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Dès janvier 2022, nombreux sont les rendez-vous avec les artistes  
et la création, les actions et les rencontres qui les accompagnent. 

Dès le mardi 11 du premier mois de l’année, Maguy Marin nous invite  
à Y aller voir de plus près, un spectacle à l’intersection du texte,  
de la performance et de l’image. Un grand entretien avec la chorégraphe  
a été spécialement réalisé pour ce nouveau numéro du journal  
de POLE-SUD, Le SUPP#1. 

Janvier fait aussi l’évènement avec le temps fort « L’année commence avec elles » 
qui met en avant les artistes femmes et leurs créations.  
Si l’intimité et le quotidien ont été revendiqués et réhabilités comme  
véritables sujets depuis les années 70, quels sont les gestes d’aujourd’hui,  
les sujets qui traversent leurs démarches ?  
Un dossier leur est consacré qui présente les pièces de sept chorégraphes :  
Nach, Sarah Cerneaux, Meytal Blanaru, Silvia Gribaudi, Wanjiru Kamuyu,  
Marta Izquierdo Muñoz, Anna-Marija Adomaityte, autant de nouvelles  
perspectives en regard de la représentation des corps, de la danse et du féminin.

Dès février et jusqu’à fin mars, d’autres artistes aux projets très singuliers 
prennent la relève : Amala Dianor, Étienne Fanteguzzi, Mellina Boubetra,  
Jan Martens, Marco D’Agostin. Portraits, entretiens, présentation de leurs 
spectacles se succèdent autour de leur travail avec le désir d’élargir le plaisir  
de la découverte et de l’échange entre artistes et publics.

Comment rendre compte du travail spécifique mené sur le territoire au travers  
des actions artistiques et pédagogiques ? C’est l’un des objectifs premiers  
du SUPP qui consacre un dossier de plusieurs pages aux retours d’expériences 
faites par les enfants, les enseignants et autres partenaires autour du spectacle 
i-Glu découvert l’automne dernier. D’autres pages témoignent du travail  
de préparation mené autour des prochains spectacles jeune public accueillis  
en ce début d’année : Twice#2 et Wonderland. 

Bonne lecture à toutes et tous !

Direction de la publication : Joëlle Smadja 
Responsable de la publication : Brigitte Ochem 
Responsable de la rédaction : Irène Filiberti

Ont participé à ce numéro 
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JANVIER,
ÇA CONTINUE !



Entretien  
avec Maguy Marin

Dans l’œuvre de Maguy Marin,  
« l’entrée en scène est  
une véritable entrée en matière 
chorégraphique, dosant poids, 
rythmes, tempo sur lesquels  
se construisent chaque  
création dans leur totalité ».  
Figure marquante et controversée 
de la danse contemporaine,  
la chorégraphe nous appelle  
ainsi à faire un pas dans  
le flux de ce monde.  
Tout comme elle décline,  
au fil de ses nombreux spectacles, 
« l’entrée de la danse dans 
l’espace du théâtre, ses pièces 
questionnent la représentation » 
et se révèlent en autant  
d’expériences de la perception 
où l’engagement du corps  
et des idées est particulièrement 
sollicité afin notamment  
d’aiguiser le regard ou encore  
de choisir sa place face  
à l’accumulation d’images  
et de traces qui font la pluralité 
fourmillante de ce monde.
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Dans sa dernière création, Y aller voir de plus près, Maguy Marin ajoute  
une pierre à son singulier parcours. Elle s’empare d’un chef-d’œuvre antique  
racontant par le détail la rivalité entre Sparte et Athènes. Un conflit qui contient  
les germes de tous les autres, jusqu’à nos jours : argent, soif de pouvoir et  
de territoire, alliances et trahisons, abandon du peuple lancé dans un bain de sang.

Thomas Flagel : Quand avez-vous  
découvert L’Histoire de la Guerre  
du Péloponnèse de Thucydide qui vous 
a inspiré Y aller voir de plus près ?
Maguy Marin : Cela fait un moment 
déjà. Il y a près de douze ans, quand 
je travaillais sur Homère et L’Illiade, 
j’avais pioché dans le livre un dialogue 
entre les Athéniens et une de leurs 
colonies qui désirait rester neutre.  
Et ces démocrates ne leur laissaient 
pour choix que la soumission à leur 
volonté ou le massacre. Il n’y a pas 
à chercher loin les résonances avec 
notre époque… Plus récemment  
j’ai reparlé de L’Histoire de la Guerre 
du Péloponnèse avec une de mes 
interprètes qui vient de Grèce  
et nous avons décidé de plonger  
dans cette somme impressionnante.

En préambule, vous citez René Schérer 
dans Grandeur de Bensaïd,  
hommage au philosophe trotskiste 
français, disparu en 2010 :  
« Traiter politiquement l’histoire, 
c’est la penser du point de vue 
de ses moments et de ses points 
d’intervention stratégiques. »  
Quels sont-ils ces moments  
stratégiques aujourd’hui ?
MM : Il y a des moments importants 
dans l’histoire qui font bifurquer  
les choses, et les rendent difficiles 
– voire presque impossible –  
à rattraper, dans un sens comme  
dans l’autre d’ailleurs ! Je pense 

forcément à la révolution russe dans  
sa confrontation à l’essor capitaliste 
aux XIXe et XXe siècles et l’opposition 
de forces antagonistes qui en a résulté. 
Les exemples sont nombreux, mais 
je ne me résous pas à les considérer 
comme des échecs. Ce sont les étapes  
d’un autre monde que celui dans lequel 
domine le libéralisme. Ces moments 
stratégiques viennent se tisser 
ensemble. Malheureusement jusqu’à 
présent la domination des uns sur  
les autres sort gagnante de ces luttes.

Pour ne pas vous résigner, vous vous 
centrez sur les résistances qui offrent 
des lueurs répétées d’espoir…
MM : Ces tentatives, même si elles 
donnent l’impression d’échouer,  
ne constituent pas un renoncement. 
Elles continuent de naître et restent 
des étapes. Walter Benjamin dit que 
nous avons des rendez-vous tacites 
entre les générations passées et la 
nôtre. Je n’oublie pas que je suis la 
fille d’un communiste espagnol exilé 
du temps de Franco, chez qui des 
anarchistes venaient discuter du 
monde et de la lutte. Les espoirs nés 
en 1936 sont de ces tentatives sur 
lesquelles nous butons. La démocratie 
reste ce lieu du débat des choses,  
là où l’extrême droite a une vision  
plus autoritaire, décidant seule  
au nom de tous. Quel autre choix 
avons-nous que de tenter, encore  
et encore, d’avancer dans le collectif ? 

De refuser la domination des uns sur 
les autres ? C’est parfois désespérant, 
mais nous n’avons pas le droit de 
sombrer dans le désespoir tant que 
nous sommes vivants.

Vous renouez avec des envies plus 
théâtrales que chorégraphiques, à 
l’instar de Description d’un combat 
(2009), qui s’appuyait sur Homère, 
Victor Hugo, Charles Péguy…  
Pourquoi cette mise en retrait  
du corps ? Un besoin de penser  
autrement que dans le mouvement ?
MM : Ce n’est en effet pas nouveau 
chez moi. Cela fait au moins vingt ans 
que je suis plus proche du théâtre  
que de la chorégraphie, même si le 
corps est toujours fortement présent. 
Pour être honnête, il y a une raison 
toute bête à cela : mon propre corps 
fait défaut. J’ai 70 ans, il devient dur 
de traverser les choses moi-même  
et je ne sais pas faire autrement.  
De toute façon, j’ai toujours eu 
beaucoup d’amour pour le théâtre. 
Il ressurgit avec évidence dans 
Description d’un combat comme  
dans Y aller voir de plus près qui sont 
deux pièces sur des transmissions  
très précises et concrètes.  
Ma dernière création nécessitait  
un travail de conte et d’images pour 
raconter cette guerre civile qui se 
répète sans fin depuis 2500 ans.  
La danse n’est parfois pas assez 
précise concernant les arguments.
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Et j’aime l’être dans les mots face  
aux gens. Vous savez, Salves a été  
un succès public, mais je trouve que  
je suis passée à côté de son propos.  
Je lui préfère Description d’un combat, 
qui est plus rude mais qui approche 
directement les blessures des corps 
des combattants en donnant une 
géographie à ces êtres. Ils deviennent 
des personnes que nous apprenons  
à connaître. Pour ne rien gâcher, 
le texte est très beau, là où il est 
extrêmement difficile de toucher  
des points précis par la seule danse.

Y aller voir de plus près est quasiment 
une installation…
MM : Ce texte de l’historien Thucydide 
impose beaucoup de recherches 
géographiques, une vraie plongée 
dans l’époque qui se rapproche d’une 
étude plutôt que d’une transposition. 
Le plateau est comme un cahier  
de notes où se déploient cartes, noms, 
dates… Il faut illustrer les stratégies 
militaires pour les faire comprendre 
aux quidams que nous sommes, 
chose que nous ne faisons jamais 
habituellement. J’ai voulu comprendre 
les éléments déclencheurs de la 
guerre : les puissants et les oligarques, 
mus par une hubris – mélange 
d’orgueil et de démesure – les faisant 
se croire imbattables et entraînant  
un massacre des uns et des autres. 
Rien n’a beaucoup changé…  
Face à la description précise des 
ressorts de ce conflit, je ne souhaitais 
pas tomber dans une proposition 
artistique nous éloignant trop  
de son aspect concret. Voilà pourquoi 
j’expose de nombreuses choses  
en dessins, schémas, films.

Vous sentez-vous plus radicale 
qu’avant dans cette proposition 
ou simplement plus politique ?  
Peut-être est-ce l’époque qui  
le réclame ?
MM : Un peu des deux je crois. Je me 
rends compte que ce qui m’importe  
le plus, c’est de m’impliquer, avec mon 
travail, face à l’injustice du monde. 

Voilà ce qui m’anime profondément : 
j’essaie d’infuser, de creuser le fond 
des problèmes et de les partager avec 
ceux qui viennent voir mes créations. 
Le monde a de plus en plus besoin  
que nous prenions position,  
les artistes ne peuvent plus  
se permettre de faire diversion.

Vous trouvez vos pairs moins  
engagés qu’à d’autres époques ?
MM : J’ai vécu, plus jeune, à côté  
de gens qui faisaient du théâtre  
de manière très politisée et engagée, 
notamment dans les années 1960 
et 1970. Nous nous sommes battus 
pour la danse, le théâtre et les 
intermittents, ce qui était essentiel. 
Mais nous ne sommes plus assez 
reliés aux luttes sociales.  
Nous nous saisissons peu de 
l’actualité, peut-être par peur  
de se couper du poétique à cause  
du politique. Avec le temps,  
je deviens une adepte de Brecht.

Vous le citez dans votre pièce :  
« Le fascisme n’est pas le contraire  
de la démocratie mais son évolution  
en temps de crise. »  
Une phrase douloureuse…
MM : Oh que oui, elle est tellement 
juste qu’elle fait mal, mais il faut 
regarder ce constat en face.

La démocratie est maltraitée  
par la volonté de puissance  
et de domination ?
MM : Chaque fois que nous ne faisons 
pas acte de vigilance envers ceux  
que nous élisons, notre absence 
rend possible leur oubli d’œuvrer  
pour le bien de tous et pas pour  
leurs simples intérêts ou idées.  
Dans Les Veines ouvertes de 
l’Amérique latine*, Eduardo Galeano 
parle de “démocrature”. On a parfois 
l’impression d’y être, de n’avoir plus 
que les dehors d’une démocratie, 
laissant croire que nous avons  
notre mot à dire alors même que  
la démocratie est comme la grenouille 
suppliciée dans une eau qu’on  
fait lentement chauffer, la tuant  
petit-à-petit, l’air de rien. 

Elle se teinte de quelque chose 
devenant du fascisme et on le voit 
avec la rhétorique de Zemmour.  
Nous risquons, encore une fois,  
de nous retrouver à voter pour  
des gens pas possibles, pas par 
conviction mais par absence de choix. 
Ou alors de ne pas aller voter.

Qu’apportent les films réalisés  
par Anca Bene et David Mambouch 
à la pièce ?
MM : Ils sont très importants en 
contre-point de ce texte dit à toute 
berzingue. La parole doit être livrée 
dans l’urgence des choses et je savais 
qu’elle nécessitait une mise à distance 
avec des images, amenant l’actualité 
du XXe siècle. Comprendre par les 
seuls mots ce spectacle d’1h30  
est complexe. Les images les rendent 
lisibles, forment un film qui explique  
la guerre de manière ludique.  
Je crois qu’elles permettent,  
en écoutant le texte, d’en saisir 
réellement les enjeux.

Vous assumez de nous submerger, 
voire de nous noyer sous des trombes 
de mots…
MM : Tout à fait, de la même manière 
qu’on l’est si on lit la Constitution 
européenne de 2005 ou les textes  
sur l’intermittence ! Les subtilités  
et certaines formulations pouvant 
avoir des conséquences graves sont 
très difficiles à saisir. Pour autant,  
il faut bien y aller voir de plus près.  
Ma pièce parle de ce besoin de prendre 
nous-même les choses en mains,  
de faire cet effort de citoyen.  
Il faut tenter de démêler la complexité 
pour saisir qui sont les bourreaux  
et les victimes.

Les individus peuplant vos pièces 
tentent souvent de faire communauté 
alors qu’ils sont pris dans une tempête. 
Est-ce conscient dans votre travail  
ou venu avec le temps et le regard  
sur vos créations passées ?
MM : Cela s’est conscientisé au fur  
et à mesure, bien que j’aie toujours  
eu un amour profond pour la mise  
en commun et le groupe. 

* Ouvrage de 1971, paru en français  
chez Plon, en 1998.
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J’ai débuté par la danse classique  
et je sais donc intimement à quel  
point un corps de ballet est constitué 
de soldats. Cette armée, il m’a fallu  
du temps pour la quitter.  
Dans May B, elle est remplacée  
par un chœur : les dix interprètes  
ont le même vocabulaire mais des 
gestes individualisés, pas tirés à cran ! 
J’avais donc déjà ce souci, en 1980,  
à 30 ans. Puis j’ai eu fort longtemps 
une troupe. D’autres chorégraphes  
ne se lançaient pas dans cette aventure 
quotidienne et collective, préférant 
travailler avec des intermittents  
au gré des projets. J’aime me coltiner 
aux difficultés que représentent  
la problématique pour un individu  
de conserver son avis dans un groupe, 
les efforts nécessaires à créer  
un territoire commun, les raisons 
bonnes ou mauvaises qui nous 
poussent à être solidaires même  
si on est en désaccord. La nécessité 
d’interroger ces raisons mêmes,  
pour avancer, ensemble.
THOMAS FLAGEL,  
ENTRETIEN, NOVEMBRE_2021

UN PAS DE PLUS  
AVEC MAGUY MARIN
Une même vision, celle du réalisateur David Mambouch  
et deux façons de côtoyer l’une des œuvres phare  
de la chorégraphe. Une occasion unique pour  
en découvrir encore d’autres facettes. 

SPECTACLE
MAGUY MARIN 
Y aller voir de plus près
MA 11 + ME 12 JAN 20:30 
POLE-SUD
Coproduction POLE-SUD

DANSE À L’ÉCRAN  
AU CINÉMA STAR
Maguy Marin,  
l’urgence d’agir  
Documentaire  
de David Mambouch
L’urgence d’agir se consacre  
à l’histoire exceptionnelle  
d’une œuvre et à travers elle 
d’une démarche. On parle ici de 
May B, pièce manifeste de Maguy 
Marin créée en 1981 et inspirée 
de l’univers de Samuel Beckett. 
Une chorégraphie qui a fait date  
et continue de marquer les 
mémoires. On y parle aussi  
du parcours d’une chorégraphe 
de notre temps. Ce documentaire 
singulier de David Mambouch  
sur la trace d’une œuvre et du geste 
dansé en éclaire poétiquement  
les multiples aspects.

La projection sera suivie d’un 
échange avec Maguy Marin.

LU 10 JAN 19:45 – CINÉMA STAR
Billets en vente uniquement au Star
5€ : Tarif spécial pour les  
détenteurs du PASS POLE-SUD 
ou d’un billet du spectacle  
Y aller voir de plus près  
de Maguy Marin
Autres tarifs : cinemas-star.com
En partenariat avec  
les Cinémas Star

CINÉ-DANSE  
À POLE-SUD
May B  
Film de David Mambouch /  
chorégraphie : Maguy Marin
La réalisation de ce projet 
expliquée par la chorégraphe : 
« Depuis plusieurs années,  
nous avions le projet de faire  
un film à partir de la pièce  
May B. David Mambouch l’ayant 
lui-même dansé en 2014,  
il connaît la pièce de l’intérieur.  
Il est à la fois tout à fait « dedans »,  
par le côtoiement de la pièce  
et tout à fait « dehors », par son 
sens de l’observation : il nous 
a regardé vivre. Son propre 
cheminement artistique avec des 
écritures liées tant à la littérature, 
qu’au plateau de théâtre et  
de cinéma, associé à l’intimité  
de notre proximité, nous a permis  
d’entrer de façon sensible 
et en profondeur dans cette 
expérience pour en rapporter  
les images les plus justes dans  
ce film qui en est la trace ».

JE 13 JAN 19:00 – POLE-SUD
5€ : Tarif unique
Gratuit : Sur présentation  
d’un billet du spectacle 
Y aller voir de plus près  
de Maguy Marin et d’un billet 
du film Maguy Marin, l’urgence 
d’agir de David Mambouch.
Renseignements & inscriptions : 
billetterie@pole-sud.fr 

TABLE RONDE 
Avec Maguy Marin  
et des artistes invités 
L’occasion d’échanger autour  
d’un thème choisi et fédérateur : 
« La création d’hier  
et d’aujourd’hui ».
Pour les artistes professionnels 
de la région et les étudiants  
en Arts du spectacle

JE 13 JAN 15:00 – POLE-SUD 
Entrée libre sur réservation : 
s.fovanna@pole-sud.fr
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Évènement  
L’Année commence  
avec elles
Dès le début de l’histoire de la danse, les femmes ont pris place  
en tant que créatrices sans pour autant être reconnues à leur juste valeur.  
Au mois de janvier, le focus « L’année commence avec elles »  
est l’occasion de leur ouvrir un espace particulier et d’en accueillir  
les gestes. Souvent, leurs démarches artistiques cherchent à dépasser  
cet ordre des sexes établi. Questions d’identité et de société,  
questions de danse, de corps et d’aujourd’hui qui souvent  
transparaissent dès leurs premières pièces. 



07
# 

 1 
_  

LE
 S

U
PP

L’INTIME  
ET SES  

RESSOURCES
S’immerger dans l’intime et son imaginaire pour en explorer les lignes multiples,  
c’est la voie singulière qu’ouvrent, chacune à leur manière,  
les chorégraphes Meytal Blanaru, Sarah Cerneaux et Marta Izquierdo Muñoz.

Reconnaître l’humanité des artistes qui montrent quelque 
chose de soi – en solo ou en groupe –, c’est approcher  
une expérience fragile, exposée. Qui peut se révéler 
déroutante en venant brouiller les frontières de l’intérieur  
et de l’extérieur, du sujet et de l’objet, du visible et de 
l’invisible, du dicible et de l’inexprimable. En solo ou en 
groupe, ce lien de l’intime au collectif, au politique, n’ignore 
rien des tumultes existentiels. Au croisement des secrets 
de l’intime, il y a des gestes, des mouvements, des silences, 
des émotions, des pensées, des non-dits, des souvenirs. 

 
 

Pour la chorégraphe israélienne Meytal Blanaru installée 
à Bruxelles, « les souvenirs laissent des traces, parfois 
physiques, parfois dans nos esprits. Ces traces sont ce 
qui me donne envie de danser. Danser est le moyen le plus 
simple et le plus direct de communiquer. Avant même  
de pouvoir partager quoi que ce soit avec quelqu’un d’autre, 
de performer en public, cela me relie à moi-même et  
me sert à savoir où je suis ». Son délicat travail d’écoute  
et de redécouverte de son propre corps lui a permis  
de parcourir des cheminements enfouis, d’accéder  
aux traces laissées par la mémoire.
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Rain, sa nouvelle création, ramène à un souvenir d’enfance 
traumatisant qui tombe comme la pluie. Rain brise le silence 
et évoque ouvertement l’abus dont l’artiste a été victime. 
L’enjeu de ce solo réside dans la réappropriation de ce stigmate 
– un travail nourri de la pratique de la méthode Feldenkrais.

Un geste de ressaisissement de soi
Au gré d’une lenteur hérissée de convulsions, d’un regard 
qui ne lâche jamais le public, des failles s’entrouvrent  
et les mouvements libèrent des récits de corps.  
Autant de récits qui la dévoilent tout entière et amorcent 
une forme de réinvention d’elle-même. 
C’est aussi un geste de ressaisissement de soi porté par  
le courage des renaissances qui anime Sarah Cerneaux.  
Le premier solo qu’elle signe, Either way, relève de la quête 
intérieure. Ses origines réunionnaise et comorienne et ses 
collaborations avec des chorégraphes aussi différents 
qu’Abou Lagraa en France, Liz Roche en Irlande ou encore 
Akram Khan au Royaume-Uni, ont façonné le désir de perte 
et éveillé celui de se retrouver. Entre déroute et orientation, 
Sarah Cerneaux suit sa boussole intérieure. Quelque chose 
cède, la tension est palpable, une atmosphère expressive 
surgit afin d’approcher des traces, des rituels et des liens 
cachés. C’est en se remémorant le passé, en le faisant revire 
à travers la danse qu’advient la possibilité de se transporter 
vers une réalité moins cruelle. Au bord des larmes, au bord 
du rire, Sarah Cerneaux épanouit une expression artistique 
en son nom propre qui embrasse généreusement le monde.

Parcourir des cheminements 
enfouis, accéder aux traces  
laissées par la mémoire



Les univers qu’interroge Marta Izquierdo Muñoz sont 
constitués autour de communautés féminines.  
Au cœur des pièces de cette chorégraphe espagnole,  
on retrouve les femmes, de l’icône à la réalité. 

Sa façon d’accrocher le public les yeux dans les yeux,  
sa spontanéité un peu enragée, pas mal dérangée,  
de croiser les registres et les tonalités radicalement 
différents – des marges à la pop culture – intriguent  
et trouvent des échos auprès des publics, conquis  
par son humour.

En 2018, POLE-SUD a accueilli Imago-go sur la figure  
de la majorette. À ce premier volet d’un triptyque fait  
suite Guérillères où l’on retrouve les interprètes,  
Adéline Fontaine et Eric Martin, aux côtés de la chorégraphe. 
Comme si le bâton de twirling, accessoire d’apparat, 
basculait dans l’action violente et devenait une arme.  
D’une autre manière que Meytal Blanaru et Sarah Cerneaux 
– des guérillères à leur façon –, un élan de transformation 
constant meut la pièce de Marta Izquierdo Muñoz.  
Au carrefour de plusieurs inspirations et références,  
ces guérillères renversent les codes de la danse  
et se préparent à un combat qui n’arrive pas.  
Sauf peut-être, celui avec soi-même.
VENERANDA PALADINO, NOVEMBRE_2021

SPECTACLES 
SARAH CERNEAUX 
CIE. LA FACE B  
Either way  
MA 18 + ME 19 JAN 20:30 
POLE-SUD
Coproduction POLE-SUD

MEYTAL BLANARU  
Rain 
VE 21 + SA 22 JAN 19:00  
POLE-SUD

MARTA IZQUIERDO MUÑOZ 
[LODUDO PRODUCTION] 
Guérillères
ME 26 + JE 27 JAN 20:30  
POLE-SUD
Coproduction POLE-SUD

AUTOUR  
DE EITHER WAY  
DE SARAH CERNEAUX
ATELIERS  
DE PRATIQUE ARTISTIQUE 
Avec Sarah Cerneaux
Pour les élèves des lycées  
Adrien Zeller - Bouxwiller,  
Marc Bloch - Bischheim,  
René Cassin et International 
des Pontonniers - Strasbourg

VE 07 + JE 20 JAN
En partenariat avec le Rectorat / 
la DRAC Grand Est / ACMISA 

AUTOUR  
DE GUÉRILLÈRES  
DE MARTA  
IZQUIERDO MUÑOZ
PRATIQUE DE L’INTERPRÈTE 
Avec Marta Izquierdo Muñoz
Pour les artistes de la région.

VE 28 JAN 10:00 > 13:00 
POLE-SUD
En partenariat avec le TJP et le TNS 
Renseignements & inscriptions : 
lrachmuhl@tjp-strasbourg.com
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ENTRE  
DEUX 

MONDES
Questions de regards ou d’identité, de clichés et de représentations,  
de luttes et d’émancipation, de mémoire et d’actualité, à travers les corps  
se révèlent nombre d’enjeux qui se déclinent du singulier au pluriel.

Le monde a découvert le Krump (Kingdom Radically Uplifted 
Mighty Praise) en 2005 grâce au superbe documentaire 
Rize de David LaChapelle. Avec son premier solo,  
la krumpeuse Nach – qui ne méconnait rien des origines  
du genre né dans le quartier de South Central à Los Angeles, 
suite à des émeutes sociales – réussit, près de dix ans 
après, un coup de maître. Celui de trouver une voie intime 
au sein de ce royaume inspiré aux gestes ultra codifiés.

Cellule débute dans l’écho de la clameur des arènes et  
des rondes propres aux battles, dans l’électricité palpable 
de l’ambiance qui gronde, de l’humeur qui embrase les êtres. 
Elle apparaît dans la pénombre, un simple néon surplombant 
son crâne rasé, bras vers les cieux, convoquant ces forces 
qui nous dépassent autant qu’elle les implore.  
Ses membres fendent l’air comme la foudre s’abat sur  
le monde. Les postures de force succèdent au martèlement 
du sol, attitude de défi et de fierté caractéristiques, muscles 
tendus, violence contenue jusqu’au bord de l’éruption.  
Ce corps possédé tente de se libérer. Dans cet espace 
mental, la danseuse se débat avec ses fantômes, nous mène 
dans son obscurité intérieure, lumière à la main, avant  
de renaître au sol. Sa lutte entre son moi et l’avatar  
qu’elle se forge avant de s’y glisser pour danser devient  
une guerre intestine. En témoignent le renouvellement  
de ses fulgurances krumpiennes – par touches de postures 
empruntées au classique, de séduction lascive, d’éruption 
du désir et de fragilité mêlée – la faisant encore tressaillir. 
Diverses identités et manières d’habiter son enveloppe 
charnelle cohabitent, laissant ses muscles saillant  
se tendre et se détendre dans l’harmonie de l’instant. 

Sa féminité réinvente ses propres codes et lois de genre, 
dynamitant par le geste tout carcan trop serré.  
Une mise à nu, intime et inspirée, un Hymn où les touches 
de Keith Jarrett remplacent les basses de Big Rulez,  
dans une émotion bouleversante et chavirante.  
Plus tard dans la saison, nous la retrouverons flirtant  
du côté du Butō dans Beloved Shadows, créé après  
six mois de résidence à La Villa Kujoyama de Kyoto.  
Rien d’étonnant si l’on en croit le chorégraphe Heddy Maalem, 
auteur du remarqué Éloge du puissant royaume qui  
la prit sous son aile à ses débuts : le krump « débusque  
les monstres qui vivent dans l’obscur de nous-même ».  
Nach y chemine avec ses fantômes pour mieux s’inventer, 
au-delà des ombres.

Les corps formatés par la société
Avec son corps tout en rondeurs, bien loin des codes  
du milieu, Silvia Gribaudi s’attaque aux normes.  
Dans Graces, elle offre la sensualité de sa chair  
en contrepoint de celle de ses trois partenaires masculins 
en traversant et en revisitant avec un humour ravageur  
et une subtilité complice, la peinture néoclassique  
et la danse classique, le voguing, le haka ou encore  
le kung-fu. Le tout sans jouer la carte voluptueuse-sexy 
d’une Eugénie Rebetez, ce qui permet de bousculer  
les tabous et d’interroger en profondeur les clichés 
corporels, la construction du beau et des canons. 

Autre diktat, celui de l’injonction à la productivité vécu  
par Anna-Marija Adomaityte qui dresse un portrait acerbe 
du corps au travail. Workpiece s’inspire de son expérience 
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dans un fast-food de Vilnius et de celles de congénères  
de labeur à Lausanne. Dans ce solo peuplé d’extraits  
de témoignages, l’aliénation cachée derrière les slogans 
enjôleurs (« Venez comme vous êtes », « Lovin’ Beats 
Hatin’ »…) n’a d’égale que la triste banalité des dégâts 
qu’elle entraîne chez des êtres réduits à sourire sur 
commande et se complaire de lutter pour le Saint Graal : 
voir sa bobine en uniforme vert pomme remplacer celle  
de sa collègue sous la mention employé du mois.  
Un spectacle plus aigre que doux, pensant la dégradation 
des rapports humains qui ploient sous les assauts  
des incantations sociales au conformisme.  
Peut-on vraiment se satisfaire d’observer la vie des  
autres comme à travers la vitre d’un bus, propulsés  
si loin de ce qui pourrait nous faire sentir vivants ? 

Encore plus directe se veut la proposition de Wanjiru 
Kamuyu. Celle qui a étudié la danse classique dans  
son Kenya natal avant d’émigrer à l’adolescence dans  
une ville du Michigan, se fait la voix des migrants.  
Son solo An immigrant’s story questionne l’altérité  
et l’écriture de l’histoire. Les discriminations et les rejets,  
les hiérarchies et les privilèges tiraillant cette société 
française où elle s’installe à partir de 2007 après  
un spectacle sur… Joséphine Baker ! Une des icônes 
françaises qui subit, comme elle des décennies après,  
une hyper sexualisation et une exotisation que connaissent 
ici toutes les afro-descendantes. Cette objectivation,  
aussi douloureuse que la racialisation qu’elle découvrit  
en arrivant aux États-Unis – placée dans cette case 
« Black » dont elle se sent étrangère – donne corps  
à un déballage de clichés battus en brèche.  
Un rééquilibrage des rapports entre dominants  
et dominés hérités et faisandés par la colonisation.  
Une mise au point nécessaire pour ouvrir les yeux  
et rebâtir des relations sur un pied d’égalité.

THOMAS FLAGEL, NOVEMBRE_2021

SPECTACLES
NACH / NACH VAN VAN 
DANCE COMPANY  
Cellule
MA 18 + ME 19 JAN 19:00 
POLE-SUD

SILVIA GRIBAUDI 
PERFORMING ARTS 
Graces 
VE 21 + SA 22 JAN 20:30 
POLE-SUD

WANJIRU KAMUYU  
CIE WKCOLLECTIVE 
An immigrant's story
MA 25 + ME 26 JAN 19:00 
POLE-SUD

ANNA-MARIJA  
ADOMAITYTE  
Workpiece 
JE 27 + VE 28 JAN 19:00 
POLE-SUD

AUTOUR DE  
AN IMMIGRANT’S STORY  
DE WANJIRU KAMUYU
BORD DE SCÈNE 
Avec Wanjiru Kamuyu 
Tout public

MA 25 JAN  
à l’issue de la représentation

AUTOUR DE CELLULE  
& BELOVED SHADOWS  
DE NACH
CONFÉRENCE  
GESTES DU MONDE : 
ENTRE IDENTITÉ  
ET MÉMOIRE 
Avec Nach chorégraphe  
et Anna Kalyvi, enseignante 
en études chorégraphiques.
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 ? 
Comme s'exprime-t-il dans  
sa singularité et dans son rapport 
au monde ? De quelle façon  
les chorégraphes traitent-ils  
de ces questions ?

LU 28 MARS 18:30 > 20:00 – BNU
Entrée libre sur réservation : bnu.fr
En partenariat avec  
l’Université de Strasbourg  
avec la collaboration de la BNU

LA DANSE  
DE LA LANGUE  
DES SIGNES
Wanjiru Kamuyu a souhaité rendre accessible 
aux personnes en situation de déficience 
auditive et visuelle son solo An Immigrant’s 
Story. En collaboration avec l’interprète Nelly 
Celerine et le coach en LSF Carlos Carreras, 
la langue des signes est abordée sous l’aspect 
chorégraphique : tout comme la danse  
est une langue en soi, le signe est ici travaillé  
en relation avec le sens transmis.  
Le solo devient alors duo !
Pour l’audio-déscription, en partenariat avec 
Accès Culture, la chorégraphe a développé 
avec Julie Compans, une approche créative  
et sensible.

deaf LOW-VISION
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EN CHEMIN  
POUR DÉJOUER  
LES GENRES
La danse renvoie à des conceptions de la masculinité et de la féminité  
qui diffèrent selon les cultures et les époques. Il existe des danses d’hommes  
et des danses de femmes, des gestuelles et des attitudes qui concernent  
davantage les unes que les autres.

Contrairement au monde anglo-saxon, la France  
est longtemps demeurée imperméable aux questions 
féministes et de genre en danse. Marginalisée, peu financée 
à l’exception de l’Opéra de Paris, la danse fortement 
féminisée dans ses pratiques a peu nourri en ses rangs,  
des débats autour des rapports sociaux de genre.  
Depuis quelques années, les choses ont changé  
notamment à la suite de plusieurs études comme la thèse  
de Pierre-Emmanuel Sorignet en 2004 qui pointait  
le sexisme et les inégalités dans la danse.

« Non, la danse n’est pas un truc de filles ! ».  
Doté d’un titre aussi provoquant, l’ouvrage  
(éditions de l’Attribut, Paris, 2016) d’Hélène Marquié, 
professeure à l’Université de Paris 8 et spécialiste  
de la danse et des études de genre analyse l’acte dansé  
au-delà de l’expression d’émotions et de sensations 
physiques magnifiées en observant la mise en œuvre 
d’imaginaires sociaux pouvant participer à reproduire  
des différenciations sexuées inégalitaires. 

Explorant de nombreux objets – enseignement de la danse, 
inégalités professionnelles, statistiques du Ministère 
de la Culture liées aux subventions, chorégraphies 
contemporaines, danses du passé et de sociétés 
étrangères – et mobilisant de multiples grilles d’analyse 
esthétique, sociologique, anthropologique, biologique  
ou historique, l’autrice a montré comment un ensemble  
de croyances genrées situe aujourd’hui la danse du côté 
d’un supposé « éternel féminin » rendant difficile aussi  
bien sa valorisation artistique que la réalisation d’une  
égalité effective entre les sexes. De l’image de la ballerine  
sur pointes, éthérée avec son corollaire hystérique 
véhiculée par le ballet classique à partir du XIXe siècle  
à l’émancipation du corps des femmes, le chemin a été 

jalonné par des pionnières. Isadora Duncan, Martha Graham, 
Mary Wigman ou Pina Bausch créent des rôles féminins forts 
qui annoncent une évolution dans la danse hors classique. 
Avec les post-modernes, Lucinda Childs, Trisha Brown, 
l’injonction sur les corps des femmes amorce un virage,  
les visions s’émancipent des modèles patriarcaux  
et commencent à déjouer les normes genrées.  
Les danseuses quittent l’éther pour s’ancrer dans le sol, 
appréhender la gravité.

Figures multiples
En France, l’effervescence des années 1980 n’efface  
pas complètement l’ordre des sexes « plus par habitude  
et inertie » avance Hélène Marquié. « La danse-contact initiée 
par l’Américain Steve Paxton qui gomme les différences 
s’impose tardivement ici », complète l’universitaire.  
Tandis que les formes culturelles et du capitalisme continuent 
d’érotiser leur corps comme toute autre marchandise.

Aux débuts des danses urbaines, du hip-hop, il n’y a guère 
de place pour une femme. Relevant cette forme de 
discrimination, Mourad Merzouki aborde le sujet dans  
Corps est graphique (2003). Il convie quatre danseurs  
et quatre danseuses à partager la scène et confronte  
leurs qualités respectives pour démontrer, au final,  
que l’enjeu chorégraphique et l’intention esthétique  
priment sur l’identité sexuelle des interprètes. 

Issue des danses urbaines (krump), la chorégraphe  
de Nach comme l’ensemble des artistes invitées dans  
le cadre de « L’année commence avec elles », témoigne  
de l’évolution des représentations du corps féminin.  
Dans leurs pièces, ces préoccupations s’y réfléchissent  
en écho au monde d’aujourd’hui.
VENERANDA PALADINO, NOVEMBRE_2021
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DU  
GESTE  

À LA  
CONVERSATION

Étienne Fanteguzzi dépasse la conférence-spectacle pour déplier  
sa Théorie des ficelles, Mellina Boubetra, traversée par des questionnements 
artistiques et personnels, a engagé un travail de chorégraphe qui repose  
sur l’intuition et le dialogue. Tous deux entraînent le spectateur dans  
une expérience sensorielle et perceptive singulière.

L’une aurait pu devenir biologiste 
médicale, l’autre ingénieur.  
Étienne Fanteguzzi s’est détourné  
du chemin tout tracé après les classes  
préparatoires scientifiques ; plus jeune, 
Mellina Boubetra (27 ans) a également 
choisi d’investir le mouvement.  
Elle commence par faire du break, 
du jazz-rock, des battles puis intègre 
la compagnie de John Degois, 
chorégraphe issu du hip-hop et  
celle d’Andrew Skeels, touche-à-tout 
virtuose. L’Américain basé au  
Canada lui a transmis son  
exigence et sa curiosité.

Mellina Boubetra essaye de  
trouver la forme juste, préoccupée  
par des questions de traduction,  
de transposition d’une intimité,  
des notions fondamentales en biologie.  
De ses expériences d’interprète, elle  
a tiré une porosité à différents styles 
qui alimentent la compagnie ETRA 

qu’elle fonde en 2016. Son premier  
projet en tant que chorégraphe,  
Intro pour « Introspection », pose  
« le mouvement comme manifestation 
corporelle des émotions ».  
Avec deux autres interprètes femmes, 
elle organise « une discussion »  
qui, « se passant de mots, indique 
Mellina Boubetra, laisse place  
à la réalité du corps comme seul  
reflet du voyage introspectif ». 

 
 
 
 
 
Outre cette pièce, POLE-SUD présente 
Rēhgma pareillement composée sous 
la forme d’un dialogue. 

Autour de la question du geste,  
des mains plus précisément,  
cette deuxième pièce privilégie  
le sens du toucher. Dans une écoute 
sensible, elle y converse avec  
le danseur et pianiste Noé Chapsal.  
« À quelle note ou mouvement 
accorde-t-on le plus de lumière 
et qu’est-ce qu’il en reste une fois 
émis ? ». De la résonance des  
touches aux qualités de toucher,  
ce duo physique et musical oscille 
entre murmures et vibrations.  
Rēhgma modèle la perception, 
exposant le trajet interne des sensations  
au sein d’une conversation qui s’invente.

Au long de sa représentation, la forme  
de La Théorie des ficelles se développe.  
Avec cette création, en solo,  
Étienne Fanteguzzi l’affirme sans 
ambages, « c’est un nouveau départ ». 
À 42 ans, le danseur découvert en duo 
avec Damien Briançon dans Pour en 

Danser et parler  
sur la théorie  
du mouvement,  
où se situe 
l’interprète ?



13
# 

 1 
_  

LE
 S

U
PP

découdre, (Cie Espèce de collectif)  
change de cap et reprend un travail 
de recherche amorcé en 2014. 
Rassemblant la danse et les sciences, 
la création et la transmission,  
le mouvement et la pensée,  
La Théorie des ficelles, donne une 
cohérence à son parcours atypique.  
« C’est un solo autobiographique, 
confie Étienne Fanteguzzi, je peux 
y mêler la science, les équations 
en essayant de formaliser 
mathématiquement le mouvement  
et de le traduire physiquement  
sur scène en direct. Danser et parler  
sur la théorie du mouvement ». 
Philosophe, danseur et/ou scientifique ? 
Où se situe l’interprète ?  
La question de l’identité est aussi  
au centre du solo.

Science fictive en scène
Dans une grande proximité avec  
le public, le danseur tisse une toile 
arachnéenne à partir de ficelles  
et déroule ainsi sa pensée.  
Les fils de couleurs tendus entre  
le sol, les murs et le plafond  
occupent l’essentiel de l’espace.  
Placé en quadri-frontal, le public  
est immergé progressivement  
par les fils tendus au fur et à mesure 
qu’évolue le discours. Cet ensemble 
de fils traduit métaphoriquement  
des connexions neuronales.  
La conférence-spectacle s’appuie 
sur des connaissances scientifiques 
solides qui empruntent à la mécanique 
de Newton, la théorie de la relativité  
d’Einstein ou encore aux 
neurosciences.

Installation immersive, La Théorie  
des ficelles entoure le public dans  
la musique originale électronique  
de Gaëtan Gromer diffusée  
par quatre haut-parleurs.  
Si les notions scientifiques servent  
un propos artistique, elles sont 
également détournées par 
Étienne Fanteguzzi qui y introduit 
quelques fantaisies. Autre élément 
dramaturgique, la scénographie faite 
de panneaux d’ardoises au sol – 
comme le tableau d’un enseignant. 

À mesure que la conférence-spectacle 
avance, le sol se soulève. Scientifiques 
avertis, néophytes ou tout simplement 
curieux, les publics auront le plaisir de 
suivre la distorsion de la science vers 
un savoir poétique. 

Chaque geste de Mellina Boubetra et 
d’Étienne Fanteguzzi redéfinit la lisière 
du discernement, et incarne les zones 
d’incertitudes d’une identité qui  
se réinvente par le mouvement.
VENERANDA PALADINO, NOVEMBRE_2021

SPECTACLES
ÉTIENNE FANTEGUZZI 
ESPÈCE DE COLLECTIF
La Théorie des ficelles
MA 22 + ME 23 + JE 24 FÉV 
19:00 – POLE-SUD

MELLINA BOUBETRA  
CIE ETRA
Intro + Rēhgma
MA 01 + ME 02 + JE 03 MARS 
20:30 – POLE-SUD

SOIRÉE 2 EN 1
TRAVAUX PUBLICS 
Pierre Rigal – Un Hasard
JE 03 MARS 19:00 – POLE-SUD
Entrée libre sur réservation : 
billetterie@pole-sud.fr

AUTOUR DE  
LA THÉORIE DES FICELLES 
D’ÉTIENNE FANTEGUZZI
ATELIERS  
DE PRATIQUE ARTISTIQUE 
Avec Étienne Fanteguzzi
Pour les élèves des lycées  
Fustel de Coulanges, Kléber, 
Marcel Rudloff – Strasbourg  
et Général Leclerc – Saverne

LU 24 + MA 25 JAN
En partenariat avec le Rectorat / 
la DRAC Grand Est / ACMISA 

PRATIQUE  
DE L’INTERPRÈTE 
Avec Étienne Fanteguzzi
Pour les artistes de la région

VE 25 FÉV 10:00 > 13:00 
POLE-SUD
En partenariat avec le TJP et le TNS 
Renseignements & inscriptions : 
lrachmuhl@tjp-strasbourg.com

AUTOUR DE  
INTRO & RĒHGMA  
DE MELLINA BOUBETRA
RENCONTRE 
Avec Mellina Boubetra
Tout public

JE 03 MARS – 12:30 > 13:30 
UDS, Bât. Le Portique
En partenariat avec  
l’Université de Strasbourg 

ATELIER  
DE PRATIQUE ARTISTIQUE 
Avec Mellina Boubetra
Pour les élèves du Studio 116

ME 02 MARS – 14:00 > 16:00 
STUDIO 116
En partenariat avec le Studio 116
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DANSER 
JUSQU’À  
L’ÉPUISEMENT

Venu à la danse à l’âge de 21 ans, Marco D'Agostin pose dans le paysage  
chorégraphique actuel des gestes et des actes en mouvements.  
Portés par une musicalité intérieure, ils soulèvent des interrogations  
autour des liens entre absence et présence. 

Longtemps, Marco D'Agostin a gardé son secret.  
Protégeant à l’abri du regard de la famille, des autres,  
sa passion de la danse, du chant, de la mise en scène de soi. 
Grandi dans un village à l’horizon des Dolomites, l’enfant 
construit son monde, l’ajuste à chaque instant pour  
le faire advenir. Comme si l’existence était suspendue  
à ses doigts, à son corps, à ses intuitions en mouvements. 
Le désir s’affermit sans regard extérieur car seules  
la danse et la musique permettent de sauter au-dessus  
du conformisme de la société, d’une humanité désenchantée. 
 « La nécessité de garder ce secret, confie Marco D'Agostin, 
m’a permis d’en mesurer l’intensité, de voir s’il était 
suffisamment résistant ». 

Le choc de la rencontre
C’est au contact du performeur Nigel Charnock qu’il 
rencontre en 2010 lors d’un atelier à Bologne qu’il se libère 
du secret et ose danser, chanter, improviser comme quand 
il était enfant puis adolescent. Disparu en 2012, l’exubérant 
chorégraphe, interprète et réalisateur anglais, l’un des 
fondateurs du célèbre DV8 Physical Theater, a réalisé dans 
les années 80-90 des créations aussi iconoclastes que 
non conformistes. « Elles étaient pleines d’humour et de 
douleur, ce qui comptait pour lui, ce n’était pas tant la danse 
que la relation avec les publics, remarque le chorégraphe 
italien. J’avais jusque-là plein de stéréotypes sur la danse, 
je pensais que la technique était essentielle, je rêvais alors 
plutôt de théâtre sans savoir comment y parvenir ».

Après le choc de la rencontre avec Charnock s’ouvre  
une voie nouvelle. Repéré auprès de metteurs en scène  
et de chorégraphes comme Claudia Castellucci, Liz Santoro, 
Alessandro Sciarroni, Marco D’Agostin va développer 
son propre travail de chorégraphe, à l’enseigne de VAN, 
organisme de production de la danse soutenu par le Ministère 
pour les Biens et les Activités Culturelles italien depuis 2015. 

Dans le solo, Everything Is OK (2015), le performeur face  
au public sature l’espace et le temps de paroles dans diverses 
langues, déverse des gestes et des sons qui ouvrent  
le champ de perceptions invisibles. « Chaque spectacle 
offre une possibilité de danser jusqu’à la fin du monde, 
avance Marco D'Agostin. Il y a un esprit de compétition,  
la transformation du corps soumis à des conditions extrêmes, 
sa fatigue et l’empathie possible avec les spectateurs ». 

Danser jusqu’à l’épuisement donc. Échappée, épuisement, 
dépassement, brouillage, confusion, illimitation… 
renouvelés de pièce en pièce avec une frontalité assumée  
à l’égard des publics avec lesquels partager intimement  
des pensées, des émotions, des sensations. 

Ses premiers exploits gestuels ont eu lieu sur les pistes  
de ski de fond ; des pistes recouvertes de neige à la scène, 
la pièce First Love (2018) assure la translation. Dans ce solo, 
Marco D'Agostin réinterprète la plus célèbre compétition  
de la championne de ski de fond Stefania Belmondo. 
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L’Italienne obtint la médaille d’or à la suite d’une remontée 
formidable aux Jeux Olympiques de Salt Lake City,  
en 2002. La relecture du chorégraphe rend hommage à celle 
qui fut son idole, dopé par son incroyable exploit physique.  
C’est aussi une plongée nostalgique et poétique dans  
le monde perdu de l’adolescence qui meut cette partition 
sensible et drôle. La nostalgie, la mémoire, la physicalité,  
la question du regard animent les créations  
de Marco D'Agostin.

L’urgence d’habiter autrement le monde
La première pièce que présente Marco D'Agostin  
à POLE-SUD, Best regards rend hommage à Nigel Charnock. 
C’est une lettre qu’il n’a jamais écrite et qu’il rédige à celui 
qui ne pourra plus la lire des années après sa disparition.  
En filigrane, s’y lit également l’acceptation que les modes  
de surgissement des pièces ne répondent pas à des règles 
ou à des lois prévisibles. 

Dans ce solo qu’il reprend en 2020, Marco D'Agostin 
affirme : « Cher Nigel, moi aussi j’ai envie d’être trop… »,  
en écho à One Dixon Road, le solo de Charnock dans lequel 
ce dernier ne cessait de répéter : « il n’y a rien d’autre, 
rien, rien n’a de sens ». À l’ombre du passé, de nouvelles 
correspondances s’établissent entre les énergies,  
les chants, les cris et les mouvements respectifs.

Avec Saga, Marco D'Agostin fait appel pour la première  
fois à l’artiste visuelle Paola Villani. La création renverse  
les paradigmes de l’artiste italien. Il délaisse ainsi le rapport 
de frontalité et entraîne cinq interprètes – Marta Ciappina, 
Alice Giuliani, Leon Marič, Stefano Roveda, Julia Rubies – 
sur une terre désolée, post-apocalyptique ?  
Nourrie notamment par des philosophes comme  
Anna Monika Singer qui réfléchit le transhumanisme,  
Saga interroge notre capacité à faire communauté  
sur les ruines du capitalisme loin de tout catastrophisme. 
Comment chanter, danser ensemble, retisser des liens  
entre êtres vivants et non plus seulement humains ? 
L’entropie engendrée par la pandémie de Covid-19  
a démontré combien il devenait urgent d’habiter  
autrement le monde, d’inventer de nouveaux possibles. 
VENERANDA PALADINO, NOVEMBRE_2021

SPECTACLES
MARCO D'AGOSTIN 
Best Regards
MA 22 + ME 23 MARS 19:00 
POLE-SUD

MARCO D'AGOSTIN 
Saga
JE 24 + VE 25 MARS 20:30 
POLE-SUD
Coproduction POLE-SUD

PRATIQUE  
DE L’INTERPRÈTE
Avec Marco D'Agostin
Pour les artistes de la région

VE 25 MARS 10:00 > 13:00  
POLE-SUD
En partenariat avec TJP et le TNS
Renseignements & inscriptions : 
lrachmuhl@tjp-strasbourg.com
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Any Attempt Will End in Crushed Bodies and Shattered Bones a secoué  
le dernier festival d’Avignon. Dans cette création pour dix-sept interprètes,  
le chorégraphe Jan Martens, 37 ans, souffle un vent de renouveau  
sur la danse flamande. 

Thomas Flagel : Le titre de votre pièce 
– « Toute tentative se soldera par des 
corps broyés et des os brisés » –  
est tiré d’une citation du président  
de la République populaire de Chine,  
Xi Jinping…
Jan Martens : Tout à fait, j’effectuais 
des recherches sur Internet en octobre 
2019 et je suis tombé sur un reportage 
de CNN dans lequel Xi Jinping 
déclarait, face aux protestations  
à Hong-Kong : « Chaque tentative  
de diviser la Chine est vouée à l’échec. 
Toute tentative se soldera par des 
corps broyés et des os brisés. »  
Je pensais alors que l’Union européenne 
réagirait, mais il n’en fut rien !  
Nous vivons dans une époque où  
ce type de langage guerrier et violent 
ne surprend plus personne.  
On ne s’indigne plus. Cela fait partie 
de notre quotidien. En prenant cette 
citation pour titre, je la rends visible  
et permets qu’on s’arrête dessus.

Vos thèmes de prédilection sont  
les phénomènes sociétaux, le rapport 
groupe / individu ou encore les 
questions de genre. On a l’impression 
que vous donnez, ici, une couleur 
encore plus politique à votre œuvre…
JM : Mon travail est à la fois abstrait 
et politique. Je recherche la rencontre 
entre ces deux dimensions en créant 
des liens, sans être trop littéral  
ni utiliser des images trop lisibles.  
Cela travaille en deux temps :  
de la danse abstraite sur le Concerto 
pour clavecin d’Henryk Górecki,  
suivi de textes et chansons très 
explicites. La violence de la réalité 
insémine la danse. Un dialogue  
se crée entre les deux et lorsqu’on 
revient aux mêmes mouvements  
par la suite, on ne les regarde plus  
de la même manière car, au milieu,  
il y aura eu une marche martiale.

Vous alternez répétitions et variations, 
rafales de gestes sur cette musique 
endiablée de Górecki. Autant de signes 
d’une urgence et d’une nécessité à agir ?
JM : Quand on lit les théories  
des mouvements sociaux ou les 
formes de la contestation, on constate 
que les mobilisations naissent  
de manière imprécise. Qu’elles  
ont besoin de s’organiser encore  
et encore. Ici, c’est pareil, en insistant 
tout se révèle et se réunit. J’ai bien  
entendu pensé à Black Lives Matter,  
Youth for Climate, aux luttes 
féministes… L’histoire se répète mais 
je crois que nous gagnons peu à peu 
du terrain. Chaque génération doit 
lutter pour faire avancer les choses, 
c’est une nécessité pour se libérer, 
comme dans ma pièce.

LA NÉCESSITÉ  
DE SE LIBÉRER
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Si chaque danseur a sa phrase 
signature sur scène, l’ensemble  
des corps semblent agités et soumis  
à des contraintes extérieures.  
Quel était le sous-texte commun  
durant les répétitions ?
JM : Je recours souvent aux 
contraintes avec mes danseurs.  
Le spectacle débute avec des cris  
et des lignes au sol. Ce sont à la fois 
des contraintes et une évocation,  
dans leur esthétisation séduisante,  
des tendances tyranniques et fascistes 
qui utilisent la fascination des masses 
pour le beau. Leur justesse formelle  
et leur perfectionnisme.  
Mes contraintes permettent toutefois 
de dépasser cette impasse, cette 
illusion, dans le passage de marche 
collective pour évoluer vers la liberté. 
J’y explore de nombreuses possibilités 
géométriques, provoque quantité  
de changements pour aboutir  
à la création d’une communauté,  
d’un organisme vivant devenant un. 

Si la danse va vers la liberté, le texte 
que vous projetez est, lui, saturé  
de violence. Ce contrepoint provocateur 
et réactionnaire était nécessaire ?  
Il témoigne de l’âpreté de nos  
rapports sociaux ?
JM : J’ai réuni dix-sept danseurs  
aux langages divers. Il y a des jeunes 
n’ayant pas 20 ans et des plus âgés 
proche des 70, des grands et des 
petits, des hommes et des femmes ! 

SPECTACLE
JAN MARTENS  
GRIP & DANCE  
ON ENSEMBLE
Any attempt will end  
in crushed bodies and  
shattered bones
JE 10 + VE 11 MARS 20:30 
MAILLON
Coproduction POLE-SUD /  
Présenté avec le Maillon
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Mais je ne voulais pas tomber  
dans un cliché à la Benetton.  
Je suis conscient que notre époque 
est pleine d’immobilismes et que  
nous sommes si privilégiés, que nous 
en oublions de réagir. La brutalité  
est acceptée et tolérée mais attention, 
comme avec Trump, la violence  
des mots finit par entraîner celle  
du Capitole. Je lutte contre l’apathie  
et l’indifférence. Je travaille la 
déchirure entre cette violence  
qu’il faut regarder en face et l’espoir 
naissant dans la nécessité  
de s’en libérer.

À l’agression des mots succède  
la version live et pleine de douceur 
d’une chanson de Kae Tempest, 
People’s faces. Elle livre un constat 
amer mais plein d’espoir :  
« Notre âge est la rage, mais je vois  
les choses changer ».
JM : Je partage pleinement sa 
croyance en l’Humain. Je voulais mêler  
différentes générations de musiciens : 
les années soixante avec Max Roach 
et cette femme hurlant sur fond de 
batterie en évoquant la lutte pour 
les Droits civiques, Górecki et sa 
protestation politique coïncidant  
au mouvement militant de Solidarność, 
en Pologne en 1980. Et Kae Tempest, 
l’une des voix importantes pour  
les jeunes générations d’aujourd’hui.
THOMAS FLAGEL,  
ENTRETIEN NOVEMBRE_2021



De nouveau parmi nous, Amala Dianor met en scène  
une promesse placée sous le signe de l’Afrique.  
Où l’on retrouve l’un des fils conducteurs de la démarche  
du chorégraphe, un art certain de la rencontre.

Il y a quelques années déjà, le public strasbourgeois 
découvrait Man Rec, tiré d’une expression wolof qui 
signifie « Seulement moi », un solo façon carte d’identité, 
interprété par Amala Dianor lui-même. Sous cette forme 
chorégraphique conjuguée au singulier, le danseur 
entretenait un dialogue sensible et abstrait tissé de 
ses origines multiples, entrelaçant danses urbaines, 
contemporaines et africaines. Par la suite, le chorégraphe 
est souvent revenu, avec d’autres pièces (Extension,  
Fenene, Quelque part au milieu de l’infini et plus récemment 
Xamûma Fane Lay Dëm (Je ne sais pas où je vais). 
À travers ces différents spectacles, on le verra développer 
les éléments fondateurs de sa démarche de multiples 
manières comme dans De(s)génération, inspiré par  
la devise du hip-hop « Peace, Unity, Love, and Having Fun », 
à laquelle le chorégraphe ajoutait la « bienveillance »,  
un jubilatoire terrain d’expérimentation pour six générations 
de danseurs hip-hop qui se rencontrent, se défient,  
et mettent à l’épreuve la mémoire du mouvement  
et les évolutions qui le traversent.

Durant les trois ans passés à POLE-SUD en tant qu’artiste 
associé, Amala Dianor a développé différents projets 
fédérateurs en plus de ses créations. Il y eu le battle 
TSC tous styles confondus, le projet participatif Trajets 

Pheno-Meinau. Puis la création de The Falling Stardust, 
fabuleuse constellation éphémère intégrant des danseurs 
classiques et composée de neuf interprètes s’élançant  
dans l’espace musical, réagissant aux frissons de l’aventure, 
au défi relevé d’une danse ouverte et partagée.

Entre écoute et cohésion
Cette saison, Amala Dianor nous propose une nouvelle 
rencontre, Siguifin. Autrement dit, en bambara, « monstre 
magique » et s’en explique ainsi : « Cette pièce est le fruit 
d’un processus d’écriture chorégraphique collectif inspiré 
du jeu du cadavre exquis pour donner naissance à un être 
magique car protéiforme. La recherche menée par  
Naomi Fall (Mali) sur les individualités et les questionnements  
qui se dégagent de cette réunion de la jeunesse active  
de ces trois pays, permet à Ladji Koné (Burkina Faso)  
de confronter les danseurs à leurs personnalités  
au travers d’un processus de création basé sur l’écoute  
et la cohésion de groupe. Alioune Diagne (Sénégal) 
interroge les cultures des danseurs de ces trois pays  
voisins qui ne se ressemblent pas.  
La texture de danses de chacun fait le pont entre  
ces travaux. À partir du brassage des gestuelles,  
issu du travail en résidences de création, j’ai voulu tisser  
un fil rouge, une toile qui relie et respecte les trois propositions 
chorégraphiques pour sculpter cet être magique.  
Je me suis intéressé à ces jeunes artistes, porté par  
cette question : quel est leur présent, quel futur 
construisent-ils ensemble en dialogue avec le monde ? »
IRENE FILIBERTI, OCTOBRE _2021 

UN  
FURIEUX  
DÉSIR  
DE DANSE
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UN PROJET  
DE COOPÉRATION  
POUR DE JEUNES  
DANSEURS 
« Siguifin est d’abord une création 
chorégraphique collective qui vise à 
contribuer à faire la lumière sur une nouvelle 
génération d’artistes, chorégraphes  
et danseurs, membres d’une nouvelle scène 
active et prolixe, implantée sur le territoire 
d’Afrique de l’Ouest. Trois chorégraphes 
d’Afrique de l’Ouest, Alioune Diagne basé  
à Saint-Louis au Sénégal, Naomi Fall  
du centre culturel Blonba de Bamako au Mali, 
Ladji Koné artiste en résidence à la Termitière,  
CDC de Ouagadougou au Burkina Faso,  
ont été invités à co-créer une pièce pour  
neuf jeunes danseurs africains.  
Les interprètes de cette création, sélectionnés  
dans chaque pays par les trois chorégraphes, 
possèdent une tonicité et une rage  
de s’exprimer qu’il m’a semblé vital  
de mettre en scène. Je souhaite en effet  
offrir au public d’entrer en vibration  
avec l’énergie des danseurs qui, tous,  
vivent furieusement la danse.

Cette pièce répond aussi à mon désir d’offrir 
l’opportunité à ces jeunes artistes talentueux  
de se déplacer en Afrique de l’Ouest pour 
les résidences de création et les premières 
représentations, puis en France et en Europe  
et plus loin encore. Se déplacer pour danser. 
Traverser les frontières pour parcourir  
les étapes d’un travail artistique délibérément 
pluriel puis rencontrer différents publics sont  
autant de jalons dans nos parcours d’interprètes.  
Ces étapes confortent nos vocations,  
propulsent nos carrières. »
AMALA DIANOR

SPECTACLE
AMALA DIANOR  
ALIOUNE DIAGNE  
LADJI KONÉ & NAOMI FALL
Siguifin 
MA 01 + ME 02 FÉV 20:30 
ME 02 FÉV 10:00*
Coproduction POLE-SUD
*Scolaire + 11 ans 

AUTOUR DE SIGUIFIN 
D’AMALA DIANOR /  
ALIOUNE DIAGNE /  
LADJI KONÉ  
& NAOMI FALL 
FORMATION 
Avec Alexandre Galopin, 
assistant d'Amala Dianor
Pour les enseignants EPS 
UNSS danse

ME 12 + JE 13 JAN – POLE-SUD
En partenariat avec l’UNSS danse 
et la Dafor 

RENCONTRE 
Avec Amala Dianor
Tout public

ME 02 FÉV 12:30 > 13:30 
UDS, Bât. Le Portique
En partenariat avec  
l’Université de Strasbourg 

WORKSHOP 
Avec Adama Mariko,  
danseur de la cie
Tout public

JE 03 FÉV 19:00 > 21:00 
POLE-SUD
20€ (15€ pour les étudiants)  
+ billet du spectacle
Renseignements & inscriptions : 
m.caboche@pole-sud.fr 



PLACE AUX 
ARTISTES  
EN RÉSIDENCE
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 son solo  
Either Way. Durant cette résidence, 
elle procède aux derniers arrangements  
et répétitions avant la première  
de cette création présentée dans  
le focus L'Année commence avec elles.
RÉSIDENCE LU 03 > VE 07 JAN

ARNO SCHUITEMAKER
(Be)Long
Les performances d’Arno Schuitemaker  
procèdent par immersion dans des 
mondes singuliers. Elles s’inspirent  
de sensations intimes et jouent  
avec l’élasticité de l’espace et  
du temps en modifiant notre façon  
de les percevoir. Ainsi sa danse  
se transforme et questionne 
l’existence en faisant de chaque 
création une expérience à traverser. 
Dans (Be)long, le chorégraphe  
nous incite à fermer les yeux  
le temps d’une plongée dans le bleu  
du désir, conviant le public à le suivre 
le temps d’un lent et furtif voyage  
à la recherche de ce que signifie  
cet obscur objet qui nous met  
en mouvement. 
RÉSIDENCE VE 04 > SA 12 FÉV

ÉTIENNE ROCHEFORT 
En action !
Après un premier temps de présence  
à POLE-SUD qui s’est déroulé en  
novembre autour de sa création Portrait 
programmée pour les scolaires et le 
tout public, Étienne Rochefort, artiste 
associé à POLE-SUD sera de nouveau 
parmi nous aux débuts de cette nouvelle 
année 2022, le temps de deux autres 

résidences d’action et pour sa grande 
création Bugging en avril prochain  
durant le festival EXTRADANSE.  
En amont de cette pièce, il va réaliser, 
avec son équipe une web série  
destinée aux réseaux sociaux dont  
le dernier épisode est … Bugging,  
à découvrir en live au théâtre. 
En février, partant du sujet de  
sa pièce, de cette idée d’un monde  
qui buggue, il s’agira d’imaginer  
et de réaliser avec les participants, 
un film qui constituera l’un des 
épisodes de cette série. L’occasion 
pour le chorégraphe de développer 
sa démarche entre image et danse 
auprès des adolescents de l’École  
de la 2è Chance et de Strasbourg.  
En mars, il animera, avec les danseurs 
de la compagnie des ateliers  
de pratiques artistiques autour  
de cette nouvelle danse qui surgit 
dans Bugging, cet étrange langage 
issu de façon sous-jacente des danses 
urbaines (popping, krump, voguing, 
hip-hop freestyle).
RÉSIDENCES   
LU 07 > VE 11 FÉV & LU 14 > VE 18 MARS

PIERRE RIGAL
Un Hasard
Pour sa prochaine pièce, Pierre Rigal  
s’efface derrière le geste en lui 
attribuant un rôle particulier :  
dessiner l’intrigue d’une fiction.  
Le hasard, cet imprévisible 
déclencheur d’événements,  
devient ici le maître d’un nouveau jeu.  
Cette création pour six danseurs 
prévoit la collaboration d’un magicien. 
Danger, fou rire, vertige et paradoxes, 
structurent ce travail sur l’aléatoire  
et la façon dont le hasard interroge  
et bouscule nos repères.
RÉSIDENCE VE 28 FÉV > SA 12 MARS

GEORGES MAIKEL  
PIRES MONTEIRO
RÉSIDENCE  
RÉSEAU GRAND LUXE
LU 24 > VE 28 JAN

ÉTIENNE ROCHEFORT 
ATELIERS  
DE PRATIQUE ARTISTIQUE 
Avec Étienne Rochefort, 
chorégraphe / Yanis Khelifa,  
Marine Wroniszewski  
& Sylvain Lepoivre,  
danseurs de la cie
Pour les étudiants en licence 
double cursus danse (LDC)

LU 07 + MA 08 FÉV 
CONSERVATOIRE  
DE STRASBOURG
En partenariat avec  
l’Université de Strasbourg et  
le Conservatoire à rayonnement 
régional de Strasbourg

Avec Étienne Rochefort 
& Sylvain Lepoivre
Bugging - Épisode participatif
Pour les élèves du lycée  
Général Leclerc - Saverne

LU 07 > VE 11 JAN

Avec Étienne Rochefort
Pour les adolescents de l'école de 
la deuxième chance - Strasbourg 

ME 16 MARS

Avec Megan Deprez /  
Hendrick Ntela,  
danseurs de la cie 
Pour les élèves des collèges
Jean de la Fontaine – 
Geispolsheim, des Châteaux – 
Châtenois, Grégoire de Tours – 
Marlenheim et du Gymnase Jean 
Sturm – Strasbourg, de l’école  
du Schluthfeld – Strasbourg,
du lycée Marc Bloch – Bischheim

JE 17 + VE 18 MARS
En partenariat avec le Rectorat / 
la DRAC Grand Est / ACMISA 

PIERRE RIGAL
TRAVAUX PUBLICS
JE 03 MARS 19:00 – POLE-SUD
Entrée libre sur réservation : 
billetterie@pole-sud.fr

PRATIQUE
DE L’INTERPRÈTE
Avec Pierre Rigal
Pour les artistes de la région

VE 11 MARS 10:00 > 13:00  
POLE-SUD
En partenariat avec le TJP et le TNS
Renseignements & inscriptions :
lrachmuhl@tjp-strasbourg.com
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Autour du  
Jeune Public
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1 / 2 
ATELIER BOMBE À GRAINES

3 
JARDIN IMAGINAIRE  
PAR L’ÉCOLE MATERNELLE DE LA MEINAU

4 / 7 
FRESQUE RÉALISÉE PAR UN GROUPE  
DU SECTEUR ENFANT DU CSC DE  LA MEINAU

5 
ADOPTE TA PLANTE

6 
ATELIER BOMBE À GRAINES  
DANS LE JARDIN DE POLE-SUD



VOUS  
AVEZ VU  
I-GLU ?

i-Glu, est une pièce pour les plus jeunes, elle s’adresse à tous les spectateurs  
à partir de deux ans et demi. Créée par Carole Vergne et Hugo Dayot, collectif A.A.O,  
elle a été présentée à POLE-SUD du 10 au 13 octobre 2021 derniers.  
À cette occasion, différents ateliers autour du spectacle ont pu être menés  
avec les enfants des écoles, les familles et les enseignants. 
À travers les mots et les images, retour sur une aventure partagée.

C’est la première chose qu’on voit 
lorsqu’on entre dans la salle :  
un dôme blanc comme un igloo.  
À l’intérieur, s’alignent des petits pots 
dans lesquels les enfants sont invités  
à planter une graine avant de s’installer  
pour le spectacle. Alors les lumières 
s’éteignent, et c’est comme un jardin 
merveilleux qui s’anime.  
Un épouvantail cloué au sol tente 
de prendre son envol, un danseur-
cueilleur explore tous les recoins 
secrets, accompagné d’un hérisson-
buisson. La peau blanche du dôme 
s’anime de plantes fantastiques  
et mouvantes où crapahute un petit 
personnage au trait simple et aux 
grands yeux mobiles, comme ceux 
des petits (et grands) spectateurs. 
Les corps des danseurs, tout habillés 
de blanc, deviennent eux aussi des 
surfaces de projection où se déploie 
une flore extraordinaire. Et alors, les 
hommes et le jardin ne font plus qu’un.

Imaginé par Carole Vergne et  
Hugo Dayot, i-Glu est un petit cosmos,  
un tout dans lequel le spectateur  
lui aussi s’immerge. Entre danse  
et arts visuels, porté par une  
bande-sonore aussi hypnotique  
et douce que les images projetées  
et les mouvements des danseurs,  
le spectacle invite à l’émerveillement, 
à l’attention pour les beautés fragiles 
de la nature. Quand l’épouvantail  
aura réussi à s’arracher à sa place, 
quand après le spectacle les enfants 
auront découvert que les graines  
qu’ils avaient plantées ont éclos, on 
aura compris qu’i-Glu est aussi une 
jolie métaphore de l’épanouissement, 
celui des fleurs et celui des hommes. 
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ET COMMENT C’ÉTAIT ?
Quelques retours et impressions de spectateurs transmis  
par les partenaires et relais impliqués dans la mise en place  
des différentes actions créatives menées autour d’i-Glu.
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Les enfants ont été très attentifs, réactifs, 
curieux et impressionnés. Certains avaient 
déjà vu le spectacle avec leur classe, ils ont 
apprécié de le redécouvrir. Et pour la plupart 
ce fut leur première visite dans ce lieu,  en espérant qu’il y en ait d’autres. grin-wink J’ai revu les enfants ce mercredi pour faire un 

retour avec eux sur leurs impressions, après 
une semaine, ils se sont plutôt bien souvenu 
des événements. Ils m’ont parlé du dôme,  du petit bonhomme dessiné, de l’épouvantail 

et du gardien du jardin qui faisait les mêmes 
gestes, de la graine pixel qui grandit en fleur mais pas pour de vrai. Une petite fille a dit qu’il y avait de la magie. grin-stars Nous allons 

accrocher la grande fresque produite lors  de l’atelier avec Carole, la chorégraphe,  pour que tout le monde en profite dans  les couloirs du CSC.
JULIETTE BINEAU, ANIMATRICE  AU SECTEUR ENFANT DU CSC DE LA MEINAU

C’était vraiment un très chouette moment.  
Pour les enfants c’était « la meilleure sortie  
de leur vie », « un spectacle très inspirant »…  
À la p’tite fab verte, un petit pas de plus vers une 

certaine normalité : en effet mercredi dernier nous 

avons allié culture avec nature grâce au fabuleux 

spectacle de danse et d’arts visuels i-Glu.  
Nous avons ensuite déposé des graines de notre 

jardin pour enrichir la grainothèque du Neudorf. 

Nous avons réalisé des bombes à graines et 
adopté une plante grâce à l’association Horizome.

MURIELLE HESTIN, CHEF DE PROJET AU CSC NEUHOF 

EN CHARGE DU DÉVELOPPEMENT DU SERVICE  

« LA P’TITE FAB VERTE » DE LA LUDOTHÈQUE  

ET DE PROJETS GLOBAUX

Des mots : enthousiasme, partage, échanges, 

rires, yeux qui brillent et s’émerveillent…  

Le spectacle était magique, une touche de féerie 

mixée à la réalité ! Quelle belle idée que de 

passer des graines imaginaires aux graines  

de jardiniers à l’issue du spectacle !  

J’ose croire que nous aurons éveillé – i-Glu,  

la grainothèque et Horizome – des consciences !  

De savoir que tous ces sachets de graines  

ont trouvé preneur me rend optimiste  

pour la suite !

CHRISTINE SCHOTT,  

BIBLIOTHÉCAIRE,  

EN CHARGE DE LA GRAINOTHÈQUE  

DE LA MÉDIATHÈQUE DU NEUDORF

À leur retour chez eux le soir,  

les enfants m’ont dit qu’ils avaient  

planté la graine dans leur jardin. 

CORALIE VOINSON, RÉFÉRENTE FAMILLES  

AU CSC DU FOSSÉ DES TREIZE

grin-stars Superbe spectacle i-Glu mercredi dernier. 

Merci pour ce moment apaisant de poésie  

suivi de fabrication de bombe à graines.  

seedling laugh-beam grin-hearts

AEP KAMMERHOF

L’ambiance était douce et poétique !  

L’atelier avec les danseurs était super !  

Les familles ne s’attendaient pas à cela  

et ça leur a permis de prendre conscience  

de leur corps et de partager un vrai moment  

de complicité. Le spectacle était très poétique.  

Les enfants étaient vraiment attentifs  

et intrigués (l’épouvantail a fait son effet !).  

Le fait de voir les fleurs qui ont poussé sous  

le dôme en fin de spectacle les a émerveillés.

FRANÇOISE AOUDÉ, RÉFÉRENTE FAMILLES  

AU CSC DE LA MEINAU 



SORTIR,  
S’OUVRIR
Chaque saison, POLE-SUD propose aux établissements scolaires,  
notamment élémentaires, des ateliers de pratiques artistiques toujours  
associés à un spectacle de la saison. L’école du Schluthfeld y participe  
depuis plus de vingt ans… Deux enseignantes détaillent les enjeux  
de ce travail, et pourquoi il s’inscrit ainsi dans la durée.

C’est sûr qu’en vingt ans (ou plus, 
Hélène Godefroy, enseignante  
et directrice de l’école du Schluthfeld, 
a arrêté de compter), les ateliers  
de pratiques artistiques ont pris  
des formats différents. Mais pour  
les élèves, le cœur du travail reste  
le même : exercer son regard en allant 
voir un spectacle, appréhender  
le mouvement au travers d’un atelier 
avec un artiste. 

Depuis quelques saisons, le protocole 
est celui-ci : l’équipe des relations 
publiques de POLE-SUD propose  
aux enseignants des travaux en lien 
avec les thématiques des spectacles. 
Ces derniers s’en emparent,  
les travaillent avec leurs élèves.  
Ces éléments dansés, écrits, dessinés, 
etc, sont ensuite présentés à l’artiste 
intervenant qui s’en inspire pour ses 
deux heures d’atelier (avec la classe  
en demi-groupe). Ensuite seulement, 
les élèves iront voir le spectacle,  
en ayant déjà réfléchi et bougé.

Pour Hélène Godefroy, ces ateliers 
doivent s’inscrire dans un véritable 
parcours. Du CE2 au CM2, les élèves  
de l’école « voient au moins un spectacle  
par an. Cette année ce sera trois. »  
En l’occurrence, et suivant les  
classes, Wonderland, Twice#2,  
Home et/ou Kamuyot. Les artistes 
Beatriz Beaucaire, Cathy Dorn, 
Yvonnette Hoareau et Kristine Groutsch  
les accompagneront dans leur 
découverte, avec chacune une 
esthétique et une approche 
singulières. Et à la fin, de l’année 
mais surtout de l’école élémentaire, 
« avec des spectacles de danse tous 
différents [entre trois et neuf, donc, 

NDLR], les élèves se seront construit 
une petite culture ». Voilà qui plaide 
déjà en soi pour le travail sur la durée.

Les répercussions de ces ateliers 
se déploient en de multiples 
ramifications. Adeline Knoch, 
enseignante – de CM2 cette année – 
qui participe elle aussi au projet 
depuis des années, les égraine  
d’un souffle : « rencontrer des 
artistes, des gens qui vont apporter 
de l’expertise dans leur domaine, 
comprendre qu’un geste a une 
signification, une intention, apprendre 
à improviser, à se regarder et  
à regarder les autres, à développer 
l’esprit critique, accéder à une 
pratique artistique qu’ils n’ont pas  
en dehors de l’école… » 

Au-dela de l’individu
Pour Hélène Godefroy, les élèves 
apprennent aussi tout simplement  
ce qu’est un spectacle, le vocabulaire 
de la scène, « y compris l’aspect 
technique », et « que ce sont des 
métiers ». « Il ne faut pas perdre de 
vue ce qu’on va apprendre, rappelle 
Adeline Knoch, l’école, c’est fait  
pour aller au musée, au spectacle, 
mais tout l’art du pédagogue est  
d’y raccrocher des apprentissages. » 
En français, en histoire, dans tous  
les domaines. On apprend à nommer 
ses émotions, à construire une  
opinion et, de toute évidence,  
« plus on a vu de spectacles,  
plus c’est intéressant. »

Au-delà de la culture individuelle,  
c’est aussi une culture commune qui  
se construit, au fil des années. 
Un aspect important pour Hélène 

Godefroy, surtout dans ce quartier 
« très mixte, avec notamment des 
primo-arrivants », où au moins 35% 
des enfants n’ont pas le français 
comme langue maternelle.  
On en vient, au fil du temps, à partager 
des références. « Beaucoup de choses  
passent par le corps. Et ici, on est  
tous à égalité. »

C’est aussi l’occasion, toujours 
extraordinaire, de sortir du contexte 
scolaire. Une ouverture, une 
respiration, une découverte.  
Aller au théâtre au milieu du public, 
puis dans les studios pour les ateliers 
avec les artistes, est un déplacement 
riche d’enseignements pour les élèves, 
qui se confrontent à un autre lieu,  
d’autres règles, d’autres réalités, 
d’autres adultes. Enfin, et peut-être 
surtout, les ateliers de pratique 
artistique agissent comme un 
révélateur. C’est sûr, pour certains, 
c’est intimidant. Pour beaucoup,  
c’est un vrai bonheur. « Ils aiment le fait 
que l’initiation au mouvement ne soit 
pas codifiée, constate Adeline Knoch, 
qu’on laisse part à l’improvisation. » 
« On découvre alors des choses sur  
les élèves qu’on a devant nous, raconte 
Hélène Godefroy. Certains  
se révèlent par le corps car ils n’ont 
pas le langage, d’autres ont des 
peurs. C’est important pour nous de 
comprendre ça. » « J’apprécie de 
pouvoir les observer, confirme  
Adeline Knoch, qu’ils m’oublient aussi.  
Qu’ils osent des choses qu’ils n’osent  
pas faire en classe. » Et de conclure : 
« Sur plusieurs années, on voit vraiment 
comment les enfants développent leur 
attitude et leur regard. »  
Pourvu que ça dure encore…
SYLVIA DUBOST, NOVEMBRE_2021
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Béatriz Beaucaire, comédienne, est artiste intervenante  
dans le cadre des ateliers de pratique artistique.

Comment démarrez-vous un atelier ?
Je commence toujours par me présenter. 
La première chose, c’est d’expliquer  
son métier, pourquoi on est là.  
Je fais ensuite un échauffement pour 
le corps et la voix, s’il y en a dans  
le spectacle. Ensuite, ce qui se passe 
dans l’atelier ne sort pas de l’atelier.  
La confiance est un mot fondamental. 
« Oser », aussi, je l’utilise tout  
le temps. Quand on ose, on prend 
confiance. On ouvre des portes,  
et beaucoup de maux viennent  
de portes trop hermétiquement fermées.

Ces ateliers, qu’apportent-ils  
aux élèves, d’après vous ?
Que ce soit des enfants ou de jeunes 
adultes, on se rend compte qu’ils 
repartent enrichis de la découverte  
de quelque chose d’artistique.  
Ces enfants n’ont pas toujours accès  
à culture, encore moins à la danse.  
Les garçons disent souvent :  
« La danse, jamais ! »  
Et puis pendant deux heures on travaille, 
et quelque chose s’ouvre. « Mais c’est  
ça la danse ? », demandent-ils à la fin. 
C’est aussi un moment de liberté pour eux, 
pour moi, un moment de poésie aussi.  
Ce sont des moments où les rapports  
de hiérarchie changent. Ici, tous les 
enfants sont pareils, qu’ils fassent  
des fautes ou pas, qu’ils aient  
des difficultés en français ou pas.  
C’est le corps qui va s’exprimer. 
Ils peuvent grandir grâce à l’art, 
comprendre que l’autre est différent,  
voir les autres différemment, dans  
un autre contexte. Aux jeunes adultes  
avec lesquels je fais aussi des ateliers,  
je demande un mot pour décrire ce qui 
s’est passé, et ceux qui reviennent le 
plus souvent sont : liberté, ouverture,  
découverte, bienveillance, enthousiasme.  
C’est magique !

Qu’essayez-vous de transmettre ? 
Déjà, que l’art existe. Parfois c’est 
aussi simple que ça. L’art existe et il est 
fondamental. Certains vont découvrir 
que la pratique artistique est stimulante, 
rigolote, riche. Beaucoup de gens 
timides vont pouvoir s’exprimer car c’est 
un contexte différent. On leur donne 
le goût de l’art, on leur montre  
qu’il peut être passionnant, que 
ça les concerne, que c’est accessible, 
qu’ils peuvent aller regarder  
ou pratiquer. 

Qu’est-ce que cela vous apporte ?
Au niveau humain, quand on touche les 
autres, ça nous touche aussi.  
Les enfants et les jeunes grandissent  
un peu et nous aussi. Quand je sors  
de l’atelier, je suis remplie d’énergie,  
ça me porte pendant des jours pendant 
que je travaille. C’est le côté humain 
indispensable à nos métiers Je découvre 
aussi un monde que je ne connaîtrais 
jamais autrement. Et si l’artiste ne 
rencontre pas le monde, il ne peut pas 
aller sur scène. Que va-t-il raconter ? 

Quels sont vos souvenirs marquants ? 
J’ai gardé très longtemps dans mon 
téléphone deux photos prises lors 
d’ateliers à POLE-SUD.  
Un petit garçon au T-shirt jaune vif, 
les yeux fermés, les bras ouverts au 
maximum : on voit son bonheur.  
Et une petite fille que j’avais fait travailler 
sur les émotions.  
Je lui faisais jouer la colère, et on dirait 
une femme adulte en train de cracher 
toute la colère du monde entier !
SYLVIA DUBOST,  
ENTRETIEN NOVEMBRE_2021 

SPECTACLES
ALEXANDER  
VANTOURNHOUT  
+ AÏCHA M’BAREK  
& HAFIZ DHAOU
Twice #2 : Épaulette + D’Eux
MA 22 FÉV 14:30* 
ME 23 FÉV 15:15 
JE 24 FÉV 10:00*
Coproduction POLE-SUD
*Scolaires + 6 ans

SYLVAIN HUC 
Wonderland
DI 06 MARS 17:00 
LU 07 MARS 10:00* + 14:30* 
MA 08 MARS 10:00*
Coproduction POLE-SUD
*Scolaires + 5 ans

AUTOUR DE  
TWICE #2 D’ALEXANDER  
VANTOURNHOUT  
+ AÏCHA M’BAREK  
& HAFIZ DHAOU
ATELIERS  
DE PRATIQUE ARTISTIQUE
Avec Cathy Dorn & Béatriz 
Beaucaire, danseuses
Pour les élèves des écoles  
du Neuhof, du Neufeld et  
du Schluthfeld – Strasbourg

LU 03 + JE 06 JAN
En partenariat avec le Rectorat / 
la DRAC Grand Est / ACMISA 

Pour les élèves de l’école  
des Vergers - Illkirch

MA 04 JAN

AUTOUR DE  
WONDERLAND  
DE SYLVAIN HUC
ATELIERS  
DE PRATIQUE ARTISTIQUE
Avec Cathy Dorn,  
Béatriz Beaucaire  
& Kristine Groutsch,  
danseuses
Pour les élèves des écoles  
de la Musau, du Stockfeld  
et du Schluthfeld - Strasbourg

VE 07 + LU 31 JAN  
+ MA 01 + JE 03 FÉV
En partenariat avec le Rectorat / 
la DRAC Grand Est / ACMISA 

Avec Kristine Groutsch  
& Yvonnette Hoareau,  
danseuses 
Pour les élèves des écoles  
du Stockfeld et Guynemer II – 
Strasbourg et de l’école  
de Limersheim

LU 31 JAN + LU 28 FÉV  
+ MA 01 MARS
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ENTRE  
LIBERTÉ ET POÉSIE



BRÈVES

FORMATION
TRAJECTOIRES #14
Avec la cie Mistral Est et Yvonnette 
Hoareau / Cie Mira
La formation Trajectoires, initiée  
par POLE-SUD et la compagnie  
Mistral Est proposent à des jeunes 
danseurs amateurs (entre 12 et 25 ans)  
d’aborder différents styles et 
techniques de danse. Cette approche 
plurielle est l’occasion de se 
perfectionner tout en découvrant 
d’autres univers chorégraphiques. 
La session de février s’ouvre  
à diverses pratiques menées  
par la compagnie Mistral Est ainsi  
que d’autres artistes invités,  
celle d’avril orchestrée par la Cie Mira 
est consacrée à un travail plus créatif 
avec une restitution publique en fin 
de formation. Yvonnette Hoareau, 
chorégraphe de la compagnie,  
y propose des éléments de sa propre 
démarche artistique composée 
d’un vocabulaire issu de la danse 
hip hop métissée de techniques 
contemporaines. 
1È SESSION 
LU 14 > VE 18 FÉV – POLE-SUD 

2È SESSION 
LU 11 > JE 14 AVR – POLE-SUD

RESTITUTION 
JE 14 AVR 19:00 – POLE-SUD STUDIO 
Entrée libre
Plus d'infos : info@mistralest.com 
En partenariat avec la cie Mistral Est dans le 
cadre du Contrat de Ville : Conseil Départemental 
du Bas-Rhin, Commissariat Général à l’Egalité 
des Territoires – CGET, DRAC Grand Est 

ATELIERS  
MUSIQUE ET DANSE
Avec Kristine Groutsch, danseuse  
et Hervé Andrione, musicien
Pour les élèves de l'école maternelle 
Jean Fischart – Strasbourg
Pour cette 4è collaboration, Kristine 
Groutsch et Hervé Andrione ont choisi 
d’investir les espaces de rencontre 
entre la musique et la danse déjà 
expérimentés ou défrichés les années 
précédentes à l’école Fischart.  
Ils y invitent les jeunes enfants  
à vivre la musique par le corps,  
à entrer dans la danse grâce aux 
rythmes et aux sons, à se rencontrer 
sur le terrain propice de l’écoute  
et du partage. Inspirés par le spectacle 
I-glu choisi par les enseignantes,  
ils en traversent les thématiques,  
de l’espace à l’environnement,  
du geste à la nature. 
(cf LE SUPP#0, pages 14 & 15,  
entretien réalisé par Sylvia Dubost) 

LU 17 + 24 + 31 JAN 
JE 20 + 27 JAN 
LU 21 + JE 24 FÉV  
JE 03 + 10 + 24 + 31 MARS

D'autres ateliers sont prévus en avril et mai

RESTITUTION 
23 MAI – POLE-SUD
En partenariat avec le Réseau d'éducation 
prioritaire Lezay Marnésia - Strasbourg

SPECTACLES  
À L’ÉCOLE
KRISTINE GROUTSCH  
& BÉATRIZ BEAUCAIRE  
LES FILLES D'APLOMB 
Improésies, quand la danse  
ramène sa science
Ouvrir un poétique dialogue entre 
danse et science est au cœur 
d’Improésies. Dans ce duo interprété 
par une danseuse et une comédienne, 
un nouveau monde ludique se dessine. 
Ses intentions : jouer entre gestes 
et mots, jongler avec les idées et 
partager de multiples découvertes. 
LU 17 > VE 21 MARS* 
Dans les écoles de Bischwiller
*Scolaires + 4 ans
Présenté avec la MAC – Relais culturel de 
Bischwiller dans le cadre  
du Festival Décadanse
Plus d'infos : billetterie@mac-bischwiller.fr 

YVONNETTE HOAREAU  
& SÉBASTIEN VELA LOPEZ /  
CIE MIRA  
30 ans après
Des histoires de vie, de famille et  
de danse, ils en ont plein les baskets. 
Issus du hip-hop, les artistes de  
la compagnie Mira nous en font  
le récit en de multiples saynètes.  
Mariant la tendresse et l’humour  
à l’énergie de leur danse, ils investissent 
la scène avec la générosité  
qui a fait leur réputation.
LU 21 > VE 25 MARS* 
Dans les écoles et associations partenaires
*Scolaires + 6 ans
Plus d'infos : m.caboche@pole-sud.fr /  
p.brenckle@pole-sud.fr  
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ATELIERS  
DE PRATIQUE  
ARTISTIQUE
Avec Akiko Hasegawa, danseuse 
En partenariat avec l’ARSEA, 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. A la découverte d’autres 
relations aux gestes, cette année  
ce projet s’est ouvert à la musique 
avec la participation de l’ARES. 
Du soin à l’expression artistique,  
cet atelier tente de répondre  
à des besoins et des désirs singuliers 
car parfois, pour les participants,  
« rien que toucher son corps et celui 
des autres, c’est quelque chose. »  
Un délicat cheminement qui change  
le regard et en réjouit plus d’un.
(cf LE SUPP#0, pages 12 & 13,  
article de Sylvia Dubost)

MA 29 + JE 31 MARS

D'autres ateliers sont prévus en avril,  
mai et juin
En partenariat avec l’ARSEA de la Ganzau 
(MAS + CAAHM) et l’ARES

PUBLICATIONS
LES LIVRETS JEUNE PUBLIC
Que faire après le spectacle ? 
Comment en parler, le décrire, s’en 
souvenir, et que peut-on s’inventer 
autour de ce que l’on a vu et ressenti ? 
À cet effet, l’équipe de POLE-SUD  
a imaginé plusieurs livrets pédagogiques.  
À chaque spectacle, son petit cahier. 
Ils sont distribués aux enfants après  
la représentation. Dans ses pages,  
les jeunes spectateurs pourront  
y trouver, des questions, des jeux,  
des espaces pour dessiner, raconter…, 
de quoi revivre la magie de la danse, 
celle du spectacle qu’ils ont découvert. 

LES DANSEURS DE HIP-HOP :  
TRAJECTOIRES, CARRIÈRES  
ET FORMATIONS.
Cette étude commandée par  
le ministère de la Culture porte  
sur la trajectoire de 15 danseurs  
du hip-hop et documente 
l’environnement professionnel  
de ce secteur chorégraphique.  
Elle dresse également une typologie  
des 29 formations professionnalisantes 
existantes au moment de ce rapport  
et rend compte de la structuration  
du secteur de la danse hip-hop.
En offrant un cadre de réflexion 
à cette communauté d’artistes, 
pédagogues et professionnels, 
l’étude d’Aurélien Djakouane et Louis 
Jésu propose également des éléments  
de lecture et de compréhension  
à l’ensemble du monde de la danse  
et professionnels de la culture.  
Riche d’enseignements sur les 
particularités de la danse hip-hop,  
elle nous éclaire aussi sur des éléments 
qui la relient aux enjeux communs à 
l’ensemble du secteur chorégraphique, 
au-delà des différentes esthétiques. 
AURÉLIEN DJAKOUANE ET LOUIS JÉSU 
RAPPORT POUR LE MINISTÈRE  
DE LA CULTURE / DIRECTION GÉNÉRALE 
DE LA CRÉATION ARTISTIQUE

APPEL À PARTICIPANTS
VIDAL BINI / CIE KHZ
Narr : pour entrer dans la nuit
Vidal Bini, chorégraphe de  
la compagnie KHZ, recherche  
15 amateurs de danse ou danseurs 
amateurs pour participer à sa nouvelle 
création Narr : pour entrer dans la nuit. 
Ce projet participatif ne nécessite  
pas d’avoir une pratique préalable  
de la danse, mais une envie d’inventer, 
de jouer et de danser ensemble ! 

Pour danseur amateur

RÉPÉTITIONS  
LU 28 FÉV, 14 MARS, 25 AVR  
& 02, 09, 30 MAI 18:30 > 20:30

SA 02 + DI 03 AVR  
& SA 21 + DI 22 MAI 10:00 > 16:00

LU 06 JUIN 10:00 > 17:00 
POLE-SUD

SPECTACLE  
ME 08 + JE 09 + VE 10 JUIN 20:30 – OnR 
Plus d'infos : m.caboche@pole-sud.fr
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JANVIER TOUT  
PUBLIC

PUBLIC  
SPÉCIFIQUE

LU
MA
JE

03
04
06

ATELIERS DE PRATIQUE ARTISTIQUE avec Cathy Dorn et Béatriz Beaucaire p.25

LU 03 > VE 07 RÉSIDENCE : Sarah Cerneaux – Either way

VE 07 ATELIERS DE PRATIQUE ARTISTIQUE avec Sarah Cerneaux p.08

VE 07 ATELIERS DE PRATIQUE ARTISTIQUE avec Cathy Dorn, Béatriz Beaucaire et Kristine Groutsch p.25

MA 11 > VE 28 L’ANNÉE COMMENCE AVEC ELLES

LU 10 19:45 Cinéma Star PROJECTION DOCUMENTAIRE Maguy Marin, l’urgence d’agir – David Mambouch ●

MA
ME

11
12

20:30 MAGUY MARIN – Y aller voir de plus près ●

ME
JE

12
13

FORMATION avec Alexandre Galopin p.19

JE 13 TABLE RONDE La création d’hier et d’aujourd’hui avec Maguy Marin p.05

JE 13 19:00 CINÉ-DANSE May B, David Mambouch & Maguy Marin ●

LU 17 > VE 21 KRISTINE GROUTSCH & BÉATRIZ BEAUCAIRE / LES FILLES D’APLOMB – Improésies p.26

LU 17 JAN > JE 31 MARS ATELIERS MUSIQUE ET DANSE avec Kristine Groutsch et Hervé Andrione p.26

MA
ME

18
19

19:00 NACH / NACH VAN VAN DANCE COMPANY – Cellule ●

MA
ME

18
19

20:30 SARAH CERNEAUX / CIE. LA FACE B – Either way ●

JE 20 ATELIERS DE PRATIQUE ARTISTIQUE avec Sarah Cerneaux p.08

VE
SA

21
22

19:00 MEYTAL BLANARU – Rain ●

VE
SA

21
22

20:30 SILVIA GRIBAUDI / SILVIA GRIBAUDI PERFORMING ARTS – Graces ●

LU 24 > VE 28 RÉSIDENCE DU RÉSEAU GRAND LUXE : Georges Maikel Pires Monteiro

LU
MA

24
25

ATELIERS DE PRATIQUE ARTISTIQUE avec Étienne Fanteguzzi p.13

MA
ME

25
26

19:00 WANJIRU KAMUYU / CIE WKCOLLECTIVE – An immigrant’s story 
BORD DE SCÈNE avec Wanjiru Kamuyu à l'issue de la représentation du MA 25 JAN

●

ME
JE

26
27

20:30 MARTA IZQUIERDO MUÑOZ / [LODUDO PRODUCTION] – Guérillères ●

JE
VE

27
28

19:00 ANNA-MARIJA ADOMAITYTE – Workpiece ●

VE 28 PRATIQUE DE L’INTERPRÈTE avec Marta Izquierdo Muñoz p.08

LU 31 ATELIERS DE PRATIQUE ARTISTIQUE avec Kristine Groutsch et Yvonnette Hoareau p.25

LU 31 ATELIERS DE PRATIQUE ARTISTIQUE avec Cathy Dorn, Béatriz Beaucaire et Kristine Groutsch p.25

2022
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Sauf mentions contraires, tous les spectacles et toutes les actions artistiques tout public se déroulent à POLE-SUD

FÉVRIER TOUT  
PUBLIC

PUBLIC  
SPÉCIFIQUE

MA 01 ATELIERS DE PRATIQUE ARTISTIQUE avec Cathy Dorn, Béatriz Beaucaire et Kristine Groutsch p.25

MA
ME

01
02

20:30 
10:00 + 20:30

AMALA DIANOR, ALIOUNE DIAGNE, LADJI KONÉ & NAOMI FALL – Siguifin ●

ME 02 12:30 UDS, Bât
Le Portique

RENCONTRE avec Amala Dianor ●

JE 03 ATELIERS DE PRATIQUE ARTISTIQUE avec Cathy Dorn, Béatriz Beaucaire et Kristine Groutsch p.25

JE 03 19:30 > 21:00 WORKSHOP avec Adama Mariko ●

VE 04 > SA 12 RÉSIDENCE : Arno Schuitemaker – (Be)long

LU 07 > VE 11 RÉSIDENCE D'ACTIONS : Étienne Rochefort

LU 07 > VE 11 ATELIERS DE PRATIQUE ARTISTIQUE avec Étienne Rochefort, Yanis Khelifa, 
Marine Wroniszewski et Sylvain Lepoivre

p.20

LU 14 > VE 18 FORMATION TRAJECTOIRES #14 p.26

MA 
ME 
JE

22
23
24

14:30
15:15
10:00

ALEXANDER VANTOURNHOUT + AÏCHA M’BAREK & HAFIZ DHAOU – Twice #2 : Épaulette + D’Eux ●

MA 
ME 
JE

22
23
24

19:00 ÉTIENNE FANTEGUZZI / ESPÈCE DE COLLECTIF – La théorie des ficelles ●

VE 25 PRATIQUE DE L'INTERPRÈTE avec Étienne Fanteguzzi p.13

LU 28 FÉV > SA 12 MARS RÉSIDENCE : Pierre Rigal – Un Hasard

LU 28 ATELIERS DE PRATIQUE ARTISTIQUE avec Kristine Groutsch et Yvonnette Hoareau p.25

MARS
MA 01 ATELIERS DE PRATIQUE ARTISTIQUE avec Kristine Groutsch et Yvonnette Hoareau p.25

MA
ME
JE

01
02
03

20:30 MELLINA BOUBETRA / CIE ETRA – Intro + Rehgma ●

ME 02 ATELIERS DE PRATIQUE ARTISTIQUE avec Mellina Boubetra p.13

JE 03 12:30 UDS, Bât
Le Portique

RENCONTRE avec Mellina Boubetra ●

JE 03 19:00 TRAVAUX PUBLICS Pierre Rigal – Un Hasard ●

DI
LU
MA

06
07
08

17:00
10:00 + 14:30
10:00

SYLVAIN HUC – Wonderland ●

JE
VE

10
11

20:30 MAILLON JAN MARTENS / GRIP & DANCE ON ENSEMBLE – Any attempt will end in crushed bodies and shattered bones ●

VE 11 PRATIQUE DE L'INTERPRÈTE  avec Pierre Rigal p.20

LU 14 > VE 18 RÉSIDENCE D'ACTIONS : Étienne Rochefort p.20

ME 16 ATELIERS DE PRATIQUE ARTISTIQUE avec Étienne Rochefort p.20

JE
VE

17
18

ATELIERS DE PRATIQUE ARTISTIQUE avec Meghan Deprez et Hendrick Ntela p.26

LU 21 > VE 25 YVONETTE HOAREAU & SÉBASTIEN VELA LOPEZ / CIE MIRA – 30 ans après

MA
ME

22
23

19:00 MARCO D'AGOSTIN – Best Regards ●

JE
VE

24
25

20:30 MARCO D'AGOSTIN – Saga ●

VE 25 PRATIQUE DE L'INTERPRÈTRE avec Marco D'Agostin p.15

LU 28 18:30 BNU CONFÉRENCE Gestes du monde : entre identité et mémoire avec Nach ●

MA
ME

29
30

20:30 NACH / NACH VAN VAN DANCE COMPANY – Beloved Shadows ●

MA
JE

29
31

ATELIERS DE PRATIQUE ARTISTIQUE avec Akiko Hasegawa p.27
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SAÏDO LEHLOUH  
Home
OUSMANE SY  
Queen Blood

FESTIVAL EXTRADANSE 
ÉTIENNE ROCHEFORT  
Bugging 
LIA RODRIGUES  
Fúria
MARCO DA SILVA FERREIRA  
JORGE JACOME  
Siri 
CATHERINE DIVERRÈS  
Écho
…

VIDAL BINI  
Narr : pour entrer dans la nuit

OHAD NAHARIN /  
BALLET DE L’OPÉRA  
NATIONAL DU RHIN  
CCN DE MULHOUSE 
Kamuyot

Autour de nos actions artistiques  
et culturelles : des reportages, 
des retours d’expérience,  
des interviews…  
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