ●

ME 06 ATELIER DE PRATIQUE ARTISTIQUE avec Christos Papadopoulos p.07

DI
LU
MA
ME

10
11
12
13

10:30
09:00 
09:00 
10:30 

 
& 10:30
& 10:30
& 15:15

CAROLE VERGNE & HUGO DAYOT / COLLECTIF A.A.O – i-Glu ●

ME 13 MISE EN JAMBE « ATELIER CHOUX FLEURS » avec Carole Vergne et Hugo Dayot p.15

ME
JE
VE

13
14
15

20:30 MAILLON KOEN AUGUSTIJNEN & ROSALBA TORRES GUERRERO / SIAMESE CIE – Lamenta ●

JE
VE

14
15

ATELIERS DE PRATIQUE ARTISTIQUE avec Kristine Groutsch et Yvonnette Hoareau p.15 

LU 18 > VE 22 RÉSIDENCE – Wanjiru Kamuyu – An Immigrant’s Story
LU 18 ATELIER DU REBOND avec Maeva Caboche p.15 

MA 19 ATELIERS DE PRATIQUE ARTISTIQUE avec Kristine Groutsch p.15 

MA
ME
JE

19
20
21

20:30 EMMANUEL EGGERMONT / L’ANTHRACITE – ABERRATION 
+ EXPOSITION VIRTUELLE 

●

ME 20 à l’issue du spect. BORD DE SCÈNE avec Emmanuel Eggermont ●
JE 21 ATELIER DE PRATIQUE ARTISTIQUE avec Emmanuel Eggermont p.07 

JE 21 19:00 TRAVAUX PUBLICS – Wanjiru Kamuyu ●
VE 22 PRATIQUE DE L’INTERPRÈTE avec Marino Vanna p.05 

VE 22 ATELIERS DE PRATIQUE ARTISTIQUE avec Joël Brown et Lory Laurac p.17 

LU 25 > VE 29 RÉSIDENCE – Sarah Cerneaux – Either Way

LU 08 > VE 19 RÉSIDENCE – Étienne Rochefort – Bugging
LU
MA 
ME

08
09 
10 

ATELIERS DE PRATIQUE ARTISTIQUE avec Joël Brown et Lory Laurac p.17 

LU 15 RENCONTRE avec Étienne Rochefort p.17 

MA
ME

16
17

14:30
10:00 

 
& 20:30

ÉTIENNE ROCHEFORT / CIE 1 DES SI – Portraits ●

SA 20 POLE-SUD accueille le festival Strasbourg Méditerranée ●
LU 22 18:30 BNU CONFÉRENCE « Gestes du monde : entre identité & mémoire » avec Robyn Orlin ●
LU 22 19:00 > 21:00 WORKSHOP avec Oscar Buthelezi ●
MA
ME
JE 

23
24
25

20:30 ROBYN ORLIN – We wear our wheels with pride… ●

JE 25 19:00 RENCONTRE INTERACTIVE une heure avec Robyn Orlin ●
LU 
VE

29 
03

NOV > 
DÉC

RÉSIDENCE – Marino Vanna – Man’s Madness

MA 30 10:00 & 20:30 HAMID BEN MAHI / CIE HORS SÉRIE – Yellel ●

ME
JE

01
02

15:15
10:00 

 
& 20:30

HAMID BEN MAHI / CIE HORS SÉRIE – Yellel ●

JE 02 19:00 TRAVAUX PUBLICS – Marino Vanna ●
VE 03 PRATIQUE DE L’INTERPRÈTE avec Jean-Louis Gadé p.05 

VE 03 ATELIERS DE PRATIQUE ARTISTIQUE avec la cie Hors Série / Hamid Ben Mahi p.11 

ME
JE
VE

08
09
10

20:30
20:30
19:00

DOROTHÉE MUNYANEZA / CIE KADIDI – Mailles ●

LU 13 > SA 18 RÉSIDENCE – Simon Feltz – Écho
ME 15 19:00 TRAVAUX PUBLICS –  Simon Feltz ●
ME
JE

15
16

20:30 GEORGES APPAIX / CIE LA LISEUSE – XYZ ou comment parvenir à ses fins ●

JE 16 12:30 UDS, Bât.  
Le Portique

RENCONTRE avec Georges Appaix ●

JE 16 ATELIER DE PRATIQUE ARTISTIQUE avec Mélanie Venino p.05 

VE 17 PRATIQUE DE L’INTERPRÈTE avec Simon Feltz p.05 

SE
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D
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TOUT PUBLIC PUBLIC SPÉCIFIQUE
voir page

Sauf mention contraire, tous les spectacles et toutes les actions 
artistiques tout public se déroulent à POLE-SUD



1 rue de Bourgogne
F 67100 Strasbourg
infos@pole-sud.fr

POLE-SUD.FR / +33 (0)3 88 39 23 40      YOUTUBE   SOUNDCLOUD  


