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ALICE GAUTIER

Gros plan

WILLKOMMEN,
BIENVENUE...

Deschorégraphess’inspirent descodesdu
cabaret,petitfrèrepopulaire, créatif, complice
aveclepublic, de la danse contemporaine.

1892
Création de la «danse
serpentine» de Loïe Fuller
à New York,montrée aux
Folies-Bergère et à l'Expo
universelle de 1900,puis
copiée dans les cabarets.
1916
À Berlin,Valeska Gert
refuse de choisir
entre danse etthéâtre.
1933
Sortie de LaRose blanche,
premierfilm
égyptien parlant.
2009
Création de La Chance,
de Loïc Touzé,qui monte
un cabaret imaginaire.
2014
Radhouane El Meddeb
crée Au temps où les
Arabes dansaient...,
pensé comme
un cabaret nostalgique.

Paris est connu pour sescabarets, lieux de
créativitépluridisciplinaires, tantôtexpérimentaux,
tantôt traditionnels ou institutionnels. Au début
du XXesiècle, un pan de l’histoire de la danse
sejoue dans ces endroits : la danse moderne
y germe avecdes figures comme Loïe Fuller,
et elle continue d’y exister aujourd’hui à travers
les revues du Moulin-Rouge ou-du Cabaret
de Poussière, à Belleville.

Au festivalJune Events, deux chorégraphes
flirtent avecces espaces,qu’ils investissentavec
des formes différentes : «L’histoiredu cabaret
estliéeaux crisestraverséespar l’humanité.Après
la pandémie et les conflits au Proche-Orient ou
en Tunisie,j’ai euenviedetravailler sur uneforme
quipermetted’évoquercescrisesqui traversenten
partie la mienne», raconte Radhouane El Meddeb.
Le chorégraphe franco-tunisien déploie
depuis vingt ans despièces intimes, entre danse
et théâtre, qui interrogent souvent sa double
culture. Dans Le Cabaret de la rose blanche,
il invoque cet espacepour parler d’exil avec
trois musiciens et trois danseurs (dont il fait
partie), lors d’un concert où sesuccèdent
des titres poignants comme Salma YaSalama,

chanson desÉgyptiens exilés. Cette équipe parle
directement à son public : «C’estuneforme
populaire etgénéreusequipeut, avecsimplicitéet
humilité, atteindreetsonâmeetsa conscience.»

Loïc Touzé, chorégraphe qui façonne depuis
les années 1990un univers polymorphe teinté de
facétieet d’absurde, a égalementpensé la place
de son public dans son CabaretBrouillon (2023):
«Le cabaretn’estni produit par l’auteurnipar les
interprètes.II existegrâceà la présencedetous,
public etdirecteurde lieu, qui lelaissentadvenir.
Et d’uncoup,on seretrouveensembleau cabaret.»
Devant une petite estradenoire où sejouent les
trente-quatre numéros, des tables et des chaises
sont disposéessur des tapis où l’on peut siroter
un verre de vin offert par six interprètes
fantasques.À travers les numéros de pantomime,
de chant et de danse, ils déploient une histoire
approximative du cabaret, où surgissent des
figures emblématiques comme l’Allemande
ValeskaGert ou le Pétomane du Moulin-Rouge.
«Un cabaretestun refletdu monde.Pour qu’il
soit contemporain, ilfaut qu’il travaille avecson
histoire,qu’ilfasseexisterdessurvivancesdes
formespassées,qu’il sequestionnepour continuer
à rendre cette histoire vivace. »

Le cabaretserait-il en passed’infiltrer les
scènesde danse contemporaine, de les nourrir
et enfin de les renouveler? Rien n’est sûr,
mais une chose apparaît déjà: il y distille
une légèretésalvatrice pour parler du monde.
— Belinda Mathieu

i Cabaret Brouillon, de Loïc Touzé, le 31 mai, 20h, Atelier
de Paris,-Le Cabaret de la rose blanche de Radhouane
El Meddeb, le 31mai, 21h,Théâtrede l'Aquarium
I Route du Champ-de-Manœuvre, 12e|Dans le cadre de
June Events101417417071atelierdeparis.org 18-20€.
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Sorties
Théâtre
Les Poupces persanes
Auréolé de deux Molières en 2023, ce conte oriental
moderne, qui mêle les récits, les pays, les époques et les
secrets, nous fait passer du rire aux larmes avec virtuosité.
Après La Main de Leïla, Aïda Asgharzadeh, l’auteure de
cette pièce nourrie d’autobiographies, nous entraîne dans
l’Iran des années 1970et la France du passage à l’an 2000,
à travers deux intrigues parallèles dont le recoupement
est le climax émotionnel du spectacle. A la mise en scène,
Régis Vallée orchestre cette alternance avec une cadence
folle tandis que les interprètes campent des personnages
attachants et drolatiques.
Jusqu’au 19 juillet au Théâtre de la Pépinière,

7, rue Louis-le-Grand, 2e- De 20 à 44 €•

Musique
Lc Châtelet
fait son jazz
Qu’il flirte avec la
soul ou le funk, qu’il
soit manouche ou
swing, lejazz a ce
je ne sais quoi qui
groove et donne envie

de célébrer la vie. En consacrant une semaine à ce genre

musical, le Théâtre du Châtelet entend remettre un air de
fête sous sa voûte historique. II invite Thomas Dutronc et
son groupe de Gypsies, la violoniste Aurore Voilqué,
la chanteuse canadienne Molly Johnson, le pianiste Laurent
deWilde pour un hommage à Ella Fitzgerald et propose
aussi une initiation au lindy hop. Une ode aux racines du
jazz à travers son expression la plus vivante qui se conclut
par une soirée concoctée par Jazz Magazine.
Du 22 au 27 mai au Théâtre du Châtelet, I, place du Châtelet, Ier.

De 6 à 55 €.

Space Opera
Bccthoven Wars
Fusionnant l’esthétique desmangas japonais et de la
science-fiction façon Star Wars avec la musique de
Beethoven, ce concert immersif propose une expérience
audiovisuelle inédite. Inspirée des livrets du Roi Stephan
et desRuines d’Athènes,l’histoire nous transporte sur une
planète dévastée par la guerre. Batailles intergalactiques
et conquête spatiale plongent le public dans un univers
futuriste épique grâce à un écran géant incurvé. La partition
musicale est interprétée en direct par plus de cent musiciens
et chanteurs d’Insula Orchestra et du chœur Accentus sous la
direction de Laurence Equilbey. Une première mondiale !
Du 23 au 26 mai à la Seine Musicale, île Seguin,

Boulogne-Billancourt (92). Àpartir de IO €.

Danse
June Events
Le fameux festival de danse de l’Est parisien atteint
samajorité en fêtant cette année sa 18eédition. Un âge
qui fait rimer maturité et citoyenneté. Sous le signe du
cosmopolitisme et de l’éclectisme des esthétiques, la
programmation brasse des propositions artistiques
internationales pour mieux décloisonner nos imaginaires.
Les chorégraphes invités, parmi lesquels Radhouane
E1Meddeb, Arthur Perole ou Idio Chichava (photo),
explorent récits intimes et grande Histoire, mémoires
individuelles et collectives, déterminismes sociaux et
transmission intergénérationnelle, à travers une pluralité de
musicalités physiques et sonores.
Du 22 mai au 8 juin à l’Atelier de Paris, Cartoucherie,

2, route du Champ-de-Manœuvre, 12e, etlieux divers.
De IO à 20 €, pass 4 spectacles 40 €.

de rencontres sur l’environnement et de bons petits plats
100%végétariens. Cette année, on attend du lourd avec le
retour de Justice, Hamza, SZA, Burna Boy, Ninho, Peggy
Gou ou Kaytranada, des valeurs sûres comme Eddy de
Pretto, Chilly Gonzales, BadBadNotGood, Etienne de Crécy
et plein d’autres pépites. Niveau style, c’est un feu d’artifîce,
mais c’est l’électro-pop qui l’emporte ! Pionnier de l’écologie
festive, We Love Green respecte la nature et limite son
impact environnemental.

Du 31 mai au 2 juin au Bois de Vincennes, 12e. De 29 à 169 €.

Page réalisée par Marie Plantin

M.Silva-Vagabundus -Y. Orhan -J.Leonardo

Nombre de mots : 592
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Polltls

06
juin
2024

En alternant chutes,
tremblements et
marches résolues,
les danseurs
chanteurs de
Vagabundus, d'Idio
Chichava, évoquent
la migration.

Organisée par l'Atelier de Paris/CDCN, la 18e édition
de JUNE EVENTS, rassemble des gestes chorégra
phiques très divers portés par des artistes d'origines
elles aussi variées. Pour beaucoup traversés par
des enjeux politiques et de société, leurs spec
tacles invitent à mettre en commun les résistances.
EMHM3

LA DANSEAU
DIAPASON

de l’autrc

ctf
>
•H

œ
CD

4—

FESTIVAL JUNE EVENTS / 18e édition. Jusqu'au 8 juin

à l'Atelier de Paris, Paris 12e / www.ateiierdeparis.org

En choisissantdefaireréférencedèsletitrede
son programme, « La danse est xénophile »,
aux mots écrits par quelqu'un d’autre, Anne
Sauvage, la directrice de l'Atelier de Paris/
CDCN dit d'emblée son désir d'ouverture, de
dialogue. Elle cite sa source : la tribune d’Éric

de Chassey, directeur de Nnstitut national d'his
toire de l’art, publiée dans Le Monde, le 15 janvier 2024. Ce texte,
affirmant que « les arts reposent sur l'accueil de l'étranger ets'op
posentau rejet de celui-ci ou à la limitation de ses droits », s'infuse
dans l'édito de June Events. « Dans un monde de plus en plus divisé

par les guerres, les crises etles bouleversements climatiques », la
18e édition de ce festival de danse s'est construite, y lit-on, « avec la
convlction que la pluralité des gestes, des paroles, des couleurs, des
musicalités corporelles et sonores compose un kaléidoscope de
prismes et de points de vue plus que jamais nécessaires ». Avec ses
vingt spectacles mêlant artistes déjà renommés et personnalités
plus émergentes, des cartes blanches et présentations d’étapes

MARIANOSILVA

Nombre de mots : 1404
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LA DANSE AU DIAPASON de l'autre

Edition : Du 06 au 12 juin 2024 P.26-27
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de travail, c'est en effet un paysage chorégraphique très pluriel

qu'offre l'Atelier de Paris dans son écrin de la Cartoucherie, nichée
au cœur du bois de Vincennes.

Comme l'indique le recours d'Anne Sauvage à la citation, l'identité

du festival est avant tout relationnelle. Rassemblant des artistes

d'origines culturelles, géographiques et artistiques diverses, cette

édition de June Events plus encore que toutes celles qui l'ont pré
cédée est singulière par les rencontres qu'elle organise. L'ouverture

du festival le 22 mai fut à cet égard très éloquente. Jimmy, de Pierre

Pontvianne - artiste associé avec sa compagnie Parc à l'Atelier de

Paris pour trois ans-, et Vagabundus, d'Idio Chichava, les deux créa

tions présentées ce soir-là, ont en effet invité les spectateurs venus

nombreux à un grand écart esthétique. Rien en effet dans la première
pièce, interprétée par le danseurfrançais Jazz Barbé, ne prépare à

la seconde, portée par treize artistes mozambicains. Fruit du retour
d'Idio Chichava dans son pays d'origine après quinze ans de car

rière européenne auprès de grands noms de la danse

contemporaine, la pièce collective nourrie de danses
traditionnelles tranche nettement avec le solo. Si i'on

comprend aux objets qu'ils déplacent, à leur façon d'al
terner chutes, tremblements et marches résolues que

les danseurs-chanteurs - leurs gestes sont étroitement
associés au chant - évoquent la migration, la partition

beaucoup plus abstraite de Jazz Barbé s'ouvre à bien

des interprétations possibles.

Le ton est donné : pour Anne Sauvage et son équipe,
il s'agit de défendre une vision de la danse étrangère

à toute forme de hiérarchie. En investissant le plateau

du Théâtre de l'Aquarium, dont le partenariat permet à

June Events d'accueillir des grandes formes que ne peut contenir la

salle de l'Atelier de Paris, les danseurs mozambicains, qui viennent
pour la première fois en France, sont placés sur le même plan que

l'interprète de Jimmy, dont la renommée est l'un des fondements

de la pièce. « II est important pour nous de partager de manière

équitable entre tous les artistes invités la visibilité que peut offrir

l'Atelier de Paris, auprès du public autant que des professionnels,

explique la directrice. Car il s'agit de tout faire pour ne pas recréer

des catégorisations en programmant des personnes racisées et/

ou invisibilisées, ce contre quoi alerte très utilement Sylvie Cha
laye dans un livre qui m'a beaucoup apporté dans mon travail de
programmation, Race et théâtre : un impensé politique (1). » Anne
Sauvage prouve encore avec cette référence l'exigence qu'elle met
à penser la danse au contact d'autres matériaux.

Ce mode d'appréhension de la danse est partagé par bien des
artistes de ce June Events. La chorégraphe finlandaise d'origine
camerounaise Sonya Lindfors développe par exemple, dans un
entretien publié sur le site internet du festival, une approche très

riche de son art, qu'elle décrit comme étant largement influencée

par le rêve décolonial. Lequel « a également changé [sa] façon de

comprendre le pouvoir de l'imagination. Des questions spécu
latives comme "Que seraitle monde sans oppression ?"et "Qui

seriez-vous, que feriez-vous, comment travailleriez-vous ?"peuvent

vraiment ouvrir un espace permettant de réinventer nos réalités

actuelles ». Venue cette année au CDCN avec sa performance pour
quatre interprètes de danse urbaine Something Like This, Sonya

Lindfors est loin d'être la seule à y représenter ce combat. Les

« danses de résistance », ainsi que les nomme Anne Sauvage, sont
à l'honneur. Plusieurs s'opposent aux violences postcoloniales
et racistes. Avec son solo L'Opéra du villageois, où il s'amuse à

déjouer les attentes suscitées par son titre chez un public occi

dental, le Camerounais Zora Snake en fait partie. Grâce à sa danse

combinée à une utilisation originale du masque, il entend contribuer

à « renverser les pensées muséales etles conceptions sur les

Afriques d'aujourd'hui».
Les colères, les luttes qui traversent les créations de Zora Snake,

Sonya Lindfors, Idio Chichava, le duo formé par la Guadeloupéenne

Myriam Soulanges et la Martiniquaise Marlène Myrtil ou encore la
Malgache Soa Ratsifandrihana se trouvent renforcées - et non le

contraire - par la présence à leurs côtés de pièces où la recherche

formelle prime i'engagement. Les liensthématiques communs à

différents spectacles permettentaussi au spectateur de mener

une réflexion sur le rapport entre la danse et telle ou telle réalité.

Lors d'une de nos visites, le 28 mai, Tonewall et Shido se renfor

çaient l’une l'autre dans leur exploration du handicap. Née d'une
rencontre dans le cadre d'un autre festival de l'Atelier de Paris,

Pulse, dédié à « toutes les enfances » et accessible aux personnes

sourdes et malentendantes, la première pièce donne à voir avec un

minimalisme presque austère la parenté entre danse et langue des

signes française (LSF). La danseuse et comédienne Thumette Léon,

sourde et signante en LSF, y partage la scène et une même gestuelle

presque entièrement concentrée dans les mains avec Jazz Barbé

et Laura Frigato - entendants et signants - de la compagnie Parc.
Tandis que, dans Shido, le danseur mahorais Aliféyini Mohamed

met en place une forme de rituel lui permettant d'approcher l'état

de corps de son frère autiste.

La danse, à June Events, se faisant véhicule vers l’autre, il était

aussi naturel pour Anne Sauvage de « chercher à inventer des liens

toujours nouveaux entre l'Atelier de Paris et le bois de Vincennes,
en programmant des spectacles hors les murs qui interrogent
notre rapport à l'environnement - une autre des questions sou
ventabordées cette année par les artistes. En 2019, nous avons
aussi commencé à accompagner des équipes dans la création de
liens avec les habitants précaires du bois. Depuis trois ans, nous
travaillons dans ce sens avec le danseur Paul Girard etla réalisatrice
de documentaires Ikram Benchrif». June Events a ainsi accueilli
la troisième restitution de leur «enquête sensible» au long cours.

Devant une quarantaine de spectateurs, cette dernière a eu lieu

devant le lac des Minimes au moment de la tombée de la nuit. Très
ténue, la proposition tenait presque entièrement sur un écran à

surtitres, où défilait le texte fictionnel écrit par les artistes à partir

de leurs rencontres, notamment avec les hébergés du pavillon de

la terrasse d'Emmaüs solidarité. La danse peut-être viendra après,

ou bien ne viendra pas, le but de l'Atelier de Paris étant ici avant

tout de créer la relation la plus juste possible entre artistes, habi

tants du bois et spectateurs. Loin de se limiter au temps du festival,
cette question du lien anime l'équipe du lieu tout au long de l'année

sous des formes multiples, qui vont de la production de spectacles
à l'action culturelle en passant par une billetterie solidaire. Partie

visible d'une activité profonde et patiente, June Events ne cesse

d'élargir les horizons de la danse. •

ll| Actes Sud - Papiers, 2020.

«Lapluralité des gestes,
des paroles, des couleurs
compose un kaléidoscope plus
que janufis ttécessaire. »
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Page 82 / TRANSFUGE

JUNE EVENTS 
du 22 mai au 8 juin,
atelierdeparis.org

P our les Parisiens, le Bois de Vincennes rime 
avec dépaysement au bout du métro. Sur le 
site de la Cartoucherie, l’Atelier de Paris 
propose June Events, mais prend parfois 

quartier aux alentours, comme cette année avec 
ΑΓΡIΜΙ Fauve – forest event de Lenio Kaklea qui 
s’élance à partir du Lac des Minimes – à 9h du 
matin ! A neuf heures du soir certains, peut-
être, se perdraient dans la forêt… Le décalage 
horaire symbolise l’avancement de June Events 
qui commence, soudainement, au mois de mai. 
Mais être à cheval sur deux mois n’a rien de bis-
cornu dans un lieu qui héberge aussi un centre 
hippique. Aussi le voyage spatio-temporel devient 
le grand thème du festival où on a rarement vu 
autant de chorégraphes venant d’ailleurs pour 
nous inviter à décaler notre regard, ni autant 
de glissements identitaires intérieurs. Et parfois 
les deux à la fois. 

Coup de théâtre avec l’apparition de Zora 
Snake, danseur se transformant en serpent, affu-
blé d’un masque et d’un costume qui évoquent 
une cosmogonie qui s’impose avec la force du 
sacré, depuis une cosmogonie colonisée. On 
y verra aussi Idio Chichava, le Mozambicain 
que tout le monde s’arrache en ce moment. 
Et le DJ set d’ouverture, performé par Franck 
Micheletti, sera African Soul Power. L’Afrique nous 
rappelle sa force et voilà le Madagascar, avec 
Soa Ratisfandrihana. Son quatuor Fampitaha, 
fampita, fampitàna évoque l’expérience de vie 
d’enfants de la diaspora en territoire euro-

péen et fait résonner les échos d’un voyage de 
la chorégraphe dans l’histoire et le présent de 
sa terre parentale. Où elle s’est confrontée au 
passé colonial comme au potentiel de création 
et de pensée d’une île que l’Europe a placée 
dans son angle mort car l’état des terres vaudrait 
confrontation aux ravages du système colonial.

Aux Antilles aussi, cette relation est visible, 
dans les champs comme dans les corps des habi-
tants. Mais qui, en France, a envie de parler de 
tous ces pesticides déversés là-bas ? Dans leur 
duo Tropique du képone, Myriam Soulanges et 
Marlène Myrtil montrent que, malgré cet environ-
nement toxique, elles ont le sourire, notamment 
sous un ciel bleu-afrofuturiste qu’elles situent 
en l’an 2722 ! Et pour rajouter une île de plus, 
voilà Aliféyini Mohamed aka Lil’C, originaire 
de Mayotte. Il vient avec un solo qui explore la 
possibilité d’un glissement vers le ressentir de son 
frère autiste, par empathie sociale, psychique et 
physique. Un solo à la recherche d’un territoire 
de guérison, d’un îlot de paix. 

A proximité immédiate du Bois de Vincennes, 
l’idée d’effacer les frontières entre soi-même et 
l’espace sylvestre vient naturellement à Capucine 
Dufour, chorégraphe et paysagiste, qui aime 
explorer les relations entre danse et espaces 
naturels. En partant avec elle dans les sous-bois, 
on peut alors faire une expérience sensorielle 
où la danse créera peut-être un espace ouvert à 
la perception, telle une forêt intérieure. L’idée 
de traverser les frontières entre le corps et une 
matière ou un état interroge aussi Vania Vaneau. 
La Brésilienne s’est beaucoup intéressée aux 
matériaux et aux tissus, mais jette cette fois 
son dévolu sur la lumière, ici vue non comme 
un langage artistique mais comme une matière 
qui entre en interaction physique avec des corps 
qu’elle influence et transforme. Ça donne un 
quatuor, Héliosfera. En sa sphère, que fera Hélios ?

SCÈNE FESTIVAL

© JULIE KERCHI

L’atelier des ailleurs
A la Cartoucherie, June Events est de retour mais commence 
en mai. Un déplacement qui en annonce tant d’autres. 
Par Thomas Hahn

date de parution : avril 2024 
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E t la teuf culmine dans un envol sur rythmes 
techno… C’est exaltant, mais le chemin pour 
y arriver fut parsemé de moult mots doulou-
reux. Pas un chemin de croix, certes, mais 

tout de même une suite d’abordages et transfor-
mations. Tout commence quand Arthur Perole, 
chorégraphe aimant la fête et l’amour, se demande 
comment les (pré-)ados d’aujourd’hui abordent 
et appréhendent leur avenir et celui du monde, 
écologiquement, économiquement et surtout 
affectivement. Quel rapport entretiennent-ils 
avec eux-mêmes et leur corps ? Pour recueillir 
leur parole, il est allé à leur rencontre, dans un 
collège à Draguignan, avec le cinéaste Pascal 
Catheland qui en tire un documentaire au titre 
volontairement optimiste : Rêves. Mais ce que 
les collégiens dévoilent contient une belle part 
d’inquiétude face à l’avenir du monde. Tous les 
mois, Perole et Catheland retrouvent ces jeunes, 

dans le but de leur offrir des outils d’évasion. Au 
fil des réunions, la confiance s’installe. L’intime 
se fait sa place. Tous s’interrogent sur leur capa-
cité à séduire et dessinent des relations troubles 
avec leurs « pieds chelous », leurs cheveux « en 
sursis », leur « relation buste-jambes » etc. « Je suis 
cool, un peu paumé », dit l’un d’entre eux, non 
sans se réjouir : « Je commence à avoir un style. 
» Alors comment ces jeunes se construisent-ils, 
qu’ils soient straight ou queer ? Car on parle 
aussi de ça dans Tendre Carcasse. 

« A partir de l’imaginaire qu’ils arrivent peu 
à peu à libérer, nous commençons à rêver une 
grande fête colorée et déguisée », écrit Perole. 
Cette fête aura lieu, et Tendre Carcasse en est la 
restitution symbolique. Mais pour l’atteindre, 
il faut passer par les doutes, joies et angoisses 
des ados dont les quatre danseurs de Tendre 
Carcasse seront les porte-parole. Car les inter-
prètes ne sont, malgré le point de départ docu-
mentaire, ni amatrices ni amateurs mais des 
professionnels virtuoses. En même temps, ils 
sont assez jeunes pour se projeter une décen-
nie en arrière, au temps où ils vivaient en leur 
chair les mêmes troubles. Le lien avec les doutes 
de l’adolescence est d’autant plus naturel que 
danseuses et danseurs partagent avec les jeunes 
le sentiment du doute permanent par rapport 
au corps, ses capacités et son attractivité. Et 
pourtant, la joie de vivre éclate, quand Perole 
fait glisser la chorégraphie vers des ambiances 
de plus en plus aériennes, à partir des danses 
festives propres à chaque interprète. Ces gestes 
personnels se laissent volontiers emporter par 
la techno, comme en se jetant dans un état 
sans limites, jusqu’à se perdre dans ses envies 
d’absolu qui correspondent au moment char-
nière de la vie qu’est l’adolescence. A l’instar des 
contes de fées, Tendre Carcasse part d’angoisses 
fondamentales pour les dépasser et construire 
une confiance dans la vie, sentiment qui fait 
défaut de plus en plus en ce monde. Pas besoin 
d’être danseur ou ado pour le ressentir. Alors, 
les ados seraient-ils l’incarnation fulgurante de 
ce que tout le monde pense tout bas ? 

TENDRE 
CARCASSE
d’Arthur Perole,
Paris, Festival June 
Events, le Carreau 
du Temple, les 29 et 
30 mai 

FESTIVAL SCÈNE

© HERNANDEZ

La fête des
pieds chelous 
Arthur Perole a rencontré des adolescents 
joyeux, inquiets et à la Tendre Carcasse. 
C’est l’une des promesses de June Events.
Par Thomas Hahn

date de parution : avril 2024 
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June Events 2024, une danse qui réfléchit l’humain
Éclectique, international et engagé, le festival enchante la fin de saison de l’Atelier de Paris – CDCN.  
Riche de quelque 25 propositions issues de tous horizons, inscrite dans une dynamique écologique,  

responsable et solidaire, la programmation interroge du 22 mai au 8 juin 2024 diverses thématiques contemporaines.  
Face à l’urgence et la division, les artistes fabriquent un désir de réparation de manière singulière,  

questionnent sans relâche, troublent et enchantent nos imaginaires. 

Atelier de Paris-CDCN, 2 Rte du Champ de Manœuvre, 75012 Paris.  
June Events. Du 22 mai au 8 juin 2024. Tél : 01 41 74 17 07. atelierdeparis.org 

CHOR. SONYA LINDFORS

Something like this
« Le spectacle que j’aurais voulu voir 
quand j’étais jeune » : c’est l’aveu de 
Sonya Lindfors, récompensée à Helsinki 
pour sa création qui porte de nouveaux 
discours sur l’altérité. 
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La culture de la street dance selon Sonya Lindfors.

Camerounaise et finlandaise, Sonya Lindfors 
travaille sur les représentations du corps noir 
et la remise en question des structures de 
domination. Ce spectacle est né du désir de 
s’adresser d’abord à un public de jeunes gens, 
de montrer le pouvoir du vivre ensemble et de 
la communauté, à travers la culture de la street 
dance. Dans un univers chaleureux baigné de 
fumigènes et néons, quatre performeurs réin-
ventent les fondamentaux du hip hop dans un 
élan de fraternité et de joie. La chorégraphie 
s’appuie sur des séquences de démonstra-
tion façon show de danse, avec intermède 
de DJing et conclusion en rap collectif. Une 
célébration de la culture et la jeunesse, en dis-
cussion directe avec le public.

Nathalie Yokel

Atelier de Paris-CDCN. Le 25 mai à 19h30.

CHOR. ALEXANDRA « SPICEY » LANDÉ

La Probabilité du Néant
Spicey est la grande référence de la 
danse hip hop au Québec. La venue de 
sa dernière création, pour 9 interprètes 
et musique live, est un événement.
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La création hip hop québécoise à l’honneur.

Il y a du « Spicey » chez Alexandra Landé 
depuis les années 1980, quand la petite fille 
découvre la formidable énergie du mouve-
ment hip hop. En 2005, elle débute sa carrière 
de chorégraphe, et depuis, c’est une véri-
table montée en puissance qui caractérise le 
parcours de l’artiste. Elle défend les aspects 
chorégraphique, exploratoire et radical de 
la street dance, qui laissent dans son œuvre 
une impression de puissance. Dans sa der-
nière création, la chorégraphe interroge la 
notion d’indifférence qui brouille les relations 
humaines. Elle y explore les rapports de force, 
les positionnements de chacun, les situations 
qui forcent à la résistance et à la résilience. 

Nathalie Yokel

Théâtre de l’Aquarium. Le 4 juin à 21h.

Des corps où résonne le monde 
Sous la houlette de sa directrice Anne Sauvage, le Festival  
s’affirme comme un creuset cosmopolite et radieux à la pointe  
de la création chorégraphique. 

Entretien / Vania Vaneau

Heliosfera
CHORÉGRAPHIE VANIA VANEAU

Énergie vitale, diffraction chromatique, force immatérielle et solaire, 
Heliosfera fait de la lumière la substance essentielle de sa création.

Entretien / Idio Chichava

Vagabundus
CHORÉGRAPHIE IDIO CHICHAVA

Le chorégraphe mozambicain explore l’expressivité du corps  
et célèbre la vie avec Vagabundus, une pièce portée par l’impact 
explosif de la danse et des voix. 

 

Entretien / Myriam Soulanges & Marlène Myrtil

Tropique du képone
CHORÉGRAPHIE MYRIAM SOULANGES ET MARLÈNE MYRTIL

Dix ans après Principe de précaution, Myriam Soulanges  
et Marlène Myrtil poursuivent leur travail sur le scandale  
du chlordécone et reviennent avec un nouveau duo.

Entretien / Clara Furey

Unarmoured
CHORÉGRAPHIE CLARA FUREY

Clara Furey retrouve l’Atelier de Paris pour sa nouvelle création, 
armée d’un désir de se réapproprier le corps et son érotisme.

CHOR. LIL’C 

Shido
Dans un solo pour un homme et seize 
pierres, Lil’C se met dans la peau d’un 
« frère autiste » en se plongeant dans ses 
sensations. 
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Lil’C dans Shido.

En 2017, Djodjo Kazadi fondait Le Royaume 
des Fleurs, une pépinière artistique à Mayotte. 
C’est là qu’Aliféyini Mohamed alias Lil’C a fait 
mûrir son travail. Après avoir dansé sous la 
houlette de son mentor dans Murmures des 
décasés, pièce à forte teneur politique, ce 
dernier dévoile le solo Shido. Dans cette expé-
rimentation, où il dialogue avec seize pierres, il 
prend son corps comme objet de recherche 
pour tenter d’entrer en empathie avec un frère 
autiste. À l’aide des cailloux qu’il manipule un 
à un au fil de la pièce, il pénètre dans cette 
altérité corporelle, arborant les sensations fan-
tasmées de ce corps, ses vibrations et gestes. 
Cette danse qui oscille dans un équilibre ins-
table esquisse une tentative de guérison.

Belinda Mathieu

Atelier de Paris-CDCN. Le 28 mai à 19h30. 

CHOR. RADHOUANE EL MEDDEB

Le Cabaret  
de la Rose Blanche

Radhouane El Meddeb présente  
Le Cabaret de la Rose Blanche, une fête 
douce-amère pleine de tendresse  
et de nostalgie.
 

©
 A

ga
th

e 
Po

up
en

ey

Le Cabaret de la Rose Blanche de Radhouane El Meddeb.

Entouré de deux danseurs, de deux musiciens 
et de la divine chanteuse Lobna Noomene, 
Radhouane El Meddeb nous invite dans l’inti-
mité du Cabaret de la rose blanche, sa der-
nière création. Reprenant des airs de Saliha, 
diva tunisienne des années 1950, de l’illustre 
libanaise Fayrouz ou de Dalida, la joyeuse 
troupe nous conte, l’air de rien, le déchire-
ment de l’exil. Humour facétieux, airs popu-
laires entonnés en chœur ou baisers envoyés 
à la volée nous entraînent dans un refuge où 
de larges sourires cachent pour un temps pré-
cieux la tristesse, puisque « vous savez, il y a 
toujours un petit chagrin qui traîne ».

Delphine Baffour
 
Théâtre de l’Aquarium. Le 31 mai à 21h. 

Chaque été, le Festival constitue le point 
d’orgue festif de la saison de l’Atelier de Paris 
– Centre de développement chorégraphique 
national, dans une dynamique rassembleuse. 
Plus que jamais, la programmation conjugue 
de manière plurielle et audacieuse l’artistique 
et le politique : les démarches esthétiques 
se font ici l’écho d’un désir et d’une néces-
sité d’envisager un futur désirable, alors que 
le monde fait face à d’urgents défis, que la 
société se crispe et se polarise. Issus de mul-
tiples horizons, reconnus ou émergents, les 
artistes décentrent le regard, les corps nourris 
de cultures et imaginaires pluriels font vivre un 
kaléidoscope de créations intrigantes et stimu-
lantes, qui ne connaissent pas de frontières et 
revendiquent un regard libre et émancipateur 
sur le vécu. 

Créer et réenvisager le futur
Venus d’Europe, du Québec, de Mayotte, des 
Antilles et d’Afrique, les artistes de cette 18e 
édition explorent diverses thématiques tels le 
post-colonialisme, la transmission intergénéra-
tionnelle, les déterminismes, les identités… De 
Vania Vaneau qui danse avec la lumière à Aye-
len Parolin qui se plaît à s’aventurer du côté 
du hasard, d’Idio Chichava qui prend appui sur 
une danse rituelle du Mozambique pour réen-
visager le mouvement des migrations à Clara 
Furey qui propose une forme intimiste d’ « éro-
tisme cosmique », de Myriam Soulanges et 
Marlène Myrtil qui braquent le projecteur sur 
le chlordécone qui a empoisonné les Antilles 
à Sonya Lindfors qui danse et rêve de joyeuses 
rencontres, la danse innovante et palpitante 
s’offre en partage. Un festival très inspirant ! 

Agnès Santi 

CHOR. AYELEN PAROLIN 

Zonder
Ayelen Parolin continue sa recherche sur 
l’idiotie dans Zonder, un trio bouffon qui 
joue avec les codes du spectaculaire.

C’est un trio délirant, où l’image d’une danse 
classique jolie et gracieuse passe à la mouli-
nette pour devenir un spectacle chaotique. 
Aussi attachée à la technique qu’à la fantaisie, 
la chorégraphe Ayelen Parolin, Argentine 

Pourquoi avoir nommé cette création Vaga-
bundus ?
Idio Chichava : Dans son sens étymologique, 
le vagabond est celui qui voyage, l’homme 
errant qui n’a pas de destin inscrit, toujours à la 
recherche d’un lieu pour s’installer ou continuer 
son voyage. Sa signification péjorative, de bri-
gand, de paresseux, existe aussi. Je joue donc 
sur ce double sens. La pièce est aussi liée à mon 
retour au Mozambique, après quatorze ans en 
France où je passais pour un touriste.

« Avec Vagabundus, 
apparaît un nouveau 

langage que je nomme 
“corps global“. »

Comment le transcrivez-vous dans votre 
spectacle ?
I.C. : Pour moi, la migration est tout autant 
intérieure que géographique ou géopoli-
tique. Nous exploitons toutes les idées liées 
à la migration mais au départ la question fut 
de l’ordre de la pratique physique. Comment 
déplacer ce que l’on nous a appris, comment 
le déconstruire ? D’où la nécessité de travailler 
en s’inspirant d’un rituel de danse du peuple 
Makonde vivant au Mozambique et dans les 
pays voisins, avec ces danseurs qui le prati-
quaient, pour les entraîner ailleurs. Avec Vaga-

bundus, apparaît un nouveau langage que je 
nomme « corps global ». C’est-à-dire qui ne dis-
socie pas la danse, la voix et le mouvement, où 
l’énergie et le collectif soutiennent la qualité 
individuelle de chaque danseur.

Où et comment avez-vous recruté ces treize 
danseurs-chanteurs ? 
I.C. : Ils viennent tous de la danse traditionnelle, 
certains ont appris la danse par des rites d’initia-
tion dans leurs villages. Ils dansent et chantent, 
car au Mozambique ce ne sont pas des arts 
séparés. Mon seul apport est de les introduire 
aux processus de création, de travailler par rap-
port à leur expérience sur l’espace scénique, 
de questionner de nouvelles esthétiques. Et 
Vagabundus les entraîne dans la voie profes-
sionnelle afin de contribuer à une reconnais-
sance de la danse comme profession sérieuse.

Propos recueillis par Agnès Izrine

Théâtre de l’Aquarium. Les 22 et 23 mai à 21h. 

Sur quoi porte votre création, Heliosfera ?
Vania Vaneau : Heliosfera questionne le rap-
port du corps avec d’autres matières. Plus lar-
gement j’interroge la relation entre l’être et le 
monde, l’humain et le non-humain, l’intérieur 
et l’extérieur de notre enveloppe corporelle. 
Après avoir travaillé les matières tangibles, 
j’explore la lumière en tant que substance 
intangible. Je mets donc au défi un groupe, 
dans un environnement où surviennent des 
phénomènes singuliers en rapport à la lumière, 
comme point de départ.

« J’explore la lumière 
en tant que 

substance intangible. »

Dans Heliosfera, on entend aussi « hélios » le 
soleil, pourquoi ?
V.V. : Lors du processus de création, nous avons 
confronté les corps des danseurs aux lumières 
d’Abigail Fowler, et nous avons également 
expérimenté des environnements lumineux 
singuliers, comme le Couvent de La Tourette, 
conçu sur la transparence par Le Corbusier, des 
grottes en Lozère, et l’observatoire du Pic du 
Midi, où nous avons pu contempler le rayon-
nement des astres. Je me suis aperçue que le 
soleil résumait l’ensemble de mes recherches. 
Qu’il s’agisse de corps héliotropes qui se 
tournent vers lui, de l’éblouissement, mais aussi 

du magnétisme, de l’électricité, des ondes qui 
parcourent les corps célestes ou terrestres… 
voire même du réchauffement climatique ou 
de mythes universels. 

Pouvez-vous nous en dire plus sur la 
musique ?
V.V. : C’est Puce Moment, de Nico Devos 
et Pénélope Michel, qui sont aux manettes. 
Ils utilisent toujours des environnements 
sonores avec une certaine plasticité du son 
qui accompagnent physiquement les corps, 
les englobent, les font vibrer. Pour cette pièce 
ils mélangent des sons électroniques, des syn-
thétiseurs, mais aussi des sons du soleil qu’ils 
ont récupérés. Nous utilisons aussi la voix dans 
la pièce. Pénélope est sur le plateau, elle joue 
en direct avec des objets en verre, de l’eau, 
et un thérémine, cet instrument merveilleux 
que l’on ne touche pas de ses mains, et Nico 
l’accompagne en régie.

Propos recueillis par Agnès Izrine

Théâtre de l’Aquarium. Le 25 mai à 21h. 
 

Pourquoi avoir décidé de reformer votre 
duo après Principe de Précaution ?
Myriam Soulanges : Cette prolongation de 
notre collaboration, dix ans après la créa-
tion de Principe de précaution, est le fruit de 
notre engagement, de notre désir d’agir face 
au scandale du chlordécone, à ses consé-
quences humaines, sociales et économiques 
sur les populations de Guadeloupe de de 
Martinique.
Marlène Myrtil : Nous continuons de jouer 
Principe de précaution, ce qui signifie que 
cette thématique suscite toujours de l’intérêt. 
Tout en projetant de transmettre cette pièce 
à de jeunes danseurs nous avions envie d’aller 
plus loin et c’est ce qui nous a poussé à créer 
Tropique du képone. Nous avons encore 
beaucoup de choses à dire sur ce sujet.

« Le concept  
de l’afrofuturisme nous  

a amenées vers une 
écriture de résistance. »  

 
Comment traitez-vous du scandale du chlor-
décone dans ce deuxième duo ?
M.  M.   :  Nous nous sommes beaucoup 
appuyées sur un temps de recherche qui nous 

a permis de collecter des archives et d’enquê-
ter auprès d’un collectif d’ouvriers agricoles 
empoisonnés en Martinique. Nous donnons 
à entendre sur scène certains extraits de ces 
entretiens qui offrent un éclairage sur la situa-
tion vécue. À partir de ce socle, nous avons 
travaillé avec Michael Roch qui nous a amené 
vers l’idée d’un afrofuturisme.
M. S. : Ce concept de l’afrofuturisme nous a 
amenées vers une écriture de résistance.  En 
porosité avec nos histoires afro-descendantes 
nous avons cherché des formes de transfor-
mation, « d’empuissancement » permettant 
de montrer des corps cyborgs, des corps 
glorieux, non contaminés, « incolonisables ».

Propos recueillis par Delphine Baffour
 
Théâtre de L’Aquarium. Le 28 mai à 21h.

Comment s’inscrit cette création dans votre 
démarche artistique, suite à Cosmic love et 
Dog Rising ? 
Clara Furey : Je travaille toujours en forte 
collaboration avec mon frère Tomas Furey à 
la musique, dans des pièces où le son tient 
la place d’architecture. Dans ce sens-là, je 
suis dans la continuité. Peu importe le thème 
auquel je m’attache ou de quel endroit soma-
tique je pars, il s’agit vraiment d’un travail 
d’énergie, qui circule, s’échange et se trans-
forme. La partition est non théâtrale, non nar-
rative, mais je veux que les gens sur le plateau 
ressortent leur identité, leur personnalité. Et 
puis j’ai une façon spéciale de travailler le 
groupe, la répétition. La grande différence, 
c’est que pour la première fois les quatre per-
formeurs ont des partitions très différentes, 
alors qu’avant nous étions ensemble dans le 
même bateau, sur les mêmes tâches.

« Il s’agit vraiment  
d’un travail d’énergie,  
qui circule, s’échange  

et se transforme. »

Que signifie ce titre de Unarmoured ?
C. F. : Tout simplement sans armure. Le point 
de départ est une envie de me réapproprier 

une forme d’érotisme qui n’appartient pas au 
regard de l’autre, ni au jugement. Après avoir eu 
deux enfants, après avoir eu des blessures post-
accouchement, j’avais l’envie de me réappro-
prier mon corps. Rien de mieux qu’une équipe 
qui se pose la question de l’identité de genre, de 
la sexualité, alors me suis entourée d’un groupe 
de performeurs queer incroyables qui élar-
gissent grandement le spectre des expériences 
humaines. C’est une nouvelle façon pour moi 
d’être ensemble sur scène, en acceptant qu’on 
ait chacun notre histoire. On ne peut pas tous 
se comprendre, mais cela ne nous empêche 
pas de nous écouter et d’être ensemble. C’est 
un peu ça mon parti-pris. Je travaille sur le sen-
timent de la honte, sur la domination, la soumis-
sion, à partir de l’idée de vagues, d’ondes, de 
l’eau comme gardienne de la mémoire, avec 
tout ce qui est fluide dans le corps. 

Entretien réalisé par Nathalie Yokel

Atelier de Paris-CDCN. Le 4 juin à 19h30. 

basée à Bruxelles, distille dans ses chorégra-
phies une naïveté déroutante. Dans la lignée 
des précédents WEG (2019) et SIMPLE (2021), 
elle embrasse de nouveau un plaisir enfantin 
de la danse. Les interprètes incarnent des pan-
tins fous, qui esquissent des gestes avec fra-
cas, jusqu’à la destruction du décor. L’enchaî-
nement des gags, les gestes proches du mime 
et la récurrence d’un air de Rossini, fredonné, 
chanté et hurlé jusqu’à épuisement, font de 
cette pièce la plus bouffonne et cathartique 
de sa trilogie. 

Belinda Mathieu

Théâtre de l’Aquarium. Le 8 juin à 21h. 

Zonder d’Ayelen Parolin. 

Vagabundus d’Idio Chichava.
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 Heliosfera de Vania Vaneau. 
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 Clara Furey donne la première française 
 de Unarmoured. 
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 Marlène Myrtil et Myriam Soulanges. 

L’opéra du villageois du performeur Zora Snake.

CHOR. SOA RATSIFANDRIHANA

Fampitaha,  
Fampita, Fampitàna

La chorégraphe et danseuse franco-
malgache Soa Ratsifandrihana poursuit 
son histoire en nouant un dialogue 
foisonnant et pluriel entre l’origine et l’exil. 
 
Fampitaha, fampita, fampitàna signifie la com-
paraison, la transmission, la rivalité en mal-
gache. Après la création radiophonique Rouge 
Cratère, Soa Ratsifandrihana crée le second 
volet du diptyque, cherchant « un vocabulaire 
entre les corps et l’histoire pour comprendre 

ce qui les lie et ce qui les singularise ». Avec 
trois danseurs (Audrey Merilus, Stanley Ollivier 
et elle-même) et le musicien Joël Rabesolo en 
live, Soa Ratsifandrihana mêle danse, création 
musicale et récit oral afin de mettre en lumière 
un vaste héritage par le dialogue des corps. 

Louise Chevillard

Théâtre de l’Aquarium. Le 6 juin 2024 à 21h. 
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Les interprètes de Fampitaha, Fampita, Fampitàna.
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June Events 2024, une danse qui réfléchit l’humain
Éclectique, international et engagé, le festival enchante la fin de saison de l’Atelier de Paris – CDCN.  
Riche de quelque 25 propositions issues de tous horizons, inscrite dans une dynamique écologique,  

responsable et solidaire, la programmation interroge du 22 mai au 8 juin 2024 diverses thématiques contemporaines.  
Face à l’urgence et la division, les artistes fabriquent un désir de réparation de manière singulière,  

questionnent sans relâche, troublent et enchantent nos imaginaires. 

Atelier de Paris-CDCN, 2 Rte du Champ de Manœuvre, 75012 Paris.  
June Events. Du 22 mai au 8 juin 2024. Tél : 01 41 74 17 07. atelierdeparis.org 

CHOR. SONYA LINDFORS

Something like this
« Le spectacle que j’aurais voulu voir 
quand j’étais jeune » : c’est l’aveu de 
Sonya Lindfors, récompensée à Helsinki 
pour sa création qui porte de nouveaux 
discours sur l’altérité. 
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La culture de la street dance selon Sonya Lindfors.

Camerounaise et finlandaise, Sonya Lindfors 
travaille sur les représentations du corps noir 
et la remise en question des structures de 
domination. Ce spectacle est né du désir de 
s’adresser d’abord à un public de jeunes gens, 
de montrer le pouvoir du vivre ensemble et de 
la communauté, à travers la culture de la street 
dance. Dans un univers chaleureux baigné de 
fumigènes et néons, quatre performeurs réin-
ventent les fondamentaux du hip hop dans un 
élan de fraternité et de joie. La chorégraphie 
s’appuie sur des séquences de démonstra-
tion façon show de danse, avec intermède 
de DJing et conclusion en rap collectif. Une 
célébration de la culture et la jeunesse, en dis-
cussion directe avec le public.

Nathalie Yokel

Atelier de Paris-CDCN. Le 25 mai à 19h30.

CHOR. ALEXANDRA « SPICEY » LANDÉ

La Probabilité du Néant
Spicey est la grande référence de la 
danse hip hop au Québec. La venue de 
sa dernière création, pour 9 interprètes 
et musique live, est un événement.
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La création hip hop québécoise à l’honneur.

Il y a du « Spicey » chez Alexandra Landé 
depuis les années 1980, quand la petite fille 
découvre la formidable énergie du mouve-
ment hip hop. En 2005, elle débute sa carrière 
de chorégraphe, et depuis, c’est une véri-
table montée en puissance qui caractérise le 
parcours de l’artiste. Elle défend les aspects 
chorégraphique, exploratoire et radical de 
la street dance, qui laissent dans son œuvre 
une impression de puissance. Dans sa der-
nière création, la chorégraphe interroge la 
notion d’indifférence qui brouille les relations 
humaines. Elle y explore les rapports de force, 
les positionnements de chacun, les situations 
qui forcent à la résistance et à la résilience. 

Nathalie Yokel

Théâtre de l’Aquarium. Le 4 juin à 21h.

Des corps où résonne le monde 
Sous la houlette de sa directrice Anne Sauvage, le Festival  
s’affirme comme un creuset cosmopolite et radieux à la pointe  
de la création chorégraphique. 

Entretien / Vania Vaneau

Heliosfera
CHORÉGRAPHIE VANIA VANEAU

Énergie vitale, diffraction chromatique, force immatérielle et solaire, 
Heliosfera fait de la lumière la substance essentielle de sa création.

Entretien / Idio Chichava

Vagabundus
CHORÉGRAPHIE IDIO CHICHAVA

Le chorégraphe mozambicain explore l’expressivité du corps  
et célèbre la vie avec Vagabundus, une pièce portée par l’impact 
explosif de la danse et des voix. 

 

Entretien / Myriam Soulanges & Marlène Myrtil

Tropique du képone
CHORÉGRAPHIE MYRIAM SOULANGES ET MARLÈNE MYRTIL

Dix ans après Principe de précaution, Myriam Soulanges  
et Marlène Myrtil poursuivent leur travail sur le scandale  
du chlordécone et reviennent avec un nouveau duo.

Entretien / Clara Furey

Unarmoured
CHORÉGRAPHIE CLARA FUREY

Clara Furey retrouve l’Atelier de Paris pour sa nouvelle création, 
armée d’un désir de se réapproprier le corps et son érotisme.

CHOR. LIL’C 

Shido
Dans un solo pour un homme et seize 
pierres, Lil’C se met dans la peau d’un 
« frère autiste » en se plongeant dans ses 
sensations. 
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Lil’C dans Shido.

En 2017, Djodjo Kazadi fondait Le Royaume 
des Fleurs, une pépinière artistique à Mayotte. 
C’est là qu’Aliféyini Mohamed alias Lil’C a fait 
mûrir son travail. Après avoir dansé sous la 
houlette de son mentor dans Murmures des 
décasés, pièce à forte teneur politique, ce 
dernier dévoile le solo Shido. Dans cette expé-
rimentation, où il dialogue avec seize pierres, il 
prend son corps comme objet de recherche 
pour tenter d’entrer en empathie avec un frère 
autiste. À l’aide des cailloux qu’il manipule un 
à un au fil de la pièce, il pénètre dans cette 
altérité corporelle, arborant les sensations fan-
tasmées de ce corps, ses vibrations et gestes. 
Cette danse qui oscille dans un équilibre ins-
table esquisse une tentative de guérison.

Belinda Mathieu

Atelier de Paris-CDCN. Le 28 mai à 19h30. 

CHOR. RADHOUANE EL MEDDEB

Le Cabaret  
de la Rose Blanche

Radhouane El Meddeb présente  
Le Cabaret de la Rose Blanche, une fête 
douce-amère pleine de tendresse  
et de nostalgie.
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Le Cabaret de la Rose Blanche de Radhouane El Meddeb.

Entouré de deux danseurs, de deux musiciens 
et de la divine chanteuse Lobna Noomene, 
Radhouane El Meddeb nous invite dans l’inti-
mité du Cabaret de la rose blanche, sa der-
nière création. Reprenant des airs de Saliha, 
diva tunisienne des années 1950, de l’illustre 
libanaise Fayrouz ou de Dalida, la joyeuse 
troupe nous conte, l’air de rien, le déchire-
ment de l’exil. Humour facétieux, airs popu-
laires entonnés en chœur ou baisers envoyés 
à la volée nous entraînent dans un refuge où 
de larges sourires cachent pour un temps pré-
cieux la tristesse, puisque « vous savez, il y a 
toujours un petit chagrin qui traîne ».

Delphine Baffour
 
Théâtre de l’Aquarium. Le 31 mai à 21h. 

Chaque été, le Festival constitue le point 
d’orgue festif de la saison de l’Atelier de Paris 
– Centre de développement chorégraphique 
national, dans une dynamique rassembleuse. 
Plus que jamais, la programmation conjugue 
de manière plurielle et audacieuse l’artistique 
et le politique : les démarches esthétiques 
se font ici l’écho d’un désir et d’une néces-
sité d’envisager un futur désirable, alors que 
le monde fait face à d’urgents défis, que la 
société se crispe et se polarise. Issus de mul-
tiples horizons, reconnus ou émergents, les 
artistes décentrent le regard, les corps nourris 
de cultures et imaginaires pluriels font vivre un 
kaléidoscope de créations intrigantes et stimu-
lantes, qui ne connaissent pas de frontières et 
revendiquent un regard libre et émancipateur 
sur le vécu. 

Créer et réenvisager le futur
Venus d’Europe, du Québec, de Mayotte, des 
Antilles et d’Afrique, les artistes de cette 18e 
édition explorent diverses thématiques tels le 
post-colonialisme, la transmission intergénéra-
tionnelle, les déterminismes, les identités… De 
Vania Vaneau qui danse avec la lumière à Aye-
len Parolin qui se plaît à s’aventurer du côté 
du hasard, d’Idio Chichava qui prend appui sur 
une danse rituelle du Mozambique pour réen-
visager le mouvement des migrations à Clara 
Furey qui propose une forme intimiste d’ « éro-
tisme cosmique », de Myriam Soulanges et 
Marlène Myrtil qui braquent le projecteur sur 
le chlordécone qui a empoisonné les Antilles 
à Sonya Lindfors qui danse et rêve de joyeuses 
rencontres, la danse innovante et palpitante 
s’offre en partage. Un festival très inspirant ! 

Agnès Santi 

CHOR. AYELEN PAROLIN 

Zonder
Ayelen Parolin continue sa recherche sur 
l’idiotie dans Zonder, un trio bouffon qui 
joue avec les codes du spectaculaire.

C’est un trio délirant, où l’image d’une danse 
classique jolie et gracieuse passe à la mouli-
nette pour devenir un spectacle chaotique. 
Aussi attachée à la technique qu’à la fantaisie, 
la chorégraphe Ayelen Parolin, Argentine 

Pourquoi avoir nommé cette création Vaga-
bundus ?
Idio Chichava : Dans son sens étymologique, 
le vagabond est celui qui voyage, l’homme 
errant qui n’a pas de destin inscrit, toujours à la 
recherche d’un lieu pour s’installer ou continuer 
son voyage. Sa signification péjorative, de bri-
gand, de paresseux, existe aussi. Je joue donc 
sur ce double sens. La pièce est aussi liée à mon 
retour au Mozambique, après quatorze ans en 
France où je passais pour un touriste.

« Avec Vagabundus, 
apparaît un nouveau 

langage que je nomme 
“corps global“. »

Comment le transcrivez-vous dans votre 
spectacle ?
I.C. : Pour moi, la migration est tout autant 
intérieure que géographique ou géopoli-
tique. Nous exploitons toutes les idées liées 
à la migration mais au départ la question fut 
de l’ordre de la pratique physique. Comment 
déplacer ce que l’on nous a appris, comment 
le déconstruire ? D’où la nécessité de travailler 
en s’inspirant d’un rituel de danse du peuple 
Makonde vivant au Mozambique et dans les 
pays voisins, avec ces danseurs qui le prati-
quaient, pour les entraîner ailleurs. Avec Vaga-

bundus, apparaît un nouveau langage que je 
nomme « corps global ». C’est-à-dire qui ne dis-
socie pas la danse, la voix et le mouvement, où 
l’énergie et le collectif soutiennent la qualité 
individuelle de chaque danseur.

Où et comment avez-vous recruté ces treize 
danseurs-chanteurs ? 
I.C. : Ils viennent tous de la danse traditionnelle, 
certains ont appris la danse par des rites d’initia-
tion dans leurs villages. Ils dansent et chantent, 
car au Mozambique ce ne sont pas des arts 
séparés. Mon seul apport est de les introduire 
aux processus de création, de travailler par rap-
port à leur expérience sur l’espace scénique, 
de questionner de nouvelles esthétiques. Et 
Vagabundus les entraîne dans la voie profes-
sionnelle afin de contribuer à une reconnais-
sance de la danse comme profession sérieuse.

Propos recueillis par Agnès Izrine

Théâtre de l’Aquarium. Les 22 et 23 mai à 21h. 

Sur quoi porte votre création, Heliosfera ?
Vania Vaneau : Heliosfera questionne le rap-
port du corps avec d’autres matières. Plus lar-
gement j’interroge la relation entre l’être et le 
monde, l’humain et le non-humain, l’intérieur 
et l’extérieur de notre enveloppe corporelle. 
Après avoir travaillé les matières tangibles, 
j’explore la lumière en tant que substance 
intangible. Je mets donc au défi un groupe, 
dans un environnement où surviennent des 
phénomènes singuliers en rapport à la lumière, 
comme point de départ.

« J’explore la lumière 
en tant que 

substance intangible. »

Dans Heliosfera, on entend aussi « hélios » le 
soleil, pourquoi ?
V.V. : Lors du processus de création, nous avons 
confronté les corps des danseurs aux lumières 
d’Abigail Fowler, et nous avons également 
expérimenté des environnements lumineux 
singuliers, comme le Couvent de La Tourette, 
conçu sur la transparence par Le Corbusier, des 
grottes en Lozère, et l’observatoire du Pic du 
Midi, où nous avons pu contempler le rayon-
nement des astres. Je me suis aperçue que le 
soleil résumait l’ensemble de mes recherches. 
Qu’il s’agisse de corps héliotropes qui se 
tournent vers lui, de l’éblouissement, mais aussi 

du magnétisme, de l’électricité, des ondes qui 
parcourent les corps célestes ou terrestres… 
voire même du réchauffement climatique ou 
de mythes universels. 

Pouvez-vous nous en dire plus sur la 
musique ?
V.V. : C’est Puce Moment, de Nico Devos 
et Pénélope Michel, qui sont aux manettes. 
Ils utilisent toujours des environnements 
sonores avec une certaine plasticité du son 
qui accompagnent physiquement les corps, 
les englobent, les font vibrer. Pour cette pièce 
ils mélangent des sons électroniques, des syn-
thétiseurs, mais aussi des sons du soleil qu’ils 
ont récupérés. Nous utilisons aussi la voix dans 
la pièce. Pénélope est sur le plateau, elle joue 
en direct avec des objets en verre, de l’eau, 
et un thérémine, cet instrument merveilleux 
que l’on ne touche pas de ses mains, et Nico 
l’accompagne en régie.

Propos recueillis par Agnès Izrine

Théâtre de l’Aquarium. Le 25 mai à 21h. 
 

Pourquoi avoir décidé de reformer votre 
duo après Principe de Précaution ?
Myriam Soulanges : Cette prolongation de 
notre collaboration, dix ans après la créa-
tion de Principe de précaution, est le fruit de 
notre engagement, de notre désir d’agir face 
au scandale du chlordécone, à ses consé-
quences humaines, sociales et économiques 
sur les populations de Guadeloupe de de 
Martinique.
Marlène Myrtil : Nous continuons de jouer 
Principe de précaution, ce qui signifie que 
cette thématique suscite toujours de l’intérêt. 
Tout en projetant de transmettre cette pièce 
à de jeunes danseurs nous avions envie d’aller 
plus loin et c’est ce qui nous a poussé à créer 
Tropique du képone. Nous avons encore 
beaucoup de choses à dire sur ce sujet.

« Le concept  
de l’afrofuturisme nous  

a amenées vers une 
écriture de résistance. »  

 
Comment traitez-vous du scandale du chlor-
décone dans ce deuxième duo ?
M.  M.   :  Nous nous sommes beaucoup 
appuyées sur un temps de recherche qui nous 

a permis de collecter des archives et d’enquê-
ter auprès d’un collectif d’ouvriers agricoles 
empoisonnés en Martinique. Nous donnons 
à entendre sur scène certains extraits de ces 
entretiens qui offrent un éclairage sur la situa-
tion vécue. À partir de ce socle, nous avons 
travaillé avec Michael Roch qui nous a amené 
vers l’idée d’un afrofuturisme.
M. S. : Ce concept de l’afrofuturisme nous a 
amenées vers une écriture de résistance.  En 
porosité avec nos histoires afro-descendantes 
nous avons cherché des formes de transfor-
mation, « d’empuissancement » permettant 
de montrer des corps cyborgs, des corps 
glorieux, non contaminés, « incolonisables ».

Propos recueillis par Delphine Baffour
 
Théâtre de L’Aquarium. Le 28 mai à 21h.

Comment s’inscrit cette création dans votre 
démarche artistique, suite à Cosmic love et 
Dog Rising ? 
Clara Furey : Je travaille toujours en forte 
collaboration avec mon frère Tomas Furey à 
la musique, dans des pièces où le son tient 
la place d’architecture. Dans ce sens-là, je 
suis dans la continuité. Peu importe le thème 
auquel je m’attache ou de quel endroit soma-
tique je pars, il s’agit vraiment d’un travail 
d’énergie, qui circule, s’échange et se trans-
forme. La partition est non théâtrale, non nar-
rative, mais je veux que les gens sur le plateau 
ressortent leur identité, leur personnalité. Et 
puis j’ai une façon spéciale de travailler le 
groupe, la répétition. La grande différence, 
c’est que pour la première fois les quatre per-
formeurs ont des partitions très différentes, 
alors qu’avant nous étions ensemble dans le 
même bateau, sur les mêmes tâches.

« Il s’agit vraiment  
d’un travail d’énergie,  
qui circule, s’échange  

et se transforme. »

Que signifie ce titre de Unarmoured ?
C. F. : Tout simplement sans armure. Le point 
de départ est une envie de me réapproprier 

une forme d’érotisme qui n’appartient pas au 
regard de l’autre, ni au jugement. Après avoir eu 
deux enfants, après avoir eu des blessures post-
accouchement, j’avais l’envie de me réappro-
prier mon corps. Rien de mieux qu’une équipe 
qui se pose la question de l’identité de genre, de 
la sexualité, alors me suis entourée d’un groupe 
de performeurs queer incroyables qui élar-
gissent grandement le spectre des expériences 
humaines. C’est une nouvelle façon pour moi 
d’être ensemble sur scène, en acceptant qu’on 
ait chacun notre histoire. On ne peut pas tous 
se comprendre, mais cela ne nous empêche 
pas de nous écouter et d’être ensemble. C’est 
un peu ça mon parti-pris. Je travaille sur le sen-
timent de la honte, sur la domination, la soumis-
sion, à partir de l’idée de vagues, d’ondes, de 
l’eau comme gardienne de la mémoire, avec 
tout ce qui est fluide dans le corps. 

Entretien réalisé par Nathalie Yokel

Atelier de Paris-CDCN. Le 4 juin à 19h30. 

basée à Bruxelles, distille dans ses chorégra-
phies une naïveté déroutante. Dans la lignée 
des précédents WEG (2019) et SIMPLE (2021), 
elle embrasse de nouveau un plaisir enfantin 
de la danse. Les interprètes incarnent des pan-
tins fous, qui esquissent des gestes avec fra-
cas, jusqu’à la destruction du décor. L’enchaî-
nement des gags, les gestes proches du mime 
et la récurrence d’un air de Rossini, fredonné, 
chanté et hurlé jusqu’à épuisement, font de 
cette pièce la plus bouffonne et cathartique 
de sa trilogie. 

Belinda Mathieu

Théâtre de l’Aquarium. Le 8 juin à 21h. 

Zonder d’Ayelen Parolin. 

Vagabundus d’Idio Chichava.
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 Clara Furey donne la première française 
 de Unarmoured. 

©
 F

re
d 

La
gn

au

 Marlène Myrtil et Myriam Soulanges. 

L’opéra du villageois du performeur Zora Snake.

CHOR. SOA RATSIFANDRIHANA

Fampitaha,  
Fampita, Fampitàna

La chorégraphe et danseuse franco-
malgache Soa Ratsifandrihana poursuit 
son histoire en nouant un dialogue 
foisonnant et pluriel entre l’origine et l’exil. 
 
Fampitaha, fampita, fampitàna signifie la com-
paraison, la transmission, la rivalité en mal-
gache. Après la création radiophonique Rouge 
Cratère, Soa Ratsifandrihana crée le second 
volet du diptyque, cherchant « un vocabulaire 
entre les corps et l’histoire pour comprendre 

ce qui les lie et ce qui les singularise ». Avec 
trois danseurs (Audrey Merilus, Stanley Ollivier 
et elle-même) et le musicien Joël Rabesolo en 
live, Soa Ratsifandrihana mêle danse, création 
musicale et récit oral afin de mettre en lumière 
un vaste héritage par le dialogue des corps. 

Louise Chevillard

Théâtre de l’Aquarium. Le 6 juin 2024 à 21h. 
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Les interprètes de Fampitaha, Fampita, Fampitàna.
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52
date de parution : 23 avril 2024 



53
date de parution : 7 mai 2024 



54



55
date de parution : 13 mai 2024 



56



57
date de parution : 15 mai 2024 



58



59
date de parution : 16 mai 2024 



60
date de parution : 17 mai 2024 



61



62



63



64
date de parution : 17 mai 2024 



65
date de parution : 18 mai 2024 



66



67
date de parution : 18 mai 2024 



68



69



70
date de parution : 18 mai 2024 



71



72
date de parution : 20 mai 2024 



73



74



75
date de parution : 20 mai 2024 



76



77



78



79
date de parution : 20 mai 2024 



80
date de parution : 21 mai 2024 



81
date de parution : 22 mai 2024 



82
date de parution : 22 mai 2024 



83



84
date de parution : 22 mai 2024 



85



86



87
date de parution : 23 mai 2024 



88
date de parution : 23 mai 2024 



89
date de parution : 23 mai 2024 



90



91
date de parution : 23 mai 2024 



92



93
date de parution : 24 mai 2024 



94
date de parution : 26 mai 2024 



95



96



97



98
date de parution : 26 mai 2024 



99



100



101



102
date de parution : 27 mai 2024 



103



104



105



106



107
date de parution : 28 mai 2024 



108



109



110



111



112
date de parution : 29 mai 2024 



113



114
date de parution : 30 mai 2024 



115
date de parution : 30 mai 2024 



116
date de parution : 31 mai 2024 



117
date de parution : 31 mai 2024 



118
date de parution : 31 mai 2024 



119



120



121



122
date de parution : 1er juin 2024 



123
date de parution : 2 juin 2024 



124
date de parution : 2 juin 2024 



125
date de parution : 2 juin 2024 



126



127
date de parution : 4 juin 2024 



128
date de parution : 4 juin 2024 



129
date de parution : 4 juin 2024 



130



131
date de parution : 6 juin 2024 



132



133



134
date de parution : 7 juin 2024 



135



136
date de parution : 9 juin 2024 



137



138
date de parution : 9 juin 2024 



139



140
date de parution : 9 juin 2024 



141
date de parution : 10 juin 2024 



142 date de parution : 11 juin 2024 



143



144
date de parution : 11 juin 2024 



145
date de parution : 12 juin 2024 



146



147



148



149
date de parution : 12 juin 2024 



150



151
date de parution : 13 juin 2024 



152



153
date de parution : 14 juin 2024 



154



155
date de parution : 14 juin 2024 



156



157



158
date de parution : 14 juin 2024 



159



160



161



162
date de parution : 15 juin 2024 



163



164



165

Radio



166
date de parution : 22 mai 2024 

À propos du spectacle Vagabundus d’Idio Chichava à JUNE 
EVENTS, journal du 22 mai de 5h à 5h30



167



168



169



170



171
date de parution : 28 mai 2024 



172



173
date de parution : 3 juin 2024 



174

À propos de Soa Ratsifandrihana, au sujet de
Fampitaha, Fampita, Fampitàna à JUNE EVENTS, 
18:17:49


