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Enseignement facultatif toutes séries

Présentation de la Compagnie Post-retroguardia.

	 Association
	  
La Compagnie Post-Retroguardia /Paco Dècina est constituée en Association loi 1901 
depuis 1986.
L’Association Post-Retroguardia / Paco Dècina s’est donné pour but de promouvoir la 
danse contemporaine en créant des oeuvres chorégraphiques qu’elle souhaite présen-
ter au public le plus large.

L’actuel président de l’Association est Thierry Villetard.

Adresse postale de l’Association :

9, rue de la Pierre levée
75 011 PARIS
FRANCE

Les activités de création de la Compagnie ont souvent vu le jour dans le cadre de 
collaborations développées avec des structures publiques impliquées dans la 
sensibilisation et la diffusion de la danse contemporaine et du spectacle vivant en 
général. 
Toutes ces réalisations “majeures” furent le fruit d’un compagnonnage. Parmi les plus 
marquantes, citons : 

• Ciro Esposito fu Vincenzo et l’Isadora-Danses au Centre
• Fessure et le Théâtre municipal de Chartres
• Mare Rubato et le Théâtre national de la danse et de l’image de Châteauvallon
• Infini et Huà et le Forum Culturel du Blanc-Mesnil
• Soffio et le Théâtre Paul-Eluard de Bezons
• Chevaliers sans armure, Indigo, Fresque, femmes regardant à gauche et le Théâtre 
de la Cité internationale
• Sotto Sopra, Non finito et le Théâtre de Chartres
• Précipitations et le Théâtre 71 de Malakoff
• ARTHUR et le Théâtre Brétigny-sur-Orge
• La Douceur perméable de la rosée et le Théâtre 71
La Compagnie a effectué de nombreuses résidences de création et de sensibilisation à 
la culture chorégraphique :

	
  



• de 2014 à 2015 au Théâtre 71 scène nationale de Malakoff

• de 2013 à 2014 au Théâtre Brétigny-sur-Orge scène conventionnée du Val d’Orge

• de 2011 à 2012 au Théâtre 71 scène nationale de Malakoff

• de 2009 à 2011 au Théâtre de Chartres 

• de 2005 à 2009 au Théâtre de la Cité internationale

• de 2001 à 2003 au Théâtre Paul-Éluard de Bezons

• de 1996 à 1999 au Forum Culturel du Blanc-Mesnil 

       Actions pédagogiques
	  
L’engagement de la Compagnie en faveur du développement de la connaissance et 
la pratique de la danse sur le terrain reflète le désir de relier notre recherche aux 
préoccupations des structures avec lesquelles celle-ci engage des collaborations. 
Les questions des publics, des réalités territoriales qui les définissent, constituent pour 
la Compagnie une plate-forme de travail et d’expériences chaque fois singulières. De 
sorte que les projets artistiques de chacun des partenaires continuent d’évoluer et de 
s’enrichir par cet échange mutuel.

Tout au long de l’année, la Compagnie propose et développe des ateliers en direction 
d’un public varié avec les lieux de diffusion.

        Quelques repères sur la Compagnie Paco Dècina
 
1984 Paco Dècina s‘installe à Paris en 1984 où il fonde sa compagnie de danse, la 
compagnie Post-Retroguardia.
1987, il reçoit le prix chorégraphique de la Ménagerie de verre avec Tempi Morti, 
1988 le grand public le découvre  Circumvesuviana. Suivent une quarantaire de créations 
parmi lesquelles Scilla de 1992 Ciro Esposito fu vincenzo, Fessure, Mare Rubato ou 
Infini, solo en hommage à Christian Ferry-Tschaeglé. En 1998, Paco Dècina travaille un 
nouveau solo, Lettre au Silence, et Neti Neti (ni ceci, ni cela), duo créé en 2000 pour 
deux danseurs, est conçu comme une ouverture aux paysages silencieux de l’être. La 
recherche sur l’épure du mouvement prévaut dans ces deux pièces qui seront présentées 
à Paris au Théâtre de la ville, en France et à l’étranger. 
Plus récemment, Paco Dècina crée Cherchant l’Inspiration poétique pièce pour le Junior 
Ballet du Conservatoire national supérieur de Musique et de Danse de Paris (2004), Salto 
nel vuoto pièce pour 5 danseurs tchèques et slovaques (2005). C’est au Théâtre de la 
Cité internationale à Paris qu’il crée Indigo pièce pour six danseurs (2007), Fresque, 
femmes regardant à gauche pièce pour sept danseurs
(2009), puis au Théâtre de Chartres, Sotto Sopra (2010) et non Finito (2011). 
Entre 2014 ett 2015 la compagnie est en résidence au théâtre 71 Scène Nationale de 
Malakoff. 
En 2013, la compagnie répond à un appel à projet du Centre National de la Danse « 
L’Atelier des ailleurs 2 « mis en œuvre par Le FRAC - La Réunion, l’administration des 
Terres australes et antarctiques françaises (taaf)  et la DAC Océan Indien (DAC-OI). 



Lauréat du dispositif, il part quatre mois (décembre 13 avril 14) sur l’Ile de la Possession, 
dans l’archipel de Crozet - sur la base Alfred Faure - Immergé dans l’univers singulier 
de cet hémisphère australe, il capte les sons, filme l’instant, saisit la lumière propre à 
ces latitudes et nourrit l’expérimentation du projet artistique, la relation entre l’homme 
et la nature enrichi par l’absence de toute pollution humaine. 
Paco Dècina traduira ce ravissement éternel par une oeuvre chorégraphique et 
numérique, La douceur perméable de la rosée. Aussi, la directrice du Frac Ile de la 
Réunion lui donne carte blanche et lui propose d’investir le siège historique du FRAC, la 
Stella Matituna. Avec la complicité de ses fidèles collaborateurs ils tissent un parcours 
dansé Douce, une promenade poétique, plastique et chorégraphique, une installation 
in-situ qui interroge notre présence au paysage.  
En 2016, la compagnie fêtera trente années de recherche artistique dans la continuité 
d’un travail à l’écoute de soi et relié au monde. Un projet sociétal qui repose sur une 
tentative de rééquilibre entre l’homme et la nature à l’heure du dérèglement climatique, 
de l’accélération du rapport espace temps.

        Axes de développement 

Création Diffusion 
Création 2015

La Douceur Perméable de la Rosée 
Trois danseurs face à la féminité silencieuse de la nature

Résidence de création « Ateliers des Ailleurs 2 » pour lequel il sera sélectionné. Cette 
résidence est mise en œuvre par le Frac -La Réunion, proposée par l’administration 
des Terres Australes et Antarctiques Françaises (TAAF) ainsi que par la Direction des 
Affaires Culturelles-Océan Indien (DAC-OI).

       2015

Les Hivernales d’Avignon 
25 février 
Théâtre 71 / Malakoff
5, 6 mars 
Napoli Taetro Festival / Castel Sant’ELmo à Naples  / Italie
3, 4, 5 juin 
Théâtre du Tampon / Ile de la Réunion
18 novembre
Le Grand R / La Roche-sur-Yon
3 décembre
2016
Danse Emoi / Limoges 
2 février
Onyx / Saint Herblain
15 mars
THV / Saint Barthélémy d’Anjou
18 mars
Théâtre Comédia / Aubagne
23 mars
La Mégisserie / Saint Junien 
1 avril



Douce, une promenade poétique, plastique et chorégraphique, parcours dansé fait 
suite au projet de l’Atelier des ailleurs 2, en terre Sub Antarctiques Françaises où le 
chorégraphe Paco Dècina a mené un atelier de recherche qui questionne la place de 
l’artiste dans un microcosme.

Festival Oriente Occidente / Rovereto / Italie
29 août / Musée des sciences de Trente

FRAC / Ile de la Réunion 
Nov 16

Territorialisation – Pédagogie 

Recherche de partenariat afin de mener une nouvelle résidence longue de création et 
d’actions culturelles auprès des publics. 
Formations AFDAS à destination des professionnels 
Stages à destination des amateurs et professionnels 
Travail sur le souffle 
Habiter un corps âgé
Corps organique et de l’anatomie humaine
Danse et scénographie 
Danse et lumière
Conférence avec un scientifique / l’homme et la nature

Carnet de voyage / Le chorégraphe revient sur cette expérience unique de quatre 
mois au cœur de cette immense réserve naturelle. Il témoigne du vrai clivage entre la 
fourmilière du monde intérieur et l’immensité du monde extérieur.

       La Compagnie en quelques chiffres

29 années  d’existence 41 spectacles 
205 salles de spectacles et Festivals 
10 résidences artistiques 
490 représentations dans 20 Pays 
37 danseurs - 15 collaborateurs
50 000 spectacteurs 

Pour une documentation plus complete vous pouvez consulter le site de la Compagnie 
à l’adresse : pacodecina.fr

 

         

       
                                                                                  La douceur perméable de la rosée © Laurent Schneegans



       

Avant Propos 

Après une première rencontre avec Valérie Zimmermann responsable de l’enseignement 
de spécialité, série L au lycée Jean Racine de Paris, il m’a semblé évident que la 
problématique majeure que Valérie Z. rencontrait auprès des étudiants du cycle 
terminal, était de les ouvrir à une écoute sensible de ce qui se cache derrière le corps 
et le mouvement, qui transforme l’espace et qui permet à la danse d’exister. 
Lors de cette rencontre nous avons partagé l’idée que tous ces outils techniques, 
d’observation, d’analyse, de pratique, de composition et d’improvisation n’étaient que  
prétexte pour découvrir une autre façon de s’inscrire au monde, accompagnés, cette 
fois ci, par le souffle de la danse.

La danse interroge le corps, interroge notre relation aux êtres, aux noms et aux choses. 
C’est essentiel alors de danser avec un corps vécu, présent à l’instant même où le 
mouvement est en train de se déployer pour nous délivrer toute son essence nouvelle, 
inconnue, créatrice, plutôt qu’avec un corps pensé, abîmé dans la mémoire, appartenant 
au passé, à ce que l’on connaît déjà et qui nous rassure autant.

C’est par l’accueil et l’oubli de soi-même, que le nouveau, l’inconnu, peut se présenter 
à nous par le souffle de la création artistique. Bien sûr cela demande un grand travail 
de préparation, de construction technique, d’analyse et de réflexion, mais l’inspiration 
ne vient que dans un instant, là ou l’acteur n’est plus et qu’il n’y a que présence prête 
à accueillir. C’est là alors que toute cette technique se met à l’œuvre automatiquement 
pour que l’œuvre puisse s’exprimer d’elle même.

Par le répertoire, la création  contemporaine, la technique, la composition et 
l’improvisation, l’observation et l’écoute du ressenti, je voudrais forger ce regard 
sensible qui nous permet d’atteindre l’état de présence nécessaire pour percevoir  les 
souffles dansants de la vie qui se déploient autour de nous, parfois par l’abstraction de 
l’esprit de l’artiste et parfois par la narration de notre vie au quotidien.

         

Partenariats 

Je voudrais m’associer avec Valérie Zimmermann, professeur compètent et responsable 
de l’enseignement danse ainsi qu’avec l’équipe pluridisciplinaire pour continuer à partager 
mes trente ans de création artistique et d’expérience de chorégraphe. C’est aussi pour 
moi une possibilité de réinterroger les préoccupations poétiques, philosophiques et 
esthétique qui ont animées ma recherche et de les remettre en jeu(x) dans un panorama 
plus global, celui de son époque. Diffèrent de l’état du créateur en train de forger son 
œuvre, la réflexion et la construction d’une pédagogie apte à transmettre l’essence de 
la danse permettent, par la distance, d’avoir un regard plus vaste sur les spécificités et 
les caractéristiques qui créent et bâtissent un langage chorégraphique. Comme si par 
le biais des élèves et de la transmission tout mon parcours se réanimait, rendant visible 
ce que l’interprète ne pourra jamais voir, mais seulement contenir, l’œuvre en train de 
s’accomplir.



Les interventions, les expérimentations, les cours et les ateliers auprès des étudiants, le 
long de ce partenariat, seront toujours en résonance avec les sujets et les questionnements 
abordés ou qui surgissent pendant les cours théoriques, les conférences, les sorties et 
les spectacles qui structurent le programme triennal Danse. 
Suivent la particularité et la nature intime des différents intervenants choisis, ces matières 
seront réactualisées et remises en jeu(x) pour devenir une expérience qualitative vécue 
par les élèves. 

      Les Intervenants 

S’agissant d’élèves avec une pratique assez poussée de la danse, il m’a semblé opportun 
de choisir des intervenants possédant, en plus de la pédagogie, une riche expérience 
artistique. Pour maintenir un fil avec les quinze années d’existence de ce projet, j’ai 
souhaité continuer à collaborer avec trois des intervenants qui ont animé les ateliers 
de cinq dernières années. L’un d’eux, Simon Hecquet, a, par ailleurs, participé à la 
fondation de ma Compagnie en 1986. 
Pour ce qui concerne les autres j’ai choisi, en plus de trois danseurs de ma compagnie 
pour mieux interpréter et suggérer la vision poétique de mon travail, les extraits de 
son répertoire et les évolutions des techniques corporelles propres aux générations qui 
nous ont suivies, soit des artistes avec qui j’ai collaboré dans le passé et qui ont fait un 
très riche parcours artistique et pédagogique, soit des artistes qui peuvent, à mon avis, 
très bien illustrer un point de vue particulier ou aspect de la danse.
Vous trouverez plus loin une fiche détaillée avec la liste des artistes, leurs biographies 
et les motivations du pourquoi ils ont étés choisis pour ce projet .

       Programme

Pratique réfléchie de la danse et étude critique de son patrimoine et de ses réalités 
contemporaines.

Pour aborder les objectifs de l’enseignement de la danse les textes nous suggèrent 
deux composantes majeures, deux axes complémentaires : une composante pratique 
et une composante culturelle.

     Composante pratique

Par la fréquentation des œuvres chorégraphiques du patrimoine et des créations 
contemporaines, l’élève développe et approfondit une triple expérience de danseur 
interprète, de chorégraphe et de spectateur.

Pour pouvoir développer cette triple expérience il faut d’abord et avant tout être en mesure 
de se positionner dans un corps et un espace, conscient d’être un regard particulier 
et unique qui fait partie d’un tout et qui se relie à tout ce qui existe. On pourrait aussi 
dire qu’il faut accepter le poids de son propre corps, animé et mis en mouvement par 
le souffle insaisissable du monde qui nous entoure. Sans trop le nommer il faut donc 
commencer par construire un espace dont la (sa) densité vient accueillir le corps/esprit 
(poids) pour que celui-ci puisse s’exprimer sans crainte de jugement. Cela permet déjà 
de se libérer de la peur, mécanisme qui trop souvent nous amène  dans des répétitions 
ou des clonages vides de sens. 



Trouver le sens de ce qui est, est possible seulement lorsque l’on est capable d’écouter 
et de donner (laisser) un espace d’expression aux ressentis et aux changements que 
la vie et la danse opèrent en nous. C’est cette capacité, qui permet de construire un 
regard, une danse ou d’incarner le mouvement dansé. Ce n’est pas une lutte ni une 
fabrication pour essayer de construire quelque chose qui nous semblerait juste ou 
approprié, mais plutôt un lâcher-prise des résistances qui accompagnent notre peur 
d’exister entant   que sujet particulier, pour découvrir véritablement, ce que la danse 
fait résonner en nous . Comme si, par l’observation et la pratique de la danse, on 
parvenait à mieux saisir nos positionnements.

      Composante culturelle 

Étude successive de problématiques : « La danse entre narration et abstraction, la 
danse entre continuité et rupture » 

La danse « entre », révèle  déjà  son mouvement,  son impossibilité de la contenir 
dans un point fixe, défini. Cet « entre » semble mettre en relief son insaisissabilité ou 
la possibilité de la définir par une définition nette et exhaustive. On a besoin de poser 
des balises, des limites pour pouvoir l’approcher, comme d’un corps pour la révéler. 
C’est justement cet « entre » qui me semble être au cœur du sujet. C’est par cette 
oscillation que l’élève peut trouver sa place pour exister dans l’océan de multiples 
propositions artistiques (contemporaines et du patrimoine). Ce, comme si les différents 
langages demandaient à être réinventés à chaque instant, à être remis en jeu(x) dans 
une perspective actualisée avec les réalités de l’observateur inscrit dans un moment 
historique particulier. Encore une fois la danse nous demande cette présence apte à 
élaborer l’ espace par lequel elle peut arriver (jusqu’)à nous. C’est peut être sa manière 
ou sa demande d’investir et responsabiliser le corps/esprit du spectateur.

      Ateliers de pratique de la danse

Interrogeant les éléments fondamentaux qui bâtissent  la construction du corps/esprit 
dansant on commence par relever (évaluer) le niveau technique et artistique des 
élèves afin de pouvoir construire, avec les différents intervenants, en résonance avec le 
programme ministériel, les matières et les propos aptes à accompagner leur évolution 
et une meilleure compréhension de la danse. Ces ateliers/cours/rencontres ainsi que les 
sorties pédagogiques et les spectacles proposés, embrasseront, malgré les contraintes 
de temps pour un si vaste programme, l’ensemble des problématiques et des objectifs 
reliés à la composante pratique (Interprétation, improvisation, composition et regard du 
spectateur) et à la composante culturelle (Courants esthétiques, histoire de la danse, 
liens entre danse et autres arts etc.) 
Ces rencontres seront tenues par moi même et trois danseurs de la compagnie, pour ce 
qui concerne le point de vue de mon langage poétique et le travail de mon répertoire, 
(comme point de départ d’observation des possibles réponses à des questionnements 
déterminés) et par les intervenants invités, choisis pour leurs spécialités et qualités 
personnelles, afin de compléter et d’agrandir le spectre du possible. Pendant ces 
rencontres la présence et les interventions de Valérie Zimmermann assureront et 
compléteront les liens avec les cours théoriques, les sorties pédagogiques  et les 
spectacles.  



       

       Classe de seconde : La diversité des langages chorégraphiques 

Pour cette première année de formation, dont le thème est si vaste, Valérie Zimmermann 
a proposé d’avoir un regard particulier sur le panorama de la danse des années 80’. J’ai 
donc imaginé, comme d’ailleurs pour toute thématique proposée  pour chaque année 
de formation, de commencer par des rencontres avec Geisha Fontaine, chorégraphe, 
performer, chercheuse en danse, Docteur en philosophie et auteure de différents  livres 
sur la danse, pour construire, au départ, des ateliers ou le corps puisse incarner in situ 
les réflexions, les savoirs et les informations théoriques reçues. C’est pour moi une 
manière de suggérer une voix au même temps dansante et compétente et pouvoir ainsi 
illustrer une si grande palette de propositions artistiques. Une fois mise en évidence 
les grandes lignes et tendances de cette période choisie, chaque élève et chaque 
intervenant, en s’appuyant sur les différents outils du programme, pourra choisir les 
thématiques à approfondir et proposer, à partir de celles-ci, un champ d’investigation 
comme terrain propice à la découverte. C’est important que l’étude du passé puisse 
servir à mieux comprendre le présent, seul point de départ de toute transformation.

      Classe de première : La danse entre narration et abstraction

Au delà des intentions et des esthétiques de différents langages chorégraphiques, la 
narration  et l’abstraction semblent être intrinsèques  au geste dansé. En révélant l’invisible 
par la visibilité du corps en mouvement, la danse est un dialogue vivant permanent 
entre la forme et le sans-forme, entre ce qui est réel et ce qui est pensé, conceptualisé, 
imaginé et ressenti. Dans les jeux expressifs de différents plans existentiels abordés par 
chaque artiste, cet va et vient se calibre différemment en fonction des choix poétiques 
et esthétiques et en résonance avec leurs époque. Ce qui est alors pensé et ressenti se 
transforme d’abord, pour se métamorphoser en suite en acte dansé.  

Comment amener cette prise de conscience chez l’interprète? Quels sont les éléments 
dramaturgiques qui appuient cet aller-retour permanent entre la narration et 
l’abstraction? Où est la place de la technique dans le dialogue entre l’œuvre, l’interprète 
et le spectateur? Ce ne sont que quelques petits exemples de questionnement que 
je voudrais aborder avec les œuvres choisies et l’aide de tous mes collaborateurs, 
pour partager avec les élèves, le long de cette « pratique », une type d’expérience et 
d’observation ou l’observateur et l’observé se mélangeraient en une seule et même 
matière.

      Classe Terminale : La danse entre continuités et ruptures

Continuité et rupture rythment les notes de la vie même, elles créent le temps/espace 
et les dynamiques respiratoires de l’histoire personnelle et collective. Si la continuité 
contient la rupture, comme la lenteur contiendrait la vitesse, ce n’est pas le cas pour 
l’inverse. La continuité serait alors cette toile de fonds qui permettrait à toute rupture 
d’advenir, à tout mouvement de surgir. 
C’est la continuité de l’attention/intention d’un corps en état de danse qui permet à 
celle-ci d’apparaître. Soudainement, une rupture, une césure dans le silence de l’espace, 
met en mouvement et fait vibrer les pas du danseur ou/et l’œil du spectateur.



Les textes nous suggèrent d’aborder cette problématique par quatre angles 
complémentaires qui vont mettre la danse et le corps directement en liaison avec :

la rencontre avec les autres arts 
les évolutions des techniques corporelles 
les innovations technologiques et l’étude de l’espace scénique et de ses conventions. 

Comme pour les autres thématiques de première et seconde nous profiterons  des 
supports suggérés par le programme, pour explorer, sous la lumière de chaque 
thématique, les notions fondamentales de l’art chorégraphique : 
Le corps en mouvement, 
les procédés d’élaboration de l’œuvre (dans ses aspects synchronique et 
diachronique) 
et les modes de réception esthétique (modalités d’observation).

C’est évident que cette exploration aura un ampleur possible par le nombres d’heures 
qu’ils lui sont attribuées. 

      
     
       Enseignement Facultatif Art-Danse
      
Le  programme pour cet enseignement est une version simplifiée du programme 
obligatoire, en tenant compte du nombre d’heures attribuées et des objectifs fixés 
par ce dernier. Les intervenants seront les mêmes que ceux qui interviennent dans le 
programme obligatoire. Ils adapteront leurs ateliers aux besoins de cette formation. 
En respectant les contraintes des plannings, les conférences, les visites, les spectacles 
et les portes ouvertes seront communs avec les deux programmes.  De plus, cela 
permettra de créer des opportunités d’échange entre les deux groupes.

       Les rencontres, les rendez-vous…

Dans le but de développer les compétences artistiques, culturelles, techniques, 
méthodologiques et comportementales des élèves, plusieurs rencontres avec le spectacle 
vivant et les artistes ainsi que des sorties pédagogiques sont prévues tout au long  de 
l’année scolaire. Valérie Z. a déjà prévu huit spectacles pour la saison prochaine, quatre 
au Théâtre de la Ville et quatre au Théâtre National de Chaillot. Pour ma part je voudrai 
compléter son regard en proposant la prochaine création d’Alban Richard, Nombrer les 
Étoiles, une plongée dans les œuvres musicales et poétiques de Guillaume de Machaut, 
de Charles d’Orléans et dans la musique médiévale des XIIIe et XIVe siècle pour mettre 
en jeu la relation entre la danse, la poésie et la musique du moyen-âge et aussi entre 
la  contemporanéité et le patrimoine. Je voudrais organiser une rencontre avec l’artiste 
lors d’une journée portes ouvertes durant sa résidence au théâtre 71.

Il me semble aussi important de confronter les élèves avec des salles moins prestigieuses 
et des créateurs moins expérimentés, pour donner à voir un autre aspect de la danse, 
peut être  moins abouti ou en émergence, mais pas pour autant moins intéressant. Une 
liste des réseaux et des festivals de la région parisienne sera fournie aux élèves et mise 
à jour tout au long de la saison.
     



      Structures partenaires 

En plus du Centre National de la Danse, lieu incontournable de la culture chorégraphique, 
je voudrais m’associer, en tant que structures partenaires pour ce projet, avec le 
Théâtre 71 de Malakoff, la Briqueterie centre de développement chorégraphique du Val 
de Marne et l’EPCI Communauté de Communes de l’Etampois Sud-Essonne, Direction 
des Affaires Culturelles du tourisme et du patrimoine, pour proposer différents espaces 
et organisations et mieux illustrer les diversités des réseaux chorégraphiques. 

       Les intervenant : présentation et choix

Pour autant que l’on puisse être ouverts à tout les aspects et les possibilités  de l’expression 
artistique, je crois que chaque artiste a ses propres obsessions et préoccupations qui le 
suivent tout le long de son parcours et qui vont ainsi créer sa signature. C’est impossible 
d’interroger dans une seule vie, tous les plans existentiels qui habitent et traversent 
notre corps/esprit. Dans ce souci j’ai imaginé d’être accompagné, tout au  long de cette 
formation, par des collègues, amis de la danse, et ainsi d’élargir la palette du regard et 
les réponses à donner aux multiples questionnement sur l’art chorégraphique.
Même si évidemment je compte illustrer une vision de la danse, incarnée par mon 
parcours, mes choix, mes œuvres, mes interprètes et collaborateurs, il me semble 
important de faire appel à d’autres artistes, qui par leur histoire, ont développé une 
autre manière de la vivre, de la voir et de l’expérimenter.

         

      Intervenants de la compagnie
 
En ayant choisi ,comme pièce de référence pour le programme, La Douceur perméable 
de la Rosée créée en février 2015 aux Hivernales d’Avignon, après une expérience 
singulière d’une résidence de recherche en hémisphère austral, où j’interroge la place 
de l’art et de l’artiste dans un microcosme au milieu d’une nature quasi vierge de 
toute humanité, il m’a semblé opportun de convier ses trois interprètes pour articuler 
des ateliers et des rencontres où les élèves puissent avoir un regard plus proche sur 
la relation et les enjeux entre interprète et chorégraphe. En étant des danseurs avec 
une grande technicité et sens artistique, dans le plein de leur carrière, ils traversent 
forcément l’univers poétique et esthétique de plusieurs créateurs contemporains. Cela 
aussi me semble être un point très important. En outre leur âge est plus proche des 
élèves et ils peuvent peut être mieux saisir les enjeux de leur génération. Même au 
niveau technique ils semblent être mieux placés pour pouvoir illustrer les changements 
fondamentaux de l’évolution des techniques corporelles (le travail du sol emprunté au 
hip hop par exemple etc…) 

J’aurai beaucoup aimé pouvoir inviter aussi mes autres collaborateurs artistiques pour 



aborder une réflexion incarnée sur la lumière, la musique et les nouvelles technologies, 
éléments essentiels de la construction d’une œuvre. Vu le nombre d’heures cela me 
semble compliqué pour le moment. Peut être que dans l’organisation précise du projet, 
prévue pour le mois de septembre nous parviendrons, avec Valérie Zimmermann et 
les structures partenaires, à proposer ces rencontres dans le cadre de visites et de 
sorties.
      

        
      Sylvère Lamotte

J’ai rencontré Sylvère Lamotte en 2008 en cherchant des nouveaux danseurs pour 
Fresque, femmes regardant à gauche. Il était tout jeune danseur,  mais déjà avec une 
grande détermination et un immense talent qui se cachaient derrière sa timidité et 
son esprit espiègle. Depuis il participe à toutes mes créations et à chaque fois c’est un 
plaisir de voir sa capacité à se renouveler. Sylvère actuellement est en train de créer sa 
propre compagnie et découvre donc d’autres problématiques autour de la danse. Il me 
semble très intéressant, pour lui et pour les élèves qu’il participe à ce projet.

 

          
                    Fresque © Laurent Paillier 	
          
 
       Biographie

Après une formation au Conservatoire National de Région de Rennes, il poursuit son 
parcours de danseur interprète au Conservatoire National Supérieur de Danse de 
Paris. 
En 2007 lors de sa dernière année parallèlement au Junior Ballet, il intègre le centre 
chorégraphique d’Aix en Provence au sein du GUID. Il rencontre peu après Paco Decina 
avec qui il crée Fresques, Femmes regardant à gauche, Sotto sopra, Non Finito, 
Précipitations et La douceur perméable de la rosée 
Soucieux de diversifier ses influences chorégraphiques il collabore simultanément avec  
plusieurs chorégraphes tels que Nasser Martin Gousset, Marcia Barcellos & Karl Biscuit, 
Sylvain Groud, David Drouard, François Veyrunes et Alban Richard. 
 



        Vincent Delètang 

La première fois que j’ai rencontré Vincent c’était en 2001, lorsque la compagnie était 
en résidence au théâtre Paul-Eluard de Bezons et que j’ animais une formation pour les 
instituteurs. Ce très jeune instituteur blond m’avait ébloui par la pureté et la fluidité de 
sa danse, encore plus quand il m’avait avoué d’avoir pris très peu de cours techniques. 
En plaisantant je lui avais dit : il faut absolument que tu travailles et que tu vienne 
me revoir dans quelques années. Lorsque je cherchais des nouveaux danseurs pour  
Fresque, femmes regardant à gauche, Sylvia Bidegain, avec qui nous avions collaboré 
dans le passé, m’appelle pour me proposer un danseur que tu vas sûrement aimer et  
qu’elle avait rencontré au CNDC d’Angers lorsqu’elle remontait une pièce de A.Preljocaj. 
En hésitant entre Sylvère et Vincent je décidais de prendre alors un garçon de plus. 
Depuis Vincent m’accompagne dans toutes mes créations.
En tant que pédagogue il arrive parfaitement à transmettre l’essence des choses par 
une simplicité et une grâce qui lui appartiennent

. 
    

                 Fresque © Jérôme Delatour

       
         Biographie

Après une licence d’Anglais et l’obtention du concours de professeur des écoles 
auquel il décide de renoncer pour approfondir sa formation en danse, Vincent entre 
au Conservatoire National de Région de Paris avant d’intégrer le CNDC d’Angers sous 
la direction d’Emmanuelle Huynh de 2005 à 2007. Il y poursuit son approche des 
release technique en dansant notamment Set and Reset de Trisha Brown. Il y est aussi 
très touché par les collaborations avec Vera Mantero et Ko Murobushi qui l’amènent 
à questionner la conscience et la perception de l’identité dans ses multiples facettes, 
et développe ainsi son goût pour la théâtralité et la performance qui nourrissent son 
travail artistique. 
Interprète de la compagnie de Paco Dècina, il y mène un travail centré sur l’écoute, la 
circulation et la fluidité du mouvement en interprétant l’ensemble des créations de la 
compagnie depuis 2008. De 2009 à 2013, il multiplie les collaborations avec Carolyn 
Carlson, il est notamment assistant chorégraphique et interprète sur le projet Danse 
Windows. Camille Ollagnier l’invite sur le projet Les Garçons Sauvages où Vincent 
interprète le solo Elseneur.  En 2013, il rejoint la compagnie de Christian et François Ben 
Aïm pour tourner le spectacle jeune public La Forêt Ebouriffée. Il s’engage auprès de 



Françoise Tartinville depuis 2013, dans les performances Polder  et Promenade Dansée 
et interprète Emulsion Cobalt. En 2015, il rejoint la compagnie de Fabrice Lambert sur 
sa nouvelle création Jamais Assez.
Vincent développe ses propres projets chorégraphiques en cosignant les créations du 
collectif Desidelà, et chorégraphie et interprète notamment le duo jeune public A Deux 
Dans Une Manche avec Virginie Quigneaux.
Titulaire du diplôme d’état en contemporain et d’un Master en Culture et Communi-
cation, il développe et dirige plusieurs projets pédagogiques et de création avec des 
amateurs auprès de différents publics (milieu scolaire, hospitalier, associatif). Il dirige 
le projet « Raconte en Corps : le Boléro de Ravel » développé dans plusieurs établis-
sements scolaires primaires et secondaires de Saint Ouen l’Aumône et reçoit le prix du 
Public des Journées Nationales de l’Innovation à l’Unesco en 2012.

      Jérémy Koujoumdjian

J’ai rencontré Jérémy la première fois en 2010 lorsque j’organisais des séances de 
travail en studio avec des nouveaux danseurs pour la création de Non Finito, pièce 
sur l’inachevé. Depuis je l’ai suivi sur les diverses scènes où il se produisait avec 
d’intéressantes propositions d’autres chorégraphes. C’est au moment, ou pour des 
raisons de production j’ai choisi de travailler avec trois garçons pour créer la douceur 
perméable de la rosée que je lui ai proposé de joindre le travail de la compagnie. C’est 
un danseur et un interprète riche de propositions, de talent et d’une immense force 
performative. Avec des appuis et un travail du sol très particuliers il arrive à mettre en 
scène le flux du mouvement avec une poétique sauvage très particulière. 

 

La douceur perméable de la rosée © D R       

       
       Biographie

Jeremy Kouyoumdjian a étudié au CNSMD de Lyon en danse contemporaine. Dès sa 
sortie en 2008 il rencontre le chorégraphe Sylvain Groud, intègre le GUID d’Angelin 
Preljocaj et nourrit son parcours d’interprète auprès de nombreuses autres collaborations 
chorégraphiques.
Il rejoint la compagnie Post Retroguardia en 2014 et développe depuis peu ses propres 
projets au sein de la compagnie Lamento. 



        Artistes invités

      Simon Hecquet

J’ai rencontré Simon Hecquet en 1984, à mon arrivée en France. On était tous les deux 
jeunes danseurs chez la compagnie Anne Dreyfus. En 1986 il participe aux deux premiers 
spectacles de ma compagnie, Palm trees on Colva beach  et Carnet de Voyage. J’ai 
voulu l’inviter aujourd’hui dans cette formation pour présenter  aux élèves le « Faune» 
avec toute la sagesse et la maîtrise qu’il a développé dans l’étude de cette œuvre 
maîtresse, particulière et complexe. Une œuvre qui semble être souvent exploitée avec 
un regard parfois trop superficiel, qui n’arrive pas toujours à percer le véritable enjeu 
qu’elle recèle.
Je le convie aussi pour présenter, avec l’accord de Maguy Marin, May B, pièce milliaire 
(borne destinée à indiquer les distances) de la danse, à partir de laquelle Simon hecquet 
crée avec Sabine Prokhoris « Elle m’avait pas dit tout ça… » (Festival de Montpellier 
danse, 2013.)

Si le nombre d’heures le permet, je voudrais aussi que Simon puisse intervenir sur 
la problématique de la transcription de la danse et de présenter succinctement ses 
langages d’écriture avec une intégration immédiate du corps. (chose que la méthode 
Laban semble pouvoir permettre assez rapidement.)

 
       

Palm trees on Colva beach © Emilio de Tullio 
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Simon Hecquet est danseur et concepteur de projets chorégraphiques 
Après des études en danse classique à l’Opéra de Paris, et à Mudra, École  Pluridisciplinaire 
de Maurice Béjart, il se forme en danse contemporaine (technique Cunningham et 
technique Limon). 
Il a travaillé en tant que danseur interprète avec différentes compagnies (Théâtre du 
Silence, Compagnie Ris et Danceries, Compagnie Barocco, Compagnie Paco Decina, 
...). Parallèlement, il suit une formation en différents systèmes de transcription du 
mouvement (système Feuillet, cinétographie Laban).
En 1994, il co-fonde le Quatuor Albrecht Knust, qui recrée à partir de partitions en 
cinétographie des pièces du répertoire contemporain (Vaslav Nijinski, Doris Humphrey, 
Kurt Jooss, Yvonne Rainer, Steve Paxton).
En 2002, il crée avec Sabine Prokhoris La poule enchantée - Salon de cuisine, au 
Centre d’Art Contemporain de la Criée (Rennes), et Discontinuités continues - feuilleton 
chorégraphique, à la Villa Gillet (Lyon). 
En 2003, il participe à la création de Mauvais genre  (conception : Alain Buffard).



       

       Christine Gérard

La première fois que j’ai vue Christine  c’était sur scène, au Pavillon Baltard à Nogent-
sur-Marne, dans les années 86/87  dans une pièce de Daniel Dobbels je crois, ou elle 
resplendissait en soutien-gorge noir. C’est le premier souvenir que j’ai d’elle. Ensuite 
je l’ai croisée pendant longtemps sur les différentes scènes parisiennes, au CNSM, lors 
de mes interventions ou chorégraphies, jusqu’à l’avoir enfin comme partenaire en 2002 
dans Le jour où la terre tremblera de Jérôme Andrews crée en 1958 et reprise pour le 
projet Mémoire Vive, programme Jérôme Andrews, sous la transmission de Françoise 
et Dominique Dupuy.
Vu son parcours artistique et sa grande expérience pédagogique, j’ai proposé à Christine 
de construire des rencontres pour aborder les problématiques et les ressources de 
l’improvisation et de la composition. Composantes essentielles pour la pratique et la 
compréhension de la danse. 

L’improvisation et la composition que j’enseigne, grâce à ma formation avec Susan 
Buirge ( Technique Alwin Nicolaïs ) me permet de rencontrer divers danseurs et de 
m’adapter à des demandes singulières et précises.
Cette année dans le cadre de la danse au BAC j’ai rencontré des étudiants du lycée 
Brassens et du lycée Camille Claudel (Cergy) seconde et première. Dans ce cadre j’ai 
proposé des improvisations et de courtes compositions pour les aider à s’approprier les 
concepts, à l’étude dans leur année scolaire et pour écrire leurs chorégraphies.
Il est nécessaire de comprendre les enjeux des étudiants et de la relation avec leur 
professeur.
Dans ce contexte, il faut être très impliqué dans l’élaboration du cours pour une efficacité 
réelle.             
                                                                                                 Christine Gérard

 

                                                                            © D R
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Personnalité incontournable de la danse contemporaine en France, elle mène une 
recherche tant sur le plan pédagogique que chorégraphique depuis plus d’une trentaine 
d’années. 



Impliquée dans les débuts de la danse contemporaine des années 70, elle fonde en 
1974 avec Alex Witzman-Anaya la compagnie ARCOR dans laquelle elle crée plus d’une 
quarantaine de chorégraphies de 1975 à 1999:

Entre les masques, Mention du ministère et prix du public Bagnolet 1979 
Sous la terre l’amandier, La pierre fugitive, Parentèles, Le silence des sirènes, 
Automnales, Nu perdu dans le cadre de la biennale de danse à Lyon et Val de Marne 
Seeing double, La griffe solo transmis à Anne-Sophie Lancelin en 2009 
Seule pour Brigitte Asselineau (1998) 
Les lignes orphelines avec Daniel Dobbels, L’âme des passages, La loquèle 
Mantelou en 1990 reprise à l’occasion des «Rencontres Nationales : Danse en amateur 
et répertoire «, créées à l’initiative du ministère de la Culture. 
Quel est ce visage ? solo créé pour Raphaël Cottin en 1999.

Il faut noter aussi en 2005 Improvisations  au Regard du Cygne, en 2004  Prisme 
Nikolaïs  au Théâtre de la ville, en 2002 Mémoire Vive, Jacqueline Robinson , et en 
2001 Mémoire Vive, Jérôme Andrews : le jour ou la terre tremblera  transmis par F. et 
D. Dupuy. 
De 2003 2006, elle participe comme expert à la DRAC Ile de France.

En création et diffusion actuellement 
2013       7 Stances avec Marie-Odile Langlère solo dansé à Nice, Marseille
2012 	 Les dormeurs avec AS Lancelin et A.dantou 
2010	 Les Berceuses de Brecht (trio)  et Summertime  solo dansé à Nice, Micadanses, 
Dijon. 
2009	 La Griffe  (1992) solo transmis à AS. Lancelin dansé à Nice, Micadanses et 
Orléans 
2007	 Segredo  Théâtre de Vanves et Nice  
2006	 Faille  (solo pour Nacera Belasa) Théâtre de Vanves, Micadanses. 

Elle est interprète essentiellement chez Jacqueline Robinson, Françoise et Dominique 
Dupuy, puis de 1971 à 1978 chez Susan Buirge : les petites choses, A la lueur de la 
lampe, Les empreintes, Autour d’un arbre. Entre 1970 et 1980 elle danse aussi pour F. 
Verret, L.Macklin, J.Pomares et A. Witzman Anaya.
Elle danse en 1986 pour D. Dobbels dans Sans connaissance et L’écart. Plus récemment  
en 2008, un solo Un temps rare 
En 2012 La jeune fille et la mort  de Th. Lebrun en tournée actuellement. 

De son goût de la transmission, elle organise des cours réguliers pour professionnels à 
Paris de 81 à 89. Apres l’obtention de son CA en 89, elle enseigne pendant 22 ans au 
CNSMDP. Elle a dirigé des nombreux stages nationaux et internationaux. Récemment 
elle s’engage dans des projets de formation et de créations à Micadanses, au CND, au 
RIDC et à l’Espal.



Alvaro Morell Bonet

Alvaro Morell Bonet est un des rares danseurs, à mes yeux, qui semble jubiler lorsqu’il 
danse. Il a une capacité à se métamorphoser et à disparaître, comme si son corps 
arrivait à transformer l’épaisseur même de sa matière. J’ai travaillé avec lui à différents 
moments de ma carrière, 

(1986 Myself and I, 1987 Tempi morti, 1997 Cinq passages dans l’ombre ou Trasparenze, 
1999 Huà, un homme vivant face à un homme mort, 2000 Campi magnetici ) 

Je l’invite ici pour proposer aux étudiants un travail somatique afin de les aider à se 
métamorphoser avec la même grâce et les aider à aborder les ressentis qui soutiennent 
la présence et le sens de mouvement.

La proposition de cet atelier invite à explorer la dimension corporelle du poids, l’ancrage 
et les liens qui se tissent avec le monde qui nous entoure, laissant émerger le mouvement 
et la création. 
Ces ateliers se structurent à partir d’un travail seul, à deux puis à plusieurs. Cette 
structure permet, de façon progressive, de faire l’expérience du poids et à s’adapter 
aux différentes situations, menant le corps vers une liberté et une capacité à agir sur 
soit et son environnement.
Pour ce travail je m’inspire fortement sur la danse contact et l’improvisation.  
                                                                                           
                                                                                             Alvaro Morell Bonet

 
                   

               Tempi Morti © Hubert Didona
           
	
   Biographie

Domaine Création Artistique

Conception d’un spectacle, assistant à la création, planification et organisation du travail, 
médiateur, recherche des mouvements.

Pédagogie



Observation et évaluation des élèves, improvisation durant le cours pour obtenir des 
résultats satisfaisants, structuration des cours, choix des sujets thématiques. 

Scène

Interprétation, improvisation, maîtrise du corps, capacité de changements.       
	
Domaine Thérapeutique et soins

Expériences dans des centres hospitaliers et éducatifs, proposition de différents 
types de cadres en fonction du besoin institutionnel, capacité d’adaptation, écoute du 
personnel et transversalité entre les équipes. Pathologies rencontrées : Tentatives de 
suicide, dépressions, troubles du comportement alimentaire, troubles cognitifs, phobies, 
psychoses (autisme, schizophrénie). 

Diplôme

Diplôme d’état en danse contemporaine (1995)
Diplôme Universitaire délivré par Paris-Descartes en Art-thérapie (spécialisation danse) 
Paris V (2011)

Formation et pratiques

Ecole Supérieure de Danse de Barcelone (1981-1983)
Ecole Peter Goss 
Stage méthode  Feldenkrais (1991-1993)
Stage méthode Body-Mind-Centering (1995-1999)
Stage méthode Susan Klein, bourse d’étude ministère de la culture (New York, 2001)
Pratique de la danse contact
Pratique différentes techniques de massage  

Compagnies  de danse et théâtre 1984-2015 

Ballet contemporain de Barcelone, Anne Dreyfus, Paco Decina, Angelin Preljocaj, Jean 
Gaudin, Hervé Robbe, Christie Lehuéde, Charles Cre-Ange, Michèle Rust, Décadrage, 
Mémé Banjo, Théâtre de la chrysalide, Michel Deutsch, J.Jourdheuil-J.françois Peyret,  
Emmanuelle Vo-Dihn, Lilia Mestre, Tomeo Verges avec qui je collabore depuis 1992.   

Références professionnelles cadre Thérapeutique

Dans le cadre de « compagnie en résidence » qui a pour mission de faire découvrir la 
culture et de faciliter l’accès de la danse au grand public, j’ai encadré des ateliers dédiés 
aux élèves et aux enseignants. Par ailleurs, et après l’obtention du diplôme en art 
thérapie (spécialisation danse) à Paris V,  je propose dans ce même cadre des ateliers 
pour les personnes atteintes de troubles psychiques et ou somatiques. 

Projet en cours 

Lieu de pratique : Hôpital de jour L’esquisse (95) Hôpital René Dubos, Cergy Pontoise 
(95)
Public concerné : Jeunes adolescents de 12 à 18 ans. Troubles du comportement, 
tentatives de suicide, dépression, déscolarisation. Interventions depuis Octobre 2009.



Lieu de pratique : Clinique Médico-Universitaire Georges Heuyer, Paris 75013. 
Public concerné : adolescents et  jeunes adultes (16 à 25 ans), troubles du comportement, 
difficulté scolaire, phobies. Interventions depuis Janvier 2013.

Lieu de pratique : Centre Hospitalier Les Murets.
Entité : Centre Hospitalier Les Murets,  La Queue-en-Brie  94510.
Public concerné : Psychiatrie adulte, schizophrénie. Interventions depuis Janvier 
2013. 

Projets réalisés 

Lieu de pratique : La Clinique des Maladies Mentales et de l’Encéphale (CMME), Centre 
Hospitalier Sainte Anne, 75014 Paris. 
Public concerné : Jeunes  adultes, troubles du comportement alimentaire anorexie 
mentale.
 
Lieu de pratique : Théâtre Paul Eluard de Bezons (TPE) (95) 
Entité : La CLIS, Collège Gabriel Péri, Bezons (95)                                                                               
Public concerné : Jeunes adolescents de 12 à 17 ans atteints de troubles cognitifs et 
mentaux.  

Lieu de pratique : Conservatoire de danse d’Argenteuil (95)  
Entité : Institut Médico Educatif (I.M.E.)  Les Coteaux, Argenteuil (95)
Public concerné : Adolescents handicapés avec retard mental, moyen, profond et sévère 
avec troubles associés (autisme). Âge de 16 et 20 ans.
 
Lieu de pratique : Théâtre de l’espace, Besançon (25000)
Entité : Institut thérapeutique éducatif et pédagogique (ITEP).
Public concerné : Pré adolescents entre 12 et 13 ans, troubles du caractère et du 
comportement.

  

       Carlo Locatelli

J’ai travaillé avec Carlo en 1992 pour la création de Ciro Esposito fù Vincenzo et puis 
en 2007 pour Indigo lorsque la Compagnie était en résidence au Théâtre de la Cité 
International. Durant ces quatre années de résidence j’ai pu apprécier ses compétences 
pédagogiques et son approche particulière sur la justesse anatomique du geste pour 
une sensorialité du mouvement dansé. Auteur d’une magnifique conférence interactive 
« Une leçon d’anatomie humaine » je l’invite ici à partager son savoir et ses expériences 
avec les élèves.

De l’organique à l’imaginaire poétique

En général les interventions sont pensées pour amener les élèves/danseurs dans un 
parcours en progression.  Du corps organique et sensoriel construit par l’atelier technique 
vers l ‘acte d’improvisation guidé par l‘imaginaire poétique.



Conférence interactive 
Sur une durée de 1H/1H30  je propose la conférence interactive « Une leçon d’anatomie 
humaine », (sans la partie dansée)
La conférence pose un questionnement philosophique sur le corps, sujet de la danse, 
puis elle transmet de façon claire et structurée une description du squelette et de ses 
potentialités biomécaniques. 
 
Mise en mouvement 

Atelier technique, exploration du mouvement en suivant les possibilités articulaires, le 
flux du mouvement, l’espace, la relation aux autres, à la musique…

Improvisation guidée 

A partir de différents imaginaires les danseurs seront amenés à s’engager dans un 
travail créatif d’improvisation en solo, duo, à plusieurs …
                                                                                                  Carlo Locatelli
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       Biographie

Ses premiers contacts avec le spectacle vivant se font par le théâtre, avec le Living 
Theatre, L’Odin Teatret, et le IRAA (Istituto di Ricerca Antropologica dell’Attore), en 
participant à  de nombreux projets d’avant-garde des années 80. Parallèlement à son 
parcours universitaire (DAMS sous la direction d’Umberto Eco, à Bologne), il se forme 
à la danse contemporaine en Italie et au Japon, où il approfondit la danse Bûto avec 
Tanaka Min. En France depuis 1992, il a été interprète pour plusieurs compagnies 
françaises (Paco Decina, Sidonie Rochon, Isabelle Debouloz), avant de s’engager dans 
son propre travail de création avec la compagnie Avventure di Vita : Corpi, Hommage 
à la poésie italienne, Reflets, Une leçon d’anatomie humaine, People, Smart / trilogie 
pasolinienne, I met you, Le corps subtil, The Wind and me. Il s’intéresse constamment à 
la culture italienne et il expérimente à travers l’utilisation de plusieurs formes artistiques 
(arts plastiques, théâtre, vidéo, textes littéraires, compositions musicales) un langage 
et une dramaturgie épurés. Actif dans une recherche pluridisciplinaire sur l’organicité 
du corps, sujet de la danse, il explore plusieurs approches corporelles : technique  
Alexander, ostéopathie, Feldenkrais, AFMD, yoga, anatomie pour le mouvement. Il s‘est 
formé à la fasciathérapie selon la méthode Danis Bois. Ce bagage a nourri son activité 
en questionnant la présence du corps en scène, la justesse anatomique du geste dans 



une direction sensorielle et les qualités dynamiques du mouvement dansé. 

Depuis 2002 il enseigne dans le cadre de la formation du diplôme d’Etat au Centre 
national de la danse de Pantin et il propose des conférences dansées au sujet de 
l’identité du corps. Il enseigne également la danse contemporaine (RIDC, micadanses, 
Ménagerie de verre) et il participe à  de nombreux projets de formation en Italie et 
en République Tchèque. Avec le projet « Pour une démocratie du corps sensible » il 
mène des actions pédagogiques pour des publics issus de milieux sociaux diversifiés : 
hôpitaux psy, classes ULIS, écoles primaires, écoles maternelles, maisons de retraite et 
centres de quartiers. 

     Sophie lessard

Avec Sophie Lessard j’explore les premiers grands formats de mon parcours, Tempi 
Morti, prix de la Chorégraphie de la Ménagerie de Verre en 1987, Circumvesuviana 
en 1988 et Ombre in rosso Antico en 1989. Partenaire éblouissante de plateau, elle 
m’apprend silencieusement, par sa danse et ses questionnements, l’art de chorégraphier 
et d’interpréter. Toujours rebelle face à l’inessentiel, je l’invite ici à partager son 
expérience d’interprète, de performeuse, de danseuse et de pédagogue pour travailler 
et interroger, sur un angle qui lui est propre, les problématiques et les enjeux de la 
technique, de l’improvisation et de la composition.

J’aimerais que mes interventions s’appuient sur trois axes :

1)	 les fondamentaux (l’intention fondamentale qui sous-tends un geste dansé inspiré 
par le travail d’Hubert Godard). Nous reverrons comment la perception de tout geste 
se modifie selon que l’intention est d’aller vers, de repousser, de jeter, d’accueillir, de 
tenir ou de lancer. Nous verrons comment les extrémités, et/ou les ceintures, et/ou 
le corps central interfèrent sur la lecture d’autrui. Nous explorerons différents moyens 
pour approfondir l’implication de chacun dans ses différentes intentions.

2)	 les différentes notions de temps en danse (la musicalité, la musicalité du corps, 
la suspension, le temps cyclique, la contemplation etc.). Nous explorerons la rythmique 
imposée par soi-même (frappes ou invention sonore) ; ou de l’extérieur (sons); ou 
partager par l’écoute en groupe. J’aimerais faire comprendre et faire découvrir le lien 
qui me paraît évident entre l’acquisition d’une plus grande précision au niveau des 
gestes fondamentaux et la musicalité; que ça vienne de l’extérieur ou que ce soit 
propre au corps et à la danse de chacun. 

3)	 la relation (à soi, à l’autre, à l’environnement). Je proposerai de poétiser la relation 
en danse par l’intermédiaire des exercices de la technique M. Alexander (formation 
auprès de Marie-Françoise Lefoll), en Viniyoga (formation auprès de Peter Hersnack) 
et en faisant appel à mes expériences vécues en tant qu’’interprète, enseignante et 
chorégraphe. 

Ces éléments seront abordés par des séances de travail seul, à deux/ trois et en groupe. Il 



y aura un temps dédié à l’amélioration de la proprioception de chacun et à l’amélioration 
de l’action proférée à l’extérieur tout en maintenant une exigence proprioceptive. Je 
proposerai de travailler à travers des structures de mouvements écrits et à travers 
celles laissant place à l’exploration et à l’improvisation.
Nous tenterons de mieux définir ensemble ces notions pour créer un vocabulaire commun 
d’où nous pouvons faire évoluer le regard critique de chaque individu tout en stimulant 
la progression d’un engagement palpable et visible. 
Ces questions seront traitées dans l’espoir de mieux cerner comment une alternance 
maîtrisée entre le travail de fragmentation et de globalité aiguise le regard, et précise 
et affine la danse de chacun.

 « Une quête illusoire est au départ des deux projets, le traditionnel -  s’élever du fond 
à la forme -  et le contemporain - retourner de la forme vers le fond. Admettre sans 
cesse d’être en chantier et de s’y tenir. » 

Anne Cauquelin dans Petit Traité du Jardin Ordinaire
et en parlant de l’Essentiel
                                                                                                   Sophie Lessard
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     Biographie

Sophie Lessard née en 1952 à New-York où elle apprend la danse chez Balanchine et à 
l’école du Harkness Ballet.
Elle vit en France depuis 1969 où elle travaille d’abord comme interprète en danse 
classique avant de danser pour Peter Goss, Jean Gaudin, Paco Décina, Charles Cré-
ange, Régine Chopinot, et Françoise et Dominique Dupuy. 
Parallèlement à son travail d’interprète elle enseigne très vite ; durant sept ans pour 
l’école Peter Goss avant de proposer son propre enseignement qu’elle n’a jamais cessé 
d’offrir. 
Elle crée ses propres solos à partir de 1993 (« Between Now and Maybe », « Meeting 
Point », « Just Off Center ») . 
De 1996 à 2002 elle participe à divers événements et spectacles improvisés. En 1999 elle 
fait partie pendant trois ans des Artistes Associés du Ballet Atlantique Régine  Chopinot. 
Elle y enseigne et danse comme interprète pour la création de Régine Chopinot (« 



La Danse du Temps ») et Françoise et Dominique Dupuy (« Faits d’Artifice »). Elle y 
crée sa propre chorégraphie (“faire play”) en septembre 2001 avec les danseurs de la 
compagnie, deux plasticiens et une chanteuse. 
En novembre 2002 elle fait une création (“100 sens sûrs”) pour le Junior Ballet du 
CNSMD de Lyon.  
En 2009 elle co-cré « Too Dim to Dance » avec Martha Moore.
Elle est invitée à enseigner, entre autres, pour les compagnies d’Anjelin Preljocaj, le 
C.C.N. de Tours Daniel Larrieu, Rosas Anne-Theresa de Keersmaeker, le C.C.N. de 
Grenoble  Jean-Claude Galotta, DCA Cie. Philippe Découfflé, Le Ballet Atlantique Régine 
Chopinot  ainsi que pour le CNSMD de Lyon, le CND de Paris et à La Ménagerie de Verre 
à Paris.
Elle enseigne au CNDC d’Angers depuis 2005 où elle est nommé professeur principal en 
2008. Elle y collabore avec deux directions artistiques : Emmanuelle Huynh et Robert 
Swinston et cinq directeurs pédagogiques successifs : Anne-Karine Lescop, David Steele, 
Anne Kerzerho et Marion Ballester. Elle occupe cette poste jusqu’en octobre 2015.

        Geisha Fontaine

J’ai rencontré Geisha en 1986 lorsqu’elle m’auditionnait pour devenir professeur
de danse contemporaine au Conservatoire Municipal de Champigny sur Marne. Ce fut
grâce à cette embauche que ma carrière de chorégraphe débuta. Avec elle j’ai eu le
plaisir d’échanger  sur mes premiers questionnements de jeune chorégraphe en 
devenir.
Aujourd’hui je l’invite pour présenter aux élèves les thématiques du programme avec
son talent de chorégraphe,  de performeuse, de philosophe de l’art et d’écrivain.
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       Biographie

Geisha Fontaine est chorégraphe, performer et chercheur en danse. 

Elle débute comme danseuse classique, puis se forme auprès de Merce Cunningham et 
Alwin Nikolaïs, à New York, et Hideyuki Yano, à Paris. Elle crée ensuite le Centre de danse 
contemporaine Le Dansoir, à Toulouse, et danse pour plusieurs compagnies. Depuis 



1998, en collaboration avec Pierre Cottreau, elle conçoit les créations chorégraphiques 
de Mille Plateaux Associés, notamment LEX, Je ne suis pas un artiste, Moi, Une pièce 
mécanique, Les yeux dans les yeux, Millibar, une ritournelle chorégraphique. Ces 
deux artistes sont à l’initiative de Gazing and Dancing, un laboratoire européen sur 
la question du regard en danse, qui réunit des créateurs et des chercheurs français, 
croates, hongrois et serbes. En 2010, Geisha Fontaine est lauréate de la résidence 
Hors-les-Murs Culturesfrance, au Japon.
Docteur en philosophie de l’art à l’Université Paris I – Panthéon Sorbonne, Geisha 
Fontaine est l’auteur du livre Les danses du temps publié au Centre national de la 
danse en 2004 (traduit en espagnol en 2012), Tu es le danseur, en 2008, et Là, en 
2009 (éditions micadanses). Elle participe à différents programmes de recherche 
autour de l’art, collabore à des ouvrages collectifs, notamment aux éditions du CNRS, 
et écrit dans des revues spécialisées. Elle est invitée régulièrement en tant qu’artiste et 
chercheur dans différentes universités en France (Bordeaux, Paris) comme à l’étranger 
(Tokyo, Buenos Aires, Santiago…). Elle donne également des conférences et anime des 
ateliers alliant la pratique à l’exploration d’un enjeu esthétique. Elle intervient dans 
diverses formations (préparation au CA, formation continue du danseur, etc.). Depuis 
2004, elle collabore avec le Centre national de la danse pour des projets relevant du 
développement de la culture chorégraphique ; elle est notamment la commissaire de 
l’exposition « La danse contemporaine en questions » coproduite par l’Institut Français 
et le Centre national de la danse - cette exposition est accompagnée d’un manuel 
pédagogique et d’un catalogue dont elle a rédigé les textes.

       Milena Gilabert

J’ai rencontré Milena pour la première fois cette semaine. Je l’attendais à la terrasse 
d’un café avec l’appréhension d’un « blind date». Mon intention première était d’une 
part, de créer un lien avec les cinq dernières années de formation au lycée Jean Racine 
et d’autre part de pouvoir proposer des ateliers sur les matières chorégraphiques de 
Trisha Brown, en résonance avec le spectacle prévu au Théâtre National de Chaillot en 
novembre 2015, dernières présentations du grand répertoire de la Compagnie à Paris.
Même si on était presque des inconnus, les échanges sur la danse et sur le sens et la 
vision de son enseignement référencés à des langages particuliers, nous ont tout de 
suite rapprochés et donné le désir de commencer cette nouvelle aventure ensemble.
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         Biographie

Née à Santiago du Chili, c’est à partir de l’âge de huit ans que Miléna Gilabert étudie la 



danse. Elle suit la formation danse et musique à l’Université du Chili. En 1990, elle vit 
ça première expérience de création avec Robert Rauschenberg et Carmen Beuchat (ex-
danseuse de Trisha Brown). C’est alors qu’elle décide de partir en France pour développer 
son parcours d’interprète et poursuivre parallèlement ses études à l’Université de Paris 
VIII. De ce parcours universitaire elle obtient le D.U. en formation Danse, la Licence 
d’art du spectacle et la Maîtrise avec « mention ».

En 1992, elle part en Belgique chez Anne Teresa de Keersmaeker, où elle redécouvre 
le rythme et la musique avec Fernand Schirrene et Elie Octors. La même année elle 
rencontre Trisha Brown à Châteauvallon. L’année suivante elle rejoint Stéphanie 
Aubin, avec qui elle collabore depuis vingt ans en tant que danseuse et chargée du 
développement et suivie des actions pédagogiques menées par la compagnie.

Depuis 2005 elle déploie des projets destinés aux personnes d’handicapées moteur 
et sensoriels.  Ceci l’oriente vers les pratiques du « toucher » en mouvement. Elle est 
diplôme du collège Osteo-ThaI et de la formation « pratiques du corps et monde du soin 
» à l’Université de Paris VIII en 2011.

Aujourd’hui ses enjeux d’artiste chorégraphique sont en lien avec sa recherche 
Universitaire et Scientifique de la méthode BMC.  Elle s’intéresse aux dispositifs qui 
engagent l’exploration du sensible, en rejoignant la chorégraphe Julie Nioche (association. 
A.I.M.E. financée par SIDACTION), Loïc Touzé avec le projet de « MASES » et continue 
les projets au sein du milieu hospitalier.

       Autour de Pina Bausch

Pour ce qui concerne les ateliers pour un travail autour de Pina Bausch, je suis en 
contact avec Anne Martin et Dominique Duszynski. À l’heure actuelle les discussions 
pour la mise en place des ces ateliers sont en cours.
   

                                           
                                                                            Paco Dècina, Paris juillet 2015


