FESTIVAL ART DANSE 2005

du 1er au 23 mars 

Villes d’accueil :

21 – BEAUNE / DIJON / QUETIGNY

58 – NEVERS

71 - LE CREUSOT / MÂCON / MONTCEAU-LES-MINES

89 – AUXERRE
Avec : Nicole Mossoux et Patrick Bonté / Carolyn Carlson / Françoise et Dominique Dupuy / Rachid Ouramdane / Christian Rizzo / Mark Tompkins / Philippe Jamet / Angelin Preljocaj / Farid Ounchiouene / Olga de Soto / Josette Baïz / Herman Diephuis / Nathalie Pernette / Christie Lehuédé / Cie LMNO / Héla Fattoumi / Catherine Contour
DOSSIER DE PRESSE

Contact : Véronique MATHIAUT

Secrétaire générale / Communication

(: 03 80 73 97 26 (ligne directe)

Mobile : 06 19 82 97 13

e-mail : info@art-danse.com
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Art Danse Bourgogne - Centre de Développement Chorégraphique

8 rue Général Delaborde / 21000 / DIJON

Tél. : 03 80 73 97 27 / Fax : 03 80 73 94 59

www.art-danse.com

CALENDRIER

(sous réserve de modifications)

Mar 1er/03
14h30 / 20h30
Cie Philippe Jamet


1h20

Salle Jacques Fornier





Enfants du monde et de Bourgogne


Dijon
Mer 2/03
9h30 / 14h30
Cie Philippe Jamet


1h20

Salle Jacques Fornier





Enfants du monde et de Bourgogne


Dijon
Jeu 3/03
14h30 / 20h30
Cie Philippe Jamet


1h20

Salle Jacques Fornier





Enfants du monde et de Bourgogne


Dijon
Ven 4/03
20h30

Cie Herman Diephuis


50'

Théâtre Mansart





D'après J.-C.





Dijon
Sam 5/03
17h

Olga de Soto



1h15

Salle Jacques Fornier





histoire(s)





Dijon
Dim 6/03
17h

Peeping Tom



1h15

Parvis Saint-Jean





Le Salon





Dijon
Mar 8/03
20h30

Pernette/Lehuédé/Fattoumi/LMNO

2h

Mâcon, scène nationale





Drôles de Dames




Mâcon

Mer 9 et
19h

Cie Philippe Jamet


1h20

Abbaye de

Jeu 10/03


Enfants du monde et de Bourgogne


Corbigny
Mer 9,

19h30

Association KOB / Catherine Contour
environ

atheneum

Jeu 10

12h30






1h

Dijon

et Ven 11/03
18h30

Peut-être / Dijon (03/05) 

Jeu 10 et
20h30

Fin novembre



50'

Salle Jacques Fornier

Ven 11/03


Les morts pudiques




Dijon
Sam 12/03
18h

Atelier de Paris / C. Carlson

30'

L'arc, scène nationale

Poetry Reading





Le Creusot
Sam 12/03
20h30

Atelier de Paris / C. Carlson

1h15

L'arc, scène nationale




Tigers in the tea house




Le Creusot

Lundi 14/03
20h30

L'association fragile / Christian Rizzo
1h

Auditorium

Autant vouloir le bleu du ciel …



Dijon
Mar 15/03
20h30

Cie Mossoux-Bonté


55'

Théâtre municipal





Light !






Beaune
Jeu 17 et
20h

Ballet Preljocaj



1h20

Auditorium

Ven 18/03


Near Life Experience




Dijon

Ven 18/03
20h30

Cie I.D.A. /Mark Tompkins

1h10

Théâtre Mansart





Song and Dance





Dijon
Sam 19/03
15h

Cie Françoise et Dominique Dupuy
créationS
Salle Jacques Fornier





L'Estran et Y : l'avant-dernier mot


Dijon
Sam 19/03
20h30

Cie Farid'O



45'

Salle Mendès-France





Syntracks





Quetigny
Mar 22/03
20h45

Cie Françoise et Dominique Dupuy


Le Théâtre, sc. convent.





W.M.D.






Auxerre

Mer 23/03
21h

Cie Grenade / Josette Baïz

1h

L'Embarcadère

Tonight !





Montceau-les-Mines

L’association Art Danse Bourgogne, Centre de Développement Chorégraphique, subventionnée pour l’ensemble de ses activités par :

- Le Ministère de la Culture et de la Communication (DRAC de Bourgogne),

- Le Conseil Régional de Bourgogne,

- La Ville de Dijon,

présente le festival Art Danse 2005

En réalisation avec

Le duo dijon

En co-réalisation avec

L’arc, scène nationale - Le Creusot et Musique et Danse en Saône-et-Loire

L’atheneum – Dijon
L’Embarcadère, Centre de Culture et de Congrès – Montceau-les-Mines

Mâcon, scène nationale

La Maison de la Culture de Nevers et de la Nièvre

Le Théâtre Municipal – Ville de Beaune

Le Théâtre, scène conventionnée d'Auxerre et l’ADDIM 89

La Ville de Quetigny

Avec le soutien

Du Conseil Général de la Côte d’Or

De la Direction Régionale et Départementale Jeunesse et Sports de Bourgogne

Du FONJEP

De l’ONDA (Office National de la Diffusion Artistique)

De la SACD (Société des Auteurs et Compositeurs Dramatiques)

En partenariat avec

La Caisse des Dépôts

La Fondation BNP Paribas

Partenariat presse

Télérama

Danser

France 3 Bourgogne Franche-Comté

France Bleu Bourgogne

La Fnac

Radio Dijon Campus

Radio Coloriage

En collaboration avec

Le Grenier de Bourgogne / Théâtre Mansart et le CROUS – Dijon

Le Théâtre Dijon Bourgogne / Centre Dramatique National

EDF

musique danse bourgogne

Musique et Danse en Côte d'Or - ADIMC

Abbaye de Corbigny - Centre de Culture du Pays Nivernais-Morvan

Art Danse entre dans le dispositif "Carte Culture Étudiants"
ENFANTS DU MONDE ET DE BOURGOGNE

Cie Philippe Jamet
Durée : environ  1h20

Parcours chorégraphique – installation vidéo – ateliers

Création 2002

Tout public à partir de 7 ans
Du mardi 1er et jeudi 3 mars - 14h30 et 20h30

Mercredi 2 mars - 9h30 et 14h30

Salle Jacques Fornier - Dijon

Mercredi 9 et jeudi 10 mars - 19h

Abbaye de Corbigny

Une idée originale de :



Philippe Jamet
Écrit par : 




Philippe Jamet, Didier Jacquemin, Philippe Demard
Réalisation, prise de vues, chorégraphie : 
Philippe Jamet
Conception vidéo, montage et fresque : 

Philippe Demard
Régisseur Général : 



Jean-Baptiste Lavaud
Danseurs



 
Elisabeth Valentini, Romano Bottinelli, Sun Hye Hur

Production : Odéon-Théâtre de l'Europe avec l'AFAA

Coproduction : Groupe Clara Scotch / Théâtre National de Chaillot / Théâtre du Merlan, scène nationale de Marseille / Théâtre Granit, scène nationale de Belfort /  Contre Jour CCN de Franche-Comté / Maison de la Culture de Nevers et de la Nièvre.

Avec le concours du Conseil Général de la Nièvre - Avec la collaboration du Pays Nivernais Morvan.

Avec la collaboration des services culturels des Ambassades de France.
L’ESPACE VIDEO - Dans les pays (France, Italie, Burkina Faso, Maroc, Brésil, Japon, Vietnam, Etats-Unis, Allemagne), où Philippe Jamet s’est rendu, 20 enfants âgés de 9 à 14 ans ont été filmés pour nous faire découvrir l’intimité, le cadre de vie, le rapport au corps, la perception de la ville de chacun. En l’espace de trois minutes, ces enfants de quartiers différents décrivent leur ville, leur maison, parlent d’instants de bonheur, de peur, de malheur et de leurs aspirations.

L’ESPACE CHOREGRAPHIQUE - Après avoir regardé le film, le public est invité à découvrir, en petits groupes, les solos des danseurs professionnels qui accompagnent ces portraits.

Lors des tournages, chaque enfant est amené à exprimer cinq émotions par un geste chorégraphique : l’amour, le malheur, le bonheur, la peur et l’espoir. Un montage vidéo par thème révèle ainsi un catalogue d’attitudes, une sorte d’alphabet chorégraphique des sentiments et émotions. En dialogue étroit avec les vidéos, les danseurs explorent et approfondissent la gestuelle des enfants et plus particulièrement les cinq thèmes abordés.

La série des portraits d’enfants est un moyen de montrer au public la manière dont les enfants et les adolescents vivent et rêvent sous d’autres tropiques, quels espoirs ils nourrissent, quel rapport au corps chacun entretient, comment ils parviennent à exprimer leur sentiment, avec la parole, mais aussi avec le corps et la danse.

À travers leur témoignage, c’est aussi la place de l’enfance dans la société dans laquelle ils grandissent, qui est questionnée, le rôle de la famille, de l’éducation : certains enfants de dix ans ont déjà perdu tout espoir, d’autres au contraire rêvent d’une réussite scolaire, passeport pour un voyage vers un monde qu’ils imaginent meilleur.

Le mouvement, le geste, constituent un langage universel, dit-on. Si cette affirmation semble véridique lorsqu’il s’agit de se faire comprendre dans des situations simples de la vie quotidienne, exprimer des sentiments, des émotions telles que l’amour, passe par une gestuelle très différente de Sao Paulo à Tokyo en passant par Ouagadougou.

Ce projet tout public apporte un témoignage humaniste et sociologique à travers un prisme artistique, et offre une confrontation objective des cultures et des imaginaires de l’enfance.

Rencontre avec les artistes à l'issue des représentations

Dijon : en collaboration avec le Théâtre Dijon Bourgogne, Centre Dramatique National

Corbigny : co-réalisation avec la Maison de la Culture de Nevers et de la Nièvre et

en collaboration avec l'Abbaye de Corbigny - Centre de Culture du Pays Nivernais-Morvan

Contact Cie : Jacques Leclerc / T/ 01 42 54 12 33

jlscotch@club-internet.fr / www.portraitsdanses.com

D’APRÈS J.-C.

Cie Herman Diephuis
Durée : 50’



Création mai 2004
Vendredi 4 mars – 20h30 

 Théâtre Mansart – Dijon

Une pièce de :



Herman Diephuis

Avec : 




Julien Gallée-Ferré et Claire Haenni

Lumières :



Patrice Besombes

Scénographie :



Annie Tolleter

Musiques de :



Jean-Sébastien Bach

Régie générale & régie lumière : 
Sam Mary
Régie son : 



Alexis Meier

Administration : 


Bureau Cassiopée

Coproduction : Rencontres chorégraphiques internationales de Seine-Saint-Denis / La Petite Fabrique

CCN de Montpellier-Languedoc-Roussillon / La Ferme du Buisson, scène nationale de Marne-la-Vallée

Avec le soutien de la Direction Régionale des Affaires Culturelles d’Île-de-France, Ministère de la Culture et de la Communication

Remerciements au Théâtre de Saint Quentin en Yvelines et à Pascale Houbin (Cie Non de Nom) et Abbi Patrix (Cie du Cercle)

Le retour du beau mouvement est annoncé.

La question se pose dès lors : par quel chemin atteindre la beauté du geste ?

Si nous l’avons perdue et que nous ne pouvons la retrouver en nous-mêmes, devrons-nous la chercher ailleurs ?

Pour trouver réponse à ces questions, j’ai choisi comme terrain d’investigation l’Art de la Renaissance et la pensée qui l’animait, le beau comme une « formule » cachée dans les choses qu’il faut s’employer sans relâche à dévoiler. Devant les tableaux et sculptures de la Renaissance italienne, flamande, allemande et française, ceux traitant de la vie du Christ se sont imposés d’eux-mêmes et ce sont donc les tableaux religieux qui fondent la dramaturgie de la pièce. Le savoir commun du public quant à ce sujet permet de s’intéresser moins à l’histoire qu’à son interprétation. Le choix des tableaux a induit de nouvelles règles et contraintes, le recours au « bricolage » face à la difficulté de produire des formes et sensations du beau, d’autres questions inédites pour nous.

Comment, par exemple, représenter un miracle ?

Rencontre avec les artistes à l'issue de la représentation

En collaboration avec le Grenier de Bourgogne / Théâtre Mansart et le CROUS - Dijon

Contact Cie : Bureau Cassiopée / Anne-Cécile Sibué

T/ 01 46 33 37 68 / bureau.cassiopee@free.fr 

HISTOIRE(S)

Olga de Soto (Belgique/Espagne)
Durée : 1h20

Vidéo-performance chorégraphique

Création mai 2004
Samedi 5 mars  – 17h

Salle Jacques Fornier - DIJON

Vidéo performance chorégraphique d’Olga de Soto

Concept, direction et chorégraphie :

Olga de Soto

Avec : 





Vincent Druguet et Olga de Soto

Scénographie :




Thibault Vancraenenbroeck

Réalisation vidéo : 



Olga de Soto

Montage vidéo : 



Montxo de Soto

Avec les témoignages de: 


Micheline Hesse, Suzanne Batbedat, Robert Genin, Brigitte (par ordre d’apparition)



Evellin, Julien Pley, Françoise Olivaux, Olivier Merlin et 






Frédéric Stern.

Musique (par ordre d’apparition) : 

Johann Sebastian Bach (œuvres pour piano)
Sarabande de la Suite anglaise N°2 BWV 807
Sarabande de la Suite anglaise N°5 BWV 810
Passacaglia in C Minor BWV 852 (transcription pour piano)
Interprétées par Angela Hewitt (Hyperion Records Ltd London CDA67451/2 et CDA67309)

Création éclairages : 



Henri-Emmanuel Doublier

Régie générale et construction scénographie : 
Christophe Gualde

Régie son :




Pierre Gufflet

Production : ABAROA / Coto de Caza asbl

Coproduction : KunstenFESTIVALdesArts / Centre National de la Danse, Pantin.

Avec l’aide de COM4 HD – Madrid et du Ministère de la Communauté française Wallonie-Bruxelles, service de la Danse

Ce projet a été initié à la commande de Culturgest, Lisboa 2003

Création du 14 au 17 mai 2004 au KVS/de bottelarij, dans le cadre du KunstenFESTIVALdesArts, Bruxelles.

Remerciements à : Catherine Alvès, Odette Aslan, Jean Babilée, Dominique Baguette, Michèle Bargues, Marc Bouteiller, Pierre Caizergues, Jean-Jacques Chabut, Sybille Cornet, Cécile Coutin et Simone Drouin (Département des Arts du Spectacle de la Bibliothèque de l’Arsenal – Paris), Eugénie De Mey, François Deppe,Ramón de Soto, Eliane Dheygere, Brigitte Evellin, Dominique Frétard, Robert Genin, Carlos González, Pierre Gufflet, Manuela Gutiérrez, Micheline Hesse, Colin Legras, Francis Lepigeon, Olivier Merlin, Nadine vzw – Bruxelles, Stéphane Noël, Jean Robin, Frédéric Stern, Théâtre de la Balsamine, Michel Troadec, Georges Alexander Van Dam, Gaëtan van den Berg, Marie-Christine Vernay et ChristopheWavelet.

Et tout particulièrement à Olivier Hespel, Jorge León, Manuela Gutiérrez, Luis Sanz, Montxo de Soto, Grégoire Romefort et à Antón.
Cette performance se base sur un ballet devenu mythique composé sur un argument de Jean Cocteau et créé un soir de juin 1946 au Théâtre des Champs-Élysées à Paris. Le public, anonyme, était présent ce soir-là.

En septembre 2002, une proposition est faite à Olga de Soto par Antonio Pinto Ribeiro de Culturgest à Lisbonne : rendre hommage à Jean Cocteau à travers cette pièce.

Presque 60 ans ont passé. Olga de Soto, après s’être demandé comment honorer un spectacle qu’elle n’a jamais réellement vu commence ses recherches. Elle aimerait le faire renaître à la lumière des regards qui hier l’avaient absorbé dans l’ombre. Le jeu des petites annonces : « La chorégraphe Olga de Soto recherche des spectateurs ayant assisté à la création (…) pour recueillir des témoignages. », et les recherches via Internet la mettent en contact avec des personnes qui composaient le public ce fameux soir de juin 1946. Un véritable travail de fourmi où toutes ces traces accumulées composent lentement une sorte d’empreinte subjective qu’Olga de Soto renvoie vers les écrans d’un plateau de théâtre, son original écrin.

Mars 2004 : "(…)

Durant le montage, mes questions sont multiples. Complexes. Elles touchent aux êtres, à leur parole, à leur mémoire. Comment agencer ces voix avec justesse ? Comment être juste dans le temps et dans l’articulation ? Comment ajuster un rythme au spectacle sans trahir leurs propres rythmes ? Comment articuler un mouvement qui s’ancre dans l’histoire commune – la mémoire collective – et vogue tout à la fois ensuite au gré des souvenirs personnels – leurs histoires ?"(Extrait du journal de bord d'Olga de Soto)
Toutes ces questions ont pour réponse : Histoire(s) « un petit miracle d’humanité et de sensibilité. »

Rencontre avec Olga de Soto à l'issue de la représentation
En collaboration avec le Théâtre Dijon Bourgogne / Centre Dramatique National

Contact Cie : Olga de Soto / T/0032 486 51 24 08

abaroa@skynet.be
LE SALON

Peeping Tom (Belgique)
Durée : 1h15



Création octobre 2004
Dimanche 6 mars – 17h 

Parvis Saint-Jean – Dijon

Chorégraphie-Danse:

Grabriela Carizzo, Samuel Lefeuvre, Franck Chartier

Acteur-Danseur :

Simon Versnel

Mezzo-Soprano :


Eurudike de Beul

Concept scénique & décor :
Pol Heyvaert

Création lumière :

Gerd van Looy
Création sonore : 

Glenn Vervliet
Conseil dramaturgie : 

Nico Leunen, Viviane De Muynk
Musiciens : 


Carl Verbraeken, John Terlenka, Johannes Paulus Thiecke,





Dimitri Timbremont, Wim Baeck
Enregistrement accoustique : 
Jarek Frankowski
Directeur technique :

Yves Leirs

Technicien :


Frederic Liekens

Ingénieur son : 


Philippe Beloul
Administration :


Gerd van Looy

Diffusion:


Frans Brood  Productions

Production  : Peeping Tom (Bruxelles)

Coproduction : Tramway Glasgow City Council / La Rose des Vents - Scène Nationale de Villeneuve d’Ascq 

Le Réseau France des Centres de Développement  Chorégraphiques (Avignon, Dijon, Roubaix, Val-de-Marne, Toulouse, Uzès)

Soutiens : Ministère de la Communauté Flamande / Needcompany (Bruxelles) / Stadsschouwburg Kortrijk - ck*(Courtrai) 

Les Ballets C. de la B. (Gand) / Ballet Preljocaj (Aix-en-Provence) / Cie Michèle Anne De Mey (Bruxelles)

Le Salon, que l'on devine avoir été autrefois riche et luxueux, est maintenant usé par le temps.

Y cohabitent trois générations - grands-parents, enfants et petits-enfants - inexorablement entraînées vers le déclin et qui tentent de survivre avec honneur et dignité. Dans cette atmosphère de splendeur passée, ils refusent de disparaître. Mais la chute est perceptible tant sur le plan physique que psychique et matériel.

La très grande puissance de la dramaturgie et l'interprétation exceptionnelle donnent à cette création une humanité bouleversante.

Après le succès européen de leur troisième pièce, Le Jardin, la Cie belge Peeping Tom a entamé en mars 2004, les répétitions d’une nouvelle création, Le Salon, dont la première s'est déroulée à La Rose des Vents, scène nationale de Villeneuve-d'Asq en octobre 2004.

Cette pièce est co-produite entre autres par le réseau France des six Centres de Développement Chorégraphiques, dont Art Danse Bourgogne.

"Peeping Tom sait mettre en scène et en danse des scènes quotidiennes, sans naturalisme. On voit parfaitement ce que le collectif dénonce : la paupérisation, l'indifférence (…) Peeping Tom, un collectif qui décidément bouscule, même si l'on en rit." (Marie-Christine Vernay - Libération - 6/11/04)
Rencontre avec les artistes à l'issue de la représentation

En collaboration avec le Théâtre Dijon Bourgogne / Centre Dramatique National

Contact Cie : Sarah De Ganck / Frans Brood Productions / 00329 234 12 12

info@fransbrood.com 

DRÔLES DE DAMES

Nathalie Pernette / Christie Lehuédé / Héla Fattoumi / Collectif LMNO
Durée : 2h




Mardi 8 mars – 20h30 

Mâcon, scène nationale

Pendant la journée, ces quatre pièces seront présentées dans la ville comme un apéritif à la soirée.
À l’occasion de la « Journée de la femme », la soirée Drôles de dames est composée d’autoportraits de ces auteures - interprètes de la danse. Au-delà du féminisme de circonstance en cette journée, il est bon de rappeler que la danse est un des rares domaines où la parité existe naturellement dans son exercice. 

Un jour (10’ et 5’ de film) et Peut-être (20’)






          Création 2004

Chorégraphie et interprétation :
Nathalie Pernette

Assistée de :



Régina Meier

Musique :



Franck Gervais, Les Barricades mystérieuses de François Couperin

Lumières :



Caroline Nguyen

Costume :



Laurent-Julien Lefèvre

Régisseur :



Guy Levesque

Coproduction : Cie Pernette – Association NA / Théâtre de l’Espace, scène nationale de Besançon 

Centre National de la Danse de Pantin / Théâtre de la Ville, Paris

Co-réalisation : Agora de la Danse à Montréal / Théâtre des Bergeries, Noisy-le-Sec / Ville des Mureaux / Sur Terre multimédia

La Cie est aidée par le Ministère de la Culture et de la Communication, Direction Régionale des Affaires Culturelles de Franche-Comté, au titre de l’aide à la compagnie chorégraphique conventionnée / le Conseil Régional de Franche-Comté / la Ville de Besançon / le Conseil Général du Doubs

2ème et 3ème volets d’un solo commencé avec Je ne sais pas (reçu pendant le festival Art Danse 2003), Un jour et Peut-être sont dans la continuité de cet autoportrait fragmentaire.

Un jour est né du désir de risquer sa féminité et est précédé par un court-métrage librement inspiré des cinq dernières minutes du film Blanche-Neige et les sept nains … pour se terminer sur une fin que le conte n’a jamais osé révéler …

Peut-être c’est la liste des rêves que Nathalie Pernette aimerait réaliser en terminant spontanément ce début de phrase suspendue : « J’aurai voulu … » :

· « J’aurai voulu être Bruce Lee » 

· « J’aurai voulu danser la mort du cygne » 

· « J’aurai voulu faire un grand numéro de claquettes » 

· etc…

La scène devient l’endroit où réaliser, déformer transformer, recycler les influences, à la recherche d’une danse composite … et inconnue.

Contact Cie : Marie Villette / T/ 03 81 51 60 70 / cie.pernette@wanadoo.fr 

Autopsie d'une émotion 1 (extrait : 30')






          Création 2004

Direction artistique et interprétation :
Christie Lehuédé
Collaboration dramaturgique :

Nathalie Mauger
Lumières :



Dominique Mabileau
Scénographie :



Camille Balmino
Bande son :



Doumé Castagnet
Musiques :



Sublime Cadaveric, Doumé Castagnet, Henry Cow,






Meshell Ndegeocello
Costumes :



Vanessa Bruno
Accessoires :



Misa Ishibashi
Montage images :


Étienne Aussel
Construction décor, régie générale :
Olivier Mendili
Coproduction : OPENING NIGHT PRODUCTIONS / Théâtre Paul Éluard de Bezons, Ville de Bezons / DRAC Île-de-France / ADIAM 95,

Conseil Général du Val d’Oise dans le cadre de la résidence de la compagnie au TPE.

OPENING NIGHT PRODUCTIONS est subventionnée par la DRAC Île-de-France/Ministère de la Culture et de la Communication

Le corps de l’étreinte et le corps en scène sont souvent un seul et même corps, à la fois corps fragile et corps de dépense, un corps d’une demande fondamentale et excessive d’amour, demande sans réplique puisque plus forte que toute réponse.

Autopsie d'une émotion, premier volet du triptyque, est un témoignage, un passage.

Contact Cie : Christie Lehuédé / T/ 01 43 66 60 04 / christielehuede@noos.fr 

Wasla - Solo(35’)









          création 1998
Chorégraphie :



Héla Fattoumi, Éric Lamoureux

Interprète :



Héla Fattoumi

Bande son et musiques :


Christophe Sechet

Scénographie :



Raymond Sarti

Costumes :



Sandrine Pelletier

Lumières et coordination technique :
Xavier Lazarini

Production, diffusion :


Florence Francisco, Juliette Roels

Production : Cie Fattoumi-Lamoureux / Biennale de Danse de Lyon / Théâtre de la Ville (Paris)

Soutiens : Théâtre du Muselet, scène nationale de Châlons-en-Champagne / AFAA

Spectacle répété au : Théâtre National Tunisien (Tunis) / Théâtre du Muselet, scène nationale de Châlons-enChampagne

Théâtre de la Ville, Abbesses (Paris)

Ce solo d’Héla Fattoumi est extrait d’une pièce pour huit danseurs, créée en 1998 pour la Biennale de Danse de Lyon.

Il est né dans une pièce du Palais Halfaouine à Tunis. Dépouillée, avec ses murs bleus et blancs, son sol de bois sombre, ce fût d’abord une alcôve, un espace en creux dans lequel se lover comme dans un ventre. « Le ventre, c’est ce lieu de soi qui, à la fois symboliquement et physiquement, pour une femme arabe, est à conquérir (et pour les autres femmes, sans doute, à re-conquérir) ». (Héla Fattoumi interviewée par C. Wavelet pour Mouvement)

Tantôt à l’ombre, tantôt en plein soleil, Héla Fattoumi se livre à une danse d’une rayonnante intériorité.

Contact Centre Chorégraphique National de Caen / Basse-Normandie (direction : Héla Fattoumi et Éric Lamoureux) : Florence Francisco / 02 31 85 73 16 / info@ccncbn.com 

Wayout (45’)










          Création 2003
Mise en scène et interprétation : 
Corinne Barbara, Armelle Bérengier, Lisa David-Pingley, Mitsou Doudeau, Eva Konte, Marlène Maryse Myrtil, Marie-Anne Tran, Virginia Perillo, 

En alternance : 



Isabelle Teruel 

Scénographie : 



Philippe Pelardy
Conseil Artistique : 


Chantal Doudeau
Costume : 



JFG Garcia 

Bande son : 



Doume Castagnet  (Studio : Couak Production)
Régie : 




Pierre Pugibet ou  Fredo Merat
Contact Diffusion : 


Françoise Empio

Coproduction : Festival « Parade » de Nanterre / CCAS EDF / Cie LMNO*
Rare moment de femme où s’expriment sans masque les histoires fortes, drôles et tendres de huit danseuses qui portent le chapeau de leurs propres désirs. Elles fuient les carcans, c’est l’exode des comportements, elles fuient les conduites et c’est l’éloge de la fuite. On peut les suivre pas à pas, elles ne reculent pas.

Wayout est un spectacle « hors les murs » créé par huit femmes rompues aux techniques de la scène. Ce "voyage", évoqué avec tendresse, liberté, force et humanité, déambule dans les couloirs du théâtre et transporte le public sur un chemin chorégraphique, ponctué par le jeu et la voix.

Contact Cie : Françoise Empio / T/ 01 42 00 42 26 / francoise.empio@wanadoo.fr
En co-réalisation avec Mâcon, scène nationale

PEUT-ÊTRE / DIJON (03/05)

Association KOB / C. Contour
Durée : environ 1h

Rendez-vous / Mise en jeu

Création mars 2005
Mercredi 9 / 19h30

Jeudi 10 / 12h30

Vendredi 11 mars / 18h30 

atheneum –  Dijon

Une proposition de : 
Catherine Contour, artiste chorégraphique

Avec : 


Mathias Poisson  … (distribution en cours)

Association KOB pour  le CDC Art Danse Bourgogne  et l'atheneum Dijon

"corps/jardins/paysages" est un projet évolutif mené par la chorégraphe Catherine Contour.

Il se décline en plusieurs étapes : collecte de paroles à partir de la question du paysage, résidences invitant danseurs et sonographes, rendez-vous/mise en jeu adressés à des spectateurs dans des espaces intérieurs et extérieurs, films, installations et publications.

Le CDC Art Danse Bourgogne et l'atheneum s'associent pour accueillir une étape de ce projet.

À l'issue d'une résidence à l'athéneum, la chorégraphe proposera différents rendez-vous/mise en jeu qui se dérouleront en journée ou en soirée, à l'atheneum et peut-être dans un autre espace du Campus. Des temps invitant visiteurs, danseurs et sonographe à partager un espace où se tisseront présences, états de corps, danses, sons, paroles et paysages.

L'accueil de la chorégraphe Catherine Contour s'inscrit dans le projet artistique "La question du paysage" construit par l'atheneum, Centre Culturel de l'Université de Bourgogne et Frédéric Lormeau, plasticien associé pour la saison 2004/2005. 

Depuis plusieurs années, Frédéric Lormeau et Catherine Contour se croisent et s'accompagnent attentivement dans leurs démarches respectives. Ils échangent et partagent des temps d'expérimentations nourrissant leurs travaux et leurs recherches.
Rencontre avec les artistes à l'issue de la représentation du 11/03

Spectacle accueilli dans le cadre de la programmation 2004/2005 de l'atheneum

Rencontre / Débat autour de "La Question du paysage" le samedi 12/03 à 14h au Kiosque de la Danse.

Avec Christian Rizzo, Catherine Contour (chorégraphes invités du festival Art Danse 2005), Frédéric Lormeau (artiste associé à l'atheneum Dijon) et Frédéric Bonnemaison (directeur du festival Entre Cour et Jardins)

LES MORTS PUDIQUES

Fin Novembre / Rachid Ouramdane
Durée : 50'



Création mai 2004
Jeudi 10 et vendredi 11 mars–20h30

Salle Jacques Fornier  - DIJON

Conception et interprétation : 
Rachid Ouramdane

Son : 



Fanny de Chaillé

Vidéo : 



Sophie Laly

Lumières : 


Yves Godin

Régie générale : 

Sylvain Giraudeau

Masque : 


Solenn Camus

Photographie : 


Hervé Thoby

Maquillage : 


La Bourette

Et avec le regard de : 

Armando Menicacci, Christian Rizzo, Julie Nioche

Production, administration : 
Michel Repellin, Erell Melscoët

Chanson : 


Cause living is deadly de Mark Tompkins

Extrait vidéo :


de skull*cult de Christian Rizzo et Rachid Ouramdane





Réalisation : Christophe Bargues





Production : La Compagnie des Indes / association Fin Novembre – SACD « Le 



Vif du Sujet 2002 »

Production : Association Fin Novembre

Coproduction : Rencontres Chorégraphiques Internationales de Seine-Saint-Denis (création à la MC 93 de Bobigny les 7,8 et 9 mai 2004)

Le Manège de Reims, Scène Nationale / CCN de la région Provence-Alpes-Côte-d’Azur / Ville d’Aix-en-Provence

Département des Bouches-du-Rhône (accueil Studio 2003 et 2004) / CNDC, Angers (dir. Art. : Emmanuelle Huynh

Avec le concours du Ministère de la Culture et de la Communication (DICREAM/aide à la réalisation)

Avec le soutien du Ballet Atlantique Régine Chopinot, BARC / de La Ménagerie de Verre, Paris / du Springdance Festival Preview, Utrech

L’association Fin Novembre est soutenue par la DRAC Île-de-France, Ministère de la Culture et de la Communication – Aide aux Compagnies Chorégraphiques

Remerciements à : Mark Tompkins, Régine Chopinot, Kate Moran, Alain Buffard, Jean-Michel Hugo, Gabrielle Mallet,

Christian Le Moulinier, Simon Dove, Nicole Beutler, Tina Mödler, Kaja Kann, Anusha Lall, Natasha Bakht, Reet Ulfsak

Rachid Ouramdane poursuit son dialogue avec les nouvelles technologies et continue de prospecter les territoires chorégraphiques que cela ouvre. Avec l'aide d'un moteur de recherche Internet, il a souhaité traverser les différentes formes de représentations de la mort qui trame la toile Internet. Il a confié la dramaturgie de cette nouvelle pièce à la logique hyper-textuelle d'Internet.

À l'intérieur de ce voyage sur le net, nous rencontrons au travers des digressions du moteur de recherche des sujets aussi différents que la peine de mort appliquée aux mineurs aux Etats-Unis, les attentats suicides de jeunes musulmans, l'esthétique gothique chez les jeunes comme une esthétique contestataire, les nouvelles formes de suicide sur Internet etc…

L'interprétation de la danse s'appuie sur une série de transformations du corps en scène qui, tel un CD réinscriptible, se recompose en fonction du flux d'informations qu'il a reçu au cours de ces recherches.

 « Il y a à la base de ce projet l’envie d’utiliser l’Internet comme confident qui retourne des juxtapositions aléatoires crues et franches permettant un dialogue entre soi et son ordinateur sans hypocrisie et sans jugement en tout cas pour l’un des deux partis.

Il y a à la base de ce projet l’utilisation d’un moteur de recherche comme miroir déformant d’une fête foraine dans lequel on essaye quand même de se reconnaître. » (Rachid Ouramdane)
 « Le chorégraphe Rachid Ouramdane sait brillamment mettre en œuvre la façon qu’ont les nouvelles technologies de toucher jusqu’à l’intimité de nos identités. (…) Et l’émotion est au rendez-vous de cet engagement d’une personnalité rare à la première personne. » (Gérard Mayen  – Danser n°234)

Rencontre avec Rachid Ouramdane à l'issue de la représentation du 10/03

En collaboration avec le Théâtre Dijon Bourgogne / Centre Dramatique National

Contact Cie : Erell Melscoët / Michel Repellin / T/ 01 43 66 10 05

finnovembre@wanadoo.fr
CAROLYN CARLSON EN BOURGOGNE

À l'initiative de L'arc, scène nationale du Creusot, Musique et Danse en Saône-et-Loire, Art Danse Bourgogne CDC et musique danse bourgogne, se sont réunis autour de la venue de Carolyn Carlson pour créer un événement autour de son œuvre. Différents moments sont proposés au public : masterclass, stages, spectacles,

etc…

POETRY READING

L’Atelier de Paris – Carolyn Carlson
Durée : 30'


Création 2002
Samedi 12 mars – 18h 

L’arc, scène nationale – Le Creusot

Cette "lecture poétique" est un moment de grâce suspendu dans le temps que nous propose Carolyn Carlson durant lequel sont lus des poèmes extraits de des ouvrages de la chorégraphe Le soi et le rien (éditions Actes Sud) et Solo (éditions Alternatives).

EXPOSITION du 2/03 au 2/04

Yoshi Omori / Photographies

Carolyn Carlson / Calligraphies


VERNISSAGE

Création 2002
Samedi 12 mars – 19h 

L’arc, scène nationale – Le Creusot

À la suite de Poetry Reading, le public est convié au vernissage de l'exposition consacrée à Carolyn Carlson avec des photographies de Yoshi Omori et des calligraphies signées Carolyn Carlson.

Carolyn Carlson - Calligraphies

Née en Californie de parents d’origine finlandaise, Carolyn Carlson devient dès 1965 la figure emblématique de la Compagnie Alwin Nikolaïs à New-York. Dès 1974, elle est invitée par l’Opéra de Paris en tant que danseuse étoile, puis comme chorégraphe, danseuse, pédagogue dans des lieux prestigieux : Théâtre de la ville à Paris, à la Fenice à Venise, à Helsinski, à Stockolm. Depuis 1999, elle est installée sur le site de la Cartoucherie de Vincennes. Auteur de 80 créations chorégraphiques, elle écrit aussi de la poésie et dessine des calligraphies.

Yoshi Omori - Photographies 

Né au Japon, Yoshi Omori pratique la photographie depuis son arrivée en France, en 1986. Son œuvre photographique est régulièrement présentée dans les galeries parisiennes. Sélectionné pour le Mois Bis de la photo avec son exposition “ tintas ”, il participe à l’Olympiade de la photographie organisée par Leica. Ses rencontres avec Pina Bausch et Carolyn Carlson lui permettent d’approfondir cette recherche. Il aime jouer sur les transparences et la nuance dans le noir et blanc, il modifie les atmosphères et inonde le papier de rais de lumière

En co-réalisation avec L'arc, scène nationale Le Creusot et Musique et Danse en Saône-et-Loire

TIGERS IN THE TEA HOUSE

L’Atelier de Paris – Carolyn Carlson
Durée : 1h15



Création juin 2004
Samedi 12 mars – 20h30 

L’arc, scène nationale – Le Creusot

Chorégraphie : 

Carolyn Carlson
Interprètes : 

Yutaka Takei, Hoang Quach Phuong, Won–Myeong Won
Musique originale : 
John Boswell
Lumière : 

Emma Juliard
Costumes : 

Tajung-Lina Wu, Yusuke Otsuka
Scénographie : 

Euan Burnet-Smith
Assistant chorégraphie : Quentin Rouillier
Régie générale : 
Rodolphe Martin
Régie lumière : 

Emma Juliard
Plateau / décor : 
Simon Maurice
Régie son : 

Sébastien Villeroy
Direction déléguée : 
Yannick Marzin
Production, diffusion : 
Claire de Zorzi

Coproduction : Atelier de Paris-Carolyn Carlson (FR) / Teatro comunale di Ferrara (I) / Cinema Teatro di Chiasso (CH)

L’Atelier de Paris-Carolyn Carlson est subventionné par la Ville de Paris et le Ministère de la Culture (DRAC)

"J’ai rencontré trois danseurs asiatiques hors du commun avec une énergie et une vision extraordinaires. (…)

Leur puissance silencieuse ressemble à celle de tigres endormis surgissant d’une attitude de repos pour révéler une énergie indomptée, saisissant ainsi la poésie d’une méditation en action.

À la suite de mes nombreuses visites en Extrême-Orient et de multiples années d’étude et de pratique des philosophies Zen - Bouddhistes, qui m’ont profondément influencée, j’ai fait la rencontre de ce « trio ». Ces artistes créatifs sont une source d’inspiration : le cœur de ma recherche la plus personnelle sur les visions de l’existence orientales et occidentales.

Ce nouveau travail tissera la tapisserie de la culture orientale en tant que représentation d’un mouvement circulaire dans le flux et le mysticisme, l’Ouest étant représenté comme un vol linéaire dans un perpétuel mouvement en avant.

Des postures méditatives, créant un « Haiku » visuel, se diffusent tranquillement pour répondre aux besoins d’activation du temps et de l’espace, des images surgissant avec une énergie indomptée.

La contemplation entre deux mondes : l’action-la non-action, l’être-le non-être, se transforme en une visite mystique, où tout ce qui est à l’arrêt peut faire bouger l’univers. « Un cercle dont la circonférence est nulle part et dont le centre est partout » (Pensée Zen)"C. Carlson - juin 2003

En co-réalisation avec L’arc, scène nationale Le Creusot

Contact Cie : Claire de Zorzi / T/ 01 417 417 07

office@atelierdeparis.org 

Autant vouloir le bleu du ciel et m'en aller sur un âne

Association fragile/Christian Rizzo
Durée : 1h



Création 2004
Lundi 14 mars – 20h 

Auditorium - Dijon

Une proposition de : 

Christian Rizzo
Traitement du son : 

Gerome Nox
Installation lumières : 

Caty Olive
Scénographie, action et objets : 
Christian Rizzo
Régie générale : 

Jean-Michel Hugo
Production : l’association fragile

Coproduction : Le Quartz, scène nationale de Brest / CCN de Franche-Comté à Belfort

CCN de Montpellier – Languedoc Roussillon / École Supérieure des Beaux Arts de Toulouse.

L’association fragile est subventionnée par le Ministère de la Culture et de la Communication – Drac Île-de-France.

Avec le soutien de : Espace des Arts de Colomiers / Chapelle St-Jacques à Saint-Gaudens / Centre de Développement Chorégraphique Midi-Pyrénées.

Remerciements : David Bernadas, Fiora Marfaing, Thomas Bernardet et Jean Christophe Minart
Christian Rizzo développe des projets où les arts visuels, la danse, la musique, la lumière et les vêtements/objets constituent les divers éléments d’un vaste champ d’expérimentations.

Autant vouloir le bleu du ciel et m’en aller sur un âne, premier volet d’un diptyque consacré aux relations entre le son, la lumière et l’activité performative et dansée, fait la part belle aux traitements électroniques du son et construit pour le spectateur une expérience du regard audio-visuel en plans et volumes stratifiés.

Porté par un dispositif scénique proche de l’installation architecturale, le tri-logue peut alors se mettre en place entre les activités respectives de chacun. Christian Rizzo (actions dansées), Gerome Nox (traitement du son), Caty Olive (lumière).

Chaque action dansée est productrice d’une matière sonore aussitôt transformée. La lumière s’interroge comme présence musicale du regard.

La transformation, ou métamorphose, et les glissements du statut du corps en représentation deviennent alors les enjeux de ralliement, laissant planer (comme dans tous les projets de l’association fragile) des présences fantomatiques.

Peut-être les poètes Yukio Mishima et Mario de Sà-Carneiro, peut-être le peintre Carravagio, peut-être.... 

Construire un espace-temps stratifié, comme un lieu qui n’est plus le lieu d’un discours sur le monde mais d’un discours sur l’être, le lieu de l’échange de l’homme avec lui-même,

L’espace sonore et lumineux se présentant comme l’interface de ce dialogue, celui qui précisément  a pour mission de donner corps à l’intimité mouvante mise en regard : la performance.

"Autant vouloir le bleu du ciel et m’en aller sur un âne est une vraie performance, une action, une partition à trois, qui se dresse contre tout ce qui voudrait faire du corps un portemanteau à image."

(Extrait d’un article de Marie-Christine Vernay - Libération -  2/03/2004)

Rencontre avec les artistes à l'issue de la représentation

En collaboration avec le duo/dijon

Contact Cie: Christine Millet / T/ 01 48 00 83 59

lassociation-fragile@wanadoo.fr
LIGHT !

Cie Mossoux-Bonté
Durée : 55'



Création janvier 2003
Mardi 15 mars – 20h30 

Théâtre Municipal - Beaune

Un projet de Nicole Mossoux réalisé avec Patrick Bonté

Interprétation : 
Nicole Mossoux

Musique originale :
Christian Genet

Costumes :

Colette Huchard

Scénographie :

Jean-Claude De Bemels et Mikha Wajnrych

Maquillages :

Jean-Pierre Finotto

Régie plateau :

Mikha Wajnrych

Assistance technique :
Claude Taymans

Régie générale :

Pierre Stoffyn

Production : Cie Mossoux-Bonté

Coproduction : Charleroi/Danses (Centre Chorégraphique de la Communauté française Wallonie-Bruxelles)

Soutiens : théâtre Varia – Remerciements : Théâtre du Tilleul

L’enjeu de Light ! est de détourner les certitudes visuelles et de mettre en question la matérialité du corps face à celle de la lumière et de ses ombres, de la même façon que nos fantasmes et nos peurs acquièrent parfois plus de réalité à nos yeux que la vie même.

Comme des ombres, les idées noires vous collent aux talons, reproduisent vos moindres faits et gestes en les amplifiant, en les déformant à loisir. L’ombre n’est pourtant que le résultat de la seule opacité d’un corps qui fait obstacle à la lumière. En serait-il ainsi pour les idées (noires) ?

Un spectacle nyctalope pour contrer, une fois pour toutes, la peur du noir… et se réconcilier avec la poche d’obscurité qui nous a engendrés.

Une petite fabrique de monstres capables d’occulter pour u temps de plus réelles menaces, des monstres intimes qui ont l’art de nous faire oublier l’imminence de la mort.

« … et quand la porte de la cave était ouverte, je faisais le tour de la maison pour ne pas passer devant le trou noir,

le noir, c’est pas supportable, je rentrais pas s’il y avait pas de lumière, et j’osais même pas mettre un chandail tout seul, le temps que je passe la tête, aveuglé comme dans un sac à pommes de terre, tout pouvait m’arriver… » (Michel Polac)
 « Au fil du temps, nous nous sommes avoués de plus en plus clairement que nos spectacles se signalaient avant tout par la charge fantasmatique dont ils sont porteurs : l’esprit du spectateur substituant à nos intentions ses images personnelles et nouant ainsi avec les nôtres des liens d’échange, d’opposition, de complémentarité. » (Nicole Mossoux et Patrick Bonté)
« D’une simplicité désarmante, le dispositif scénique révèlera bientôt la vertigineuse, précieuse et précise richesse de Light ! où d’un seul corps en jaillissent mille. » (Marie Baudet – La Libre Belgique)
En co-réalisation avec le Théâtre Municipal de Beaune

Contact Cie : Martine Godat - godat@mossoux-bonte.be
T/ 00322 538 90 77 - www.mossoux-bonte.be
NEAR LIFE EXPERIENCE

Ballet Preljocaj
Durée : 1h20

Création 2003
Jeudi 17 et vendredi 18 mars – 20h 

Auditorium - Dijon

Chorégraphie :


Angelin Preljocaj

Musique :


Air : Jean-Benoît Dunckel et Nicolas Godin

Dansée par :


Isabelle Arnaud, Hervé Chaussard, Sébastien Durand, Yan Giraldou, Natacha 




Grimaud, Anna Hagermark, Harald Krytinar, Céline Marié, Thomas Michaux, 




Lorena O'Neill, Toshiko Oiwa, Guillaume Siard
Scénographie :


Angelin Preljocaj en collaboration avec Tom Pye

Costumes :


Gilles Rosier

Lumières :


Patrick Riou

Notation :


Dany Levêque

Coproduction : Théâtre National de Marseille, la Criée / Théâtre de la Ville, Paris

Festival Montpellier Danse 2003 / Festival d’Avignon / Le Groupe Partouche – Casino municipal Aix/Thermal

Le Ballet Preljocaj / Centre Chorégraphique National  de la région Provence-Alpes-Côte d’Azur, de la ville d’Aix-en-Provence et  du département des Bouches-du-Rhône, bénéficie du soutien de la DRAC PACA, de la Communauté du Pays d’Aix, de la Fondation BNP PARIBAS pour le développement de ses projets  et de l’AFAA-Association française d’action artistique - Ministère des affaires étrangères pour ses tournées à l’étranger.
"Near life experience est une recherche sur différents états du corps liés à des sensations intermédiaires. Ces états affleurent lorsque l’on aborde des zones situées au bord de l’existence, accessibles dans les moments d’évanouissement, lors d’une transe, dans un instant d’extase ou d’orgasme. La notion de ravissement, définissant à la fois une sensation lumineuse et le rapt de l’individu, s’y apparente aussi, le sujet s’absente, il est enlevé à lui-même, il est ravi.

Near life experience évoque cela, une tentative de soustraction au temps et à l’espace, une sorte d’éclipse du moi et cherche à travers cet amnios imaginaire, une nouvelle écriture en creux du corps."

(Angelin Preljocaj)

"…Les choses se passent en douce, s’étirent comme le temps, sans qu’une action vienne briser cette logique de l’évanouissement. La lumière éclaire délicatement les corps glissés dans les costumes de Gilles Rosier qui sont de véritables peaux, couleur chair. L’homme ici a renoncé à ses prétentions : aucun exploit, aucune prouesse…Quant à la danse, elle est soyeuse, ample, calme, jusque dans les passages au sol. Rien n’accroche le regard, ne le provoque. Même les petits sauts n’ont rien d’une anicroche. Malicieux, à la dérobée, ils sont des bondissements vitaux. À l’heure de la non-danse, de la technologie, de la théâtralité, cela fait franchement du bien de voir une écriture chorégraphique." (Marie-Christine Vernay - Libération - 31/05/03)
Rencontre avec les artistes à l'issue de la représentation du 18/03

Spectacle accueilli dans le cadre de la programmation 2004/2005 du duo dijon à l’Auditorium

Contact Cie : Sophie Paul (communication/presse)

T/ 04 42 93 48 00 / com@preljocaj.asso.fr 

SONG AND DANCE

Cie I.D.A. / Mark Tompkins
Durée :1h10



Création mai 2003
Vendredi 18 mars – 20h30 

Théâtre Mansart - Dijon

Conception et interprétation : 



Mark Tompkins

Scénographie et costumes : 



Jean-Louis Badet

Mise en scène : 





Frans Poelstra

Lumière, régie générale :



David Farine

Arrangements musicaux de Heaven et de My Way : 
Nuno Rebelo

Régie plateau :





Alexandre Théry

Costume du Prince Albrecht :



Alice Villeneuve

Administration / Diffusion :



Amelia Serrano

Remerciements à toute l’équipe du Théâtre de la Cité internationale à Paris

Coproduction : Le Vivat, scène conventionnée d’Armentières / CCN de Tours (accueil studio)

Avec le soutien du Théâtre de la Cité internationale à Paris / de TanzQuartier Wien / de la Ville de Paris

Le Cie I.D.A. / Mark Tompkins est subventionnée par la DRAC Île-de-France, Ministère de la Culture et de la Communication

au titre de l’Aide aux compagnies conventionnées

Seul en scène quand le spectacle est fini, le moment précis où débute Song and Dance, Mark Tompkins semble passer la main, laissant à vue les techniciens œuvrer, décrocher lampes et rideaux, emporter malles et décors. Il est cet artiste anonyme qui peu à peu se défait de son personnage, ôte maquillage et costume, en un geste quotidien brusquement rendu public, par cette mise en scène à l’envers, cette pièce conçue à rebrousse-temps.

Lové dans la solitude de sa loge à l’avant-scène, l’acteur se montre en histrion fatigué, drôlement corseté dans un poussiéreux costume shakespearien. Lent effeuillage, strip-tease de comédien, où l’interprète se délivre de ses fards, met à nu la réalité du théâtre. Artifices déposés un à un qui bientôt se transforment à nouveau, déployant d’autres images profondes, intimes, indéfectiblement liées à l’écriture du solo, à la mémoire du corps, aux questions d’identité et de représentation.

Dans cet espace, une quinzaine de chansons tissent un climat de rêve. Les musiques de Bob Dylan, Patti smith, Prince évoquent des périodes charnières de ces trente dernières années. Mémoire collective et réminiscences intimes se mêlent, créant de fascinantes images.

« Cette danse de mort, glaçante, tendre et drôle, fait étinceler le talent multiforme d’une bête de scène de la danse contemporaine. » Gérard Mayen - Danser (juillet - août 2003)

Rencontre avec les artistes à l'issue de la représentation

En collaboration avec Le Grenier de Bourgogne / Théâtre Mansart et le CROUS – Dijon

Contact Cie : Amelia Serrano / T/ 01 43 87 74 07

ida.mark@wanadoo.fr 

Françoise et Dominique Dupuy en Bourgogne
À l'initiative de Marie-France Meunier, responsable du Centre d'Action Culturelle du Grand Béon à Soucy, Le Mas de la Danse, musique danse bourgogne, Art Danse Bourgogne CDC, l'ADDIM 89, l'Abbaye de Corbigny - Centre de Culture du Pays Nivernais-Morvan, le Théâtre, scène conventionnée d'Auxerre, le Théâtre municipal de Sens, le Conseil Général de la Nièvre et plusieurs villes et partenaires en Bourgogne, se sont réunis pour accueillir la Cie F. et D. Dupuy.

Deux périodes de résidences de CRÉATIONS, accompagnées d'actions de formation, de rencontres, de répétitions ouvertes ont permis la réalisation de deux spectacles présentés pendant le festival Art Danse 2005 :

L'Estran et Y : l'avant-dernier mot. Le spectacle W.M.D. est reçu à Auxerre.
L’ESTRAN &
Y: L'AVANT-DERNIER MOT 

Cie Françoise et Dominique Dupuy
Durée : environ 1h15

créations

Créations mars 2005
Samedi 19 mars – 15h 

Salle Jacques Fornier - Dijon

L'Estran
Ballade en quatre saisons, un prologue et un épilogue, inspirée de La légende de Narayama
Conception et chorégraphie : 
Dominique Dupuy
Interprétation : 
la mère, Françoise Dupuy, le fils, Wu Zheng, serviteurs de scène, Barbara Sarreau, Florent Ottello
Musique : 


Jean Schwartz
Scénographie : 


Jean-Pierre Schneider
Scénographie et accessoires : 
Philippe Rousseau
Conception des costumes : 
Patrice Cauchetier
Réalisation des costumes : 
Yette Kraghede

Création lumière : 

Giuseppe Frigeni

Coproduction : Cie Françoise et Dominique Dupuy / Théâtre National de Chaillot / CNDC d’Angers / Le  Vivat, scène conventionnée d’Armentières / ADDIM 89 / Conseil Général de la Nièvre 

Remerciements : Art Danse Bourgogne - CDC / CAC du Grand Béon / Abbaye de Corbigny / RIDC / Conservatoire C. Munch, Ville de Paris

La Cie Françoise et Dominique Dupuy est subventionnée par la DRAC PACA, le Conseil Régional PACA, le Conseil Général des Bouches-du-Rhône 

L'ancestrale légende japonaise du Mont Obasute raconte le tragique abandon d’une vieille femme que son fils transporte sur son dos jusqu’au lieu solitaire où elle attend la mort. Reprise par le grand écrivain Shichiro Fukazawa, elle a donné lieu à deux versions filmées, dont celle de Shohei Inamura, La Ballade de Narayama, palme d’or à Cannes.

Ici, la mère est laissée sur les laisses, lignes de marée haute et de marée basse, limites entre lesquelles oscille l’océan, l'estran, soumis à l’érosion du flux et du reflux, symbole de l’apparition-disparition de l’homme et de sa danse.

Ce drame, aussi cruel puisse-t-il être, nous rappelle combien l’approche de la mort est un des grands oublis de notre monde.

 « …palpitante marée ; pleine de corps, d’os murmurants, de sang, de poussières, d’écailles, de lumières broyées, de coquilles d’étoiles, sainte marée qui rassemble les corps… (Antonin Artaud)
Y : l'avant-dernier mot

Conception : 

Dominique Dupuy
Interprètes : 

Dominique Dupuy, Florent Ottello

Musique : 

Arnold Schoenberg, The Piano Music
Création lumière : 
Giuseppe Frigenni
Scénographie : 

Jean-Pierre Schneider
Production : Cie Françoise et Dominique Dupuy

Remerciements : Art Danse Bourgogne - CDC / Conservatoire C. Munch, Ville de Paris

La Cie Françoise et Dominique Dupuy est subventionnée par la DRAC PACA, le Conseil Régional PACA, le Conseil Général des Bouches-du-Rhône 

Mots,… mots lus, prononcés… mots dits, proférés, murmurés ou marmottés, du bout des lèvres… mots écrits, tracés, inscrits…

Mots et gestes, gestes et mots, comme chaîne et trame de ce solo de conception concrète et abstraite à la fois (comme on dit concevoir un enfant ou une idée) : une danse où corps et esprit, plus que liés, seraient un à l’image d’un individu à l’unicité unique : le danseur.

En collaboration avec le Théâtre Dijon Bourgogne / Centre Dramatique National

Contact Cie : Frédéric Audegond / 06 03 77 36 56 / cie.dominique-dupuy@laposte.net

SYNTRACKS

Cie Farid’O / Farid Ounchiouene
Durée : 45’

Danse hip hop / Théâtre / Cirque

Création 2003
Samedi 19 mars – 20h30 

Salle Mendès-France - Quetigny

Chorégraphie et mise en scène :
Farid Ounchiouene

Interprètes :


Farid Ounchiouene, Alexandre Blondel (circassien, acrobate et musicien), 




Jeremy Orville (breakeur et acrobate), Christian Horn (breakeur), Mélanie 




Hiroux (breakeuse)
Dramaturgie :


Martine Cendre

Musique et bande son :

François Petit et Stéphane Comon

Création vidéo :


Michaël Kerbiche

Création lumière :

Xavier Boyaud

Coproduction : Culture Commune / Scène nationale du Bassin Minier du Pas-de-Calais associée à la Ville de Grenay

Initiatives d’artistes en danses urbaines, Fondation de France et Parc de la Villette

Soutiens : Ministère de la Culture – DRAC Nord-Pas-de-Calais / Convention AFAA / CULD (Communauté Urbaine de Lille)

Conseil Régional Nord-Pas-de-Calais / Caisse des dépôts et consignations – Mécénat en faveur de la danse

[image: image1..pict]Ville de Lille – Capitale européenne de la Culture en 2004 / Conseil Général du Nord / CRRAV Nord-Pas-de-Calais

Avec Syntracks, pièce aux frontières de la danse hip hop, du cirque et du théâtre contemporain, Farid Ounchiouene poursuit son exploration des mots, de la poésie qu’il met en mouvement. En miroir à la dramaturgie, se pose le regard de la vidéo, témoignage du réel et du présent, fenêtre ouverte sur le vécu intime et partagé… lui, Farid, fils de l’immigration qui a grandi à Lille Sud avec ce paysage urbain recomposé. La musique de Samarabalouf, jazz manouche aux tonalités électro-acoustiques, embrase les perceptions du voyage. Choc du passé et du présent, des cultures et des métissages, Syntracks est une pièce aux nuances résolument actuelles.

Après Parking sur un monologue de François Bon, Farid retourne à ses racines kabyles et berbères et se penche sur la tradition orale. Ainsi naît, à l’initiative du Grand Bleu–CDNJP de Lille, Histoire d’Ali le simple un conte kabyle qu’il met en mouvement, utilisant les techniques du hip hop et les espaces sonores créés avec un percussionniste. 

Fort de ces aventures, Farid a nourri un désir, un propos, un contenu qu’il souhaite mettre en scène et révéler sur un plateau composite d’univers singuliers.

Syntracks création pour 2003 se présente comme une suite logique à Parking et Histoire d’Ali le simple. La pièce se construit autour de poèmes du Moyen-Orient, anciens et plus modernes, enrichis de compositions personnelles. Farid Ounchiouene continue d’explorer ici la rencontre entre le hip-hop et le texte. 

C’est un réel échange qui influence aujourd’hui le chorégraphe-interprète, offrant à sa gestuelle une couleur aux tons nuancés. Nuances qui naviguent rythmiquement entre théâtre, musique, cirque et poésie.

Contact : Cie Farid'O / 03 20 92 04 95

farid.o@libertysurf.fr

En 1ère partie

LA DOUCHE

Cie Déca-danses / Cathy Teixidor
Durée : 50’

Danse contemporaine

Conception et chorégraphie : 
Cathy Teixidor
La Cie Déca-danses regroupe des danseurs amateurs aux styles différents et complémentaires formés en danse contemporaine par Catherine Péhaut à Quetigny. L'intérêt de cette pièce réside dans la diversité de ceux-ci, leurs styles propres, mêlés les uns aux autres forment un univers original, marqué de théâtralité.

En co-réalisation avec la Ville de Quetigny

W.M.D

Cie Françoise et Dominique Dupuy
Durée : environ 2h

Histoire de la danse

Créations 1929 / 1957 / 2005
Mardi 22 mars – 20h45 

Le Théâtre, scène conventionnée d'Auxerre

W.M.D.

L'idée du programme est de réunir trois œuvres représentatives du parcours de Françoise et Dominique Dupuy, non pour un quelconque hommage, mais pour un très simple constat de faillite de la mémoire. Dans ce programme, les œuvres de deux chorégraphes du 20è siècle totalement tombés dans l'oubli :

· Jean Weidt, premier du Concours International de Danse organisé par les Archives de la Danse de Rolf de Mare, à Copenhague en juin 47,

· Deryk Mendel, premier prix du Concours International de danse au festival d'Aix-les-Bains en août 57,

· et la création de L'estran de Dominique Dupuy.

Coproduction : Cie Françoise et Dominique Dupuy / Théâtre National de Chaillot / CNDC d’Angers / Le  Vivat, scène conventionnée d’Armentières / ADDIM 89 / Conseil Général de la Nièvre 

Remerciements : CDC Art Danse Bourgogne  / CAC du Grand Béon / Abbaye de Corbigny / RIDC / Conservatoire C. Munch, Ville de Paris

La Cie Françoise et Dominique Dupuy est subventionnée par la DRAC PACA, le Conseil Régional PACA, le Conseil Général des Bouches-du-Rhône

Vieilles gens, vieux fers (1929)

Conception et chorégraphie : 
Jean Weidt
Danseurs : 
Albane Bouvier, Amala Dianor, Isabelle Dufau, Fanny Maire, Stéphanie Pignon, Florent Ottello, Céline Roussel, Barbara Sarreau,
Musique : 


Caix d’Hervelois
Masques : 


Philippe Rousseau
La pièce a été créée par Jean Weidt lors de sa première période parisienne et a figuré notamment dans le programme de la saison des Ballets 38 au théâtre de l’Atelier, à l’invitation de Charles Dullin. Elle a été reprise lors de sa seconde période parisienne en 1948 pour sa compagnie des Ballets des Arts. Françoise et Dominique Dupuy figuraient dans la distribution.

Au cours des ans, elle s’est intitulée Danse des vieilles gens, Sous les ponts de Paris, et c’est le père de Dominique Dupuy qui avait finalement suggéré à Weidt le titre, Vieilles gens, vieux fers.

La reprise de la pièce aujourd’hui est rendue possible grâce à un enregistrement vidéo réalisé à Berlin, mais elle bénéficie surtout de la mémoire corporelle de Françoise et Dominique Dupuy et de leur sensibilité encore vive au travail de leur premier maître.

Reconstruite dans sa forme originale de danse chorale avec masques, cette pièce n’en parle pas moins à un public de ce début du XXIè siècle.

Les personnages, hier vieillards mendiants rejetés par la société ne sont pas loin des SDF et des sans-abris d’aujourd’hui.

La pièce est inspirée des Danses macabres. Même si la mort n’y est pas représentée, elle y est présente. Sur le plan poétique, elle évoque le Testament de François Villon, et sur le plan plastique, une sorte de Radeau de la Méduse ou certains tableaux de Goya.

Les personnages sont comme des mannequins animés, des automates anonymes suspendus aux fils invisibles de la Mort, et cependant profondément chargés d’une humanité qui les dépasse.

Ces « suicidés de la société » ne sont pas sans évoquer les Suppôts et supplications d’Antonin Artaud, que Jean Weidt a côtoyé à Paris dans les années d’avant-guerre.

Epithalame (1957)

Conception et chorégraphie :
Deryk Mendel

Danse : 



Florent Ottello, Stéphanie Pignon
Chœur dansé:


Barbara Sarreau, Fanny Maire, Albane Bouvier, Céline Roussel,





Isabelle Dufau

Dansé dans le silence

La pièce a été conçue pour Françoise et Dominique Dupuy et créée par eux au Concours International de Chorégraphie du festival d’Aix-les-Bains où elle a obtenu le 1er Prix à l’unanimité du jury.

Primitivement conçue sur des extraits du Quatuor pour la fin du temps d’Olivier Messiaen, elle a été finalement dansée dans le silence. Cette version a fait l’objet d’une réalisation filmique d’une grande qualité par la RTB et projetée ainsi, au cours d’une soirée mémorable, sur les écrans de la télévision belge.

Du reste, la renommée de la pièce fut immense et son accueil partout triomphal, tout au long de plus d’une centaine de représentations par Françoise et Dominique Dupuy et leur compagnie des Ballets Modernes de Paris, dont elle a été plusieurs années durant la pièce fétiche et emblématique de leur travail. Elle est rentrée un temps au répertoire de la compagnie de Jean Babilée et des Ballets Rambert de Londres.

Dans le décor de soie blanche, illuminé des couleurs de l’arc-en-ciel, la pièce se déroule comme un rituel de fiançailles. La gestuelle a un considérable impact sur le public, non seulement par son fort sens symbolique, mais par son dépouillement et sa réduction à une expression simple et évidente. Elle n’est pas sans affinité avec le maniement du verbe cher à Samuel Beckett. Samuel Beckett, dont Deryk Mendel fut ami, créateur de Acte sans parole à Paris, puis metteur en scène de toutes les pièces dans toute l’Allemagne.

L’estran (mars 2005)

(voir page 17)

En collaboration avec le Théâtre, scène conventionnée d'Auxerre et l’ADDIM 89

Contact Cie : Frédéric Audegond / 06 03 77 36 56

cie.dominique-dupuy@laposte.net

TONIGHT !

Cie Grenade / Josette Baïz
Durée : 1h



Création août 2004
Mercredi 23 mars – 21h 

L’Embarcadère – Montceau-les-Mines

Chorégraphie :


Josette Baïz et la Compagnie Grenade
La Compagnie Grenade :

Kanto Andrianoely, Nordine Belmekki, Aïda Boudrigua, Yoann Boyer, Aude 



Cartoux, Aurélie Cartoux, Magali Fouque, Cyril Limousin , Kader 





Mahammed, Juliette Nicolotto Sinath Ouk, Marc Stevenson, Sébastien Vial, 



Stéphanie Vial

Répétitrice :


Élodie Ducasse
Musique :


Léonard Bernstein
Musiques originales :

Marc Artières, Alain Bordes, Yves Miara 

Lumière et scénographie :
Dominique Drillot
Création costumes :

Patrick Murru
Costumière :


Sylvie Leguyader
Régie son :


André Béja
Régie lumière :


Erwann Collet
Diffusion, relation presse :
Matthieu Di Stefano
Coproduction : Le Théâtre, scène nationale de Narbonne / Equinoxe, scène nationale de Châteauroux / Festival Danse à Aix /

 Compagnie Grenade / Ministère de la Culture et de la Communication / Conseil Régional PACA / Conseil Général des Bouches-du-Rhône /

Ville de Marseille / Ville d’Aix-en-Provence - Et au titre de la Politique de la Ville, par l’Etat / la Région PACA / la Ville de Marseille.

Note d’intention…

"En 2002 à Albertville, nous avons créé Panique dans les jardins, quatuor composé de deux couples, sur des extraits musicaux de West Side Story. Une danse s’est développée, passant du smurf au contemporain tout en entrechoquant avec humour le break, la danse classique et nos sources chorégraphiques pluri-culturelles.

Cette pièce a donné naissance à un contraste d’émotion et d’humour : ce métissage chorégraphique dégageait une force soutenue par des musiques entraînantes, suivis de moments plus doux et plus poétiques.

Progressivement, s’est inséré dans mon esprit le projet de développer et d’étendre cette pièce à l’ensemble de la compagnie. La multiplicité des interprètes (quatorze) m’a donné la possibilité d’exploiter de manière efficace les mouvements de masse, les défis, les affrontements chorégraphiques, tout en gardant le charme de moments plus intimes et plus touchants. Ces derniers sont constamment soulignés par des solos et des duos permettant d’entrer dans l’intériorité des personnages.
En ce qui nous concerne, peu de psychologie. L’énergie poussée à son paroxysme par toutes sortes de contradictions est l’élément qui a retenu mon intérêt : hommes / femmes, amour / haine, violence / douceur, beauté / laideur, espoir /désespoir, énergie / inertie, etc...

Il m’a paru intéressant de renforcer l’aspect dynamique et conflictuel par un travail chorégraphique entre le bas et le haut. J’ai donc demandé au scénographe et créateur lumière, Dominique Drillot, d’imaginer une structure en hauteur qui permette aux danseurs de se projeter dans les airs pour accentuer l’envol des scènes dites “enragées” et la chute des rêves inachevés. Les costumes de Patrick Murru renforcent l’aspect “actuel” de la pièce par un traitement unicolore et mordoré ainsi que par l’utilisation de différentes matières et d’effets déstructurés. Le caractère féminin et masculin des personnages est soutenu et répond aux rapports de contraste et d’opposition, présents tout au long de cette pièce.
De larges extraits musicaux sont empruntés à l’œuvre de Léonard Bernstein et la musique originale est composée par Marc Artières, Alain Bordes et Yves Miara, collaborateurs de la Compagnie depuis dix ans. Ces compositions actuelles traitées avec synthétiseurs, samplers et autres instruments d’aujourd’hui, nous plongent dans une ambiance aérienne et contemporaine, en opposition avec les compositions dynamiques de Léonard Bernstein.

Le projet dans ses grandes lignes m’a paru d’une évidente cohérence dans les rapports de similitude entre les jeunes présents dans les comédies musicales américaines des années 60 et les jeunes danseurs de la Cie Grenade. La rage, l’énergie et l’humour restent les mêmes d’une époque à l’autre. 

Relever ce défi est pour moi un projet très exaltant. » (Josette Baïz)
En co-réalisation avec l’Embarcadère de Montceau-les-Mines

Contact Cie : Matthieu Di Stefano / T/ 04 42 96 37 56
matthieu@josette-baiz.com 

BIOGRAPHIES



des chorégraphes 

Philippe Jamet a d’abord suivi une formation d’éducateur de jeunes enfants. En 1982, il se lance dans des études de danse classique et ne tarde pas à obtenir une bourse du ministère de la culture pour une formation au Merce Cunningham Studio à New York. À son retour en France, il entre au CNDC d’Angers et travaille dans de nombreuses compagnies (Santiago Sempere, François Raffinot, José Montalvo, Hervé Diasnas, …) L’année 1989 marque la naissance du groupe Clara Scotch, avec une création en moyenne par an.  De 1995 à 1999, il est artiste associé au Théâtre du Merlan, scène nationale de Marseille. En 1996, il réalise Faux Départ, son premier court-métrage.

Un an après, il séjourne en Inde, où il étudie le kathak, en qualité de lauréat de la Villa Médicis hors les murs. En 1999, il crée Portraits Dansés – France.

De 2000 à 2002, Philippe Jamet est en résidence à la Ferme du Buisson, scène nationale de Marne la Vallée et réalise deux nouveaux films : Passages et Danse, Villes et Sentiments. En 2002, il crée Portraits Dansés –Tour du monde au Théâtre National de l’Odéon et le présente dans de nombreux festivals internationaux. Depuis, il poursuit sa recherche artistique sur le thème de l’identité dans différents endroits du monde.

En 2004, il prépare dans le cadre de la saison brésilienne en France, un projet musical et chorégraphique, Ritual do cotidiano, qui sera créé au Brésil en avril 2005 ainsi qu’un projet à destination du jeune public et public familial, Enfants du monde.

Né à Amsterdam, élève de Mudra, Herman Diephuis commence son parcours professionnel en 1984 chez Régine Chopinot puis collabore aux créations de Mathilde Monnier, Jean-François Duroure, Philippe Decouflé, François Verret et Jérôme Bel.

En 2002, il chorégraphie La C et la F de la F dans le cadre du projet Les Fables à La Fontaine puis il présente un travail en commun avec Eszter Salamon et Simone Verde, Répétition publique d’un travail en cours, dans le cadre du programme Hors Séries du CCN de Montpellier.

En 2003, il travaille avec Mathilde Monnier, Xavier Le Roy et Alain Buffard.

Olga de Soto, née en Espagne est chorégraphe et interprète.
Après une formation en danse et solfège dans son pays natal, Olga de Soto s’est formée au sein du CNDC d’Angers. Ell a travaillé, entre autres, avec Michèle-Anne De Mey, Claudio Bernardo, Éric Pauwels, Pierre Droulers ou Felix Ruckert. Depuis 1992, à Bruxelles, elle développe, un travail de recherche chorégraphique dont une partie en dialogue avec l’étude d’œuvres musicales de compositeurs contemporains.

Son travail de création débute avec le solo Patios suivi par différentes pièces: I believe that I act … (… upon the dimension of time it will be difficult to find myself at the place where I am expected to be (solo, 1993), Discola : la ventana (solo ; 1997), Hontanar (solo, 1996), Winnsboro Cotton Mill Blues (duo, 1996), Murmures (solo, 1997), Strumentale (duo, 1997), Seuls bruits des corps entre eux (duo, 1997), le programmes de pièces courtes Paumes (1997), qui relie ces quatre dernières pièces, le cycle chorégraphique Anarborescences (1999), Par une main ou par le vent mais l’air immobile (solo, 1999), Éclats mats (quatuor, 2001)

Son travail jouit d’une reconnaissance de plus en plus appuyée. En parallèle, elle collabore avec d’autres créateurs tels Boris Charmatz (dans Con Forts fleuve) et Jérôme Bel (dans The Show must go on) en tant qu’interprète ou assistante.

Nathalie Pernette, danseuse et chorégraphe est formée à la danse classique dès l'enfance. Après un passage chez Françoise et Dominique Dupuy, elle a travaillé pendant 12 ans avec Andréas Schmid avant de fonder en 2001 sa propre compagnie. Dès son premier duo, Les ombres portées (1989), cinéma et arts plastiques sont sources d'inspiration. L'interrogation du rapport entre la danse et la matière est récurrente dans toutes ses pièces. Lors du Frisson d'Alice (1992), immergée dans de l'argile, cette amoureuse de l'expérience réveille des émotions enfouies. Le mur palimpseste (1993) naît d'une conversation fertile avec des graffitis. Le Savon (1997) met en scène la lente transformation de quatre corps nus recouverts de pigments bleu Klein. Relief(s) (1999), explore les limites d'un trio dans une ambiance de fin de fête. Après avoir réalisé une version du Sacre, elle crée Suites (2001) inspiré des Cahiers de Vaslav Nijinski. À partir de 2002 elle crée au sein de sa propre compagnie et signe Délicieuses, pièce pour cinq danseurs hip-hop et un pianiste. En 2003, elle crée le Nid, qui conjugue le fantastique à l'ordinaire, frotte le morbide à l'humour. Entre 2002 et 2004, elle travaille sur un triptyque ( Je ne sais pas, Un jour, Peut-être…) qui procède par l'introspection à un autoportrait fragmentaire. Parallèlement, elle creuse les rapports de la danse Hip-Hop à la musique classique et risque un opéra, La flûte enchantée.

Christie Lehuédé entre à l’École Supérieure d’Etudes Chorégraphiques puis suit l’enseignement de Robert Kovitch, Peter Goss et Hervé Diasnas en danse contemporaine et d’Alain Ponnelle et de Wayne Byars en danse classique.

Elle danse avec Claude Brumachon de 1984 à 1987. De 1986 à 2000, elle interprète toutes les créations de Charles Cré-Ange et assure la co-direction artistique de la Compagnie Cré-Ange. En 1991, elle reprend le rôle remarquable de la Vierge Marie dans L’ascète de San Clémente et la Vierge Marie de Jean Gaudin.

Considérée par la profession comme une interprète exceptionnelle, elle est invitée une première fois par François Raffinot et Amélie Grand à participer au "Vif du sujet" en 1997, puis en 1998 par Karine Saporta.

En 1997, elle propose Charles Cré-Ange pour All about Zouzou en collaboration avec Ghédalia Tazartès et Alain Rigout. Elle choisit, l’année suivante, d’inviter Mark Tompkins pour Oui interprété par Frédéric Leidgens.

En 2000, elle fonde Opening Night Productions, et signe Who’s afraid of Zouzou ? en 2001, Blow up hypothèses en 2003, et en 2004, Autopsie d’une émotion 1, première pièce d’un triptyque dont l’intégralité sera créée en 2005.

Héla Fattoumi – Éric Lamoureux

Éric Lamoureux a d’abord dansé chez Georges Appaix, Anne-Marie Raynaud, Joëlle Bouvier et Régis Obadia, avant de retrouver Héla Fattoumi, pour devenir professeur d’éducation physique. À l’issue de leurs études, ils forment le collectif de recherche chorégraphique Urvan Letroiga. Dans le même temps, ils seront interprètes dans la Cie Roc in Lichen (dirigée par Laura de Nercy et Bruno Dizien) pendant deux ans, ainsi que dans Les Prophètes de Daniel Larrieu. À partir de 1990, ils vont se consacrer pleinement à la Cie Fattoumi-Lamoureux. En 1998, ils créent Wasla à la Biennale de la Danse de Lyon. La Cie vient de prendre la direction du Centre Chorégraphique National de Caen et de Basse-Normandie.

Catherine Contour - Artiste chorégraphique, diplômée de l'École Nationale Supérieure des Arts Décoratifs de Paris, le parcours de Catherine Contour est ponctué de rencontres déterminantes. En 1988, elle fonde l'association KOB afin de développer une réflexion et un travail sur le corps, l'écriture chorégraphique et ses lieux d'investigation, à travers des projets marqués par le nomadisme. elle débute en 1990 une pratique d'autoportrait et initie en 1996 le projet "chambre - étapes chorégraphiques en chambres d'hôtels"*.

Elle est artiste associée au TNT de Bordeaux pendant trois ans de 2000 à 2002.

Catherine Contour vit actuellement à Grenoble et poursuit différents projets dont le chantier Très très bien sur les rapports corps/sons/architectures/choses et Corps/Jardins/Paysages*.

Sur sa démarche singulière, Laurence Louppe écrit : "En fait l'objet créé ne s'assigne aucune limite, ni dans le temps, ni dans l'espace. Il s'assimilerait plutôt à un vaste "corpus" polymorphe intégrant à la fois les lieux, les expériences, les intervenants, les spectateurs." (Art-Press n°281).

*dont une  étape est accueillie par le Festival Nouvelles Scènes Dijon en 1998.

*la première étape publique Autoportrait aux Jardins de Barbirey/2003 est créée à Barbirey dans le cadre du Festival Entre cour et jardins en 2003.
Rachid Ouramdane – Diplômé du CNDC d’Angers (1992), interprète pour Hervé Robbe Jeremy Nelson, Meg Stuart, Emmanuelle Huynh, Alain Michard, Catherine Contour et Alain Buffard, il développe au sein de l’association Fin Novembre ses propres projets depuis 1996.

De 3, avenue de l’Espérance (pièce reçue pendant le festival Art Danse 1997), à + ou – là, Rachid Ouramdane, travaille sur l’utilisation d’outils vidéographiques qui mettent en confrontation les différents mécanismes d’enregistrement et de restitution de la mémoire corporelle. En 2002, il signe avec Christian Rizzo Skull*Cult, un solo qu’il interprète et qui sera créé dans le cadre du « Vif du Sujet » au festival d’Avignon. À partir de 2003, il met en place les résidences À l’œil Nu, qui interrogent l’espace de la performance par une extension cinématographique de chaque lieu investi.

Rachid Ouramdane crée Les morts pudiques en mai 2004 dans le cadre des Rencontres Chorégraphiques Internationales de Seine-Saint-Denis. Il poursuit son dialogue avec les technologies dans le but d’élargir le territoire chorégraphique.

Carolyn CARLSON étudie la danse au San Francisco School of Ballet, et à l’Université de l’Utah où elle rencontre Alwin Nikolais en 1965. Elle devient la figure emblématique de sa compagnie à New-York pendant 7 ans. Elle parcourt alors le monde et remporte en 1968 le Prix du Meilleur Danseur du Festival International de Danse de Paris.

Elle rejoint la compagnie d’Anne Béranger en 1971 comme soliste et chorégraphe. Elle y crée sa première pièce, Rituel pour un rêve mort (Avignon, 1972).

En 1974, elle rencontre Rolf Liebermann qui l’invite à l’Opéra de Paris comme chorégraphe-étoile, et lui propose en 1975 de diriger le Groupe de Recherches Théâtrales (GRTOP). Plus de 25 créations voient le jour entre 1974 et 1980 dont Density 21,5 ; The Architects ; This, that and the other ; Slow, heavy and blue. Dès 1974, elle initie les danseurs à sa technique d’improvisation et de composition dans le cadre de masterclasses à la rotonde de l’Opéra. Ces cours ouverts sont notamment fréquentés par Larrio Ekson, Caroline Marcadé, Dominique Mercy, Dominique Petit, Quentin Rouillier, Anne-Marie Reynaud… 

De 1980 à 1985, elle part au Teatro la Fenice à Venise (Undici Onde ; Underwood ; Blue Lady…), avant de revenir à Paris où elle est accueillie par le Théâtre de la Ville (Dark ; Still Waters...). 

En 1991-1992, Carolyn Carlson réside en Finlande (Elokuu ; Syskuu ; Maa) puis dirige pendant deux ans (1994-1995) le Ballet Cullberg à Stockholm (Sub Rosa).

Parmi toutes ses pièces émergent de nombreux solos, pour elle-même : Blue Lady en 1984, Vu d’ici en 1995, Writings on Water en 2002 ; et pour des danseurs comme Nina Hyvärinen, Talia Paz, Marie-Claude Pietragalla, Tero Saarinen…

Entre ces créations, elle s’adonne à l’expérience des « improvisations-spectacles » qu’elle mène avec des danseurs de prédilection (Larrio Ekson, Jorma Uotinen, Malou Airaudo) et des musiciens complices (Michel Portal, John Surman, René Aubry, Joachim Kuhn, Trilok Gurtu) ; et continue de créer des pièces de répertoire pour le Ballet de l’Opéra de Paris (Signes), l’Opéra de Bordeaux (Hydrogen Jukebox)…

Nommée directrice du secteur danse de la Biennale de Venise de 1999 à 2002, Carolyn Carlson y créé Parabola (1999), Light Bringers (2000), J. Beuys Song (2001), Writings on water (2002) ; y ouvre une académie de danse contemporaine (Accademia isola danza) et met également en place un festival.

Installé en 1999 à la Cartoucherie, l’Atelier de Paris - Carolyn Carlson produit et diffuse ses chorégraphies, accueille des artistes dans son studio et propose des masterclasses avec des chorégraphes comme Trisha Brown, Suzanne Linke, Ushio Amagatsu, Bill T. Jones, Wim Vandekeybus, Michèle-Anne de Mey, Marie Chouinard…

L’Atelier de Paris-Carolyn Carlson programme aujourd’hui également des événements tel que June events, et propose de lancer un travail sur l’œuvre de Carolyn depuis 1974 et l’aventure du GRTOP de l’Opéra de Paris.

Auteur de plus de 70 créations chorégraphiques présentées dans le monde entier, Carolyn Carlson écrit aussi de la poésie et dessine (Solo paru en septembre 2003 aux éditions. Alternatives). 

Christian Rizzo - Avant la danse, Christian Rizzo monte un groupe de rock et une marque de vêtements à Toulouse, suit une formation d’arts plastiques à la Villa Arson à Nice, puis le hasard des rencontres le mène sur scène...

Depuis 1990, il a travaillé successivement avec Jean-Michel Ribes, William Petit (Place Padovani et Ultima Vez), Mathilde Monnier (Face Nord et Je ne vois pas la femme cachée dans la forêt), Catherine Anne (Chaines et La ralentie), Hervé Robbe (Factory et Id), Mark Tompkins (Home, Gravity et comme assistant sur Under my skin), Georges Appaix (Gauche-Droite), Vera Mantero (La chute d’un ego et Poésie et sauvagerie), Catherine Contour (Chambres, Autoportrait avec Vaches et Autoportrait 9x9), Emmanuelle Huynh (Distribution en cours), et Rachid Ouramdane (Les absents ont toujours tort , Au bord des métaphores, + ou – là, Structure Multifonctions).

Parallèlement, il crée les costumes pour des chorégraphies de M. Monnier, H. Robbe, J.-M. Eder, F. Ruckert, E. Huynh, R. Ouramdane, V. Mantero, S. Prunenec, C. Bourigault et C. Contour, et des bandes-sons pour certains d’entre eux.

Avec l’association fragile, il crée Y’là, solo (1997), présente projet-type(s), performance pour 20 participants-hommes dans une vitrine en collaboration avec le compositeur Gerome Nox (1998), propose objet dansant n°1 et Hello Dolly au lab7-ginjal à Lisbonne, performance avec Laur Meyrieux à Public (Paris, 1999). Il présente actuellement en France et à l’étranger 100% polyester avec l’éclairagiste Caty Olive, et pourquoi pas : “bodymakers”, “falbalas”, “bazaar”, etc, etc...?, création au festival Danse(s) au Quartz de Brest en février 2001. Il réalise la même année Un mensonge (deux nuits d’été), un solo accompagné par le compositeur Gerome Nox pour le festival Entre cour et jardins. En 2002 il propose une performance pour + si affinités (Fiac 2002), il signe pour Rachid Ouramdane un solo Skull*cult dans le cadre du Vif du sujet, (Avignon 2002) et crée avant un mois je serai revenu et nous irons ensemble en matinée, tu sais, voir la comédie où je t’ai promis de te conduire au Quartz à Brest. En 2003, il est en résidence d’artiste à l’Ecole Supérieure des Beaux-Arts de Toulouse et expose à l’Espace des Arts de Colomiers, ainsi qu’à la Chapelle St-Jacques, Centre d’Art de Saint-Gaudens. Il commence une collaboration avec Bruno Chevillon : .../… (b) rencontre improvisée. Il conçoit également une sculpture au Dancing, à la galerie Michel Rein-Paris. Le 13 novembre 2003, il présente numéro 13, une performance à la Fondation Cartier dans le cadre des soirées nomades « odorama ». En 2004, Christian Rizzo présente autant vouloir le bleu du ciel et m’en aller sur un âne en collaboration avec Caty Olive et Gerome Nox au Quartz de Brest. En 2004, il réalise la scénographie de l’exposition Le cas du sac au Musée des Arts décoratifs de Paris, ainsi qu’une nouvelle pièce dont le titre est ni fleurs, ni ford mustang pour le ballet de l’Opéra de Lyon. 

Patrick Bonté et Nicole Mossoux - Duo bruxellois, depuis près de 20 ans, ils élaborent des spectacles qui explorent les zones troubles de la sensibilité. 
(Extrait d’une interview par Pol Arias) – « Nous travaillons sur une complexité et sur une complémentarité. Ce qu’on crée, c’est en effet un langage qui se cherche entre les disciplines. Le plus exact serait de parler de théâtre-danse. Nous travaillons à deux : en alternance, l’un des deux est responsable de la conception du projet et l’autre se glisse danse le processus, et vive versa. Avec le temps, les champs d’interventions respectifs se sont fort mêlés. L’enjeu, de toute façon, est de trouver pour chaque projet une forme qui corresponde exactement à son propos. Les spectacles sont très différents les uns des autres ; ce qui demeure, c’est une façon de travailler l’étrangeté en scène, un type de présence. Nous avons joué dans plus de 25 pays. Cela a démarré dès le début en 1985, avec Juste Ciel. Comme nous ne sommes pas engagés dans un courant précis ni dans une mode, certains spectacles restent parfois longtemps au répertoire. Cela fait douze ans qu’on joue Cranach, et neuf ans Twin Houses. Nous travaillons sur la suggestion et certaines thématiques ont un écho différent et particulier selon les pays : le rapport avec la mort au Mexique, la mélancolie en Allemagne, l’humour en Belgique et en Angleterre … » 

Angelin Preljocaj s’affirme comme l’une des personnalités les plus originales de la danse contemporaine française.

Né en 1957, de parents albanais, il étudie d’abord la danse classique et aborde la danse contemporaine avec Karin Waehner à la Schola Cantorum. Après un séjour à New York, où il suit les cours de Merce Cunningham (1980), il entre dans la Cie de Quentin Rouillier à Caen, puis travaille au Centre National de Danse Contemporaine d’Angers, alors dirigé par Viola Farber. 

En 1982, il est engagé comme danseur par Dominique Bagouet. Angelin Preljocaj y fait ses débuts de chorégraphe en créant, avec Michel Kélémenis, Aventures coloniales (Festival de Montpellier, juillet 1984). En décembre 1984, Angelin Preljocaj vole de ses propres ailes et présente au concours de Bagnolet Marché noir, qui obtient le prix du Ministère de la Culture. Il fonde sa propre compagnie qui s’installe à Champigny-sur-Marne, et crée pour elle Larmes blanches en 1985, À nos héros en 1986 et Le Petit napperon bouge en 1987. 

Cette même année, lauréat du prix de la " Villa Médicis hors les murs ", Angelin part au Japon étudier le théâtre Nô. À son retour, il crée Hallali Romée pour le Festival d’Avignon, la Biennale de danse du Val-de-Marne et le Théâtre de la Ville puis Liqueurs de chair en 1988.

Pour la Biennale de danse du Val-de-Marne, il présente sa vision des Noces de Stravinski et le duo Un Trait d’union (1989), puis réalise pour le Lyon Opéra Ballet une version B.D. futuriste, avec le concours d’Enki Bilal, du Roméo et Juliette de Prokofiev (1990). Sa résidence au Théâtre National de la Danse et de l’Image (TNDI) à Châteauvallon débouche sur la création, en 1992, de La Peau du monde. En 1994, il crée Le Parc pour le Ballet de l’Opéra de Paris sur des musiques de Mozart, Petit essai sur le temps qui passe à Châteauvallon. En 1995, il crée pour le ballet de Munich, L’Anoure et L’Oiseau de feu. La même année il crée l'Annonciation.

Sa compagnie s’implante en 1996 à Aix-en-Provence où il monte une nouvelle version de Roméo et Juliette.

En 1997, coup double à New York : la compagnie se produit au Joyce Theatre et est invité à créer pour le New York City Ballet La Stravaganza. La même année, il crée Paysage après la bataille pour sa compagnie au Festival d’Avignon.

En 1998, il présente Centaures, adaptation d’un duo de La Peau du monde, pour la Biennale de danse du Val-de-Marne. En 1999, il crée Personne n’épouse les méduses au Festival d’Avignon et reçoit le Grand Prix international de Vidéodanse pour Le Parc. En 2000, à l’heure du règne de la virtualité, des images de synthèse et de l’implosion de la danse, il crée Portraits in corpore, installation chorégraphique où s’établit un dialogue entre le corps des danseurs et leur image. Il poursuit cette démarche en 2001 avec ses dernières créations MC 14/22 (Ceci est mon corps) et Helikopter. En mai 2001 il crée Le Sacre du printemps, coproduction franco-allemande. En 2003, il réalise Annonciation, inspiré de la pièce créée en 1995 et crée Near Life Experience sur une musique de Air.

Mark Tompkins - Danseur, chorégraphe et pédagogue américain, Mark Tompkins vit en France depuis 1973. Après une série de solos et spectacles collectifs, il fonde en 1983 sa propre compagnie, I.D.A. 

Lauréat du Concours de Bagnolet en 1984, il réalise une trilogie Trahisons-Men, Women, Humen, présentée dans son intégralité au Festival Montpellier-Danse en 1987. L’année suivante, il crée au Festival d’Avignon Nouvelles d’après le roman IDA de Gertrude Stein.

De 1990 à 1992, il produit La Plaque Tournante, une série de spectacles site-spécifiques comprenant la danse, la musique, la vidéo et la lumière, avec sa compagnie et des artistes locaux dans dix villes européennes. En 1993, il crée Home (Le meilleur des mondes), un vaudeville pour quatre danseurs-comédiens,en 1994, Channels, une fantaisie urbaine pour sept danseurs et trois musiciens, et en 1996, Gravity, un “reality show” pour cinq danseurs-comédiens et de la vidéo. 

Il crée et danse des solos, réunis depuis 1998, sous le titre Hommages : La Valse de Vaslav (1989), un hommage à Nijinski, Witness (1992), dédié au danseur-chorégraphe Harry Sheppard, Under My Skin (1996), un hommage à Joséphine Baker, Icons (1998) dédié à Valeska Gert.

En résidence à Strasbourg de 1998 à 2000, il crée La Vie rêvée d’Aimé (1999) une comédie musicale sur l’aventure adolescente et RemiXamor (2000), une fresque sur le corps et ses désirs.
Artiste associé au Théâtre de la Cité Internationale à Paris de 2001 à 2004, il développe le projet de recherche et de création En Chantier qui accompagne les travaux de réhabilitation des nouvelles salles de spectacles et crée Song and Dance en 2003.

Parallèlement à ses activités de directeur artistique de la Cie I.D.A., il mène depuis des années une recherche sur l’improvisation et la composition instantanée à travers son enseignement et des rencontres avec d’autres danseurs, musiciens, éclairagistes et plasticiens.

Farid Ounchiouene, chorégraphe et metteur en scène
Danseur autodidacte, Farid Ounchiouene est découvert en 1994 lors d’une audition à l’initiative de l’État et de la Région Nord-Pas-de-Calais et remarqué en 1996 aux Rencontres de danses urbaines du Parc de la Villette. Par la suite, Il travaille avec Farid Berki au sein de la Cie Melting Spot et intègre la Cie Funk Attitude avant de s'ouvrir à d'autres techniques grâce à des stages de danse contact, de mise en scène avec Antonio Vigano, de danse théâtre avec Julie Stanzak et de théâtre avec Pippo Delbono. Depuis août 2002, il a créé sa Cie, Farid’O, et prépare son premier spectacle Syntracks. Son travail repose sur un mariage entre différentes disciplines ; danse hip hop, texte, cirque, musique, et ce dans un souci permanent de donner du sens au geste. 

Avec Syntracks, pièce aux frontières de la danse hip hop, du cirque et du théâtre contemporain, Farid Ounchiouene poursuit son exploration des mots, de la poésie qu’il met en mouvement dans une pièce pour cinq interprètes.

Dominique Dupuy (in Dictionnaire de la Danse – Lise Brunel, sous la direction de Philippe Le Moal – Éditions Larousse « Librairie de la Danse »)

Danseur, chorégraphe et pédagogue français né en 1930

Initié à plusieurs disciplines (Ausdruckstanz, danse classique, acrobatie, théâtre), il aborde tous les styles en une symbiose résolument moderne. Engagé par Jean Weidt (La Cellule, 1947), il rencontre à cette occasion Françoise Michaut, qu’il épouse. Sous le nom de « Françoise et Dominique », ils dansent en récital dans les années 50, passant du cabaret à l’Opéra de Lyon (Paso, 1954), avant de créer les Ballets Modernes de Paris (1955-1978). Fondateur de Festival des Baux-de-Provence (1962-1989), il est inspecteur de la danse au ministère de la Culture de 1989 à 1991. Chargé de développer la recherche institutionnelle en danse (Institut de pédagogie musicale et chorégraphique, 1991-1995), il anime ensuite le Centre d’études et de recherche en danse contemporaine, qu’il crée à Fontvielle près d’Arles, tout en poursuivant son activité de créateur.

Admirateur de Vaslav Nijinski, proche de Jérôme Andrews, avec qui il s’initie à la machine Joseph Pilates, il se définit comme « artisan de la danse ». Ardent promoteur de la danse contemporaine en France, enseignant par conviction, il reste un grand solitaire, excellant dans ses solos, où il entretient un rapport quasi amoureux avec les objets et les tissus : Le cercle dans tous ses états (1978) ; En vol (1983), Ballum Circus (1986), L’homme debout (1995), Opus 67-97 (1997), etc…

Françoise Dupuy (in Dictionnaire de la Danse – Lise Brunel, sous la direction de Philippe Le Moal – Éditions Larousse « Librairie de la Danse »)

Danseuse, chorégraphe et pédagogue française, née en 1925

De formation multidisciplinaire – danse d’expression (Hélène Carlut), classique (N. Zverev), Martha Graham et Merce cunningham, théâtre (Roger Blin), mime (Étienne Decroux) – elle participe à la création de La Cellule (1947) de Jean Weidt avec Dominique Dupuy. Elle forme avec lui le duo « Françoise et Dominique ». Elle interprète ses propres ballets (Visages de terre, 1951), ceux de Deryk Mendel (Epithalame, 1957) et ceux de Dominique Dupuy, ou crée en collaboration avec lui (L’âme et la danse, 1962 ; Antigone, 1966). Danseuse complète et poétique (Ana non, 1980), initiatrice du développement de la danse moderne en France, elle se consacre dès 1969 à la pédagogie. Chargée, en 1985, de l’éveil à la danse en milieu scolaire, inspectrice de la danse au ministère de la Culture (1987), elle se consacre à la formation des professeurs de danse (1991-1998).

Josette Baïz - Josette Baïz enseigne la danse contemporaine depuis 1978 à Aix-en-Provence où elle crée ses premières chorégraphies pour de jeunes danseurs issus de ses cours. En 1982, alors danseuse chez Jean-Claude Gallotta, elle est lauréate du 14ème Concours International de Chorégraphie de Bagnolet où elle obtient le 1er Prix, ainsi que celui du Public et du Ministère de la Culture.

Elle fonde alors sa compagnie, La Place Blanche, et a créé depuis lors, plus de 25 spectacles, aussi bien pour sa propre compagnie, que pour de nombreux ballets nationaux (Toulouse, Jeune Ballet de France du C.N.R de Lyon ...) ou internationaux (Boston, Ballet Royal de Phnom Penh, Allemagne, Venezuela, Pays-Bas...). 

En 1989, le Ministère de la Culture lui propose une résidence d’une année dans une école des quartiers nord de Marseille. Cette rencontre avec les jeunes d’origines et de cultures diverses la conduit à repenser le sens de son travail et à modifier radicalement sa démarche artistique. Elle fonde avec eux en 1992 le Groupe Grenade qui développe un style nouveau basé sur le métissage chorégraphique. 

C’est tout naturellement qu’en 1998 Josette Baïz prend le parti de pérenniser ce travail de métissage tout en restant dans une optique profondément contemporaine. Elle crée alors la Compagnie Grenade, composée de cinq danseuses professionnelles issues du Groupe.
LE KIOSQUE

Du 8 février au 23 mars

LE KIOSQUE DE LA DANSE

ouvre ses portes du lundi au samedi de 13h30 à 18h30

dans la Salle des Gardes de l’Hôtel de Vogüé

8 rue de la Chouette à Dijon

LIEU DE RENDEZ-VOUS INCONTOURNABLE

où vous trouverez :

· La billetterie du festival - 03 80 589 418 (à partir du 8/02/05)
· Un espace information sur les spectacles accueillis
· Un espace vidéo - les spectacles accueillis par le festival depuis 10 ans
· Une bibliothèque (ouvrages à consulter sur place)

· Un « Point vente » de livres sur la danse
en partenariat avec la Fnac de Dijon et le CND
· Une exposition des photographies réalisées par Jacques Blanchard

pendant le festival Art Danse 2004

· Des points Presse

· Etc …

En collaboration avec Musique et Danse en Côte d'Or - ADIMC, musique danse bourgogne et l'atheneum

Le programme complet du festival Art Danse 2005 sera disponible fin janvier

Actions d’accompagnement

(en cours)
CAROLYN CARLSON EN BOURGOGNE

Stage de danse contemporaine, encadré par Quentin Rouillier et Florence Vitrac

À destination des élèves danseurs de l’ENMD de Mâcon

Les samedi 29 et dimanche 30/01 – École Nationale de Musique, Salle de danse

1511 av Charles de Gaulle 71000 MACON

Art Danse Bourgogne CDC en partenariat avec Musique et Danse en Saône-et-Loire

Stage de danse contemporaine, encadré par Quentin Rouillier et Florence Vitrac

Pour amateurs et danseurs avancés

Les samedi 26 et dimanche 27/02 – CNR Dijon, Espace Colmar – Salle Doris Humphrey – 15 rue de Colmar à Dijon 

Renseignements / Art Danse / 03 80 73 97 26

Réalisation : Art Danse Bourgogne CDC - Remerciements au CNR de Dijon

Exposition de photographies de Yoshi Omori et de calligraphies signées Carolyn Carlson

Du 2/03 au 2/04 / L’arc, scène nationale Le Creusot

Du mardi au vendredi de 13h30 à 19h / samedi de 15h à 18h

Entrée libre / Vernissage le samedi 12/03 / 19h

Réalisation : L’arc, scène nationale Le Creusot

"Paroles de chorégraphes"

Film de Karine Saporta soutenu par la Société des Auteurs et Compositeurs Dramatiques.

Sam 5/03 / 20h30/ Salle Jacques Fornier

Programmation suivie d'un débat animé par Agnès Izrine, rédactrice en chef de la revue Danser et les chorégraphes Herman Diephuis, Olga de Soto et le collectif Peeping Tom.
Entrée libre dans la limite des places disponibles

AUTOUR DE "LA QUESTION DU PAYSAGE"

Rencontre réunissant Christian Rizzo, Catherine Contour, chorégraphes invités pour le festival Art Danse 2005, Frédéric Lormeau, artiste plasticien associé à l'atheneum et Frédéric Bonnemaison, directeur du festival Entre cour et jardins

Les trois artistes ont présentés leur travail dans le cadre du festival Entre cour et jardins, trois approches différentes qu'ils viendront partager et échanger. Cette rencontre aussi fait écho au projet "La question du paysage" mis en place par l'atheneum jusqu'en 2005.


Entrée libre dans la limite des places disponibles

Samedi 12 mars / 14h / Kiosque de la danse

Renseignements : atheneum / 03 80 39 52 20 - En collaboration avec l'atheneum

AUTOUR DE FARID OUCHIOUENE

Masterclass de danse hip hop (à confirmer)

Dimanche 20/03 / de 10h30 à 12h30 (débutant / moyen) / de 14h à 16h (moyen / avancé)

Salle des Huches / Quetigny

Renseignements : Art Danse : 03 80 73 97 26

LIEUX DES MANIFESTATIONS

En agglomération dijonnaise

Le Kiosque de la Danse/ Salle des Gardes de l’Hôtel de Vogüé / 8 rue de la Chouette – DIJON

- Liane 1, 3, 5 ou 6 - arrêt "Théâtre Rameau" ou "Libération Hôtel de Ville"

- La Navette du centre ville "Diviaciti" - arrêt "Notre-Dame" ou "Ducs de Bourgogne" (correspondances sur le parcours avec les 7 Lianes et les parkings du Centre ville)

Auditorium / 11 bd de Verdun / DIJON

Liane 4 ou 7 - arrêt "Audito Congrexpo"

Salle Jacques Fornier / 30 rue d'Ahuy / DIJON

Ligne 10 - arrêt "Barbe"

Parvis Saint-Jean / Rue Danton / DIJON

Liane 2 ou 4 - arrêt "Bossuet Michelet" ou "Bossuet Piron

atheneum / Campus Universitaire / 1 rue Edgar Faure / DIJON

Liane 5 - arrêt "Érasme"

Théâtre Mansart / 94 bd Mansart / DIJON

Liane 5 - arrêt "Mansart"

Conservatoire National de Région / 24 bd Clémenceau - DIJON

Liane 4 ou 7 - arrêt "Audito Congrexpo"

Fnac / 24 rue du Bourg / Dijon

Liane 1, 3, 5 ou 6 - arrêt "Miroir"

Salle Mendès-France / 8 rue des Vergers – QUETIGNY

Liane 1 - Terminus "Quetigny"

ART DANSE BOURGOGNE CDC / 8 rue Général Delaborde / DIJON

Liane 4 - arrêt "Audito Congrexpo"

Liane 7 - arrêt "Reims"

En soirée : les 7 Lianes sont en service jusqu'à environ minuit.

Pour en savoir plus sur votre itinéraire : 0 800 10 2004 (appel gratuit)

www.divia.fr ou L'espace Bus, Place Grangier à Dijon

En région

Théâtre municipal


64 rue de Lorraine

BEAUNE


03 80 24 55 61

L’arc, scène nationale 


Esplanade François Mitterrand
LE CREUSOT

03 85 55 13 11

Mâcon, scène nationale


1511 av. Charles de Gaulle
MÂCON


03 85 22 82 99

L’Embarcadère



Place des Droits de l’Homme
MONTCEAU-LES-MINES
03 85 67 78 10

Le Théâtre, sc. conventionnée

54 rue Joubert


AUXERRE

03 86 72 24 24

MaCu de Nevers et de la Nièvre

2 bd Pierre de Coubertin
NEVERS


03 86 93 09 01
Abbaye de Corbigny - Centre de Culture du Pays Nivernais-Morvan
CORBIGNY

03 86 20 22 78

L’équipe d’Art Danse Bourgogne - CDC

Marie-Jo Gros : directrice

Patrick Vuiton : directeur administratif 

Véronique Mathiaut : secrétaire générale /communication – 03 80 73 97 26

Jean Boivin : accueil / téléphone / billetterie – 03 80 589 418

Karine Ducourant : chargée de production 

Renforcée, le temps du festival Art Danse 2005, par :

Nicolas Jarry : régisseur général

Alice Herbulot , Camille Bénesse, Herveline Réhault et Sophie Rolland : stagiaires

Michèle Bilik et toute l’équipe des bénévoles,

les équipes des structures d'accueil

et les intermittents du spectacle, mobilisés sur chaque représentation

Art Danse Bourgogne

Centre de Développement Chorégraphique

8 rue Général Delaborde

21000 DIJON

Renseignements : +33 (0)3 80 73 97 27

Fax : +33 (0)3 80 73 94 59

info@art-danse.com

www.art-danse.com
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