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L’ARTISTE À PARTIR DES RELATIONS QU’IL OU ELLE FAIT ADVENIR 
Par Mélanie PERRIER - 2024 

 

L’artiste à partir des 
relations qu’il ou elle 
fait advenir

L’évolution du rôle de l’artiste dans la société

Dès 1928, Paul Valéry, prédisait combien le XXe siècle allait bouleverser la notion 
même de l’art et par là même le rôle de l’artiste dans la société moderne. Pour preuve, 
le rôle de l’artiste a connu de grandes évolutions dans les dernières décennies. Dans 
les années 1970, on assiste à la prise de parole engagée des artistes. Durant cette 
période, ils endossent volontiers le rôle “d’agitateur.ices culturel.les” que les gouver-
nements souhaitent les voir jouer.  Avec l’avènement de la “démocratisation culturelle” 
dès les années 1980, l’artiste devient progressivement un.e acteur.rice du territoire, ins-
taurant ainsi un élargissement de son champ d’activités, qui n’est plus réduit à la pro-
duction d’objets spectaculaires, mais s’étend à une multiplicité d’adresses aux publics. 
Ainsi aujourd’hui, c’est bien la nature de ce qui est produit par l’artiste qui nous inté-
resse à l’aune d’un bouleversement des usages et des pratiques culturelles.
Au fil des dernières décennies, nous postulons que l’artiste a ouvert sa pratique non 
pas à l’interaction mais davantage à la relation, bouleversant les principes et les 
contours même d’une démarche artistique et de son adresse.

Bien que devenu.es éminemment relationnel.les, les artistes voient leur créativité 
soumise  à la multiplication des appels à projet, les obligeant à adapter leur projet 
artistique aux besoins des financeurs, et trop souvent à modifier et déplacer la nature 
même de leur travail. 
Soit l’impulsion artistique devient un « produit » comme un autre, intervertissant (peut-
être même pervertissant) la place singulière qu’occupe l’artiste au sein de la société. 
Soit les artistes deviennent des “ingénieur.es du social”2, faussant le devenir d’univer-
salisme démocratique initial de l’art.

La valeur sociale : la place sociétale de l’artiste à l’heure des droits culturels

Depuis les travaux de Raymonde Moulin et d’Howard Becker3, nous savons que le 
monde de l’art peut être étudié comme un monde de travail ordinaire. 
Howard Becker a bouleversé la conception de l’art en considérant le travail artistique 
et l’œuvre comme «  une chaîne de coopération ».
« Toutes les œuvres d’art, en somme, hormis les œuvres absolument individualistes et 
donc inintelligibles d’un créateur autiste, mettent en jeu une certaine division du travail 
entre un grand nombre de personnes ».4  La création d’une œuvre ne serait plus au-
tocentrée sur l’artiste démiurgique mais réévaluée à l’aune de l’ensemble des per-
sonnes qu’elle implique.
Pierre Michel Menger 5 poursuit en avançant l’artiste comme « une figure exemplaire 
du nouveau travailleur», plaçant les activités artistiques comme laboratoire social de 
pratiques débouchant sur un nouveau monde du travail.
Mais, à l’heure de l’industrialisation de la culture et des arts, des droits culturels, l’ar-
tiste est-il.elle un.e travailleur.se comme les autres ? 
L’artiste n’est-il  pas aujourd’hui devenu un.e acteur.ice social.e dont une frange de ses 
activités consiste à travailler avec des individus (amateur.rices, publics divers), autres 
que professionnel.les (danseur.euses, circasien.nes...)?
Il.elle n’est plus celu i ou celle qui s’enferme (uniquement) dans un studio, atelier pour 
créer des pièces ou  objets artistiques. L’élargissement des esthétiques et la nature 
des pratiques nous conduisent aujourd’hui à aborder le travail artistique davantage 
comme la création de situations initiées par l’artiste qui impliquent une variété de per-
sonnes différentes. 

1  Paul Valéry, La conquête 
de l’ubiquité in Pièces sur 
l’art, Tome II, (1928)

2 Isabelle Barbéris, L’art du 
politiquement correct, Ed. 
PUF, (2019)

3 Raymonde Moulin,Le 
Marché de l’art, Mondiali-
sation et nouvelles tech-
nologies, Ed. Flammarion 
(2009) et  Howard Becker, 
Les Mondes de l’art, Paris, 
Flammarion, (2010)

4 Howard S. Becker, Les 
Mondes de l’art, Paris, 
Flammarion, 2010, p.379 

5 Pierre-Michel Menger, Le 
travail créateur. S’accom-
plir dans l’incertain, Paris, 
Gallimard-Seuil, « Hautes 
études », (2009)

«De grandes nouveautés transforment toute la technique des arts, agissent par-là sur l’invention 
elle-même, allant peut-être jusqu’à modifier merveilleusement la notion même de l’art. » 1

Par Mélanie Perrier

Jacques Rancière nous confirme dans cette voie en défendant l’idée d’un art qui « n’est 
pas une activité comme les autres mais comme une activité qui construit des nouvelles 
formes de vie » 6

Présence
On assiste en effet à l’émergence  d’une nouvelle “économie de la présence” dans l’art, là 
où la présence physique s’impose comme production de valeur à l’instar de celle de 
l’objet. 
Boris Charmatz disait d’ailleurs dès 2000 « L’important, c’est de questionner des modes 
d’incarnation, de présence. L’important n’est pas la perception, mais comment sont me-
nées les présences.»7

La coprésence entre l’artiste et ses spectateur.rices fonde plus que jamais l’œuvre et 
cette dernière s’en voit modifiée, augmentée, revalorisée. 

Valeur
Dans ce contexte, nous postulons que la valeur relationnelle et sociale est un facteur 
majeur à prendre en compte dans la manière d’appréhender l’activité des artistes d’au-
jourd’hui. Que produit l’artiste s’il.elle ne produit pas une marchandise ?
Que fabrique l’artiste si ce n’est des relations spécifiques inédites à forte valeur so-
ciale?

Relations

En choisissant d’envisager l’activité artistique non pas comme production de formes 
mais comme dispositifs 8 générateurs de relations interpersonnelles entre artistes et 
individus (adresse, coopération, participation, entraide) , cela nous invite à repenser 
non seulement le rôle du.de la spectateur.rice mais aussi celui de l’artiste. Si la récep-
tion devient active, voire participative, c’est autant dans l’implication du.de la  specta-
teur.rice que dans les effets que l’œuvre produit sur lui/elle.

Les mutations esthétiques des pratiques artistiques des dernières décennies ont 
conduit à considérer davantage l’adresse et la réception par les publics comme fait 
participant au processus de création.  Le régime performatif dans le champ des arts 
plastiques dès les années 1950, et les démarches de l’esthétique relationnelle 9 des 
années 1990, ont bouleversé la définition même de l’œuvre. Elle n’est plus un objet qui 
se donne à voir, fruit du savoir-faire de l’artiste, mais bien une situation génératrice de 
relations et d’interactions avec le public à qui elle s’adresse ou avec lequel elle com-
pose. Toutefois notons qu’avec l’esthétique relationnelle, la relation est donnée à voir 
et devient un objet potentiellement marchand.

L’approche du collectif d’artistes Oda Projesi 10 est significative de ce « tournant social 
» de l’art. Le collectif ne cherche pas à montrer ni exposer de l’art mais à « utiliser l’art 
comme moyen pour créer et recréer de nouvelles relations entre les gens. »11 
Leur travail consiste alors à “ouvrir un contexte pour créer la possibilité d’échange et de 
dialogue» 12 et à servir de médiateur entre des groupes de personnes qui n’intera-
gissent pas normalement les uns avec les autres.
La dématérialisation du travail artistique se confirme ici sous la forme d’un processus 
social, où « faire dialogue » devient un médium.

Depuis quelques décennies, la danse a investi tout autant ce tournant avec l’avè-
nement de propositions in situ 13  jusqu’aux propositions participatives ou créations 
amateurs 14.
La fonction du.de la spectateur.rice s’émancipe de son seul rôle d’observateur.rice 
pour s’élargir à celui de contributeur.rice, participant.e, coopérant.e.
Ce qui amène Jacques Rancière à poser le constat suivant : « Nous n’avons pas à  
transformer les spectateurs en acteurs et les ignorants en savants. Nous avons à recon-
naître le savoir à l’œuvre dans l’ignorant et l’activité propre aux spectateurs».15

6 Jacques Rancière, 
Conférence modérée par 
Bernard Aspe et Fabienne 
Frugière, Colloque share 
EVERYDAY AESTHETICS 
and COLLECTIVE GES-
TURES , Université Paris 
1 Panthéon-Sorbonne 27 
janvier 2024

7 Boris Charmatz, La com-
munauté à venir, entretien 
avec Laurence Louppe, 
paru dans Art Press, N°252, 
décembre (1999), p. 48

8 Giorgio Agamben, 
Qu’est-ce qu’un dispositif 
?, Paris, Rivages, (2007)

9 Nicolas Bourriaud, 
L’esthétique relationnelle, 
Editions Presses du réel 
(2001)

10 Oda Projesi est un 
collectif d’artistes basé à 
Istanbul , mené par Seçil 
Yersel, Özge Açıkkol and 
Güneş Savaş

11 Maria Lind, Actualisa-
tion of space, in Claire 
Doherty, Contemporary art 
: from studio to situation, 
Londres, Black dog, (2004), 
p.109 

12 Claire Bishop, “The 
Social Turn: Collabora-
tion and Its Discontents” 
Artificial Hells Participa-
tory Art and the Politics 
of Spectatorship, Verso, 
(2012), p.12-14

13 Anna Halprin fait figure 
de chorégraphe pionnière 
en faisant sortir la danse 
des plateaux pour la 
déplacer à l’espace public 
dès les années 50, suivie 
par Trisha Brown dans les 
années 70 qui l’introdui-
sit Roof piece, (1971), ou 
Odile Duboc en France 
à partir de 1981 avec les 
Fernandes.

14 Des premières expé-
rimentations de Rudolf 
Laban dès 1927 avec Titan 
ou encore Pina Baush en 
1978 avec Kontakthof, à 
celles d’Anna Halprin en 
1987 avec Planetary dance 
ou Rocking Seniors en 
2005, les années 2000 
ont largement consacré 
cette dimension avec 
notamment Julie Nioche 
Les Sisyphes, (2003) Boris 
Charmatz Enfant, (2011), 
Jérôme Bel, Cour d’hon-
neur, (2013) ; Gala, (2015), 
Thierry Thieû Niang Du 
printemps, (2011), Mickaël 
Phelippeau, Bi-portraits, 
(2008) ; Chorus, (2012) ; 
Pour Ethan, (2014) ; Avec 
Anastasia, (2015), 
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Au fur et à mesure des démarches et de cette émancipation du spectateur.rice, les 
dichotomies entre spectateur.ice / amateur.rice, chorégraphe/danseur.se se voient 
modifiées et contribuent à redistribuer les rôles. Par la requalification de son rôle, le.la 
spectateur.rice est invité.e à endosser une activité inédite ou attendue.
Les chorégraphes aménagent désormais un champ d’action à l’intérieur de leur œuvre 
pour les spectateur.rices et comme le souligne Julie Perrin « laissent la relation sociale 
se charger de l’invention du sens.»16

Danses en amateur, œuvres participatives, co-créations, projets de territoire, les déno-
minations prolifèrent mettant en lumière une disposition particulière du secteur cho-
régraphique à inclure «des non-professionnel·le·s» mieux des  « danseurs piétons »17 

dans la fabrique du spectacle sur et hors les plateaux de théâtres.

 « La participation relève ainsi dans la grande majorité des cas d’un travail  de collabo-
ration en présence avec l’artiste lui-même, présent aux différentes phases de réalisation, 
impliquant une relation incarnée avec l’artiste.»18

 
Nous ne pouvons toutefois pas méconnaitre l’usage inflationniste du «participatif» 
dans les politiques culturelles actuelles pour adapter la création chorégraphique aux 
enjeux de démocratisation du service public de la culture. On peut alors question-
ner la place des personnes dans l’émergence et la conception des projets culturels 
ou artistiques, dont le risque est qu’ils soient pensés “pour” elles, renforçant l’autorité 
symbolique de l’artiste, seul détenteur du geste créatif, et maintenant les participant.es 
dans une forme de subalternité.
L’implication des publics et leur inclusion dans les processus de création est, à l’aune 
des multiples dispositifs et autres appels à projets, un réel critère de subvention pour 
les artistes, a fortiori d’évaluation des projets artistiques et de soutien aux compagnies.
Oui, l’intrusion du politique dans le désir des artistes et la naissance des créations n’a 
fait qu’aggraver par endroit l’uniformisation des pratiques et surtout accroître l’ins-
trumentalisation des publics. Leur typologie identitaire est devenue pour certaines 
instances un réel système de répartition de la participation.
Cette bascule inscrit selon nous un changement fort de paradigme du travail de l’ar-
tiste à l’heure des droits culturels.

EAC
Ce tournant « participatif » du champ chorégraphique et ses dérives sont soutenues 
par l’élargissement des prérogatives des compagnies (et des artistes) qui au-delà de la 
création de spectacles, doivent désormais inclure dans leur démarche artistique des 
projets « d’éducation artistique et d’actions culturelles » auprès de publics divers.
L’extension du champ d’action de l’artiste se voit ainsi confirmée et l’adresse ne passe 
plus uniquement par le partage d’une expérience esthétique mais par une pratique 
partagée.

Rappelons ici que l’éducation artistique et culturelle ne se limite pas à l’école et s’est 
érigée en une décennie comme le pilier incontournable de l’action publique et de la 
culture que cela soit au niveau de l’État ou des instances locales.
L’artiste y est considéré comme acteur.rice de terrain à même “d’intervenir” et non plus 
de “montrer” ou de créer. Quelles que soient les projets à mener et les “publics” impli-
qués,  il s’agit de “vivre et partager”19  avant de donner à voir. L’artiste ici ne s’adresse 
plus à des spectateur.rices mais à des participant.es avec qui il/elle va devoir compo-
ser.
Si le format des projets varient selon les artistes, force est de constater que l’impératif 
de la “restitution” comme modèle quasi obligatoire de conclusion des projets reste très 
présent.
Or les retours de terrain des artistes montrent qu’un projet réussi se mesure surtout à 
la qualité des relations créées et entretenues et non à un produit fabriqué trop souvent 
à la hâte.

Aqui enquanto caminhamos 
(Here whilst we walk) de 
Gustavo Ciríaco et Andrea 
Sonnberger (2006), Et 
sait-on jamais dans une obs-
curité pareille ? de Myriam 
Lefkowitz (2014), Mon nom 
des habitants de Laurent Pi-
chaud (2014-2018) jusqu’aux 
“créations habitants” initiées 
chaque année par le Centre 
Chorégraphique National 
de Caen sous l’impulsion 
d’Alban Richard à partir de 
2016. 

15 Jacques Rancière, Le 
spectateur émancipé, La 
fabrique éditions, Paris, 
(2008), p. 24

16 Julie Perrin. 
Figures de spectateur en 
amateur . Centre national 
de la danse. Michel Briand 
(dir.), Corps (in)croyables. 
Pratiques amateur en danse 
contemporaine, (2017) p. 65

17 Pour reprendre le terme 
d’isabelle Ginot pour définir 
ces danseurs.ses « non 
entraînés » et à la virtuosité 
ordinaire. Isabelle GInot, 
« Du piéton ordinaire », in 
Corps (in)croyables, dir. Mi-
chel Briand, ed. CND, Pantin, 
(2017), p. 25-43.

18 Estelle Zhong Mengual, 
L’art en commun, réinventer 
les formes du collectif en 
contexte démocratique, Ed. 
Les presses du réel (2018), 
p.56

 19 Pour reprendre le terme 
de Maurice Courchay dans 
la table ronde “ transmettre 
l’art, transmettre la liberté, 
le 14 mars 2016 au Théâtre 
Universitaire de Nantes. 
retranscrit dans l’ouvrage 
Transmettre art pédagogie, 
sensible, Editions de l’attri-
but (2018), p.143

20 Gérard Garouste In A. 
Kerlan (dir.) Des artistes à la 
maternelle, Lyon, éditions 
Scéren/CRDP, 2005, p. 55.

21 IME : institut médicaux 
éducatif. Ces établissement 
ont pour mission principale 
d’accueillir des enfants et 
des adolescents handica-
pés ayant une déficience 
intellectuelle

22 Capabilités est un angli-
cisme venant de l’anglais 
«capability», ou « capacité 
» ou « liberté substantielle 
»1,2 est, suivant la définition 
qu’en propose Amartya 
Sen,  la possibilité effective 
qu’un individu a de choisir 
diverses combinaisons de 
« mode de fonctionnement 
» ( voir Un nouveau modèle 
économique. Développe-
ment, justice, liberté. Odile 
Jacob,(2000) )

23 Alain Kerlan, L’atelier de 
l’artiste, laboratoire démo-
cratique d’une nouvelle 
normativité ? Sens Public 
(2011)

24 Claire Bishop, The social 
Turn, collaboration and 
its discontents, art forum, 
février 2006, pp.178-183

25 Estelle Zhong Mengual, 
L’art en commun, réinventer 
les formes du collectif en 
contexte démocratique, Ed. 
Les presses du réel (2018), 
p.33

 26 Le cycle des Hautes 
Etudes de la Culture initié 
par le Ministère de la Culture 
réunit chaque année une 
quarantaine d’auditrices et 
d’auditeurs pour construire 
ensemble une vision stra-
tégique et partagée sur les 
grands enjeux des politiques 
culturelles face aux muta-
tions contemporaines.

27 https://www.culture.
gouv.fr/fr/Media/Me-
dias-creation-rapide/
Rapport-du-Groupe-7-de-
la-Session-21-22-du-CHEC-
Les-transformations-du-tra-
vail-artistique.pdf4

28 Rapport du CHEC 2022, 
“Les transformations du tra-
vail artistique”, Peggy Donck, 
Marion Fouilland-Bousquet, 
Fabienne Moreau, Arnaud 
Stinès, Laurent Van Kote, 
Ubavka Zaric, Référent : 
David Cascaro, Ministère de 
la Culture.

« Ce que l’artiste apporte d’abord ? Une nécessaire et salutaire déstabilisation. Ce n’est pas 
l’absence de normes, mais la capacité à produire, travailler, déplacer la normativité qui im-
porte. Un adulte là à côté pour montrer, désigner.»20

Déstabiliser les normes, c’est en premier lieu sortir des rôles assignés à chacun.e.  Ainsi, que 
produit un.e artiste lorsqu’il/elle investit une crèche, un EHPAD, un IME 21, un centre péni-
tentiaire? Il ou elle vient justement y introduire avant tout un autre type de relations. L’artiste 
est ce tiers qui a la possibilité et la faculté d’écouter l’autre, de laisser faire et advenir toutes 
les “capabilités”22, sans aucune autre fin que l’émergence de cette relation à soi et à l’autre.

Alain Kerlan le confirme, pour ce qui concerne le champ de l’école : 
«L’entrée des artistes dans le champ éducatif ménage des espaces qui peuvent être regardés 
comme des laboratoires où s’essaie et s’invente une autre relation éducative, une autre relation 
adulte/enfant, une relation dans laquelle l’alternance, la dialectique de l’horizontalité et de la 
verticalité seraient possibles.»23

Ces relations instituées par l’artiste se manifestent dans des gestes, des postures, mais sur-
tout dans des « adresses » et des sollicitations – verbales, gestuelles – faites à toutes celles 
et ceux avec qui s’élabore un projet.
La relation qu’instaure l’artiste est éminemment « individualisante », en raison de la nature 
même de l’art et du travail artistique. 

En somme, l’artiste crée autant (ou du moins différemment) en initiant une création qui se 
partage au moment d’un spectacle, que dans les projets qui impliquent des personnes 
multiples. A chaque fois, l’élaboration d’une relation spécifique entre l’artiste et un.e autre 
va conduire à l’émergence d’une forme rendue par moment non nécessaire. Car comme le 
rappelle Claire Bishop, ces projets et créations trouvent désormais leur spécificité de 
« n’être pas fait pour être vus de l’extérieur, mais davantage faits pour être vécus de l’intérieur» 24

Il paraît désormais réducteur d’apprécier une œuvre ( et par conséquent la valeur du travail 
de l’artiste) par ses qualités esthétiques réalisées et partagées. En revanche, on appréciera  
l’œuvre à sa plus juste valeur par la qualité de la relation créée entre l’artiste et ses coopé-
rant.es.
Estelle Zhong Mengual le confirme  « A notre sens , c’est la relation entre artiste et volontaires 
qui revêt dans l’art en commun la dimension de forme artistique, appliquée d’habitude à l’objet 
ou l’installation produit par l’artiste.»25

Mais qu’en est il pour le champ chorégraphique?
 
Production de lien

Eu égard aux constats et dérives observées, nous défendons précisément une vision, celle 
d’une génération d’artistes qui continue de croire en la production de liens comme valeur 
artistique, en opposant la valeur sociale de leur travail à la marchandisation du divertisse-
ment.

Dans un rapport récent du CHEC26  autour du travail artistique en 2022, le constat est clair : 
«le lien avec les réalités sociales et sociétales dans lesquelles les artistes inscrivent leur travail 
sont peut-être aujourd’hui les transformations les plus importantes.»27

Et d’insister sur la difficulté des structures et des politiques culturelles de reconnaître et 
d’accompagner « ce rapport de proximité avec les territoires et les publics, voire les habitants 
des artistes aujourd’hui.»
Cette mutation du travail de l’artiste en pluriactivités dans une visée plus relationnelle est 
confirmée également par les mutations des pratiques et usages du public et des nouvelles 
relations que les citoyens et habitants souhaitent avoir avec les artistes.

“Le besoin de sortir du simple rapport productiviste pour retisser d’autres natures de lien et d’in-
teraction posée par de nombreux artistes dans le rapport à leur propre création, aux lieux 
qui les accueillent, à la sectorisation et hyperspécialisation des services au sein des institutions 
impose une autre temporalité et une prise en compte différente du travail des artistes ».28
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Aussi postulons nous ainsi que le talent de l’artiste ne résiderait plus dans des capacités 
intrinsèques et techniques (hard skills) mais bien dans une intelligence émotionnelle et re-
lationnelle (soft skills) spécifiques qui lui permet d’initier avec autrui des relations inédites.
L’artiste serait ainsi le.la seul.e acteur.rice social.e à fabriquer des relations inédites et in-
venter à chaque fois leur cadre.

Dans la majorité des “travailleurs relationnels” (enseignante.es, éducateur.rices, soignant.es, 
commerciaux...), les relations sont déjà encadrées (enseignant.e/élève, éducateur.rices/
publics, soigné.e/soignant.e, commerciaux/client.es) et assujetties à un objectif extérieur à 
elle-même. 
La relation sert à l’éducation, au soin, à l’animation du quartier, au commerce. L’artiste 
quant à lui/elle, fabrique une relation à chaque fois nouvelle, qui n’a d’autre objectif que de 
nourrir la fabrique du commun, l’émancipation des individus et des imaginaires. 

« Il n’y a pas de meilleurs citoyens que les artistes... De même, il n’y a pas de pratiques plus 
emblématiques d’une conduite démocratique que les pratiques artistiques »29

Au niveau du champ chorégraphique, l’artiste chorégraphique, comme le chorégraphe 
s’imposent aujourd’hui comme des spécialistes du “corps pensant”30, capables de s’adres-
ser aux sensibilités et aux corps de chacun.e avec qui il.elle travaille ou interagit. Cette 
fabrique du commun, l’artiste la travaille à même les affects, mouvements et intensités de 
chacun.e.

« En éprouvant ce que signifie, physiquement, être coordonné, subordonné, juxtaposé à l’autre 
(et quoi dans l’autre ?), on expérimente comment le(s) sens commun(s) circulent d’une singula-
rité à l’autre, on cherche le partage d’un sens commun en sachant qu’il est toujours à faire. »31

Il ne s’agit donc pas ici de vanter une autre esthétique relationnelle32 mais bien plutôt de 
se pencher sur une esthétique de l’interaction où la relation s’impose comme forme privilé-
giée dans une visée holistique des individus.
Le Care serait-il la « figure de référence » de cette nouvelle esthétique relationnelle ?

L’impact social de l’art

« Traiter le social par le social permet de subsister. Traiter le social par le culturel permet 
d’exister. »33

“L’impact social” est  à considérer comme les changements positifs ou négatifs, attendus 
ou inattendus, et durables engendrés par les activités mises en place et attribuables à ces 
activités. A l’échelle du travail de l’artiste, l’impact social de son activité consisterait à éva-
luer les changements impulsés par la pratique partagée ou la création coopérante menée 
avec les publics.

Participation 
Face à la multiplication des « présences auxiliaires » sur les plateaux de danse, il semble 
urgent de véritablement poser les cadres éthiques, politiques et sociaux de ces pratiques. 
Si elles viennent bousculer la position de l’auteur.rice et la place laissée à l’autre dans le 
processus de création, ces nouvelles modalités imposent de revoir les modes d’évaluation 
en incluant nécessairement les bénéfices apportés aux participant.es sans avoir peur, pour 
autant, de la valeur sociale de ces formes artistiques.
Cela suppose de développer une meilleure compréhension de la notion de dignité, avec 
l’hypothèse transversale de la participation comme porte d’entrée culturelle sur les autres 
droits humains.

29 Joëlle Zask, Art et démo-
cratie. Peuples de l’art. Paris, 
Editions PUF, (2003).p.3

 30 Un concept introduit 
par Francisco Varela, aussi 
formulée sous l’appellation 
de « cognition incarnée » in 
Francisco Varela et Hum-
berto Maturana, L’arbre de la 
connaissance, Editions Addi-
son Wesley France (1994)

31 Boris Charmatz, En-
tretenir – à propos de la 
danse contemporaine, 
avec Isabelle Launay, Dijon, 
Ed. Centre National de la 
danse/ Les presses du réel, 
2003, p.130.

32 Concept initié par le cri-
tique d’art Nicolas Bourriaud 
en 1998 dans son ouvrage 
éponyme, rassemblant une 
génération d’artistes  de 
la fin du XXe considérant 
leur pratique à partir d’une 
esthétique de la rencontre 
avec le visiteur.

33 Christian Maurel, « Le 
travail de la culture : des 
concepts aux pratiques », in 
Françoise Liot (dir.), Projets 
culturels et participation 
citoyenne, Paris, L’Harmat-
tan, (2010)

L’enjeu de ce livre est de proposer un autre prisme que la production comme modèle 
économique et système de reconnaissance pour le travail artistique, en posant comme 
nouveau paradigme la valeur sociale et relationnelle de l’artiste.
La création d’une œuvre ne serait plus autocentrée sur l’artiste démiurgique mais rééva-
luée à l’aune de l’ensemble des personnes qu’elle implique.
A l’heure de l’Education artistique et culturelle et des droits culturels, la nature et le sens 
du travail de l’artiste ont changé.
 
Ce livre donne la parole à des artistes du champ chorégraphique, aux actrices et acteurs 
parties prenantes avec qui nous partageons ce même rapport à l’art et au travail artistique, 
et s’emploie à faire converger les points de vue, les expériences de terrain pour bâtir et 
mettre en lumière cette nouvelle façon de considérer les artistes, leur travail et leur rôle 
aujourd’hui.
Ce livre permettra de révéler combien l’artiste est en capacité d’être force de proposition 
dans la mise en place effective des droits culturels. Il rassemble des chorégraphes et ar-
tistes du champ chorégraphique lesquels engagent des modèles d’activités qui soulignent 
de manière concrète la réalité du terrain. En revenant sur le spectre de l’inclusion d’autrui 
dans la démarche artistique, la valeur et son cadre éthique, la confrontation et la conver-
gence des réalités chercheront à déployer une véritable typologie des relations créées.
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LAURE TERRIER, artiste associée au TCC THÉÂTRE CHÂTILLON CLAMART 
LA TERRASSE - 24 septembre 2022 
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Au TCC – Théâtre Châtillon Clamart,  
les arts vivants fusionnent, rayonnent et surprennent 

Le TCC – Théâtre Châtillon Clamart est né de la fusion récente du Théâtre Jean Arp à Clamart et du Théâtre de Châtillon. 
Nourri de leurs complémentarités, foisonnant et fédérateur, le projet qui en découle ouvre grand nos imaginaires.  

Dans les théâtres et hors les murs, le public est invité à circuler à la découverte de formes nouvelles.  
Une aventure collective enthousiasmante, au cœur du Grand Paris. 

TCC – Théâtre Châtillon Clamart
3 rue Sadi Carnot, 92320 Châtillon 

Tél : 01 55 48 06 90 / theatreachatillon.com
22 rue Paul Vaillant Couturier, 92140 Clamart. 

Tél : 01 71 10 74 31 / theatrejeanarp.com

Claire Diterzi
Avec De Bejaïa à Châtillon et Diterzi 
symphonique, la compositrice  
et chanteuse Claire Diterzi fait bouger  
les lignes de la chanson française.

Claire Diterzi

La chanson, pour Claire Diterzi, souffre 
aujourd’hui de ne pas être reconnue à sa 
juste valeur!: comme un art majeur, capable 
de porter des engagements autant que d’être 
pure poésie. Les deux formes qu’elle présente 
témoignent de sa diversité d’approche de sa 
propre discipline. Dans De Bejaïa à Châtillon 
– le nom de la deuxième ville change selon le 
lieu d’accueil du spectacle –, l’artiste chante 
et dit avec la comédienne Saadia Bentaïeb et 
les musiciens Hafid Djemai, Rafaëlle Rinaudo 
et Amar Chaoui la vie de Tassadite, femme 
kabyle arrivée en France en 1955. Diterzi sym-
phonique, qu’elle joue ici avec l’orchestre 
du Territoire Vallée Sud Grand Paris, mêle la 
musique classique et les chansons d’esprit 
rock de Claire Diterzi.

Anaïs Heluin

De Bejaïa à Châtillon, le 18 avril 2023 à 20h30  
à Châtillon
Diterzi symphonique, le 4 juin 2023 à 17h  
à Clamart

Festival OVNI

Festival de l’inclassable, OVNI est une 
invitation à sortir des cases en se laissant 
bousculer. Une balade indisciplinée, 
entre Malakoff, Châtillon et Vanves.

Les Pièces Manquantes dans le cadre du festival OVNI.

Fruit de la complicité entre Malakoff scène 
nationale, le Théâtre Châtillon Clamart et le 
Théâtre de Vanves, le festival OVNI propose 
un voyage en onze spectacles, un film (Heart 
of a Dog, de Laurie Anderson), une exposi-
tion et une soirée électro (avec Beat&Beer), 
conçus en dehors des sentiers battus. L’explo-
ration commence avec Pourama Pourama, 
de Gurshad Shaheman, et s’achève avec Les 
Gros patinent bien, d’Olivier Martin-Salvan 
et Pierre Guillois. Entre les deux, plusieurs 
étapes!: Métal Mémoire, de Philippe Foch, Les 
Pièces manquantes, imaginées par Adrien Béal 
et le Théâtre Déplié, Paléolithique Story, de 
Mathieu Bauer, Funeral, par le collectif Ontroe-
rend Goed, Future Folk Stories par le collec-
tif Freddy Morezon, Transfiguration d’Olivier 
de Sagazan, Performeureuses, d’Hortense 
Belhôte, True Copy, par le collectif Berlin et 
Pollen & Plancton par Anne Careil et la com-
pagnie Andrea Cavale.

Catherine Robert

Du 11 au 26 novembre 2022.

Entretien / Christian Lalos 

Un espace et un projet communs 
pour rêver ensemble 

Directeur du Théâtre de Châtillon, Christian Lalos prend la tête  
du TCC – Théâtre Châtillon Clamart. Une opportunité pour  
que grandissent l’inventivité artistique et le plaisir du partage. 

Comment appréhendez-vous la fusion du 
Théâtre de Châtillon et du Théâtre jean Arp!? 
Christian Lalos!: Cette fusion fait sens car 
elle redonne du souffle à la part artistique 
des budgets, qualitativement et quantitative-
ment. Notre territoire, Vallée Sud Grand Paris, 
compte dix structures culturelles pour onze 
communes très proches les unes des autres, et 
le public circule facilement d’un lieu à l’autre. 
Dans le sillage de la volonté des maires, un 
tel rapprochement accentue le rayonnement 
et l’envergure des structures. Tant par leurs 
capacités que par l’outil qu’elles proposent 
– un rapport frontal à Clamart, un dispositif 
transformable à Châtillon –, les deux salles 
se complètent et peuvent ainsi répondre aux 
enjeux de la création d’aujourd’hui. Spectacle 
frontal ou pas, déambulatoire, immersif, par-

ticipatif, in situ…!: tout est possible!! Chaque 
maison conserve sa couleur, ses fondamen-
taux, avec à Jean Arp une place importante 
accordée à la marionnette et à Châtillon une 
attention particulière aux formes transdiscipli-
naires, hybrides, qui convoquent autrement le 
spectateur, notamment dans l’espace public. 

Comment définiriez-vous votre projet pour 
ces deux lieux!? 
C. L.!: Le projet s’appuie sur quatre axes. Le 
premier concerne la question du corps et de 
sa représentation sensible, et couvre ainsi les 
champs chorégraphique et marionnettique, la 
manipulation, le théâtre physique et gestuel, 
le cirque. Nous sommes impliqués dans des 
réseaux très engagés sur ce sujet. Le second 
axe aborde la thématique des images, de 

notre rapport aux imaginaires créés par le 
biais des images. Il fait place à la dimension 
plastique, scénographique des arts scéniques. 
Dans un monde saturé d’images, la question 
de ce qu’on montre et de comment on l’inter-
prète s’inscrit aussi dans nos missions de trans-
mission et d’éducation artistique. Ensuite, nous 
développons un volet consacré aux jeunes 
publics. Prochainement, je souhaite en particu-
lier mettre l’accent sur les grands adolescents 
et jeunes adultes. C’est en effet à ce moment-
là qu’advient une rupture avec les pratiques 
collectives. Pour contrer ce décrochage, je 

souhaite faire avec eux plutôt que pour eux. 
Le dernier enjeu, c’est le territoire. Nous allons 
sortir des murs des théâtres avec toutes sortes 
de formes, en développant, comme toujours, 
l’aspect collaboratif. 

Qui sont les artistes particulièrement impli-
qués dans votre saison!? 
C. L.!: Nous avons noué des relations au long 
cours avec plusieurs artistes associés, dont le 
Birgit Ensemble et Edith Amsellem, et accueil-
lons aussi de nouveaux venus. Elise Vigneron, 
marionnettiste et plasticienne, devient dans le 
champ de l’image et du corps artiste associée. 
Tout comme Laure Terrier, chorégraphe de la 
Cie Jeanne Simone, qui présente des créations, 
ateliers et parcours dans l’espace public. Nous 
proposons aussi plusieurs parcours d’artistes 
au fil de la saison dans les deux salles, avec le 
plus souvent une œuvre de répertoire et une 
création, complétées par une forme légère 
qui tourne sur le territoire, avec le metteur 
en scène Léo Cohen-Paperman, le Théâtre 
Majâz, la compositrice et chanteuse Claire 
Diterzi. Deux rendez-vous très repérés ponc-
tuent la saison!: le Festival de marionnettes et 
théâtre d’objets MARTO, et, depuis l’an dernier, 
en collaboration avec les théâtres de Vanves 
et Malakoff, le Festival OVNI, avec ses Objets 
Vivants Non identifiés. À l’image de notre sai-
son, indisciplinée et buissonnière…

Propos recueillis par Agnès Santi 

«"Spectacle frontal ou 
pas, déambulatoire, 

immersif, participatif, in 
situ…": tout est possible"!"»

Entretien / Élise Vigneron 

Créer avec la glace 
Pour trois ans, la marionnettiste Élise Vigneron sera artiste associée 
au TCC – Théâtre Châtillon Clamart. Avec les spectacles Lands, 
habiter le monde et Glace, elle donne à découvrir en profondeur 
son travail singulier autour de la glace. 

 
Entretien / Laure Terrier

Créer chemin faisant 
Laure Terrier, chorégraphe de la Cie Jeanne Simone, se réjouit  
de voir son compagnonnage avec le Théâtre de Châtillon se muer 
en une association pour trois ans. 

Entretien / Edith Amsellem 

Vous êtes ici au Théâtre de Châtillon
Artiste associée au ZEF à Marseille depuis 2015 et au Théâtre  
de Châtillon depuis 2019, Edith Amsellem propose entre fiction  
et témoignage un spectacle original qui désosse le théâtre  
jusqu’à sa substantifique moelle.

Le Birgit Ensemble
Compagnie associée au Théâtre de Châtillon depuis 2019,  
Le Birgit Ensemble achève cette collaboration par l’organisation 
d’un atelier d’écriture et par une résidence de création pour son 
prochain projet": Les Suppliques.

Comment êtes-vous arrivée à Châtillon!?
Edith Amsellem!: Avec la compagnie ERd’O, 
je crée depuis dix ans des spectacles dans 
des lieux non dédiés au théâtre. Mon travail 
explore l’espace!; cette fois-ci, la maison-
théâtre devient le dispositif scénographique 
sur lequel j’enquête. Je suis ancrée à Marseille. 
Ma venue à Châtillon est due à la rencontre 
avec Christian Lalos. Depuis mon premier 
spectacle, il a coproduit tout ce que j’ai 
fait. Nous partageons deux préoccupations 
majeures!: l’espace et le public. Rares sont 
les directeurs qui inventent un monde et un 
rapport à l’autre en ne se contentant pas seu-
lement de programmer.

Comment envisagez-vous votre rôle d’artiste 
associée!?
E. A.!: Le luxe de l’association est le temps 
qu’on prend pour faire des choses, en déve-
loppant un lien privilégié avec les équipes des 
structures. L’artiste accompagne le théâtre 
dans son cheminement et ses transformations, 
le théâtre accompagne l’artiste dans ses folies 
et ses désirs!: on n’est pas là uniquement pour 
prendre. Vous êtes ici explore ces deux points 
de vue, celui du créateur et celui des travail-
leurs de l’ombre. À Châtillon, pendant le confi-
nement, j’ai aussi invité des spectateurs pour 
un film, Lorsque la salle est de la chair vivante, 
qui m’a permis d’explorer le point de vue des 
spectateurs. Le bien que fait le théâtre, j’ai 
envie de le nommer et de le partager.

Qu’est-ce que Vous êtes ici!?
E. A. !: Une cérémonie de célébration du 
spectacle vivant qui est, en même temps, une 
enquête qui désosse le théâtre particulier qui 
nous accueille, pour comprendre comment il 
fabrique ce qu’il donne à voir. Le show mêle 
théâtre, danse et musique et explore l’envers 
du décor. La saison prochaine, nous créons ce 
spectacle dans six théâtres différents. À l’inté-
rieur de la structure dramaturgique menée par 
des interprètes professionnels, je fais interve-
nir les gens de l’équipe. La rencontre se fait en 
live et raconte la puissance du théâtre.

Propos recueillis par Catherine Robert

Le 14 octobre 2022.

Vous créez votre Compagnie du Théâtre 
de l’Entrouvert en 2010. Que représente 
pour elle votre association au TCC de 2023 
à 2025!? 
Élise Vigneron!: J’en suis d’autant plus heu-
reuse que cela s’inscrit dans la continuité 
d’une collaboration qui a commencé par 
l’accueil de mon spectacle L’Enfant au festival 
MARTO en 2021. La même année, j’ai réalisé 
pour le Théâtre de Châtillon un parcours avec 
une école supérieure d’arts décoratifs et ai 
joué en extérieur Traversées. Il est précieux 
pour une compagnie d’avoir des maisons où 
montrer son travail et où créer. 

Vous présenterez en 2023 deux spectacles. 
Quelle place occupent-ils dans votre par-
cours!?
E.V.!: Ils s’inscrivent dans le travail autour de la 
glace que je mène depuis Anywhere (2016). 
Glace, que j’ai créé en octobre 2021 avec 
la glaciologue Maurine Montagnat, fait en 
quelque sorte entrer le spectateur dans les 
coulisses de ma création, en plus de croiser 
les regards sur cet élément. Quant à Lands, 
habiter le monde, c’est une performance col-
laborative réalisée avec des habitants.

Comment décririez-vous le rapport à la 
glace que vous développez dans ces deux 
propositions!?
E.V.!: Alors que dans Anywhere, j’utilisais plutôt 
la glace comme une métaphore, elle est main-
tenant pour moi un matériau dramaturgique à 

part entière. Lands, habiter le monde est très 
représentatif de l’état de mon travail sur cet 
élément, qui provoque chez le spectateur 
une réception sensible et immédiate. Je ne 
cherche pas à développer un message éco-
logique, mais à questionner la manière dont 
nous sommes tous reliés à la matière.

Quelle sera votre prochaine création!?
E.V.!: Je vais à Châtillon travailler sur mon adap-
tation du roman Les Vagues de Virginia Woolf, 
avec Marion Stoufflet comme dramaturge. Sur 
les six personnages du livre, nous en garde-
rons cinq. En glace, ils seront manipulés par 
des artistes d’horizons divers. Je vois ce spec-
tacle comme une forme d’aboutissement de 
ma recherche sur la glace.

Propos recueillis par Anaïs Heluin

Le Théâtre Majâz
Défenseurs d’un théâtre politique 
questionnant les enjeux des frontières 
réelles ou imaginaires, les membres  
de la Compagnie Théâtre Majâz 
reprennent L’Incivile et présentent  
Le Sommeil d’Adam.

L’Incivile par le Théâtre Majâz. 

L’autrice franco-libanaise Lauren Houda 
Hussein et le metteur en scène israélien Ido 
Shaked se sont rencontrés à Paris, en 2007. 
C’est là qu’ils ont fondé la Compagnie Le 
Théâtre Majâz, au sein de laquelle ils tra-
vaillent à des spectacles politiques construits 
«!dans un va et vient permanent entre l’écri-
ture, la recherche documentaire et le travail 
au plateau!». Entre humour et gravité, L’incivile 
explore le sujet complexe du port du voile en 
milieu scolaire. Quant à la nouvelle création de 
la compagnie, intitulée Le Sommeil d’Adam, 
elle pose son regard sur le quotidien d’une 
famille de demandeurs d’asiles dont l’un des 
enfants est touché par un état léthargique 
mystérieux!: le syndrome de résignation. Ils 
créent aussi cette saison une forme légère, 
autour d’une femme liée à Paris, Beyrouth et 
Jérusalem. 

Manuel Piolat Soleymat

L’Incivile, le 6 décembre 2022 ; Le Sommeil 
d’Adam, le 27 janvier 2023.

TEXTE DE LÉO COHEN-PAPERMAN  
ET ÉMILIEN DIARD-DETOEUF /  
MISE EN SCÈNE LÉO COHEN-PAPERMAN 

Génération Mitterrand

Force tranquille d’un théâtre allant  
à l’essentiel": Léo Cohen-Paperman  
met en scène la génération Mitterrand, 
ses espoirs et ses désillusions.  
Portrait sensible et émouvant du peuple 
de gauche.

Léonard Bourgeois-Tacquet  
dans Génération Mitterrand.

L’objectif de Huit rois (nos présidents) est de 
peindre le portrait des présidents de la Cin-
quième République, tout en évoquant la vie de 
ceux qui les soutinrent ou les subirent. Géné-
ration Mitterrand raconte, en parallèle des 
deux septennats du Sphinx, la vie de Michel, 
ouvrier à Belfort, Marie-France, journaliste à 
Paris, Luc, enseignant à Vénissieux. Le spec-
tacle commence en 2022, après les élections 
présidentielles. Ils ont voté respectivement 
pour Le Pen, Macron et Mélenchon. Colère ou 
résignation!? Qu’est-ce qui les attache encore 
aux jeunes trentenaires qu’ils étaient il y a qua-
rante ans et qui voyaient la vie en rose!? En 
parallèle, la compagnie crée aussi une petite 
forme autour des symboles de la République 
et notamment du portrait présidentiel. 

Catherine Robert

Les 5 et 6 janvier 2023. Également Vie et mort 
de J. Chirac, roi des Français les 20 et 21 octobre 
2022.

Quelle relation entretenez-vous avec le 
Théâtre Châtillon Clamart!?
Laure Terrier!: Nous avons avec le Théâtre de 
Châtillon une relation au long cours. J‘y ai joué 
quasi toutes les pièces de la compagnie ces 
dix dernières années. Aujourd’hui la compa-
gnie s’associe au Théâtre Châtillon Clamart 
pour trois ans et j’en suis très heureuse. Nous 
allons d’abord créer Chemin faisant qui célè-
brera à notre manière le mariage entre les 
deux théâtres. La compagnie travaille l’espace 
public depuis quinze ans, et les lieux du quo-
tidien attirent mon attention. Cela m’intéresse 
de relier par la marche ces deux théâtres. 
Chemin Faisant est une adaptation de Sen-
sibles Quartiers, une pièce in situ déjà jouée 
à Châtillon.

«"Les lieux du quotidien 
a#irent mon a#ention."»

Interviendrez-vous également à l’école!?
L. T.!: Oui, nous allons présenter en milieu 
scolaire Gommette, qui réunit deux choré-
graphes. L’un présente un solo décalé qui a 
pour objet la classe, les usages qu’elle impose 
aux corps. L’autre mène avec les élèves deux 
ateliers. Avant notre départ, en fin de semaine, 
nous proposons aux enfants et parents d’assis-

ter au duo À l’envers de l’endroit qui consiste 
en un parcours à travers divers lieux de l’école. 
 
Quelle est la seconde pièce que vous présen-
tez, intitulée Ce qui s’appelle encore Peau!?
L. T.!: Pour cette pièce je suis retournée au 
plateau. J’avais besoin d’un corps qui puisse 
être nu pour interroger la façon dont le dehors 
touche l’individu. On suit dans cette pièce 
cinq personnes qui s’ébrouent dans le toucher, 
dans la relation, dans une succession de situa-
tions qui s’empilent, s’influencent.

Propos recueillis par Delphine Baffour
 
Chemin faisant : les 23 et 25 septembre.
Ce qui s’appelle encore Peau : le 7 mars  
à Châtillon.
 

Après les deux derniers opus du cycle Birgit 
Kabarett présenté au Théâtre de Châtillon au 
premier semestre 2022, après l’ultime repré-
sentation scolaire du spectacle Douce France 
en mai dernier, les deux co-fondatrices du 
Birgit Ensemble, Julie Bertin et Jade Herbulot, 
poursuivent leurs explorations théâtrales des 
liens entre intime et politique avec Mémoires 
de la ceinture rouge. Cet atelier d’écriture à 
destination de lycéennes et lycéens de Cla-
mart, d’Issy-les-Moulineaux, de Châtillon, de 
Malakoff, du Kremlin-Bicêtre…, vise à ame-
ner ces élèves «!à récolter un ensemble de 
matériaux auprès des habitants de ces com-
munes!».

La mémoire des communes  
de la ceinture rouge

Cela, afin d’élaborer des formes dramatiques 
révélant «!ce que ce paysage urbain contient 
de patrimoine, d’histoires et de destins poli-
tiques à travers les récits de vie d’hommes et 
de femmes qui sont aujourd’hui la mémoire 
vivante du territoire!». Cette action en milieu 
scolaire sera suivie par la résidence de créa-
tion des Suppliques, projet multiforme du Bir-
git Ensemble qui proposera à l’automne 2023 
une approche sensible de l’Histoire à partir 
d’un fonds d’archives de lettres envoyées par 
des familles juives aux autorités de Vichy.

Manuel Piolat Soleymat

 Christian Lalos, directeur du TCC. 

 Sensibles Quartiers de la Cie Jeanne Simone. 

Julie Bertin et Jade Herbulot.
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«"Je cherche à 
questionner la manière 
dont nous sommes tous 

reliés à la matière."»

 Élise Vigneron 

 Vous êtes ici au Théâtre de Châtillon. 

«"Le bien que fait  
le théâtre, j’ai envie  

de le nommer  
et de le partager."»©
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REVUE DE L’IDDAC, AGENCE CULTURELLE DU DEPARTEMENT DE LA GIRONDE 
printemps - été 2020 

  
  

5

découlent les questions  : essayer de comprendre ce qu’on fait 
dans l’espace public et pourquoi, les rapports entre le corps et 
l’espace, le corps et le corps, ce rapport politique des corps 
ensemble ? Il ne lui est plus possible de quitter ça.

Il  lui semble que dans l’espace public, l’œuvre n’existe pas seule-
ment pour elle-même, au contraire « elle nécessite une humilité 
par rapport au réel qui est déjà tellement politique, tellement 
plein. Une œuvre qui laisse la place au vivant, ne demande rien, ne 
s’impose pas. » Ce qui la touche, ce sont les œuvres qui invitent à 
la relation. « Pas à la participation, ça c’est encore autre chose. Si 
on construit pour l’espace public, il y a à être en co-présence avec 
ceux qui actent, les usagers, les spectateurs… Quelles propositions 
de corps on fait aux spectateurs ? Et comment ils sont eux, assis, en 
train de marcher, confortablement installés  ? Les spectateurs 
ajoutent une tension. Le lieu est habité di"éremment suivant 
l’heure, il peut même devenir un autre. »
« Dans un espace, un lieu, je viens en tant que danseuse mais au ser-
vice de ce qui bat ici, la mémoire, l’histoire : qu’est-ce qui se vit là ?  

Je n’aime pas du tout la colonisation, alors j’essaie d’être su#sam-
ment poreuse. » Sa méthode : repérage et ré-écriture in situ de la 
pièce. « La dramaturgie est souvent donnée par le lieu mais je ne 
demande jamais au lieu de me correspondre. La structure de la 
pièce repose sur une armature forte, interprétée dans l’instant. J’ai 
des intentions pour chaque moment mais je ne connais pas forcé-
ment les mouvements, je connais les appuis physiologiques pour 
donner à lire l’espace, le volume du squelette. C’est nous les danseurs 
qui allons vers le lieu, d’où la ré-écriture. En fait, on tire sur la nappe 
pour qu’elle s’ajuste tout le temps. »  

Page précédente :  L’Air de Rien, création en solo 
de Mathias Forge, Cie Jeanne Simone.
Sur cette page : Festival Chahuts 2019 
 Travelling, Massimo Furlan. 
Nous sommes, Cie Jeanne Simone.

Les créations de la Cie Jeanne Simone 
questionnent la fragilité, l’appétit, l’éclat de 
l’être et les possibles du vivre ensemble.  
www.jeannesimone.com
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L a long des quais de Paludate à Bordeaux, avant le 
réaménagement du quartier Belcier, un après-midi 
des automobilistes ont aperçu sur le bord de la route 
une femme – une folle ? – en train de tirer de toutes 

ses forces sur un morceau de bitume. Comme si elle cherchait à 
soulever le trottoir… 
Et c’est vrai qu’à la regarder – des spectateurs se trouvaient en 
réalité à quelques mètres de là – on avait envie 
qu’elle parvienne à arracher cette peau 
épaisse : allait-elle alors découvrir un mystère 
ou nous défaire d’un poids ? Les passants res-
sentaient dans la tension de ce corps arqué à 
quel point son intention était celle-là, arra-
cher le trottoir, dans un mouvement de plus 
en plus désespéré. Mais quelle mouche piquait donc cette jeune 
femme ? Peut-être que les conducteurs qui avaient surpris la 
scène parleraient de cet étrange spectacle… Sans savoir que 
c’était, pour de vrai, un spectacle. 

Ce moment composait une des nombreuses situations dansées 
par Laure Terrier de la Cie Jeanne Simone, à l’occasion d’une 
déambulation proposée par le Bruit du frigo. 

Quand on discute avec la danseuse et chorégraphe, elle parle très 
vite de ça, du désir de créer de l’étrangeté dans le quotidien, en 
jouant avec le paysage urbain ou naturel. Son propre parcours de 

spectatrice a été jalonné d’expériences très 
fortes : se sentir déplacée, immergée, le corps 
dans le paysage de l’œuvre. Laure Terrier 
navigue entre la danse contemporaine et des 
pratiques musicales expérimentales, mais tout 
la porte vers les espaces, les lieux, et ce qu’on en 
fait… Dans son travail, même en plateau, elle 

ne danse pas de façon frontale, toujours à proximité du public. 
« Il n’y a pas de césure entre le dedans et le dehors. » 
Sa deuxième pièce chorégraphique s’appelait Goudron n’est pas 
meuble. De cette pièce riche en expérimentations et décou-
vertes, s’intéresser autrement à l’architecture par exemple, 

LA CRÉATION ARTISTIQUE DANS L’ESPACE PUBLIC GÉNÈRE DES ENTHOUSIASMES,  
DE L’ÉTRANGETÉ ET DES QUESTIONS. CES QUATRE PAGES N’EN FERONT PAS LE TOUR…  

NOUS ABORDERONS LE SUJET PAR QUELQUES TÉMOIGNAGES D’ARTISTES.

«  JE N’AIME PAS 
DU TOUT LA 
COLONISATION. »
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Sous l’épaisseur
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LA TRAVERSE 
Télérama – 18 juin 2025 

Par Rosita Boisseau 
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 LA TRAVERSE 
Umoove.art  - Octobre 2024 

Par Cédric Chaory 

Laure Terrier, va piano… 
 
C’est au sein de la compagnie JEANNE SIMONE que depuis 2004 
Laure Terrier chemine et apprend, créant principalement pour et avec 
des espaces non dédiés, les vivants qui les font, les spectateurs qui 
les influent. Artiste associée au Sur le Pont – CNAREP en Nouvelle 
Aquitaine, elle a réenchanté le dimanche 20 octobre, lentement mais 
surement, la morne place Verdun avec sa création La Traverse. 
Rencontre. 
 
 
Pouvez-vous revenir sur la genèse de La Traverse ? Comment est né ce 
projet si particulier autour de la marche lente ? 
Sans doute me faut-il là remonter à la genèse de la compagnie Jeanne Simone. 
Elle est une compagnie qui existe depuis 20 ans. J’y explore les notions d’espace, 
public notamment ; celles du temps ; les lieux de notre quotidien, leurs usages, les 
usagers qui les traversent. Je m’intéresse également à ce qu’on attend des gens et 
des corps dans ces espaces publics. Je construis des spectacles avec toutes ces 
questions, des pièces dont le contexte n’est jamais un décor mais plutôt un 
partenaire de jeu en termes de volume, d’usage, d’énergie, d’humeur. Ces pièces 
sont cependant écrites, structurées mais toujours retravaillées in situ pour les 
laisser se faire impacter par le lieu et réciproquement. Et puis ce sont des écritures 
ouvertes pour que la rencontre puisse tout du long exister. Rien ne vient jamais 
empêcher la pièce de se jouer parce que cette dernière est poreuse, prêt à 
recevoir l’extérieur. 
Toutes ces années j’ai donc mené des expériences dans l’espace public. J’ai 
observé ce qui y fait événement, ce qu’on y regarde, ce qui passe crème alors que 
c’est délirant et ce qui va arrêter le cours des choses alors que c’est anodin. Tout 
est histoire de contextes en somme. 
Puis est arrivé ce ralenti, au cœur du projet La Traverse. Avec lui toute une autre 
salve de questionnements est survenue. Le ralenti crée-t-il un événement ? 
Qu’est-ce qui fait qu’il passe inaperçu ou qu’il me rend transparent ? Comment je 
peux décider d’être visible ou invisible quelle que soit ma posture ? Nous savons 
que des personnes sont couchées au sol, dans nos rues. Elles y sont invisibilisées. 
Est-ce qu’on ne les voit plus ou fait-on l’effort de ne plus les voir ? Il se passe la 

même chose avec toutes les postures et mobilités du corps dans l’espace public. 
La traverse s’empare de cela. 
A l’occasion de stage à Bordeaux il y a quelques années, j’ai invité un groupe à 
marcher lentement d’un arrêt de tram au suivant. L’effet fut saisissant sur le 
quartier : ses commerçants, ses passants, ses conducteurs se sont prêtés à 
l’expérience. A travers cette expérience qui a duré environ 2 heures et a marqué 
l’esprit des usagers, j’ai le sentiment d’avoir créé un nouvel usage dans ce 
quartier, comme une nouvelle communication entre les gens. Cette pratique n’est 
cependant pas nouvelle : Le butô l’utilise. Les compagnies Materia Prima à Nancy 
ou encore le Groupe Ici Même à Grenoble ont aussi beaucoup expérimenté cette 
question. 
 
La Traverse a animé en avril dernier le quartier Mireuil de La Rochelle. Cet 
automne, elle investit la Place Verdun dans le centre-ville de la cité maritime. 
Comment adaptez-vous cette performance aux différents espaces ? 
Sur le Pont, CNAREP en Nouvelle-Aquitaine, qui a impulsé et coproduit La 
Traverse, me permet de penser la projet sur la durée, en invitant les participant.es 
à expérimenter pour mieux saisir ses tenants et abutissants. En avril, les 
amateur.rices ont évolué sur un espace piétonnier puis nous avons traversé divers 
lieux. Les espaces sont pleins de dramaturgies et quand tu en changes la nature, 
l’espace t’impacte différemment. Ca change ton rythme, ta perception, c’est une 
autre musicalité. Pour La Traverse à Mireuil, je souhaitais que les interprètes 
traversent plusieurs univers. Lors des répétitions, passer d’un espace piétonnier, à 
un passage clouté puis un parc citadin était une vraie expérience mais lors de la 
représentation, la sécurisation de l’espace public a quelque peu tendu la 
performance. 
Une représentation dans l’espace public nécessite forcément une sécurisation 
mais elle tend toujours l’espace, puis les âmes et les corps. On imagine qu’on va 
protéger le public et les usagers de l’espace mais on insuffle aussi une tension qui 
transforme in fine le projet artistique. Pour la deuxième version de La Traverse, j’ai 
donc fait le choix d’enlever une traversée de route. Cette marche est donc une 
parenthèse dans un continuum ; comme si ces gens avaient toujours marché dans 
une progression lente, qu’ils le feront toujours mais que nous, clac, on les observe 
d’une borne à une autre. 
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Je souhaite que le badaud aperçoive une première personne marchant très 
lentement, puis une seconde et que là il commence à s’interroger. Puis il découvre 
que de nombreuses autres évoluent sur ce rythme très lent. Je veux qu’il cherche, 
qu’il s’interroge. J’aime cette inframince, ce quelque chose qui se dévoile au fur à 
mesure. J’aime aussi que le mystère reste entier pour que chaque personne se 
fasse son histoire. Je suis toujours curieuse de savoir comment les passants, de 
retour chez lui, racontera à son entourage ce qu’il vient de vivre dans la rue. 
Bien sûr il y a des spectateur.rices convié.es mais toujours je m’adresse à eux et 
elles pour qu’ils ne colonisent pas l’espace. Il s’agit de se trouver là en co-
présence avec toutes les autres personnes. Quand on est spectateur on peut vite 
s’auto-légitimer à prendre l’espace. Aussi ce que j’aime dans ce dernier c’est 
questionner les notions de commun, l’en-commun, la co-présence. Et puis je viens 
de la chorégraphie, je pars du corps. J’aime à rappeler qu’on respire le même air. 
Nous avons tous une immense intimité par l’air que nous respirons. J’inspire ton air 
et j’expire une part de moi dans l’air. C’est un contact d’une intimité inouïe de 
poumon à poumon, de cellule à cellule. 
 
Récemment vous êtes retournée au plateau avec la création Ce qui s’appelle 
encore Peau (2021). Pourquoi avoir délaissé un temps l’espace public ? 
Cela faisait 18 ans que je n’avais pas travaillé sur un plateau. Une fois que j’ai mis 
les pieds dans l’espace public, je n’ai cessé de creuser. Mais en 2021, j’étais 
curieuse de voir comment je pouvais reconsidérer l’espace du plateau avec ces 
façons d’être, d’y être, de considérer l’espace. C’était le point de départ : voir ce 
qui avait bougé. Et puis il y avait aussi quelque chose qui allait devenir une 
frustration par rapport au corps et je ne souhaitais pas être frustrée (rires). Je 
m’explique. 
Je souhaitais voir bouger la peau, les tissus, les os. L’espace public m’a imposé 
une pudeur car je ne m’ y adresse pas qu’à des spectateurs conviés mais aussi à 
des usagers et je n’ai jamais eu envie de « balancer des corps » aux gens sans 
préparation. Mais au bout de 18 ans de ce travail, j’avais besoin de peau. Le 
plateau m’a semblé être un espace assez propice. Avec Ce qui s’appelle encore 
Peau, je peux dire que le plateau m’a permis de creuser encore plus en profondeur 
dans la matière, dans le dedans. Cela m’a servi pour La Traverse car au plateau, 
j’ai retourné la terre encore plus en profondeur. 
 

Comment prépare-t-on les amateur.rices à La Traverse ? 
Vous venez d’assister à une mise en corps au sein de la Chapelle Fromentin du 
Mille Plateaux-CCN La Rochelle. Ce qui vient de se passer là restera dans cette 
chapelle, ce que nous allons faire sur Verdun sera différent. Ce qui m’importe dans 
cet échauffement, c’est d’aiguiser notre rapport au présent mais en aucun cas sur 
la place Verdun il ne s’agira d’essayer d’être ce que j’étais avant. 
Aiguiser son rapport à soi pour s’y référer comme un espace ressource lors de la 
performance tel est bien l’objectif de la mise en corps. J’en ai la mémoire, je vais y 
revenir mais de manière altérée par le contexte. Cette altération est propice au 
créatif et c’est ça qui me plaît. 
Dans cette chapelle, les amateur.rices sont devenus des danseurs et des 
danseuses porté.es par ce lieu extrêmement  chargé avec toutes ses références 
culturelles puissantes. Ces mêmes personnes vont être, place Verdun, à nouveau 
des citoyen.nes avec leur âge, genre, corps, leur fluidité peut être. Traverser un 
espace public, cela vient convoquer votre apparence sociale. Ce que j’essaie 
d’aiguiser, dans cette mise en corps matinale, c’est comment ces personnes vont 
être à l’intérieure d’elles- mêmes lors de la performance. Je viens renforcer leur 
intériorité pour les rendre totalement disponibles au maintenant et au contexte de 
la place de Verdun. C’est vraiment ce jeu-là que je souhaite. 
La Traverse me fait bien du bien à l’Humanité car lorsque les différent.es 
participant.es ont présenté leur motivation personnelle à être ici pour cette 
expérience artistique, je me suis rendue compte qu’elles rentraient en résonance 
avec les nôtres, à Julia Lerrede ,avec qui je pense ce projet, et moi. Après cette 
présentation, on aurait pu se lancer direct dans la marche lente, nous aurions été 
instantanément justes. Parce qu’en fait nous sommes déjà connecté.es et 
« traversé.es » par un même désir d’être ensemble. 
 
Propos recueillis par Cédric Chaory. 
©Flo 
La Cie Jeanne Simone sera au CNAREP pour des résidences consacrées à sa 
nouvelle création Animal Travail : Du 16 au 20 décembre – Compagnie JEANNE 
SIMONE avec « Animal travail » avec sortie de résidence le 19 décembre, 18h30 à 
L’Horizon La Rochelle. Puis du 7 au 11 avril avec sortie de résidence le jeudi 10 
avril à 18h30 (en cours de définition pour le lieu).Sur le Pont · CNAREP en 
Nouvelle-Aquitaine 
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CE QUI S’APPELLE ENCORE PEAU 
JUNKPAGE – novembre 2021 
Par Stéphanie Pichon 

 

CE QUI S’APPELLE ENCORE PEAU 
La revue du spectacle – 28 octobre 2021 
Par Yves Kafka 

 
Pour "Ce qui s'appelle encore peau", Laure Terrier et ses quatre complices "sortent" de leur 
lieu de prédilection - l'espace urbain (cf. "Sensibles quartiers") - pour élire le plateau comme 
lieu de leurs recherches. Désormais à l'abri des bruits du dehors, dans un environnement 
sonore qu'ils créent de toutes pièces, ils vont dans une juxtaposition de "tableaux vivants" 
tenter de mettre à jour les mystères de la peau, cette frontière perméable, lieu d'échanges 
physiques et sensuels entre soi, les autres et l'environnement.  
 
Entre une caravane posée là et une peinture de nuages en toile de fond, les corps se plaisent à 
glisser, à s'enjamber, à se regrouper, pour "se découvrir" sensuellement dans des 
chorégraphies harmonieuses d'où émane le plaisir palpable du contact avec l'autre, semblable 
et différent. La parole au micro commente les mille et un états de cette membrane tactile, se 
métamorphosant autant que le désir, et sans laquelle aucun de ces plaisirs ne serait.  
 
À la poésie sensuelle des corps vêtus sous lesquels on sent "battre la peau", succèdent nombre 
de tableaux questionnant le rapport que chacun entretient avec sa nudité. Pour accompagner ce 
corps-à-corps intime, comédiens et comédiennes s'accordent pour expérimenter face au public 
ce lien des plus personnels qui les relie à leur enveloppe charnelle dévoilée. Pour ce faire, 
"l'exposé" du nu n'hésite pas à épouser des figures diverses et variées, portées par les accents 
d'instruments n'hésitant pas eux non plus à donner de la voix, le tout soutenu par un "dé-lire" 
poétisant les errements sauvages des "moi peau" mis à nu.  
 
Si l'on ne peut douter de l'engagement des artistes, le ressenti ne semble pas à la hauteur de 
leur implication. En effet, la juxtaposition, une (longue) heure durant de séquences à portées 
très inégales - les unes créant une poétique propre à ressentir les battements à fleur de peau, 
les autres pouvant être apparentées à des parades de foire avec leur cortège de montreurs -, 
coupe souvent de l'essentiel : explorer sans tabou, mais sans complaisance non plus, les 
échanges subtils entre l'intérieur et l'extérieur au travers de la membrane ô combien sensible 
de "ce qui s'appelle encore peau".  
 

LAURE TERRIER Cinq électrons libres 
cherchent le contact tactile dans le nu du 
plateau. La chorégraphe revient dans la boîte 
noire pour une pièce sans bords nets. Poreuse 
et pleine de dé-bords. Après une première à la 
MÉCA, en octobre, Ce qui s’appelle encore peau 
se joue à Tulle.

D’origine mauricienne, Soraya Thomas 
a grandi en France, mais vit à La Réunion 
depuis plus de vingt ans où elle a fondé 
sa compagnie Morphose. Lionel Bègue 
a passé son enfance à La Réunion, crée 
désormais en métropole, non sans 
garder des liens avec son île d’origine. 
Marine Chesnais a les deux pieds en 
Bretagne mais a plongé de longues 
semaines dans les eaux réunionnaises 
pour son projet autour des baleines à 
bosse. La Manufacture-CDCN réunit 
ces trois créateurs pour un focus océan 
Indien inédit mi-novembre.
Soraya Thomas rappelle à quel point 
jouer, être vue en métropole, est aussi 
rare que compliqué pour une artiste 
réunionnaise. Pour elle, cette date 
sera l’occasion de montrer pour la 
première fois, hors de l’île, sa pièce 
Et mon cœur dans tout cela ?, créée en 
octobre 2020. Un solo de résistance 
annonce-t-elle. Résistance à quoi ? 
« À la montée de l’extrême droite à 
la dernière présidentielle, qui a fait 
jusqu’à 28 % dans certaines communes, 
sur un territoire où je me sentais 
protégée contre ça. Avec le chorégraphe 
David Drouard, j’ai alors travaillé 
sur les figures des femmes noires 
engagées – Nina Simone, Joséphine 
Baker –, sur leurs résistances physiques, 
psychologiques. À force de creuser 
leurs histoires, j’ai exploré mes propres 
résistances, passant par le corps de 
la femme métisse que je suis, faisant 
référence aux lignées de femmes avant 
moi, dont certaines ont été esclaves, 
d’autres bourgeoises anglaises. Au lieu 
d’objectiver, de sexualiser ce corps, 
on a cherché à le rendre sculptural, 
fragile et puissant, sans renoncer aux 
émotions. » Ce solo a déjà tourné sur l’île, 
où la nudité complète de Soraya Thomas 
n’a pas posé problème. « À La Réunion, 
cela fait toujours un peu peur. Mais 
nous sommes au XXIe siècle, les choses 

ont changé ! Et puis j’utilise le corps 
dans une forme quasi essentialiste. 
La nudité n’est pas le sujet de la pièce. 
Il place le spectateur dans une intimité 
forte, et la création lumière rend 
cela possible. »
Marine Chesnais, chorégraphe de la 
compagnie One Breath, a elle travaillé 
à une autre relation d’intimité. 
Non pas avec elle-même, mais avec 
le monde animal et aquatique. À l’été 
2020, elle est partie plonger dans les 
eaux réunionnaises à la rencontre 
physique des baleines à bosse. Voyage 
diplomatique inter-espèces, apnées 
improvisées, danse sous-marine filmée. 
Cette expérience unique a nourri son 
nouveau duo « bio-inspiré », Habiter le 
seuil. Tout y est question de souffle, de 
respiration suspendue, de rencontre 
avec l’autre, d’une relation-miroir, sans 
domination ni prédation. En apesanteur 
aquatique. Un film complétera la pièce 
au printemps 2022.
La toute première création de 
Lionel Bègue, danseur formé à 
La Réunion, interprète pour la Cavale 
ou Samuel Mathieu, fait référence au 
mythe d’Actéon, chasseur changé en cerf 
après avoir surpris Artémis au bain. Nue. 
Dans un autre dialogue homme-animal 
qu’Habiter le seuil, La Fuite creuse 
le motif de la transformation mais 
aussi de la dégénérescence du corps 
et de l’esprit, sur La Nuit transfigurée 
de Schoenberg. Stéphanie Pichon

La Fuite, Lionel Bègue, 
mardi 23 novembre, 19h30,
Et mon cœur dans tout cela ?, 
Cie Morphose – Soraya Thomas, 
mardi 23 novembre, 19h30,
Habiter le seuil, One Breath – 
Marine Chesnais, 
vendredi 26 novembre, 20h, 
La Manufacture-CDCN, Bordeaux (33).
www.lamanufacture-cdcn.org

D’OUTRE-MER

PLATEFORME-DANSE OCÉAN INDIEN La Réunion 
les relie. Qu’ils en soient originaires, qu’ils y vivent ou 
qu’ils y aient travaillé, trois chorégraphes sont invités à la 
Manufacture-CDCN, à Bordeaux, pour deux solos introspectifs 
et un duo subaquatique. SKIN TOGETHER
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Habiter le seuil, One Breath – Marine Chesnais
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La peau qui rougit, la peau qui relie, la peau élastique, la peau 
transpirante. Laure Terrier tourne autour de cette surface de 
contact avec le monde, dans une pièce de corps et de sons, presque 
sans parole. La chorégraphe, fondatrice de la compagnie Jeanne 
Simone, n’a pas créé dans le dedans du théâtre depuis plus de 
quinze ans. Avec Ce qui s’appelle encore peau, elle se demande 
ce qu’il resterait de ces années à arpenter le dehors. Comment 
sa bande d’interprètes fidèles, – Mathias Forge, Céline Kerrec, 
Camille Perrin, Anne-Laure Pigache, qui étaient déjà tous là dans 
Nous sommes –, allait-elle interagir, coupée de la vie de la rue, sur 
un plateau nu? À quelle intériorité collective allait-elle parvenir ? 
On ne se refait pas. Çà et là subsistent sur le grand plateau nu 
de la MÉCA ces rappels des grands espaces : ciel azur nuageux, 
forêt profonde, demi-caravane, bruits lancinants de la circulation 
ou grillons magiques de la nuit. Mais les cinq performeurs 
– Laure Terrier y compris – n’ont plus de passants avec qui 
interagir. Alors ils regardent en eux-mêmes. Ils nous regardent. 
Ils s’entrecroisent, ils se reniflent, et entremêlent leurs chairs 
et corps sociaux, presque dénudés. Elle, au micro, égrène, tout 
en tension rentrée et voix habitée, des qualificatifs de la peau. 
Lui, en jupe-paysage, se reflète dans le sol-miroir d’encre, tel un 
animal à mille pattes, sphinx géométrique et organique. Elle, nue, 
métamorphose son espace vital dans un corps à corps avec une 
chaise pliante.
Dans cette pièce à fleur de pores, la nudité n’est plus cette 
évidence qui parcourt parfois les scènes de danse contemporaine, 
« cet autre costume », comme le dit Laure Terrier, mais un 
questionnement intime, social, que chaque danseur résout à sa 
façon : montrant sans ambages, dévoilant timidement. Ici la culotte 
qui s’étire par le bas, là le t-shirt qui remonte sur la poitrine… 
Ces fragments de corps révélés ne font bientôt plus qu’un dans 
une lente coulée collective du fond vers le bord de scène. La danse 
n’est plus composition précise des gestes, ni structuration savante 
de l’espace, mais confrontation à la masse, aux poids partagés, aux 
accrochages de peaux comme ces frottements d’archer sur les 
cordes du violoncelle.
Lumière, noir, lumière, noir. La demi-caravane qui trône là, si 
évocatrice du camping des seventies avec ses coussins à fleurs 
orangées, se transforme en abri nocturne d’ébats cul par-dessus 
tête, révélant les puissances de la nuit. Les arbres de la forêt 
suspendue perdent le décompte des nuits et des jours. Timber 
Timbre en sourdine entraîne un duo-contact. Imperceptiblement, 
la pièce monte en tension. En attentions stridentes. Perd ses 
repères. Laure Terrier pose un ultime solo tendu, sculpture 
antique, femme sans âge, figure mythique. Au-devant de nous, 
Camille Perrin délie pieds, jambes, corps, dans un mouvement 
étiré et lent comme du butô. L’atmosphère s’épaissit un peu plus, 
chargée de ce qui s’est échangé de pore à pore, pendant cette 
heure imprécise. Un supplément de vibrations. SP

Ce qui s’appelle encore peau, Jeanne Simone,
jeudi 25 novembre, 20h30, Théâtre de Tulle, Tulle (19).
www.sn-lempreinte.fr

Ce qui s’appelle encore peau, Jeanne Simone
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L’AIR DE RIEN 
La Gazette des Comminges - 20 septembre 2023 
Par Régine Blancard  

 
Qu’entendez-vous par écouter ? 

 

 

 

 

Quel était donc cet Air de rien joué malicieusement par la Cie Jeanne Simone 
vendredi 8 à Boulogne ? Deux comédiens hument l’atmosphère, regardent 
alentour, écoutent. Quoi ? Ce que nous ne voyons plus, n’entendons plus. 
Les spectateurs, intrigués et quelquefois impatients, suivent leur regard, 
tendent l’oreille, les voilà prêts. À quoi ? Simplement à prêter attention aux 
petits riens du quotidien de la ville : des voix, un coup de klaxon, le bruit du 
moteur, le passage du bus rouge, les façades, les quelques pas de danse 
des deux artistes, le grincement du banc, l’irruption au galop d’un chien sur la 
place et puis, surprise, un quad bleu miniature chargé d’un haut-parleur 
s’invite dans la scène et interroge : "Qu’entendez-vous par écouter ? Qu’est-
ce qui fait que vous vous laissez saisir ?" Peu à peu, les deux hommes 
entrent dans le paysage urbain, se fondent dans la circulation, dansent plus 
joyeusement sur l’asphalte, les voitures ralentissent, s’arrêtent ou 
contournent. L’espace public ne serait-il pas quelque peu limité ? En voilà un 
qui apparaît à un balcon, tenant ses raisonnements tandis que son compère 
a entrepris un cours d’anatomie, du pavillon de l’oreille jusqu’à l’analyse finale 
du cerveau en passant par le traitement de l’oreille interne. Du silence initial, 
le spectacle se termine dans un salmigondis de mots et d’expressions jetés à 
la volée, d’interpellations à l’adresse du public, d’onomatopées inscrites sur 
cartons jaunes, "cling, vroum, pfffffff…", Poum et Pok saluent, c’est la fin. 
Quelque 150 spectateurs amusés, souriants, sont surtout rassurés que ni les 
artistes, ni le quad ne soient passés sous les roues d’une voiture. 

L’AIR DE RIEN 
JOURNAL DE LA RUE (festival Chalon dans la rue) 
Juillet 2021 

 
  



 14 

SENSIBLES QUARTIERS 
ARTCENA - 11 février 2022 
Par Léa Forand 

« Sensibles quartiers » de la compagnie Jeanne Simone  
C’est sous un soleil brûlant que se jouait Sensibles quartiers, de la 
compagnie Jeanne Simone, mis en scène et chorégraphié par Laure Terrier. 
Durant deux jours, quatre interprètes et danseurs ont arpentés la ville dans le 
cadre du Festival rennais Les Tombées de la Nuit. 

Le cadre est plutôt flou dans un premier temps. Un terrain vague entre deux 
maisons qui semblent survivre au milieu des immeubles ; une rue à la sortie 
du centre-ville… Un espace que peu des spectateurs semblaient connaître, 
car tous lèvent les yeux et regardent autour d’eux, curieux de ce spectacle 
dont ils ne savent encore rien. L’objectif de la compagnie Jeanne Simone 
avec sa création Sensibles quartiers est de nous faire prendre conscience de 
ce qui nous entoure, cela semble déjà réussi. 

Ce spectacle sonore et dansé se déroule aux grès des rues et nous 
emmène à la redécouverte de la ville. Ici, le décor n’est autre que les 
façades des immeubles et les accessoires sont les plantes qui colorent le 
béton. Tout est présent avant l’arrivée des artistes, et rien n’aura bougé 
après, hormis le regard que porteront les spectateurs sur leur ville. Puisque 
les danseurs et danseuses s’emparent de cette architecture quotidienne qui 
habillent nos quartiers et lui donnent une nouvelle ampleur. L’arbre raconte 
son histoire, la conversation de deux personnes devient le sujet d’une 
improvisation théâtrale, et nous, public et habitants, devenons observateurs 
et acteurs de cette ville. 

La ville décor 
Cette création a finalement pour but d’encourager la réflexion autour de la cité 
comme espace social. Habitez-vous en appartement ou en maison ? 
Possédez-vous un jardin, un jardinet ? Tout le monde sait quoi répondre, 
mais personne ne sait pourquoi. Ces questions réinterrogent nos espaces 
privés dans l’espace public et nous mènent à réfléchir à ces choix, conscients 
ou non, relatifs à nos modes de vie. Il s’agit alors de se réapproprier l’espace 
public, et d’y vivre un évènement qui nous marque tous d’une manière 
individuelle, à travers des réflexions personnelles. La ville est à la fois le 

décor et le sujet de cette œuvre. Aborder l’intime dans l’espace public, le pari 
parait corsé, mais la compagnie Jeanne Simone, ses quatre danseurs et 
danseuses et son preneur de son et régisseur, réussissent à nous faire 
partager une expérience individuelle et collective en même temps. Ils et elles 
réussissent à donner de l’intérêt à cet immeuble gris dont l’architecture 
extravagante parait dépassée. Ils nous font (nous) regarder, et (nous) 
écouter.  

Un spectacle pluridisciplinaire 
Pour voir et écouter toutes ces choses auxquelles nous ne prêtons pas 
attention, les artistes s’immiscent dans ces décors et les épousent 
parfaitement… Que ce soit formel, à travers la retranscription corporelle d’une 
architecture cassante, ou par l’imaginaire, l’évocation de paysage lointain, 
mais finalement pas tant, puisque la mer est à deux pas et que le soleil 
chauffe d’autant plus lorsqu’il est évoqué. Mais cela peut être aussi 
contextuel. Une excursion rapide dans la rue du Papier Timbré, bar marginal 
et révolutionnaire, permet de voyager dans le temps et de penser à une 
jeunesse anarchique et pleine d’espoir, sur le son rythmé des Berruriers 
Noirs. Texte et danse cohabitent et donnent naissance à des récits, des 
images, qui transportent le spectateur au-delà de la ville, au-delà du temps 
présent. Sans vraiment réfléchir, on se retrouve ailleurs. 

Un nouveau regard 
C’est finalement au son que l’on doit la dimension sensible de cette 
expérience : le casque nous isole des autres, tout en nous rassemblant dans 
une écoute commune face au reste du monde qui n’imagine pas ce qui se 
déroule autour de lui. Cette approche sensible de la ville par le son n’est pas 
nouvelle, on peut penser au triptyque de Hervé Lelardoux, WALK MAN, au 
Théâtre de l’Arpenteur, à Rennes. Mais l’originalité réside ici dans une intimité 
capturée en direct. Nous assistons à la bande-son de la ville poétique. Le 
travail du son provoque ici un véritable zoom sur notre environnement sonore, 
et la compagnie nous permet d’y prêter attention d’une nouvelle manière. 
Sensibles quartiers est une ouverture au monde. Il s’agit d’une proposition qui 
prend la ville pour décor, ses habitants pour personnages… Ses bruits en 
deviennent alors la musique. La théâtralisation de l’espace public atteint son 
paroxysme avec cette création qui semble avoir quelques longueurs, mais qui 
nous incite finalement aussi à prendre le temps d’observer les paysages qui 
habillent nos journées. 
Sensibles quartiers, une production de la compagnie Jeanne Simone.  

https://www.artcena.fr/actualites-de-la-creation/magazine/redaction/lea-forand
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SENSIBLES QUARTIERS 
TÉLÉRAMA - Septembre 2019 
Par Thierry Voisin 
 
 
 
Théâtre, Théâtre de rue  

Compagnie Jeanne Simone - Sensibles quartiers 
On aime beaucoup  

Nouvelle création de Laure Terrier, qui s’acharne – et c’est tant mieux ! – à nous donner 
une vision organique, sensible et sensuelle de l’espace public. Elle nous propose cette 
fois une balade dans la géographie urbaine d’un quartier. Casque audio sur les oreilles, 
on se faufile, avec quatre danseurs et comédiens, dans la pagaille citadine pour 
surprendre des instants de vie, intimes, fragiles ou anodins, porter un autre regard sur 
les immeubles, les espaces verts, une laverie automatique… On joue avec le mobilier 
urbain, les panneaux de signalisation, les abribus, les passages piétons… Tout cela se 
fait sans effraction, sans mobile apparent. Les gestes sont spontanés, ludiques et 
joyeux, parfois en décalage avec ce que l’on voit et ce que l’on entend. Car le créateur 
sonore Loïc Lachaize, qui fait partie de l’équipée, diffuse en différé certains sons 
précédemment collectés. Pas à pas, la ville nous apparaît plus vulnérable, plus 
humaine, plus émouvante aussi. 

 
 
 

 
 
 
 
 

SENSIBLES QUARTIERS 
INFERNO - 27 Octobre 2018 

Par Yves Kafka 
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SENSIBLES QUARTIERS 
JUNKPAGE - Octobre 2018 

Par Stéphanie Pichon 
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GOMMETTE 
Sud-Ouest - 10 février 2024 
Par Agnès Lanoël 
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« Gommette » danse à l’école PVC

Du 18 au 22 octobre, six classes de l’école élémentaire Paul-Vaillant-Couturier ont vécu au 
rythme dansé de « Gommette », un parcours artistique mêlant ateliers, spectacles et conférence, 
en partenariat avec le Théâtre Paul-Eluard.

«E st-ce que tout le monde a un 
corps ? » Un « oui » massif des 
enfants résonne dans le gymnase 

PVC. « Alors c’est formidable ! On peut tous 
être danseurs » leur répond Teilo Troncy, 
de la compagnie Jeanne Simone. C’est sur 
ces mots qu’a débuté la semaine artistique 
des écoliers de PVC. Lundi 18 octobre, 
deux classes de CP ont ouvert le bal avec 
un premier atelier. Au travers d’exercices 
corporels, de déplacements dans l’espace, 
les élèves se sont préparés à recevoir la 
représentation prévue le lendemain dans 
leur salle de cours : le solo « Gommette ». 
Danse de gestes et de mots du quotidien, 
ce spectacle a pour objectif d’apporter aux 
élèves un regard différent sur leur classe. 
Les danseurs s’amusent avec le lieu, les 
tables, les chaises, le tableau et les bruits 
familiers. Ils se jouent des usages et de leur 
fonction, ouvrant le champ à la poésie et 
à toutes les rêveries possibles. Au total, 

six classes de CP, CE1 et CM2 sont entrées 
dans la danse. Au fil de la semaine, chacune 
a bénéficié de deux ateliers. Le second fait 
suite au solo « Gommette », entraînant les 
enfants à danser et à prendre possession 
de leur salle de cours différemment.

Un autre regard  
sur la salle de classe
Ce projet porté par le TPE, en partenariat 
avec le réseau « Escales danse » est 
mené par deux danseurs, Teilo Troncy et 
Emma Carpe. « Depuis plusieurs années, 
explique Mme Hamichi, directrice de 
l’établissement scolaire, nous mettons 
en place des projets pédagogiques avec 
le TPE. Le mouvement du corps dans 
l’espace fait partie des compétences que 
nous devons développer. Nous avons 
estimé plus pertinent de travailler avec 
des professionnels. La proposition de cette 

compagnie qui anime des ateliers et danse 
dans la salle de classe, apporte aux élèves 
un autre regard sur leur environnement 
quotidien. » « Gommette » n’a pas laissé en 
reste l’équipe pédagogique qui a pu suivre 
une conférence dansée. Pendant deux 
heures, les artistes ont proposé une version 
courte de « Gommette ». Ils ont partagé 
les fondamentaux chorégraphiques 
de leur approche et apporté des outils 
pédagogiques. La semaine s’est achevée 
avec la représentation de « À l’Envers de 
l’endroit », une création chorégraphique 
des deux danseurs, dédiée aux élèves 
et à leurs parents. Cette déambulation 
a invité les participants à investir les 
lieux familiers du groupe scolaire pour y 
observer, ensemble, les espaces sous un 
angle poétique et ludique. ■
 C.H.
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GOMMETTE 
LA DÉPÊCHE DU MIDI - 17 novembre 2020  

 

 
 
 
 
 
 
 
 
 
 
 
 
 
 
 
  

GOMMETTE 
SUD-OUEST – 9 Novembre 2020 
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NOUS SOMMES 
JUNKPAGE - Juin 2019 
Par Stéphanie Pichon 
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NOUS SOMMES 
TÉLÉRAMA - 13 juillet 2016 
Par Mathieu Braunstein 
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NOUS SOMMES 
STRADDA - Octobre 2015 
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NOUS SOMMES 
DANSER, canal historique - Juillet 2015 

Par Thomas Hahn 
 
 
 

DANSER, canal historique 

Juillet 2015 

 

La compagnie Jeanne Simone, créée en 2004 par Laure Terrier, ancienne interprète d'Odile Duboc, Laure 
Bonicel et Nathalie Pernette, ne cesse d'inscrire la danse dans l'espace public. Elle s'est notamment faite 
connaître par ses perturbations de la circulation automobile grâce à des spectacles relevant d'une douce guérilla 
urbaine, aux titres comme Le goudron n'est pas meuble ou Le parfum des pneus. Terrier et ses danseurs n'avaient 
pas peur d'un affrontement direct avec la population motorisée. 

Nous sommes change la donne. Les huit interprètes ne jettent pas leurs corps dans la bataille comme avant, mais 
présentent leur fragilité, prennent la parole et se livrent au public et à tous ceux qui veulent bien s'arrêter un 
instant pour les écouter, au lieu de poursuivre leur chemin. 

Comédien ou habitant ? 
Au début, leur présence se fond dans le décor urbain, si bien que même un observateur averti aura du mal à 
distinguer les comédiens-danseurs des passants. À Mimos, lieu de la première mondiale, le choix du lieu n'a fait 
que renforcer l'effet de camouflage. Sur le parvis d'une église, lieu de passage entouré de rues tel un demi-rond-
point, ces huit âmes sensibles se rassemblèrent soudainement, surgissant de nulle part. 

À la répétition générale, et donc pratiquement sans enjeu spectaculaire visible, la magie opéra pleinement. 
Élément important, la constitution improvisée d'une véritable partition entre le paysage sonore urbain, les ajouts 
de circonstance (mystérieux énoncés musicaux par instruments à vent ou objets urbains discrètement transformés 
en percussions) et les textes écrits et dits par chacun(e), aux accents de Koltès, Rabelais ou Botho Strauss. 
C'est Guillaume Grisel qui ouvre le bal avec une tirade aussi limpide que débordante. Des dizaines de «Je 
suis…» qui dressent un tableau de notre époque, et on peut songer à Daniel Linehan dans Not about everything 
— sauf que Grisel ne donne pas dans le Derviche tourneur. 

Et soudain, la danse 

Entre le verbe et le son, la danse surgit ex-nihilo, tout comme les interprètes eux-mêmes se rassemblent ou se 
dispersent sans crier gare. Mais il est plus passionnant encore d'observer comment les passants, par leur seule 
présence, se muent en performers, voire en danseurs sans le savoir. Ils passent par là, puisqu'ils sont chez eux, 
avec ou sans vélo, chien ou caddie, un enfant à la main ou pas... Toute proche, la gare attire un autre public qui a 
moins tendance à s'arrêter, valise à roulettes à l'appui. Mais quelques habitués prennent place sur un banc public 
et observent. 

Seulement, après une générale aussi fédératrice, les habitants allaient-ils toujours suivre leur chemin habituel, 
une fois les marches du parvis de l'église bondées de spectateurs ? Après tout, le spectacle dans l'espace public 
est souvent victime de son succès. Devant un public venu pour ça, il fonctionne moins bien qu'en jouant face à 
des habitants qui ne s'attendent à rien. 
Nous sommes cherche un juste milieu, les comédiens adressant leurs textes aux spectateurs rassemblés face à la 
«scène», mais créant en même temps un élargissement de celle-ci à l'ensemble des bâtiments et rues visibles 
pour le public. Au final, les Périgourdins ne se dégonflent pas, ne se laissent pas chasser de leur espace de 
passage ou de repos, ni par la compagnie, ni par le public. Ils sont ici chez eux, et le spectacle ne l'est pas moins. 
On se partage cet espace-temps en toute harmonie. Artistes et habitants peuvent encore respirer ensemble. 

Thomas Hahn 

	


