
MAR 27 mars à 20 h 30
séance scolaire MA 27 mars à 14 h 30

De 6 à 15 €
Informations 04 94 50 59 59

théâtres en dracénie scène conventionnée dès l’enfance et pour la danse

::  stage de danse hip-hop::::::::::::::::::::::::::::::::::::::::::::::::::::::::::::::::::::::::::::::::::::::::::::::::::::::::::::::::::::::::::::::::::::::::::::::::::::::::::::::::::::::::::::::::::::::::::::::::::::::::::

Avec Moustapha Bellal, danseur de la compagnie Melting Spot :: samedi 4 et dimanche 5 février de 14 h à 18 h :: tous
niveaux :: lieu à determiner :: 16 € et 12 € pour les détenteurs de la carte ‘‘Libre Saison’’ :: réservation 04 94 50 59 59

théâtres en dracénie
scène conventionnée dès l’enfance et pour la danse
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VADUZ 2036
chorégraphie et direction artistique Farid Berki :: 

cie Melting Spot :: pièce pour 7 danseurs hip-hop

création 2011

dès 8 ans

Les Vents du Levant ::::::::::::::::::::::::::::::::::::::::::::::::::::::::::::::::::::::::::::::::::::::::::: 

C’est avec ce spectacle de hip-hop de Farid Berki que nous ouvrirons le fes-
tival. 
Vaduz 2036, un titre intriguant qui ne va pas sans nous rappeler les intitu-
lés décalés des œuvres du peintre Kandinsky, cher au chorégraphe Farid
Berki. En effet, celui-ci dans sa recherche sur les fondamentaux en danse hip-
hop poursuit une démarche analytique proche des peintres abstraits.
Ainsi, développe-t-il un mouvement minimaliste sur des accords de
musique électronique et notes de vidéo. Pour lui, la qualité du mouvement
et son esthétisme dépeignent le sens.
Solo, trio, septet forment des secteurs colorés et composent des lignes
non représentatives par analogie aux figures de base du hip-hop (pop,
lock…) 
Un hip-hop épuré, fort et esthétique !
Reconnu comme l’un des pionniers de la danse hip-hop en France, Farid
Berki creuse inlassablement un acte artistique qui, nourri de la confron-
tation et du croisement des techniques lors de laboratoires de recherche,
fait jaillir de nouvelles gestuelles et se perdre les repères et les codes. Un
acte artistique curieux de toutes les cultures, qui en révèle les interstices,
les espaces oubliés ou cachés.
Farid Berki sculpte le geste au plus près de ses origines et de l’esprit du hip-
hop. Ecriture et invention, élan et virtuosité, maîtrise et urgence… Le hip-
hop reste envers et contre tout une danse qui a des tripes mais sait y mett-
re les formes.
Télérama



NOTE D’INTENTION
Lors de phases de création, je me suis souvent senti démuni face à des interprètes-collabo-
rateurs. En effet, la transmission de quelques unes de mes phrases chorégraphiques s’est
avérée ardue ; le doute sur la singularité de ma danse s’est installé au point d'abandonner
aux motifs « qu'ils n'y sont pas arrivés » ou encore que « cela n'est pas intéressant ». Pour pal-
lier ces difficultés, ma réponse fut : « fais comme tu veux !, fais de ton mieux !, débrouilles toi
j'ai d'autres soucis à régler dans ce projet ou cette aventure ! ».
Ces expériences ont suscité les interrogations suivantes :
:: La paresse, l’ignorance ou la lâcheté m'ont-t-elles envahies ?
:: Comment se situer en tant que chorégraphe hip hop ?
:: Une danse doit-elle s'appuyer sur la personnalité des artistes qui la traversent, donc s'adap-
ter à ce qu'ils sont ?
:: Faut-il accepter la créolisation d'une danse par une autre ?
:: Quelle objectivité permet de dire qu'une danse sonne juste ?
En découle, une sensation de manque, de gêne telle une encolure qui vous chatouille le cou,
une manche « où il y a comme un défaut ! ». Parfois ça me titille, m'agace et résonne si fort
maintenant que cette impression m'oblige à fermer un oeil pour me concentrer sur une
porte entrouverte et y porter toute mon attention.
Pourtant, je n'ai pas le sentiment d'avoir échoué dans mes projets tant sur le plan artistique
que relationnel. J'ai, malgré tout, l'impression d'avoir abandonné ou négligé une partie de
ce qui fonde ma signature corporelle. Il me faut donc revenir à la base : prendre appui pour
rebondir et endosser la blouse d’archéologue pour chercher, fouiller et définir ma propre
gestuelle.
Quelle idée saugrenue que de vouloir chercher à identifier ses fondamentaux en danse !
Mes diverses rencontres ont été une prise de conscience de la singularité de ma gestuelle et
de sa redondance dans mon parcours chorégraphique. Ainsi, j’ai pu comprendre, nommer et
identifier quelques fondamentaux dans ma technique. Ces témoignages d'analystes du
mouvement et d’autres experts en décryptage gestuel m’ont touché et m’encouragent dans
cette voie palpitante : creuser, m'aventurer vers d'autres contrées, me perdre, aller vers ce qui
résonne dans mon corps et ma pensée, rester sensible à ce qui me touche et me donne vie,
sur le fond et le sens.

VADUZ 2036
Vaduz 2036 : capitale abstraite ? Eldorado futur ? Symbole sériel ?
Titre intriguant qui ne va pas sans nous rappeler les intitulés décalés et sériels des oeuvres
de Kandinsky, peintre cher au chorégraphe Farid Berki.
Dans son processus de recherche sur ses fondamentaux en danse hip hop et dans une
démarche analytique proche des peintres abstraits, le chorégraphe Farid Berki développe un
mouvement plus minimaliste sur des accords de musiques électroniques et notes de vidéo.
Pour lui, la qualité du mouvement et son esthétisme dépeignent le sens.
Abstraire : enlever l’anecdotique dans la danse et revenir à l’essence.

Vaduz 2036 procède d’une construction stylistique épurée. Solo, trio, septet forment des
secteurs colorés, composent des lignes non représentatives par analogie aux figures de base
du hip hop (pop, lock,…).
« Farid Berki sculpte le geste au plus près de ses origines et de l’esprit du Hip Hop. Ecriture et
invention, élan et virtuosité, maîtrise et urgence…Le Hip Hop reste envers et contre tout une
danse qui a des tripes mais sait y mettre les formes ». Rosita Boisseau Télérama, 14 avril 2011

Vaduz 2036 ou Du spirituel dans la chorégraphie qui fonde la liberté inventive et le lyrisme
sur la « nécessité intérieure ».

D I S T R I B U T I O N
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ENJEUX ET DEMARCHE ARTISTIQUES
Considérant qu'un processus de création n'est ni un procédé ni une recette, je dois ré inter-
roger mes manières d'écrire la danse pour rester en éveil. Après quinze années d’engoue-
ment pour l’écriture chorégraphique associée à la volonté d’un travail de recherche souvent
contrarié, il me semble nécessaire d’étudier mes processus de création, d’analyser les répéti-
tions dans mon parcours, d’évaluer les outils utilisés.

Cette nécessité ne peut s'envisager sans un protocole clairement établi mais aussi sans des
partenaires attentifs et confiants, des complices expérimentés, sensibles et exigeants. Cette
recherche, je la souhaite passionnante, constructive et l’espère active, visible et divisible.
Aujourd'hui, je m'octroie l'énergie et les moyens nécessaires pour prendre le temps de l'in-
trospection.

Comme tout bon "taoïste du dimanche", l’introspection ne peut être envisagée sans curiosi-
té, sans regard sur les autres, sur le monde qui nous entoure. Alors où chercher ? Dans les
sources supposées du hip hop, dans le domaine du sacré, dans les cultures traditionnelles
ancestrales ou parmi divers champs artistiques tels que le cinéma, la peinture, l'architecture
ou encore la musique?
Je pense partout !

Depuis un certain nombre d’années mon travail s’est orienté vers des préoccupations
citoyennes (les sans papiers, les problèmes identitaires au Tchad, l'influence de l'environne-
ment sur les comportements humains avec ses dérivés tel le déterminisme...). En réalité, le
travailleur frontalier que je suis déclare et revendique la liberté de circulation des hommes,
des oeuvres, des idées comme fondement d’un monde meilleur et plus juste sans allégean-
ce à sa caste, à sa communauté ou aux discours dominants.
Aussi la perception du peintre Kandinsky m’interpelle. Cette « nécessité impérieuse » chère
à l’artiste me plait lorsqu'il s'agit de changer de place, de me décaler pour mieux voir et
témoigner du monde qui m'enchante, me révolte ou m'interroge.

Dans sa déclaration d’intention, le chorégraphe Farid Berki parle de « créolisation » ; mais elle
semble ici inversée tant le processus de travail entamé veut revenir à la structure, aux fonde-
ments, à ce qui architecture sa danse.
L’archéologie comme un retour aux fondations.
Désensabler le mouvement, le dépouiller de ses ornements, de ce qui l’a-au fil des années,
du travail, des répétitions et transmissions-, rendu plus généreux et qui l’a maquillé, masqué,
enveloppé à force d’être enrichi comme on dit de quelqu’un qu’il est enveloppé d’avoir
mangé trop riche.
Revenir au squelette du geste, aux principes d’action, à un mouvement étique, sec mais
transparent.

Vaduz 2036 serait à approcher comme une cure de la danse :
- une analyse de ce qui la sous-tend pour valoriser l’initial, ce qui commence et fait seuil.
- Une analyse de sa composition, passant par les formes fondamentales qu’une observation
élémentaire des tableaux de Kandinsky révèle : le linéaire, l’angulaire, le sinueux, le circulai-
re, le spiralé, l’arborescent.
Mais Farid Berki veut aussi poursuivre, d’une manière plus objective, sa réflexion sur la trans-
mission, entamée avec la passation à un jeune interprète, il y a deux ans, de son solo Sur le feel.
Que transmet-on ? Un vocabulaire c'est-à-dire une morphologie (dans le sens qu’a forgé
Goethe, c'est-à-dire de l’étude des formes et des structures) ? Une syntaxe (c'est-à-dire l’a-
gencement de ces formes au sein de phrases corporelles ainsi que Doris Humphrey les a
pensées ? Un statut du corps, c'est-à-dire une manière précise de l’utiliser ? Ou bien d’autres
trames encore : le geste (comme sous-texte de la danse), la relation entre musique et mou-
vement (comme contexte du déploiement de la danse) ou des intentions (donnant au geste
son prétexte) ?
Que signifie dès lors « être clair pour ses interprètes » ?



Quelle relation au temps induit le registre de la transmission ? Celui du dépôt et de l’appro-
priation ? Quel temps pour la répétition qui permet d’assimiler le mouvement, de l’imprimer
en soi, quel temps pour la variation qui permet l’accommodation individuelle et l’efficacité
(ou la justesse) dans la durée ?
Sans doute la création de Vaduz 2036 permettra-t-elle, au-delà même du spectacle qu’elle
génère, de répondre à tout ou partie de ces questions, faisant ainsi cheminer notre chorégra-
phe vers des voies de compréhension élucidées de son art.

Philippe Guisgand, Maître de conférences en danse.
Responsable pédagogique de la licence d'études en danse,

Département Musique & Danse, UFR Arts & Culture,
Université de Lille 3.

REPERES CHRONOLOGIQUES
Voilà 25 ans que Farid Berki danse et 15 ans qu’il a créé sa compagnie : Melting Spot.
Dès 1995, il mêle le hip hop et le flamenco dans Fantazia, renouvelle l’expérience avec
Pétrouchka en proposant une lecture singulière du ballet classique (pièce qu’il remonte en
2001 pour le Ballet du Rhin).
En 1999, il obtient le prix des "Nouveaux talents chorégraphiques"de la S.A.C.D et colla-
bore avec le danseur étoile de l’Opéra de Paris, Kader Belarbi dans un solo mis en scène pour
le Vif du Sujet à Avignon. Cette expérience fait l’objet d’un documentaire Une étoile en dan-
ger orchestré par le musicien André Minvielle de la compagnie Lubat et le réalisateur Luc
Riolon, produit et diffusé par France 2. Parallèlement, il explore l’univers de la capoeira et
monte avec la compagnie Claudio Basilio la pièce Invisible Armada.

De 2000 à 2004, Farid Berki devient artiste associé du Bateau Feu-Scène Nationale de
Dunkerque. En 2001, il crée Atomixité sur la thématique des utopies urbaines et en 2002, un
solo intitulé Sur le Feel où il se confronte aux autres mais surtout à lui-même.

En 2004, il chorégraphie un conte fantastique Six Fous… en Quête de Hauteur scénogra-
phié par le dessinateur de BD, François Schuiten et présenté dans le cadre de "Lille 2004,
Capitale Européenne de la Culture". Ce dernier est repris pour la biennale de Danse de
Lyon 2006. Parallèlement, le Bateau Feu lui commande Soul Dragon, création événemen-
tielle pour 30 danseurs et comédiens (dont 15 danseurs de l’Académie de l’Opéra de
Shanghai avec lesquels il travaille depuis 3 ans) pour l’année de la Chine en France.

En 2005, il continue de se jouer des stéréotypes et des discours convenus sur le mouvement
hip hop et donne naissance à deux pièces : Hip-no-Tic où la recherche les origines utopiques
de sa gestuelle et OUD !, duo burlesque où la danse se marie au théâtre.

Après trois résidences au Tchad, il s’interroge sur les fondements de la culture Hip Hop
comme mouvement de conscience sur les relations Nord-Sud. Exodust en 2007 et Deng
Deng en 2008 sont le fruit de ces réflexions. Le Centre Culturel Français de N’Djaména l’é-
lit artiste associé jusqu’en 2010, mais la guerre annulera cette aventure.

En 2009, Farid Berki s’interroge sur la transmission du répertoire et sa passation à la nouvel-
le génération. Ainsi, il remonte le solo DU FEEL A RETORDRE pour Nabil Ouelhadj du collec-
tif 6ème sens et propose une conférence dansée autour de l’histoire improbable du hip hop :
hip hop aura.

Son parcours est jalonné de collaboration à des documentaires sur la danse : Faire kiffer les
anges de J.-P. Thorn, Eclat de danse d’Atillio Cossu, Pétrouchka en terre Hip Hop de J.Rabaté,
On n’est pas des marques de vélo de J.-P. Thorn et Solo, Soli de Jean Rabaté avec
Dominique Boivin et Jean-Claude Gallotta.

Parallèlement, Farid Berki développe en adéquation avec son activité artistique de nombreu-
ses actions (conférences, performances, ateliers, labos) de recherche et de formation avec et



pour des artistes professionnels mais aussi avec des amateurs. Ces activités s’inscrivent dans
les missions de la compagnie et dans la démarche du chorégraphe nourrissant les voies de
la transmission dont il ne cesse de réinventer les espaces et de repousser les limites.

En 2007-2008, il assure la direction artistique de l’Université Nomade du Hip Hop, plan de for-
mation départemental et régional pour les encadrants et pour les artistes de hip hop, mise
en place par la compagnie Melting Spot, le CCN de Roubaix/Nord-Pas de Calais et la Ville
de Grande-Synthe.

Il participe à des conférences dansées avec Marcelle Bonjour, consultante pour la danse
auprès des publics, en France et en Europe, fondatrice de Danse au Coeur et Présidente du
CCN de Franche Comté.

Depuis 2007, il est membre de la Commission d’attribution d'aide aux écritures chorégra-
phiques au Ministère de la Culture qui vise à soutenir des temps de recherche et d’expéri-
mentation conçus par des artistes du domaine chorégraphique ou périphérique.

En 2009, Farid Berki est associé à un collège de chercheurs (pôle recherche porté par le CCN
de La Rochelle-Kader Attou) autour d’une réflexion théorique sur la danse hip hop : danse
vivante et innovante.

2010 est marquée par l’obtention d’une bourse à l’écriture chorégraphique de son nouvel
opus Vaduz 2036 allouée par l’Association Beaumarchais-SACD.

« A la tête de la Compagnie Melting Spot, le gamin de Tourcoing qui apprenait à dan-
ser en imitant la télévision est désormais l’icône mondiale d’un hip-hop allégé en cli-
chés et ouvert aux autres formes artistiques ». Le Nouvel Observateur, 2005

LA PRESSE
« Les étiquettes glissent, les barrières s’envolent. Ce chorégraphe hip-hop autodidacte au
parcours curieux (classique, flamenco, claquettes…) a tous les culots et les moyens de les
assumer ». Rosita Boisseau, Le Monde, 2000

«Mr. Berki, 36, is one of the most creative forces in an increasingly inventive movement».
Amy Serafin, New York Times, 2000
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VERTICAL ROAD
chorégraphie et direction artistique Akram Khan :: 

compositeur Nitin Sawhney :: 

Les Vents du Levant ::::::::::::::::::::::::::::::::::::::::::::::::::::::::::::::::::::::::::::::::::::::::::: 

Londonien originaire du Bangladesh, Akram Khan est l’un des chorégra-
phes les plus acclamés de sa génération sur la scène internationale.
A la suite de ses pièces majeures avec la danseuse étoile Sylvie Guillem,
l’actrice Juliette Binoche ou encore le chorégraphe flamand Sidi Larbi
Cherkaoui, il présente aujourd’hui sa dernière création Vertical road.
Inspiré par les histoires d'anges à travers différentes cultures, mytholo-
gies et croyances, Vertical Road contemple le lien universel en forme de
trait d’union entre l'humain et le sacré. A partir du folklore moyen-oriental
et de la philosophie, et plus particulièrement des écrits du poète persan
Rumi, fondateur du soufisme, il investigue la signification du terme arabe
‘‘zénith’’ ou ‘‘ligne verticale’’, point culminant atteint par tout corps céleste.
Il crée une trame dans laquelle la danse puise son énergie vitale. Par une
scénographie et une mise en scène innovantes, Vertical Road crée un tour-
billon d’impressions visuelles, physiques et spirituelles au rythme lancinant
de la musique de Nitin Sawhney. 
Une scène toute noire transfigurée par la danse incantatoire de huit inter-
prètes exceptionnels venus d’Asie, du Proche Orient et d’Europe. En fond
de plateau, un immense rideau de plastique transparent semble séparer
deux univers, les vivants et les morts. Ensemble, les danseurs esquissent
alors une majestueuse tentative d’approche du zénith, rappelant à chacun
d’entre nous que la connaissance du monde passe aussi par la conscience
de ses dimensions sacrées. 

Il est un phénomène dans le monde de la danse et son nom est Akram
Khan… Classique et moderne, terrestre et mystique, sensuel et masculin,
fluide et puissant, il incarne ces opposés extrêmes sans aucune tension.
London Evening Standard



VERTICAL ROAD
VERTICAL ROAD est la dernière création contemporaine d’Akram Khan, qui poursuit son
ambition d’explorer les liens entre les différentes cultures et disciplines créatives. Khan
rassemble des danseurs et artistes venus d’Asie, d’Europe et du Moyen-Orient, d’âge, de dis-
ciplines et de vécu différents.
Des collaborateurs, tels que le compositeur Nitin Sawhney, (connu pour le duo de marion-
nettes Blind Summit) et l’architecte libanais, Nadim Karam, sont envisagés.

Inspiré par les histoires d’anges présentes à travers différentes cultures, croyances et mytho-
logies, Vertical Road contemple leur rôle universel en forme de trait d’union entre l’humain
et le sacré. A partir du folklore moyen-oriental et de la philosophie, il investigue la significa-
tion du terme arabe 'zénith' ou 'ligne verticale', point culminant atteint par tout corps céles-
te. Par une scénographie et une mise en scène innovantes, Vertical Road parvient à créer une
expérience visuelle inspirante et profondément spirituelle.

Après le succès de In-I (son duo avec Juliette Binoche) en janvier 2009, Vertical Road marque
une autre étape dans le partenariat culturel avec l’ADACH (Abu Dhabi Authority for Culture
and Heritage). La première aura lien en octobre 2010 au Sadler’s Wells à Londres, point de
départ d’une tournée internationale à travers l’Amérique du Nord, l’Europe, l’Inde,
l’Asie, l’Afrique du Nord et le Moyen-Orient. ‘Gnosis’, le nouveau solo d’Akram Khan, sera éga-
lement en tournée à Abu Dhabi en février 2010 avec la participation de musiciens locaux.

‘Vertical Road’ est une commande de ADACH | sponsorisée par Colas Limited | co-produite par Sadler’s Wells,
London; Theatre de la Ville, Paris; National Arts Centre, Ottawa; Mercat de les Flors, Barcelona | soutenue par Curve
Theatre et Dance East, UK

AKRAM KHAN A PROPOS DE VERTICAL ROAD
“A mon corps défendant, je me sens de plus en plus poussé vers un puissant courant hori-
zontal, un lieu où le temps avance à une telle vitesse que même notre souffle est contraint
d’accélérer pour que nous, êtres humains, puissions survivre. Or j’ai toujours cru que c’est
dans notre expiration lente que réside le sentiment de cette profonde énergie spirituelle.
Dans un monde en mouvement permanent, avec le développement des technologies et de
l’information, je me sens quelque part enclin à me mouvoir à contre-courant, à la recherche
de ce que pourrait signifier d’être connecté non pas seulement spirituellement mais égale-
ment verticalement.” Akram Khan

LA PRESSE
Une danse féconde qui touche l’âme et persiste dans l’imagination.
Eamonn Kelly, THE AUSTRALIAN, 22 OCTOBRE 2010
“Vertical Road” est une chorégraphie captivante.
Jordan Beth Vincent, SYDNEY MORNING HEAD, 21 OCTOBRE 2010
Un événement d’une intelligence et d’une portée artistique rares.
Gerald Dowler, FINANCIAL TIMES, 9 OCTOBRE 2010
Une chorégraphie viscérale.
Sarah Compton, THE DAILY TELEGRAPH, 8 OCTOBRE 2010
“Vertical Road” exerce une attraction physique proprement irrésistible.
David Dougill, THE SUNDAY TIMES, 26 SEPTEMBRE 2010
A la fois exquis et exaltant.
Luke Jennings, THE OBSERVER, 19 SEPTEMBRE 2010
Le voyage de Khan vers la reconnection est un puzzle déchirant et magnifique.
Judith Mackrell, THE GUARDIAN, 18 SEPTEMBRE 2010
Formidablement inspirant et profondément dérangeant, terrible et magnifique à la fois.
Pat Ashworth, THE STAGE, 17 SEPTEMBRE 2010

D I S T R I B U T I O N
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Akram khan Directeur artistique/Chorégraphe/Danseur

Akram Khan est un des chorégraphes majeurs de sa génération, vivant au Royaume- Uni. Né
en 1974 à Londres d’une famille originaire du Bengladesh, il débute la danse à l’âge de 7 ans
et étudie le Kathak avec le grand danseur et professeur Sri Pratap Pawar.
Il présente ses premières performances solo dans les années 1990, tout en conservant son
attrait envers le kathak comme pour des oeuvres plus modernes. En août 2000, il lance sa
compagnie, Akram Khan Dance Company avec le producteur Farooq Chaudhry, qui lui offre
une plateforme pour l’innovation à travers des collaborations variées avec des artistes issus
d’autres disciplines.
En tant que chorégraphe en résidence, puis artiste associé au Southbank Centre, il présente
un récital avec Pandit Birju Maharaj et Sri Pratap Pawar, et A God of Small Tales. Il reste artiste
associé au Southbank Centre jusqu’en avril 2005 et est actuellement artiste associé au
Sadler’s Wells.
Vertical Road, sa dernière pièce de groupe contemporaine poursuit son ambition d'explorer
les interfaces entre les différentes cultures et disciplines créatives, et met sur scène des artis-
tes et danseurs d’Orient et d’Occident.
Gnosis est son dernier travail solo dans lequel il mêle ses racines classiques indiennes à la
danse contemporaine. Il est accompagné sur scène par un ensemble de musiciens excep-
tionnels venus de l’Inde, du Japon, du Pakistan et du Royaume-Uni, dont Yoshie Sunahata de
la compagnie japonaise Kodo.
Son récent travail In-I, en collaboration avec l’actrice Juliette Binoche et Anish Kapoor, vient
d’achever une tournée internationale. Sa pièce bahok, sur une musique de Nitin Sawhney, a
reçu les hommages de la critique et est actuellement en tournée mondiale.
Parmi ses oeuvres, Sacred Monsters, avec la danseuse classique Sylvie Guillem; Variations, une
collaboration avec London Sinfonietta pour le 70eme anniversaire de Steve Reich; et zero
degrees, en collaboration avec Sidi Larbi Cherkaoui, Antony Gormley et Nitin Sawhney. En
2007 zero degrees a reçu le prestigieux prix Helpmann Award en Australia pour ‘la meilleure
chorégraphie en danse’, tandis qu’Akram Khan recevait le prix d’interprétation en danse mas-
culine.
En 2006, Akram Khan a été invité par Kylie Minogue à chorégraphier une partie de son spec-
tacle-concert Showgirl.
Parmi ses pièces personnelles les plus notables figurent Kaash (2002), une collaboration avec
l’artiste Anish Kapoor et le compositeur Nitin Sawhney, et ma (2004), sur un texte d’Hanif
Kureishi, pour lequel il reçut le prix South Bank Show Award en 2005.
Akram Khan a été lauréat de nombreux prix tout au long de sa carrière et a reçu un MBE pour
services rendus à la danse en 2005 (ndlt : Member of the Order of the British Empire) ainsi qu’un
doctorat honorifique en arts des universités Roehampton et De Montfort.

Nitin Sawhney Compositeur

Nitin Sawhney est incontestablement le plus occupé, le plus polyvalent et le plus couru des
compositeurs et producteurs actuels. Ayant récemment signé avec Universal Publishing, il a
enregistré 8 albums studio, pour lesquels il a été nominé pour un Mercury Music, a entre aut-
res, remporté un MOBO, deux prix BBC Radio 3 et un Southbank show award. Il a enregistré
la musique de plus de 40 films pour le cinéma et la télévision, avec une nomination Ivor
Novello pour l’ensemble de son oeuvre, à la suite de sa création pour la série de la BBC The
Human Planet, la nouvelle pièce de Salman Rushdie Midnight’s Children, le récent film de Mira
Nair The Namesake, deux récentes captations de performance live par le London Symphony
Orchestra et deux biopics sur Brian Epstein et sur Jean Charles De Menezes.
Il a été un Dj régulier du club londonien Fabric, a joué dans le monde entier avec des orches-
tres majeurs et son propre groupe, a composé à de nombreuses reprises pour le danseur
Akram Khan, obtenant le prix de la meilleure composition de New York pour la musique de
zero degrees. Enfin, il a également composé de nombreuses productions théâtrales incluant
A Disappearing number de Complicite.
Sa carrière s’émaille de productions et de compositions avec Sting, le Cirque Du Soleil,
Shakira, Paul McCartney, Jeff Beck, Tao Cruz, Imogen Heap, Anoushka Shankar et bien d’aut-
res. Il a récemment enregistré pour des jeux vidéo (dont Heavenly Sword jeu numéro 1 de la
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Sony Playstation et Enslaved). Il écrit actuellement la musique d’une série télévisée en 8 épi-
sodes pour la BBC, intitulée Human Planet.
Récipiendaire de quatre Doctorats honorifiques de plusieurs universités, titulaire de chaires
au LIPA et à l’université Southbank, il siège désormais parmi les membres les Ivor Novello
Awards, BAFTA, BIFA et est membre du conseil d’administration de la Whitechapel Gallery et
de Somerset House. Il vient d’être nommé artiste associé au Sadler’s Wells.

INTERPRETES
Eulalia Ayguade Farro Danseuse
Eulalia Ayguade Farro est née à Barcelone où elle a étudié à l’Institut del Teatre avant d’inté-
grer PARTS (Performing Arts Research and Training Studio) dirigé par Anne Teresa De
Keersmaeker, à Bruxelles. A partir de 2001, elle travaille avec Publik Eye Company au
Danemark, avant de rejoindre Akram Khan Company en 2003. Elle a également réalisé une
création avec Anton Lachky et travaillé avec Enclave Dance Company, à Bruxelles et avec
Hofesh Shechter, interprétant Uprising et In Your Rooms.

Konstandina Efthymiadou Danseuse
Konstandina Efthymiadou a suivi un entrainement en gymnastique rythmique pendant dix
ans avant d’entrer à l’Ecole Nationale de Danse d’Athènes. En Grèce, elle a travaillé avec
Choreftes, la Hellenic Dance Company, Haris Mandafounis Contemporary Dance Company et
l’Opéra National de Grèce. Elle a enseigné la danse et l’improvisation à des enfants et des
adultes, et suivi des stages de danses folkloriques. En 2007, elle rejoint Ultima Vez à Bruxelles
pour la création de Menske puis la tournée de Spiegel en 2008.
En 2009, elle intègre la Enclave Dance Company sous la direction de Roberto Olivan.

Salah El Brogy Danseur
Salah El Brogy est né à Ismailia, en Egypte. Pratiquant la street dance, il rejoint la Troupe de
Danses Folkloriques de Ismailia, où il débute sa carrière professionnelle. Il travaille avec la
Troupe de Danses Folkloriques Reda, la plus importante du Moyen- Orient avant de déména-
ger au Caire pour y suivre des études en danse. Diplômé de la Contemporary Dance Theatre
School située dans l’Opéra du Caire, il devient membre de sa troupe professionnelle en tant
que danseur solo. Il a commencé depuis à développer sa propre technique.

Ahmed Khemis Danseur
Ahmed Khemis est né en Algérie mais a vécu en Tunisie à partir de l’âge de 8 ans. Son histoi-
re avec la danse débute par l’imitation de ses frères et de leurs mouvements de hip-hop. A 9
ans, il entre au Sybel Ballet Theatre sous la direction de Syhem Belkhodja En 2002, il intègre
le Centre national de Danse Contemporaine (CNDC) d’Angers, puis poursuit au Festival
Suresnes Cités Dance avec les chorégraphes Salia Sanou et Seydou Boro. Il créé un solo pour
le Festival Printemps de la Danse à Tunis et est invité au Festival Montpellier Dance dans le
cadre de « Vif du Sujet » pour y danser un solo créé par Odile Duboc. Il a aussi travaillé avec
la compagnie Montalvo Harvieu et Georges Monboye Company.

Young Jin Kim Danseur
Né à Séoul (Corée du Sud), Young Jin Kim est diplômé de la Korean National University of Art
en 2000 avec un MA en Dance Performance. Il co-fonde Laboratory Dance Project (LDP) en
2001, qui deviendra la compagnie majeure de danse contemporaine en Corée.
Son travail chorégraphique sur les 10 dernières années a été accueilli par des festivals et des
théâtres de toute la Corée du Sud et il enseigne en Corée du Sud et à l’étranger.
Il a travaillé avec les chorégraphes Micha Purucker, Iztok Kovac, Ismael Ivo et Hofesh
Shechter. Depuis 2005, il danse sur la scène internationale dans les productions de Akram
Khan Company.

Yen-Ching Lin Danseuse
Née à Taiwan, Yen-Ching Lin a étudié à l’Université Nationale des Arts de Taipei. Elle a égale-
ment suivi les cours de la London Contemporary Dance School (LCDS) où elle a terminé son
programme post-gradué en 2003 et obtenu un MA en Danse Contemporaine en 2007.
Durant ses études à la LCDS, Yen-Ching a travaillé avec des chorégraphes tels que Maresa von
Stockert, Charles Lawrence, Johnatan Lunn et Jan de Schynkel. Elle est allée membre de la



compagnie de post-gradués Edge05, avant de rejoindre le Ballet de Bern en 2006, puis la
Hofesh Shechter Company de 2007 à 2010.

Andrej Petrovic Danseur/directeur des répétitions
Andrej Petrovic est né en 1982 à Bojnice, en Slovaquie. Après un diplôme du conservatoire
de Danse à Banska Bystrica, il rejoint le Študio Tanca Professional Dance Theatre/Zuzana
Hájková. Il est un des co-fondateurs de la compagnie professionnelle de danse Dajv/Marta
Polákova. Il a collaboré avec la compagnie Editta Braun à Salzbourg, Fatou Traore à Bruxelles,
Giorgio Barberio Corsetti et Fatore Kappa physical theatre à Rome. Il a récemment obtenu
son diplôme pour l’enseignement de la danse de l’Université de Musique et des Arts
Dramatiques de Bratislava et travaillé avec la compagnie Jean Abreu à Londres et Jaroslav
Vinarsky à Prague avant de rejoindre la Akram Khan Company en 2007.

Elias Lazaridis Danseur
Né à Kavala en Grèce, Elias Lazaridis débute la danse classique à l’âge de huit ans.
Athlète talentueux, il a participé à des compétitions internationales incluant des 400m haies
où il a gagné. Après le lycée, il étudie l’architecture puis la danse. Il a travaillé avec l’Opéra
National de Grèce et la compagnie Adlib Dances (Kat Valastur). Après son diplôme en 2004,
il poursuit ses recherches à Bruxelles au sein de P.A.R.T.S. Il vit actuellement à Londres et a
dansé pour les compagnies Hofesh Shechter et Eastman.

AKRAM KHAN COMPANY
Fondée en août 2000 par le chorégraphe Akram Khan et le producteur Farooq Chaudhry,
Akram Khan Company s’est établie comme la compagnie de danse la plus à la pointe de l’in-
novation sur la scène internationale. Renommée pour les ponts qu’elle sait jeter entre les cul-
tures et les disciplines artistiques, elle met au défi les idées conventionnelles sur les formes
de danse traditionnelle.
Ses oeuvres sont présentées au public sous des formes variées incluant des solos classiques
de kathak, des pièces de groupe et des collaborations artiste-artiste.
Akram Khan Company est soutenu par Arts Council England et réalise des tournées tant à
travers le Royaume-Uni qu’à l’international, se produisant dans des festivals et des théâtres
majeurs, fréquemment soutenu par le British Council. Jouant souvent à guichet fermé et sou-
tenu par la critique de la presse, la compagnie a été nominée pour plusieurs prix prestigieux,
dont le Laurence Olivier Awards pour zero degrees en 2006 et les South Bank Show Awards
pour bahok en 2009. En 2007, zero degrees a gagné le prix ‘Best Choreography in Dance
Work’ aux Helpmann Awards en Australie, tandis qu’Akram Khan y recevait la nomination du
‘Meilleur danseur masculin’.

Productions de la Compagnie

Danse contemporaine Kathak
Vertical Road (2010) Third Catalogue (2005)
Gnosis (2009) Ronin (2003)
In-I (2008) Polaroid Feet (2001)
bahok (2008)
Sacred Monsters (2006)
zero degrees (2005)
Variations for Vibes, Strings & Pianos
(2006)
ma (2004)
Kaash (2002)
Related Rocks (2001)
Rush (2000)
Fix (2000)
Loose in Flight (2000)
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PLAY
chorégraphie et interprétation

SHANTALA SHIVALINGAPPA :: SIDI LARBI CHERKAOUI ::
accompagnés de 4 musiciens

texte en anglais surtitré en fançais

Les Vents du Levant ::::::::::::::::::::::::::::::::::::::::::::::::::::::::::::::::::::::::::::::::::::::::::: 

Une rencontre au sommet entre Sidi Larbi Cherkaoui, chorégraphe de
renom et interprète d’Alain Platel (accueilli à Draguignan avec Origine en
2009) et la magnifique danseuse indienne, Shantala Shivalingappa
(accueillie avec Gamaka en 2008).
Pina Bausch avait suggéré à ces artistes l'idée de cette rencon-
tre entre deux univers en apparence bien éloignés. En apparence seule-
ment, car Shantala Shivalingappa est, comme Sidi Larbi Cherkaoui, le fruit
d'une double culture. Enfant de l'Orient et de l'Occident, elle est née en
Inde mais a grandi à Paris. Extraordinaire danseuse de kuchipudi, l'un des
styles de la danse classique indienne, elle est aussi interprète de grands
chorégraphes et metteurs en scène comme Pina Bausch, Peter Brook et
Bartabas.
Fils d'un père marocain et d'une mère flamande, Sidi Larbi Cherkaoui est un
des représentants, emblématique, d'une nouvelle vague dans le milieu de
l'art chorégraphique.
Dans Play, les deux artistes partent dans une recherche du lien avec leurs
racines respectives, se jouant avec jubilation d'eux-mêmes, de leur
identité et de leurs histoires. Ils jouent la comédie du désir et de la mort
et font, au moyen de leurs chants, danser leurs mondes invisibles. Portés
par leurs propres chants, ils explorent chacun l'univers de l'autre, vêtus
de masques pour mieux se dévoiler, créant une harmonie et une enten-
te bien au-delà des apparences. Ils sont accompagnés par Patrizia Bovi et
Gabriele Miracle, spécialistes de musique ancienne.

Play est dédié à Pina Bausch.

SPECTACLE + CINéMA Avec le Cinéma Eldorado de Draguignan, nous vous proposons d’assister à un spectacle et un film :

:: film Pina, le film hommage à Pina Bausch, en 3D, réalisé par Wim Wenders, le lundi 2 avril à 20 h 45, cinéma Eldorado, pl.  Cassin
:: spectacle Play, le mardi 3 avril à 20 h 30, au théâtre
Avec votre billet spectacle, bénéficiez d’un tarif cinéma à 4 € (au lieu de 7 €).
Avec votre ticket cinéma, bénéficiez d’un billet spectacle à 17 € (au lieu de 21 €) et 10 € pour les jeunes (au lieu de 14 €). 
:: Information Théâtre > 04 94 50 59 59 :: Information Cinéma > 04 94 68 06 34



PLAY
Le jeu est circonscrit dans l’espace et le temps. L’issue en est inconnue. Il ne produit rien. Il
obéit à des lois et des règles données, ou que l’on peut inventer librement. Il diffère de la
réalité. Il est compétition, simulacre et hasard. Tout peut être jeu, mais tout peut aussi cesser
de le devenir. Jouer et/ou inventer un jeu, construire une partie en interaction avec son
adversaire, est de l’ordre d’une création, dont chaque nouvelle partie est un commencement
absolu. Créer ce n'est pas inventer des personnes ou des choses. C'est nouer entre des per-
sonnes et des choses qui existent et telles qu'elles existent, des rapports nouveaux.
Aux échecs les combinaisons comme les trajectoires sont infinies. On entre dans un monde
structuré, cadré, orthonormé, qui est celui de tous les possibles, d’eternels recommence-
ments. Aux échecs, que l’on perde ou non la partie, on gagne l’expérience du parcours, de la
tentative. Il y a quelque chose qu’on cherche à atteindre. Ou à rejoindre. Un lieu où l’on pense
aller. Une fois arrivé, rien ne s’est passé de ce qui devait se passer, et on est déjà plus le même.
En se déplaçant sur le plateau, dans ce voyage d’un bord à l’autre, dans cette projection ten-
due de soi même – d’un point à un autre, mais aussi d’un temps à un autre, ce parcours est
de l’ordre de la révélation. Révélation de soi même dans son rapport à ses choix, mais sur-
tout dans son interaction avec l’autre, comme le blanc révèle le noir, comme le gris (blanc et
noir)  adoucit ou éclaire l’un ou l’autre. 
Play est à la fois du temps qui passe et un vaste terrain de jeu, un lieu d’approches, d’expé-
riences, de tentatives. La tentative de n’être pas seul, avec le désir de participer au mouve-
ment du monde plutôt que d’en être le spectateur passif. Dans ce jeu là, il y a aussi la cons-
cience que le jeu est le sens même de notre présence, ici, éphémère et réelle. 

a.

SIDI LARBI CHERKAOUI
Sidi Larbi Cherkaoui a débuté comme chorégraphe en 1999, dans Anonymous Society, une
comédie musicale contemporaine d’Andrew Wale. Depuis lors, il a signé plus de quinze cho-
régraphies, qui lui ont valu une série de prix parmi lesquels le Fringe First Award et le Total
Theatre Award à Édimbourg, le Barclay Theatre Award à Londres, le Special Prize au BITEF
Festival de Belgrade, le prix Ni-jinski du « chorégraphe prometteur » à Monte-Carlo, le Movi-
mentos Award à Wolfsburg et le Helpmann Award en Australie. En août 2008, le Ballet Tanz
le proclame « chorégraphe de l’année » pour ses spectacles de la saison 2007-2008 : Myth,
Apocrifu, Origine et Sutra. En 2009, la fondation Alfred Toepfer lui attribue le Kairos Prize pour
sa vision artistique et sa recherche d’un dialogue culturel ; il reçoit aussi le titre de « meilleur
chorégraphe » au National Dance Awards et celui de « meilleure production de l’année » par
le Ballet Tanz pour Sutra.
Il a réalisé ses premières chorégraphies en tant que membre du collectif Les Ballets C. de la
B. – Rien de rien (2000), Foi (2003), Tempus Fugit (2004). Parallèlement, il a collaboré à divers
projets : Ook (2000) avec le chorégraphe Nienke Reehorst au Theater Stap à Turnhout ;
D’avant (2002) avec Damien Jalet et la compagnie Sasha Waltz & Guests ; Zero Degrees (2005)
avec Akram Khan. Sidi Larbi Cherkaoui a travaillé pour de nombreux théâtres, opéras et com-
pagnies de danse, allant des Ballets de Monte-Carlo (In memoriam, 2004 et Mea culpa, 2006),
au Sadler’s Wells à Londres (Sutra, 2008), en passant par le Grand Théâtre de Genève (Loin,
2005), les Ballets Cullberg de Stockholm (End, 2006), le Royal Danish Ballet (L’Homme de bois,
2007) et la Monnaie (Apocrifu, 2007 ; Myth et Sutra, 2008). À la Monnaie, il a également assu-
ré la chorégraphie de la création de l’opéra House of the Sleeping Beauties de Kris Defoort.
Depuis 2006, il est artiste en résidence au Toneelhuis où il a créé les productions Myth (2007)
et Origine (2008). Depuis 2008, il est également artiste associé du Sadler’s Wells de Londres.
En 2009, il a créé sa première commande américaine, Orbo Novo, pour le Cedar Lake Contem-
porary Ballet à New York, ainsi que plusieurs duos, Faun et Dunas, au Sadler’s Wells. 2010
marque le lancement de sa nouvelle compagnie, Eastman, en résidence au Toneelhuis. Il
assurera la chorégraphie de Das Reingold (Wagner) dans une mise en scène de Guy Cassiers
à la Scala de Milan.

D I S T R I B U T I O N
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SHANTALA SHIVALINGAPPA
Shantala Shivalingappa Namasya est née à Madras. Élevée à Paris, Shantala est formée dès
son enfance à la danse indienne, d'abord par sa mère, la danseuse Savitry Nair, puis par le
maître Vempati Chinna Satyam dans le style kuchipudi l’un des six styles classiques de la
tradition indienne. Shantala se produit en solo, accompagnée de ses musiciens dans de
nombreux théâtres et festivals, avec le désir de faire connaître le kuchipudi en occident. En
Inde comme en Europe le public la reconnaît comme une grande danseuse, sa très haute
qualité technique s'alliant à une grâce et une sensibilité remarquables. Depuis l'âge de 13
ans, elle a aussi eu le rare privilège de travailler avec les plus grands : Maurice Béjart
(1789...et nous), Peter Brook (pour qui elle interprète d'abord Miranda dans La tempête, puis
Ophélie dans La Tragédie d'Hamlet), Bartabas (Chimère), Pina Bausch (O Dido et Néfès,
Bamboo Blues and Sacre du Printemps), Ushio Amagatsu (Ibuki).. Autant de rencontres qui
font de son expérience artistique un parcours exceptionnel. Aujourd'hui, Shantala partage
son temps entre création de nouvelles chorégraphies, les tournées de ses spectacles en
solo, et la collaboration avec différents artistes occidentaux dans l'exploration de la danse
et de la musique.
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RAYAHZONE
chorégraphie ALI THABET :: HEDI THABET ::
direction musicale SOFYANN BEN YOUSSEF ::
pièce pour 3 danseurs et 5 chanteurs soufis

création 2012 ::

Les Vents du Levant ::::::::::::::::::::::::::::::::::::::::::::::::::::::::::::::::::::::::::::::::::::::::::: 

A l'origine de ce projet, il y a le souffle de la musique soufie. De cette
ivresse spirituelle et sonore qui traverse le monde musulman, les frères
Thabet, nés en Belgique d'un père tunisien et d'une mère belge, ont gardé
des sons, des rythmes.
Formés tous deux à l'école du cirque, Hedi s’est résolument tourné vers la
danse depuis une maladie le laissant unijambiste. Ali a, quant à lui, tra-
vaillé sous la direction des plus grands chorégraphes, de Josef Nadj à Pina
Bausch en passant par Sidi Larbi Cherkaoui et Philippe Decouflé.
En conviant à leur côté le troisième danseur Nicolas Vladyslav et cinq musi-
ciens soufis, c’est à un voyage (Rayah) qu’Ali et Hedi nous invitent : un voya-
ge dans l’univers large des désirs et du sacré, mais aussi dans la zone plus
rugueuse et cloisonnée de nos luttes intérieures. Dans une dynamique tri-
angulaire, chaque personnage sera une entité : la mort pour Hedi, la folie
pour Ali et la raison pour Nicolas.
La musique soufie, à la fois simple dans son économie - voix, claquements
de mains et percussions - et complexe dans son architecture rythmique
portera ce spectacle. A travers elle, les frères Thabet veulent défendre une
société tolérante. Ils nous parlent de ce qu’ils sont et de ce qu’ils ont vécu.
Un spectacle, comme pour tenter d'atteindre ce à quoi, humains, trop
humains, nous rêvons tous et que rappelle un chant soufi : Sois heureux un
instant, cet instant c'est ta vie.
Bercés par l'ivresse de la musique soufie, Ali et Hedi Thabet nous offrent
un pont tendu entre le corporel et l'immatériel, entre la sensualité et la
spiritualité.



RAYAHZONE
A l'origine de leur projet, il y a le souffle de la musique soufie.
De cette ivresse spirituelle et sonore qui traverse le monde musulman, les deux frères nés en
Belgique d'un père tunisien et d'une mère belge, ont gardé des sons, des rythmes. Des « sen-
teurs musicales », aussi efficaces qu'une madeleine proustienne, envers lesquelles ils se sen-
tent une empathie particulière.
Leur vie d'artiste, toutefois, s'est construite en dehors, ou à côté, de ce territoire de la mémoi-
re. Formés tous deux à l'école du cirque - à Bruxelles pour Hedi, au CNAC de Chalons-en-
Champagne pour Ali -, ils ont l'un et l'autre trouvé sur la mixité hybride de la scène contem-
poraine, entre danse, jeu et cirque, leur épanouissement artistique. Le premier, Hedi, plus
réflexif, au travers notamment de la pièce Ali créée avec le danseur et circassien Mathurin
Bolze, dans laquelle il joue de et avec son corps mutilé par un cancer des os ; le second, Ali,
qui fait feu de tout bois, comme interprète du chorégraphe Sidi Larbi Cherkaoui, dans Sutra
et Tempus fugit.
La démarche s'est nourrie de la rencontre et de la collaboration avec un pianiste et musico-
logue formé à l'Institut supérieur de musique de Tunis, résident depuis six ans en Europe,
Sofyann Ben Youssef. Curieux de toutes les spiritualités musicales, qu'elles viennent d'Orient
ou du reste du monde, ce dernier s'est penché sur un répertoire dont il est lui aussi impré-
gné, afin d'en reconstituer toutes les richesses.
A la fois simple dans son économie - voix, claquements de mains et percussions - et com-
plexe dans son architecture rythmique, la musique soufie est aussi ancienne que l'Islam.
Constitutive de l'identité musulmane, elle en a de tout temps accompagné les avant-gardes.
Dans cet espace de sens créé par la circulation de sons inlassablement répétés, Ali et Hèdi
ont imaginé une dramaturgie mettant en scène trois personnages en interaction.
Comme trois éléments disparates reliés à un mobile, ils ont chacun leur propre identité.
Chacun d'eux correspond à une entité : la mort, par Hedi, la folie par Ali et la raison interpré-
tée par le troisième danseur.
Tel le vent, la musique les agite et les met en mouvement. Elle est interprétée sur scène par
quatre chanteurs, musiciens professionnels, qu'accompagne Sofyann Ben Youssef, dans de
savants jeux d'improvisation presque jazzistique autour d'une structure thématique. Des
extraits de bande son d'une autre origine peuvent, le cas échéant, enrichir la composition,
tout comme des textes dits en voix off.
Entre scènes très écrites, déjà chorégraphiées avec une précision extrême, et visions méta-
phoriques sans cesse remises en cause par la dynamique interne du triangle des personna-
ges, la pièce aura à déterminer son équilibre propre. Celui de ses interprètes entre eux, dans
leurs différences individuelles comme dans leur commune source d'inspiration musicale.
Mais aussi celui d'un pont tendu entre le corporel et l'immatériel, entre la sensualité et la
spiritualité.
Pour tenter d'atteindre ce à quoi, « humains, trop humains », nous rêvons tous et que rappel-
le un chant soufi : « Sois heureux un instant, cet instant c'est ta vie ».

Ali Thabet  chorégraphe, danseur

La carrière d’Ali Ben Lofti Thabet est riche de multiples expériences artistiques. Sa curiosité
le porte tout d’abord à étudier la photographie de 1994 à 1997 à l’Ecole de photographie de
Bruxelles. Il se consacre ensuite aux arts du cirque et intègre en 2000 le Centre national des
arts du cirque de Châlons-en-Champagne. Depuis il est tour à tour ou simultanément dan-
seur, circassien, acteur et chanteur et travaille sous la direction des plus grands, de Joseph
Nadj (danseur-circasien dans Il n’y a plus de firmament – 2004) à Pina Bausch (dont il est l’as-
sistant en 2001) en passant par Sidi Larbi Cherkaoui (Tempus Fugit – 2005, Sutra - 2009) et
Philippe Découflé (danseur – acteur – chanteur dans Cyrk 13 – 2002).
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Hedi Thabet  Chorégraphe, danseur

Hedi Thabet commence très jeune l'Ecole de cirque de Bruxelles comme jongleur prodigue
et acrobate. Une maladie lui fait abandonner définitivement la jonglerie et l'acrobatie et lui
fait repenser sa place sur scène. Il monte un spectacle en 1997 au Théâtre national de
Tunisie (TNT) avec une promotion sortie de l'Ecole de cirque de Bruxelles. S'ensuit une lon-
gue période de réflexion durant laquelle les questions scéniques ne l'on jamais quitté, puis
il réalise avec Mathurin Bolze la courte pièce Ali avec laquelle il tourne en ce moment. 

Sofyann Ben Youssef  Directeur musical

Pianiste et compositeur tunisien, Sofyann Ben Youssef a eu un parcours musical particulier.
Diplômé en musicologie et en musique arabe de l´Institut Supérieur de musique de Tunis
en 2002, son intérêt pour les musiques traditionnelles et orientales le conduit vers l'Inde où
il s´initie à l´art de la sitar et de la tabla indienne avec le maître Musarrat Ali Khan. Aussi
compositeur de musique de films et de documentaires, Sofyann Ben Youssef a appris à
mêler le savoir faire occidental et la spiritualité orientale dans son travail musical.



MER 11 avril à 15 h
salle F. Mitterrand à Lorgues

séances scolaires
Jeudi 12 et vendredi 13 avril

à 10 h et 14 h 30
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théâtres en dracénie scène conventionnée dès l’enfance et pour la danse
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HENRIETTE ET
MATISSE
conception générale et chorégraphie MICHEL KELEMENIS ::
Kelemenis&cie

dès 5 ans

Les Vents du Levant ::::::::::::::::::::::::::::::::::::::::::::::::::::::::::::::::::::::::::::::::::::::::::: 

Monsieur Matisse, chacun le sait, est un grand peintre. Mademoiselle
Henriette est son modèle. Lorsqu’elle pose et danse pour lui, toujours
deux pinceaux se disputent le trait ou la couleur…
L’œuvre d’Henri Matisse, marquée par de nombreuses ‘‘danses’’, est un
trésor pour dialoguer avec l’enfance. Sa quête d’une vie, d’une essence de
la Peinture, le porte à la simplification, et jamais l’artiste ne renoncera aux
galbes du corps comme substance de son inspiration. 
Entre inspiration et muse, savoir-faire et invention, réel et représentation,
entre reproduction et stylisation, nos quatre personnages, l’artiste, le
modèle, le pinceau du trait et celui de la couleur, dansent et dessinent les
courbes du corps. Sur scène et en mouvements, se développe une histoire
ludo-picturale de l’acte de création.
La chorégraphie de Michel Kelemenis sensible, fluide et précise, rencont-
re l’œuvre d’Henri Matisse, marquée par de nombreuses danses, et dialo-
gue avec l’enfance. 
A vos gestes, à vos pinceaux, à vos ciseaux… Et de danses en aquarelles
en découpages, hantez les théâtres, hantez les musées et rêvez en cou-
leurs ! 

Interprète au sein du Centre Chorégraphique National de Montpellier, Michel

Kelemenis écrit ses premières chorégraphies en 1984 et fonde sa compagnie

en 1987. Il crée en 2011 une Maison pour la danse à Marseille.



NOTE D’intention
Monsieur Matisse, chacun le sait, est un grand peintre. Mademoiselle Henriette est son
modèle. Lorsqu’elle pose et danse pour lui, toujours 2 pinceaux se disputent le trait ou la
couleur…
Henriette est donc l’héroïne de notre petite fable. La résonance des prénoms est amusante.
Mais une véritable Henriette Darricarrère, pendant les années 1920, aiguillonna la main du
peintre…
Entre inspiration et muse, savoir faire et invention, réel et représentation, entre reproduction
et stylisation, nos 4 personnages, l’artiste, le modèle, le pinceau du trait et celui de la couleur,
dansent et dessinent les courbes du corps. Sur scène et en mouvements, se développe une
histoire ludo-picturale de l’acte de création.
Car les enfants sont meilleurs lecteurs de l’art qu’on le suppose. Dans leur innocente et vora-
ce collecte d’informations, chaque découverte est potentiellement d’égale importance à
chaque autre : il n’y a pas d’étrangeté, que des possibles !
L’oeuvre d’Henri Matisse, marquée par de nombreuses « danses », est un trésor pour dialo-
guer avec l’enfance. Sa quête d’une vie, d’une essence de la Peinture, le porte à simplifica-
tion, et, si la figuration littérale s’éloigne au fil des années, jamais l’artiste ne renonce aux gal-
bes du corps comme substance de son inspiration. Lorsqu’il s’écarte de la forme traditionnel-
le de la peinture, c’est pour inventer les très fameux découpages de couleurs en aplat. Cette
technique marque une dernière période très importante de son oeuvre ; elle témoigne du
conflit entre le trait et la couleur, caractéristique de la recherche du grand peintre.
A vos gestes, à vos pinceaux, à vos ciseaux… Et de danses en aquarelles en découpis, hantez
les théâtres, hantez les musées et rêvez en couleurs.

pourquoi un spectacle de danse pour le jeune public
Les enfants sont l’avenir de tout : ce que nous ne leur délivrons pas est voué à disparaître.

Du divertissement, sans doute, mais…
Instituteur de formation, Kelemenis conçoit le spectacle pour l’enfance en premier lieu
comme une source de contenus. Ces derniers doivent, au gré de l’âge des jeunes spectateurs
et des sensibilités et pratiques des enseignants, permettre d’être assimilés par des pédago-
gies quotidiennes différentes. La danse étant particulièrement difficile à appréhender par
quelqu’un qui n’en est pas spécialiste, il appartient à l’artiste d’inventer les formes qui capti-
vent les enfants autant qu’elles intéressent les adultes qui les encadrent en leur offrant des
accès aisés. La rêverie et l’imaginaire étant spontanés et naturels aux enfants, c’est donc
entre le plaisir et la mission que le chorégraphe cherche un équilibre de dialogue entre l’oeu-
vre et le jeune spectateur. Il fait le pari d’un funambule : être éducatif sans être didactique,
avec d’un côté le risque du chahut des échappées enfantines, et de l’autre celui du maintien
au calme par l’autorité. Il s’agit bien de régler la respiration d’un groupe constitué ce jour-là
en tel endroit, que le chorégraphe se fait enjeu d’emmener, par goût du risque, jusqu’à la
participation, puis, et c’est bien plus délicat, au silence des mouches qui volent.

Par exemple : 

L’amoureuse de Monsieur Muscle est une fantaisie ludo-anatomique à 3 personnages. Le
corps humain est placé au centre d’un triangle entre enfance, danse et pédagogie. Les petits
commencent par nommer et animer leurs propres charnières articulaires, les grands abor-
dent le second degré des expressions utilisant les termes descriptifs du corps. L’histoire peut
être écrite/décrite, le triangle amoureux propre au vaudeville compris et décrypté, le corps
observé, dit et dessiné…

Henriette & Matisse met en scène, toujours sur un mode ludique, la relation entre inspira-
tion et création. La muse, le peintre et ses outils sont les protagonistes fonctionnels de la nar-
ration. De poses en observations, les vis-à-vis racontent. Les qualités gestuelles traduisent
des intentions ou des concepts : trait, surface, application, projection… La notion de person-
nage se dégage, comme sortant du tableau, toujours oscillant entre trait et couleur. Le pein-
tre, engagé dans la création, se pastisse les doigts de bleu, couleur qui envahit les corps puis
l’espace…
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Ces chemins de lisibilité parcourus par l’artiste, il revient à l’enseignant d’organiser ses prop-
res chambres d’échos.

MICHEL KELEMENIS  Chorégraphe

Danseur et chorégraphe français né à Toulouse en 1960.
Après une formation de gymnaste, Michel Kelemenis commence la danse à Marseille à
l’âge de 17 ans. Dès 1983, il est interprète au sein du Centre Chorégraphique National de
Montpellier et écrit ses premières chorégraphies, dont Aventure coloniale avec Angelin
Preljocaj en 1984. Lauréat de la Villa Médicis Hors les Murs en 1987, il fonde la même année
Kelemenis & cie (Association Plaisir d’Offrir). En 1991, il est lauréat de la Bourse Léonard de
Vinci, et du Fonds japonais Uchida Shogakukin. Ses nombreuses pièces (plus de 50 dont
une trentaine pour sa compagnie) sont présentées à travers le monde.
Amoureux du mouvement et des danseurs, de ces instants exceptionnels où le geste bas-
cule dans le rôle, Michel Kelemenis articule ses créations autour de la recherche d’un équili-
bre entre abstraction et figuration.
Pour son style personnel, qui allie finesse et performance, le chorégraphe est sollicité par
les ballets de l’Opéra de Paris, du Rhin, du Nord, de Genève ou le Ballet National de
Marseille.
A l’Opéra de Marseille, il met en scène en 2000 le drame lyrique et chorégraphique
L’Atlantide de Henri Tomasi. Il participe ensuite aux créations du Festival d’Aix-en-Provence :
en 2003, il anime les 4 acrobates-animaux du Renard de Stravinski mis en scène par Klaus-
Michaël Grüber et dirigé par Pierre Boulez ; en 2004, il assiste Luc Bondy pour le mouve-
ment des choeurs du Hercules de Haendel, sous la direction de William Christie.
Des missions régulières, portées par CulturesFrance, au bénéfice des services culturels fran-
çais à Cracovie, Kyoto, Johannesburg, Los Angeles, en Inde, en Corée et en Chine, naissent
des projets de formation, de création et d’échange, de façon toujours bilatérale, avec des
artistes d’expressions différentes et des compagnies étrangères.
De nombreuses actions sont menées au sein de formations supérieures et professionnelles
(Coline, Ecole Nationale de Danse de Marseille, et plus particulièrement auprès du
Conservatoire National Supérieur de Musique et de Danse de Lyon).
En 2007, le Conseil municipal de la Ville de Marseille vote en faveur du programme de
Centre de danse en résidence initié et conceptualisé par Michel Kelemenis. Le chantier
commence en février 2010 pour une livraison prévue au printemps de l’année suivante.

Dernières créations :
Pasodoble, commande musicale à Philippe Fénelon, Festival de Marseille / juin 2007
TATTOO, quintette créé pour le Ballet National de Marseille / novembre 2007
L’amoureuse de Monsieur Muscle, spectacle pour enfants, Théâtre Les Bernardines / 2008
Image, pour le Ballet du Grand Théâtre de Genève / novembre 2008
Aléa, Viiiiite, Disgrâce, un électroacouCycle sur des musiques de Christian Zanési / 2009
Besame mucho (Kiss me much) par Moving into dance Mophatong, Festival FNB Dance
Umbrella à Johannesburg / mars 2009
Cendrillon pour le Ballet du Grand Théâtre de Genève / octobre 2009
Tout un monde lointain/variation, pour le jeune Ballet du Conservatoire de Lyon / janvier
2010
That side, solo pour femme ou homme / mars 2010
Henriette & Matisse, pour le jeune public, Biennale de la danse de Lyon / septembre 2010.
A venir :
mai 2011 : Le baiser de la Fée / Stravinsky, pour le Ballet de l’Opéra national du Rhin,
Mulhouse
septembre 2011 : inauguration de KLAP Maison pour la danse à Marseille



Lila Abdelmoumène  danseuse

Formée au Conservatoire National de Région de Paris en danse contemporaine de 2000 à
2004, elle travaille avec les chorégraphes invités : Christian Bourigault, Nassera Belaza et
Nadège MacLeay. Elle aborde le répertoire de Dominique Bagouet (So Schnell) avec Priscilla
Danton. Médaillée d’or à la Fédération Française de Danse en 2004 (catégorie solo) avec
une chorégraphie de Claire Baulieu, elle participe à divers projets présentés au Festival étu-
diant 2006, au Festival des nuits d’Angkor 2006, ainsi qu’au Festival d’Aurillac 2007. Elle
danse pour la Compagnie La Tartaruca / Nadège MacLeay depuis 2008, création de
Partition #2 et # 3. Parallèlement elle poursuit des études supérieures, Master en anthropo-
logie de la danse, et obtient le Diplôme d’Etat de professeur en danse contemporaine en
2009.
Henriette & Matisse, création jeune public 2010 est sa première collaboration avec Michel
Kelemenis.

Cécile Robin-Prévallée  danseuse

Cécile commence la danse au CNR de Paris puis intègre le CNSMD de Lyon dont elle sort
diplômée en 1998. Elle débute sa carrière au Ballet du Rhin, danse très rapidement en tant
que soliste dans les chorégraphies de Bertrand d’At, directeur du ballet, et Georges
Balanchine. On la voit également dans les pièces de Kelemenis, Forsythe, Brumachon, Van
Manen, Godani, Stomgren, Tréhet, Tetley, Favier, Zanella…
En 2000, elle danse le duo Bakti 3 de Maurice Béjart. En 2001, il la choisit pour interpréter
“l'Elue” dans le Sacre du Printemps, au Palais des Congrès de Paris. Elle rejoint ensuite les
Ballets de Monte-Carlo et danse dans des pièces de Jean-Christophe Maillot, Jiri Kylian et
William Forsythe.
En 2003, elle est engagée comme soliste au Ballet du Grand Théâtre de Genève, et traverse
brillamment les danses de Bouvier, Aznar, Millepied, Bombana, Kylian, Robbins, Bagouet,
Carlson, Childs. Elle participe aux nombreuses créations de Malou Airaudo, Sidi Larbi
Cherkaoui, Saburo Teshigawara, Douglas Becker, Gilles Jobin, Ken Ossola, Francesca
Lattuada, Andonis Foniadakis...
Parallèlement, elle travaille en freelance avec le réalisateur français Damien Odoul sur un
projet cinéma-danse, et le chorégraphe Éric Oberdorff sur son projet danse-théâtre “Corps
Étranger”. Elle collabore également avec la compagnie danse-théâtre So close à Genève.
Freelance depuis juillet 2009, elle crée avec Eric Oberdorff pour la Cie Humaine à l'automne
de la même année la performance Breathing dans une installation de la plasticienne
Aurélie Mathigot au Flux Laboratory à Genève. Elle travaille aussi avec Kader Belarbi et
interprète ses chorégraphies Salle des pas perdus et Room.
Cécile est également l'assistante d'Eric Oberdorff pour ses collaborations et créations avec
le Ballett Hagen (Allemagne), le Ballet du Grand Théâtre de Genève (Suisse) et le Ballet
National de Marseille.
Sa première collaboration avec Michel Kelemenis date de 1999 et la création de L’ombre des
jumeaux pour le Ballet du Rhin, puis Image (2008) pour le Ballet de Genève, et la création
jeune public (2010) Henriette & Matisse pour Kelemenis & cie.

Tristan Robilliard  danseur

Tristan commence la danse par une approche classique auprès de Lucia Petrova.
Parallèlement il se forme au hip-hop avec les membres de la compagnie Käfig.
En 2005 il intègre le Conservatoire National de Région de Lyon et participe à la création de
Marie Chouinard, Les 7 péchés capitaux, à l’Opéra de Lyon. En 2006, il intègre le
Conservatoire National Supérieur de Musique et de Danse de Lyon et se forme auprès de
Abou Lagraa, Odile Duboc, Cédric Andrieux, …
Il obtient son certificat d’études supérieures du CNSMD de Lyon en 2009 et intègre le
Jeune Ballet de Lyon. En 2009/2010 il danse dans les créations de Kader Belarbi, Yan
Raballand, Julien Monty, et dans Tout un monde lointain – Variation de Michel Kelemenis.
Henriette & Matisse, création jeune public 2010, est sa première collaboration au sein de
Kelemenis & cie.



davy brun  danseur

Danseur et jeune chorégraphe, Davy Brun commence sa formation au Conservatoire
National de Région à Lyon, puis à l’Ecole de Danse de l’Opéra de Paris et avec son maître,
Max Bozzoni. Les huit années passées au Ballet de l’Opéra de Lyon et les trois années au
Grand Théâtre de Genève lui font découvrir de multiples gestuelles.
Le travail avec les plus grands chorégraphes contemporains Mats Ek, Trisha Brown, William
Forsythe, Maguy Marin, Philippe Decouflé, Mathilde Monnier, Jirí Kylián, Nacho Duato, l’o-
rientent vers un désir fort de vivre d’autres expériences en free-lance et l’incitent à créer ses
propres chorégraphies : Ando au Centre Chorégraphique de Valencia, Pointless Monkey au
Conservatoire National Supérieur de Lyon, Curse Bouandedance pour la Compagnie
Portland, Nosotros La Move pour la Compagnie Zaragosa, et a contre danse pour sa
Compagnie Ando.
Davy Brun danse en 1997 dans Tout un monde lointain de Kelemenis pour le Ballet du
Grand Théâtre de Genève. Henriette & Matisse, création jeune public 2010, est sa première
collaboration au sein de Kelemenis & cie.



VEN 13 avril à 20 h 30
De 6 à 15 €
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ICONS
chorégraphie ZIYA AZAZI ::
musique et interprète SERGE ADAM :: 
interprètes ZIYA AZAZI :: SU GUNES MIHLADIZ ::

Les Vents du Levant ::::::::::::::::::::::::::::::::::::::::::::::::::::::::::::::::::::::::::::::::::::::::::: 

Ziya Azazi tourbillonne sans cesse en quête de la joie et de l’extase. 
Fidèle à l’esprit de tradition des derviches tourneurs, il tourne, envahit
l’espace, transgresse à la fois les limites mentales et physiques en quête d’une
joie mystérieuse, jusqu’à atteindre la transe.
Tournoiement incessant du corps, ondulations magnifiques des robes, il
nous avait éblouis avec Dervish accueilli en 2009.
Aujourd’hui, Icons, diffère sensiblement des créations précédentes.
Bien sûr, l’approche répétitive et progressive de Dervish est toujours pré-
sente dans Icons. Le tournoiement est toujours la base de la chorégra-
phie. Mais dans cette pièce, Ziya Azazi va déconstruire l’image de derviche
tourneur et inviter d’autres partenaires à la fête. Il ne s’agit plus simplement
d’une expérience solitaire du tournoiement mais des possibilités ouvertes
par des rencontres. 
Accompagné de la magnifique danseuse, Su Gunes Mihladiz, il explore les
nouveaux possibles de cet espace d’échanges dans de superbes duos. Et
tout au long de la pièce, la jupe se modifie et se transforme, terrain de
bataille et objet de plaisir pour les danseurs.
La trompette de Serge Adam porte la magie du spectacle : sons
rauques ou lumineux, violents ou langoureux, rythmes effrénés. Les éclai-
rages de Lutz Deppe ajoutent au mystère de l’ascension et de la chute, thè-
mes au coeur de la recherche du chorégraphe. Les danseurs brûlent litté-
ralement la scène et leurs corps dans le défilement d’une passion
déchaînée qui relie rituel, tradition et modernité. La danse joyeuse
devient hymne à la liberté ! 



ICONS
Depuis 2000 et jusqu’à ce jour, le travail de Ziya Azazi est concentré sur le tournoiement et
la répétition. Les pièces qu’il a créées pendant cette période illustrent sa propre analyse de
la pratique des danses soufies et son souci de les revisiter, de les moderniser. Un des traits
remarquables de cette recherche réside dans une paradoxale concomitance entre un éveil
physique et mental exceptionnel et un état de quasi transe. C’est dans ce domaine précis
que Ziya Azazi a recherché les transformations que la vitesse et le tournoiement, tout en
altérant les sens, peuvent entrainer au niveau mental et spirituel. Le solo joyeux de Ziya dans
lequel la dance derviche classique se métamorphose a transformé la tradition en une forme
spectaculaire et a ouvert la voie à une possibilité de rituel personnel libéré des limites et des
contraintes de la foi.
Travail collectif constitué de duos ou de trios, Icons diffère sensiblement  des créations pré-
cédentes. Bien sûr, l’approche répétitive et progressive que nous pouvons trouver dans
Azab, Azan ou Dervish in Progress est toujours présente dans Icons. Le tournoiement est tou-
jours la base de la chorégraphie. Mais dans cette pièce, il va déconstruire l’image de dervi-
che tourneur et inviter une partenaire à la fête. Il ne s’agit plus simplement d’une expérien-
ce solitaire du tournoiement mais des possibilités ouvertes par des rencontres. Au delà de
l’état de conscience provoqué par le tournoiement répétitif, nait un espace de rencontres,
d’échanges, de collisions avec d’autres corps. L’engagement d’un second personnage crée
de nouveaux possibles pour mettre en évidence la dichotomie entre petit et grand, mascu-
lin et féminin, solide et fragile, actif et passif dans leur approche traditionnelle ; le port de
jupes vient briser ces clichés en se jouant des genres, des tailles et de la puissance des corps.
La jupe a toujours été un élément significatif dans le travail de Ziya Azazi. Pour lui, ce n’est pas
seulement le costume du derviche ni non plus un simple complément esthétique. C’est
davantage une métaphore qui sert à régler leur compte aux conventions. Tout au long de la
pièce, la jupe va constamment se modifier, permettant aux icones de se construire et de se
déconstruire. Au-delà du costume traditionnel, elle peut être une silhouette géante dissimu-
lant un danseur invisible et donc un être en soi, elle peut être le voile qui cache les visages
masculin ou féminin, elle peut devenir la cape d’un matador, elle peut devenir un corps que
l’on porte et avec lequel on danse en duo ; une couverture sous laquelle on se cache ; un objet
de plaisir avec lequel on joue ; un terrain de bataille ; une peau dont on peut se défaire.
Icons est constitué d’une série de fragments. Chaque fragment est construit pour devenir
une icône, qui disparaît dans son autodestruction. Ces icones sont interconnectées et uni-
fiées par un lien invisible. Dans ces icônes, chaque mouvement est amené jusqu’à sa forme
la plus aboutie qui entraine la mort du danseur. L’idée de base est que chaque icône créée
par notre système social connaît une fin douloureuse une fois sa mission remplie, et chaque
nouvelle icône n’est qu’une nouvelle version de la précédente, à peine modifiée.
Un des aspects significatifs de Icons réside dans la contribution de Serge Adam. Il a compo-
sé sa musique sur la chorégraphie, il a construit une structure répétitive et progressive sur
des sons électroniques en même temps qu’il improvise sur scène à la trompète. Sa présence
et ses déplacements sur scène rompent la relation traditionnelle entre danseur et musicien.
Serge Adam sur scène est un des éléments de la chorégraphie.
A remarquer également, les éclairages de Lutz Deppe. Il joue avec le visible et l’invisible des
silhouettes, aussi bien qu’avec la profondeur et le relief du plateau. Sa technique pour por-
ter les icones, pour les aider à se construire et à disparaître en même temps que la présence
des acteurs sur la scène, repose sur un jeu subtil entre ombre et lumière.
Par la chorégraphie, la musique et les couleurs particulières des jupes renforcées par les
éclairages, le corps est ici représenté dans son dilemme d’existence en tant qu’individu et
son obligation de relation sociale, en existant comme un organisme sophistiqué et vigou-
reux relié aux notions de rituel, de tradition et de religion. 
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ziya azazi  chorégraphe, danseur

La danse de Ziya Azazi déploie une énergie contagieuse et joyeuse. Elle s’inscrit dans un
univers traversé par le mysticisme et la transe. Ce grand danseur contemporain découvre de
nouvelles formes, transgresse les limites mentales et physiques de la tradition des derviches
tourneurs et crée, par la danse, un lieu de progression de l’âme.
Ziya Azazi est né en 1969 à Antioche/Turquie. Après avoir fini ses études d’ingénieur de mine
à Istanbul, il découvre d’abord le monde de la gymnastique acrobatique puis celui de la
danse. Il commence ses premiers travaux chorégraphiques au Théâtre d'Etat d'Istanbul. En
1994 il s’installe à Vienne/Autriche et participe à de multiples festivals en travaillant avec dif-
férentes compagnies. Ziya Azazi a collaboré avec des artistes de renommée internationale
comme Mercan Dede, Ismael Ivo ou Jan Fabre... Depuis dix ans il se consacre à la danse tra-
ditionnelle soufie et a créé plusieurs oeuvres en solo en s’inspirant de cette danse rituelle,
comme Dervish in Progress ou ‘Azab recherchant une synthèse avec la danse contemporaine
occidentale. Sa pièce Dervish, qui est une intégration de ces deux soli, connaît un très grand
succès dans le monde entier. En collaboration avec le trompettiste jazz Serge Adam il a créé
Icons (2007 au festival des 38e Rugissants/Grenoble) une pièce qui s’inscrit dans l’exploration
des formes et sons inédites. Ziya Azazi était artiste invité par le compositeur Zad Moultaka,
qui est en résidence pour trois ans à la Fondation Royaumont et a participé à la création de
Déplacé en octobre 2008 dans le cadre de la saison musicale de Royaumont.
Ziya Azazi sera en résidence au Festival Eclats chorégraphiques à la Rochelle en octobre
2009. Il anime de nombreux ateliers ouvert à tout public, où il explore la danse contempo-
raine occidentale et la danse rituelle soufi.
Ce sont toujours les mêmes questionnements dont semble se soucier Ziya Azazi. Il a choisi
la danse comme langage pour découvrir son centre, se déplacer dans le monde afin de trou-
ver sa vérité, la vérité cachée qui se dévoile peu à peu sur le chemin de la danse, en suivant
la lignée des mystiques d’Anatolie, en dépassant les frontières de cette tradition ancestrale.
Le corps de Ziya Azazi parle un langage clair : l’homme cherche l’absolu, la vérité, le sens de
l’être. Cependant il doit passer par plusieurs étapes comme la peur, les confusions, l’ignoran-
ce…Le chemin que Ziya Azazi a choisi est celui de la joie et de la répétition, du tournoiement
jusqu’à l’extase. Son corps devient un médium pour déployer une magie, une pureté mais
aussi une solitude profondément humaine. Comme le dit l’artiste lui-même : « Je m’oublie
et je deviens un miroir. Je me vide et je me nettoie. »

SERGE adam  compositeur, interprète

Après une formation en trompette, analyse musicale et écriture aux Conservatoires de
Caen et de Versailles, et d'improvisation à l'IACP avec Alan Silva et Itaru Oki, Serge Adam
mène une double activité de compositeur et de trompettiste improvisateur. Lauréat de plu-
sieurs concours de composition (la Défense, Besançon), il crée les ensembles Quoi de Neuf
Docteur (1983), les Standardistes (1991), Jazz Mic Mac (1994) et de 1999 à 2003, Haute
Fréquence, Around 3 Gardens et Landscape, projets réunissant des solistes improvisateurs et
les images vidéo interactives d'Éric Vernhes.  
Il est co-fondateur des trios les Amants de Juliette (avec Benoît Delbecq et Philippe Foch, 1994)
et Hradcany en 2000 (avec David Venitucci et Philippe Botta avec en invité Bijan Chemirani).
Aujourd'hui, davantage tourné vers la pluridisciplinarité et les performances interactives,
intégrant improvisation, écriture et technologie, Serge Adam développe des projets de ren-
contres, où l'interaction devient plus construite, tout en restant instinctive. Serge Adam
développe une nouvelle approche de la composition musicale en utilisant les machines
comme le prolongement électronique d’une pensée d’improvisation en temps réel.
Ainsi, il crée Pousse-toi de mon soleil ! avec le plasticien et illustrateur allemand Martin
Haussmann, en 2008, My Funny Valentine avec Romuald Tual, alias 7o3, en 2009 et Up to
nineteen seventy Miles, en 2010 avec Noël Akchoté, Benoît Delbecq, Pierre de Bethmann,
Bobby Jocky, Benjamin Henocq, 7o3 (Romuald Tual), Éric Vernhes et Djengo Hartlap.
Depuis 2006, Serge Adam entretient un rapport privilégié avec la danse et collabore avec
des chorégraphes porteurs d'univers singuliers. Il crée Vortex, avec Lionel Hoche (2006),
Souffles Croisés avec Delphine Caron (2007), Icons avec Ziya Azazi (2007), UW avec Dalila et
Nacera Belaza (2008) et À la veille de ne partir jamais avec Flavia Tapias (2009).




