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Julie nioche & A.i.m.e.
rAdio / Audiovisuelle
 

rADioS
 
FRANCE CULTURE - 12 février 2015 - « Les Nouvelles vagues » avec Marie Richeux  
Rencontre avec Julie Nioche pour l’épisode 4 du cycle d’émissions consacrées à l’eau.

Réécouter l’émission : http://www.franceculture.fr/
 ;  

FRANCE CULTURE - 21 juillet 2014   - « Des idées sous les platanes » avec Xavier de La Porte,  
Interview de Julie Nioche avec Virginie Mira en direct du Site Louis Pasteur de l’Université d’Avignon

Réécouter l’émission : http://www.franceculture.fr/
 

FRANCE CULTURE - 24 juillet 2014  - « Avignon 2014, la chronique quotidienne » avec Joëlle 
Gayot - La danse triomphe des éléments chez Julie Nioche 

Réécouter : http://www.franceculture.fr/

FRANCE CULTURE– 19 décembre 2011 - «L’atelier Intérieur»  avec Aurélie Charon 
Intervention de Julie Nioche dans le numéro 17 de l’atelier avec thème : Le toucher.

FRANCE CULTURE– 08 octobre 2010  - « La Vignette » avec Aude Lavigne
Julie Nioche, chorégraphe, reçue à l’occasion duspectacle Nos solitudes au Festival C’est comme çà

 
 
TeleviSion 
 
ARTE – 27 mai 2008  - Journal de la Culture avec Frédérique Cantu
Reportage sur Matter et interview de Julie Nioche dans le cadre d’une présentation des Rencontres 
Chorégraphiques Internationales de Seine Saint Denis

ARTE – 12 juin 2007 - Documentaire «Exhibition - L’air» de William Karel 
Émission consacrée à la création contemporaine qui aborde tous les domaines de l’art autour d’un 
thème. Ici : l’air.  Présentation du spectacle H2O-NaCl-caCO3 de Julie Nioche

http://www.arte.tv

http://www.franceculture.fr/emission-les-nouvelles-vagues-l%25E2%2580%2599eau-45-danser-sur-l%25E2%2580%2599eau-2015-02-12
http://www.franceculture.fr/emission-des-idees-sous-les-platanes-julie-nioche-choregraphe-a-propos-de-son-spectacle-matter-2014-
http://www.franceculture.fr/2014-07-22-avignon-2014-la-chronique-quotidienne-de-joelle-gayot
http://www.arte.tv/fr/exhibition-l-air/1583836%2CCmC%3D1583752.html
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Julie nioche & A.i.m.e.
presse écrite
 



6

clGB - open ArT revue – juillet 2012 – hors série danse 02 
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mouvemenT – octobre-dec. 2010 – Entretien de Julie Nioche – par Gwenola David
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DAnSer – février 2010 – Article de BALLETTANz  de mai 2009 repris en français
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ArTiShoc – 15 avril 2009 – Julie Nioche Trop jolie pour être conne – par Gérard Mayen 

Julie Nioche
Trop jolie pour être conne

Au Vivat, Julie Nioche présente la performance Les Sisyphe, fruit d’un workshop

mené avec la kinésithérapeute Gabrielle Mallet auprès de personnes de tous âges

et de tous horizons, et autour des questions de l’identité, de l’intimité et du groupe.

Portrait d’une chorégraphe qui fait déborder la danse vers des métaphores

scéniques, et à la lester d’implications sociales.

Dans le dos de Julie Nioche, que n’a-t-on entendu de chuchotements, pour lui reprocher

d’être trop bien tournée, trop jolie nana, trop « belle danseuse ». Lui reprocher ? C’est qu’on

était dans cette deuxième moitié des années 1990, où dans l’Hexagone tout un courant de

l’art chorégraphique s’était lancé dans la déconstruction des implicites, ressorts et modèles

de sa propre discipline. Où entre autres, on faisait feu sur la catégorie « belle danseuse »,

idéologiquement suspecte. Ce courant, Julie Nioche l’avait rejoint, faisant alors la paire avec

Rachid Ouramdane, après une formation dans la sage filière du Conservatoire national

supérieur de Paris.

Or, s’il est un chantier auquel Julie Nioche s’est attaqué avec les armes mêmes de la danse,

c’est bien celui de la déconstruction de l’image du corps, que celle-ci soit physiologique,

psychologique ou symbolique. Combinées à sa vie de chorégraphe, cette entreprise l’a vue

conduire en parallèle des études de psychologie, dresser des protocoles auprès

d’anorexiques, se former en ostéopathie, animer ses ateliers artistiques au côté de la

kinésithérapeute Gabrielle Mallet. Laquelle déplie la notion de soin sous toutes les facettes de

l’exploration du corps intérieur, du toucher sensible, des méthodes somatiques, massages, et

approches critiques vers un mieux-être.

XX , donné en duo, fut l’une des fortes pièces de Julie Nioche (2001). Elle mettait les

danseuses en situation de manipuler une quantité de prothèses moulées sur des parties

réelles de corps. D’où une mise en tension entre ces parties réelles des corps de ces

danseuses, exposées sur scène, et leur duplication synthétique. Entre les deux s’exacerbait

la fonction de projection imaginaire à travers laquelle passe toute perception visuelle du

corps de l’autre, sans même qu’on s’en rende compte. On ne voit jamais que des fictions. La

démonstration était saisissante. Au passage, l’image de la « trop » jolie danseuse s’y

retrouvait en morceaux…

Puis, dans Sisyphe, dont elle présente aujourd’hui une nouvelle mouture au Vivat à

Armentières, on vit Julie Nioche laisser se déliter son corps dans l’épuisement d’une longue

et infernale séquence de sauts sur place, sur fond de The End, des Doors, passant en boucle.

Après quoi, cette expérience poussée aux limites fut distribuée à de grands groupes

d’amateurs. On vit par exemple les collégiens et lycéens de Seine Saint-Denis jeter sur scène

une fierté de s’afficher verticaux, frontaux, puis dans la longueur de l’exercice, se laisser

gagner par une vérité de leur corps autrement plus complexe. « Sauter sur place

indéfiniment est une activité obsessionnelle, qui peut paraître stupide, en tout cas totalement

gratuite aux yeux des valeurs sociales dominantes. Or, cela décape les carapaces de la
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démonstration était saisissante. Au passage, l’image de la « trop » jolie danseuse s’y

retrouvait en morceaux…

Puis, dans Sisyphe, dont elle présente aujourd’hui une nouvelle mouture au Vivat à

Armentières, on vit Julie Nioche laisser se déliter son corps dans l’épuisement d’une longue

et infernale séquence de sauts sur place, sur fond de The End, des Doors, passant en boucle.

Après quoi, cette expérience poussée aux limites fut distribuée à de grands groupes

d’amateurs. On vit par exemple les collégiens et lycéens de Seine Saint-Denis jeter sur scène

une fierté de s’afficher verticaux, frontaux, puis dans la longueur de l’exercice, se laisser

gagner par une vérité de leur corps autrement plus complexe. « Sauter sur place

indéfiniment est une activité obsessionnelle, qui peut paraître stupide, en tout cas totalement

gratuite aux yeux des valeurs sociales dominantes. Or, cela décape les carapaces de la

représentation sociale, pour laisser du plus humain tendre à l’adresse de tous, une sorte de

revendication intime mêlée à l’intensité du groupe », médite la chorégraphe.

Autrement sophistiquée, la pièce Matter(2008), fut une cérémonie plastique pour quatre

femmes de tous pays, confrontées à une intimité du liquide, dissolvant l’archétype

vestimentaire de la robe féminine. Une autre pièce-installation, H2O-NaCl-CaCO3, avec

l’architecte Virginie Mira, plaçait Julie Nioche en situation de se diluer dans les

métamorphoses mouvantes de gigantesques bulles de tissus gonflables s’insinuant dans les

formes d’espaces divers.

Ainsi tous les projets de Julie Nioche font déborder la danse vers des métaphores scéniques,

ou parfois des implications sociales directes, de ce que pourrait être la dimension

« sensorielle-sensuelle » que la fabrique biopolitique des corps tend le plus souvent à

atrophier. A l’exacte rencontre de l’intime et du politique, la chorégraphe a fini par

bouleverser la conception de sa compagnie, pour l’articuler dans le projet A.I.M.E. Conduit

aux côtés de soignants, d’associations de lutte contre le sida, et de chercheurs du

département danse de l’Université Paris 8, A.I.M.E. signifie Association d’individus en

mouvements engagés.

Publié le 15/04/2009 00:00

source : Centre Ressource/Agenda Artishoc
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l’union – 14 sept. 2011 – par Frédéric Petre 

Actualités Départements Economie Sports Sorties & Loisirs Vidéos Communautés Annonces Services

Votre ville› Reims› Epernay› Châlons› Vitry› Charleville-Mz› Sedan› Givet› Revin› Rethel› Vouziers› Laon› Hirson› Chauny› St-Quentin› Soissons› Château-Thierry

Recherchez

TRSITANE BANON AU GRAND JOURNAL

Tristane Banon, qui a porté plainte contre Dominique Strauss-
Kahn pour tentative de viol, s'exprimera lundi soir en direct
dans le Grand Journal de Canal+, au lendemain de l'interview
de l'ancien patron du FMI sur TF1...

Partager Réagissez

Depuis plus de vingt ans, Quentin Bertoux photographie la danse,
l'architecture, la cuisine, la mode, les êtres, les objets.

Accueil > Aisne - Culture et Loisirs - Château-Thierry

Admirez les clichés de Quentin Bertoux
Publié le mercredi 14 septembre 2011 à 10H29 - Vu 64 fois

CHATEAU-THIERRY (Aisne). Des clichés
de toute beauté retraçant les résidences
de chorégraphes à l'Echangeur seront
exposés, ce week-end, pendant les
Journées du patrimoine au Silo. On y
court !

TOUS les artistes en résidence à l'Echangeur
de Fère-en-Tardenois (sauf deux) se sont
prêtés au jeu. En près de vingt ans, le
passage de trente-huit danseurs et/ou
chorégraphes ont donc été immortalisés par
l'objectif de Quentin Bertoux dans des lieux
divers (Le Manège à Reims, U1 à Château-
Thierry, la campagne féroise…). Ses clichés
seront visibles en avant-première du festival
« C'est comme ça ! », le week-end prochain,
à l'occasion des Journées du patrimoine. Pour
l'union, il revient sur cette belle aventure.
Comment est née cette idée de garder
une trace des artistes en résidence à
l'Echangeur ?
Quentin Bertoux : « L'idée vient de Christophe Marquis (ndlr : le directeur de l'Echangeur) qui voulait conserver
une mémoire visuelle des artistes. J'ai répondu à son envie, je ne voyais pas ça dans la durée mais ça s'est fait en
fonction du passage des artistes sur à peu près 20 ans ! Les premières photos ont été faîtes avec Rock in lichen.
Elles sont toutes réalisées en grand format avec un appareil à l'ancienne. Du coup, on ne voit pas ce qu'on fait
quand on déclenche. En revanche, grâce au négatif, on peut voir ce qu'on a fait avec les artistes. À chaque fois, je
venais avec un peu de matériel, un laboratoire nomade, c'était lourd, il y avait un côté artisanal dans la
démarche. C'était comme conduire une Rolls Royce qu'on aurait du mal à garer ! »

« Papillons épinglés dans une boîte »

Comment vous y preniez-vous pour faire un cliché ?
Q.B : « C'était à chaque fois différent. Cela pouvait être improvisé ou parfois j'allais repérer des lieux et rencontrer
les gens avant. Les artistes sont toujours au milieu du cadre tels des papillons épinglés dans une boîte. Les
portraits sont proches de la nature morte, il y a un côté statique, comme s'ils étaient figés par le photographe. »
On admire des gens allongés sur un toit ou pliés en quatre dans une boîte, quand d'autres sont nus
sur une chaise… Y a-t-il eu des clichés difficiles à faire ?
Q. B : « Aucune image ne ressort par sa difficulté. Celle du nu s'est faite comme ça au feeling parce que l'artiste
pouvait être nu sur scène, ça ne l'a pas dérangé. À chaque fois, c'est comme une pièce de puzzle. Je prends un
décor, un personnage, des éléments (seau, balai, plumes, boîtes…), je les mets en place et ça marche. Parfois, le
travail de création relève aussi du mystère pour moi. Il n'y a pas de message derrière, je préfère me laisser
déborder par l'imaginaire. »
Pour faire écho à cette exposition, un livre va être édité. Le poète Bernard Noël y couche ses mots.
Quelle belle alchimie !
Q.B : « C'est en effet la cerise sur le gâteau ! J'ai été très flatté qu'il accepte. Il y a la photo et son texte. Il ne
légende pas les photos. C'est comme dans un frigo où parfois il a des choses disparates. On les mélange et tout
d'un coup ça devient des choses délicieuses ! »
Quel souvenir gardez-vous de ces rencontres et allez-vous faire une suite ?
Q. B : « Tout s'est fait de manière amicale et chaleureuse. Les artistes, qui en ont l'habitude, ont accepté de se
mettre en scène, les rencontres ont toujours été passionnantes. Malheureusement, je n'ai plus de film pour faire
ce style de photo, on continuera au numérique. La dernière photo prise l'a été avec Julie Nioche au Manège de
Reims. C'est sans doute celle que je préfère. A l'inverse de tous les autres artistes, Julie s'est mise de profil, elle
ne regarde pas l'objectif. Elle est enceinte. Cette dernière photo ouvre sur une autre vie. »

Propos recueillis par Frédérique PETRE

Et aussi

En parallèle, des images animées avec de la récup'

‹ précédent - suivant ›

Accident: trafic SNCF interrompu entre Reims et
Épernay
16H02 - Rilly-la-Montagne

Toujours les adducteurs pour Ramé
12H47 - Sedan

Reims - Bastia / Choplin ne sera pas du voyage
12H26 - Reims

Un camion tombe de la pénétrante sur la voie ferrée
10H45 - Châlons-en-Champagne

Trois classes en plus dans le Sud-Ouest marnais
08H22 - Sézanne

Circulation perturbée à Bazancourt
08H18 - Bazancourt

Les deux braqueurs de la bijouterie sous les verrous
07H53 - Marne

Frisquet
07H19

Ambiance automnale pour la kermesse du cidre à
Boué
18H53 - Boué

Les autres infos
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Peinture L'atelier Josette Bisteur expose aux
Châtillons
Nouvelle saison de la Comédie Bertrand Cantat sur
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Fusillade de Tremblay / Le tireur présumé arrêté à
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Vous et l'union

Mot de passe
oublié

Who's who? La bourse en direct
A suivre

La région en direct

Les + lus
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chorégraphes ont donc été immortalisés par
l'objectif de Quentin Bertoux dans des lieux
divers (Le Manège à Reims, U1 à Château-
Thierry, la campagne féroise…). Ses clichés
seront visibles en avant-première du festival
« C'est comme ça ! », le week-end prochain,
à l'occasion des Journées du patrimoine. Pour
l'union, il revient sur cette belle aventure.
Comment est née cette idée de garder
une trace des artistes en résidence à
l'Echangeur ?
Quentin Bertoux : « L'idée vient de Christophe Marquis (ndlr : le directeur de l'Echangeur) qui voulait conserver
une mémoire visuelle des artistes. J'ai répondu à son envie, je ne voyais pas ça dans la durée mais ça s'est fait en
fonction du passage des artistes sur à peu près 20 ans ! Les premières photos ont été faîtes avec Rock in lichen.
Elles sont toutes réalisées en grand format avec un appareil à l'ancienne. Du coup, on ne voit pas ce qu'on fait
quand on déclenche. En revanche, grâce au négatif, on peut voir ce qu'on a fait avec les artistes. À chaque fois, je
venais avec un peu de matériel, un laboratoire nomade, c'était lourd, il y avait un côté artisanal dans la
démarche. C'était comme conduire une Rolls Royce qu'on aurait du mal à garer ! »

« Papillons épinglés dans une boîte »

Comment vous y preniez-vous pour faire un cliché ?
Q.B : « C'était à chaque fois différent. Cela pouvait être improvisé ou parfois j'allais repérer des lieux et rencontrer
les gens avant. Les artistes sont toujours au milieu du cadre tels des papillons épinglés dans une boîte. Les
portraits sont proches de la nature morte, il y a un côté statique, comme s'ils étaient figés par le photographe. »
On admire des gens allongés sur un toit ou pliés en quatre dans une boîte, quand d'autres sont nus
sur une chaise… Y a-t-il eu des clichés difficiles à faire ?
Q. B : « Aucune image ne ressort par sa difficulté. Celle du nu s'est faite comme ça au feeling parce que l'artiste
pouvait être nu sur scène, ça ne l'a pas dérangé. À chaque fois, c'est comme une pièce de puzzle. Je prends un
décor, un personnage, des éléments (seau, balai, plumes, boîtes…), je les mets en place et ça marche. Parfois, le
travail de création relève aussi du mystère pour moi. Il n'y a pas de message derrière, je préfère me laisser
déborder par l'imaginaire. »
Pour faire écho à cette exposition, un livre va être édité. Le poète Bernard Noël y couche ses mots.
Quelle belle alchimie !
Q.B : « C'est en effet la cerise sur le gâteau ! J'ai été très flatté qu'il accepte. Il y a la photo et son texte. Il ne
légende pas les photos. C'est comme dans un frigo où parfois il a des choses disparates. On les mélange et tout
d'un coup ça devient des choses délicieuses ! »
Quel souvenir gardez-vous de ces rencontres et allez-vous faire une suite ?
Q. B : « Tout s'est fait de manière amicale et chaleureuse. Les artistes, qui en ont l'habitude, ont accepté de se
mettre en scène, les rencontres ont toujours été passionnantes. Malheureusement, je n'ai plus de film pour faire
ce style de photo, on continuera au numérique. La dernière photo prise l'a été avec Julie Nioche au Manège de
Reims. C'est sans doute celle que je préfère. A l'inverse de tous les autres artistes, Julie s'est mise de profil, elle
ne regarde pas l'objectif. Elle est enceinte. Cette dernière photo ouvre sur une autre vie. »

Propos recueillis par Frédérique PETRE

Et aussi

En parallèle, des images animées avec de la récup'

‹ précédent - suivant ›

Accident: trafic SNCF interrompu entre Reims et
Épernay
16H02 - Rilly-la-Montagne

Toujours les adducteurs pour Ramé
12H47 - Sedan

Reims - Bastia / Choplin ne sera pas du voyage
12H26 - Reims

Un camion tombe de la pénétrante sur la voie ferrée
10H45 - Châlons-en-Champagne

Trois classes en plus dans le Sud-Ouest marnais
08H22 - Sézanne

Circulation perturbée à Bazancourt
08H18 - Bazancourt

Les deux braqueurs de la bijouterie sous les verrous
07H53 - Marne

Frisquet
07H19

Ambiance automnale pour la kermesse du cidre à
Boué
18H53 - Boué

Les autres infos

Depuis 5 jours
Peinture L'atelier Josette Bisteur expose aux
Châtillons
Nouvelle saison de la Comédie Bertrand Cantat sur
la scène
Les rois de France à Corbeny Un rite obligé du sacre
Fusillade de Tremblay / Le tireur présumé arrêté à
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TRSITANE BANON AU GRAND JOURNAL

Tristane Banon, qui a porté plainte contre Dominique Strauss-
Kahn pour tentative de viol, s'exprimera lundi soir en direct
dans le Grand Journal de Canal+, au lendemain de l'interview
de l'ancien patron du FMI sur TF1...
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Depuis plus de vingt ans, Quentin Bertoux photographie la danse,
l'architecture, la cuisine, la mode, les êtres, les objets.

Accueil > Aisne - Culture et Loisirs - Château-Thierry

Admirez les clichés de Quentin Bertoux
Publié le mercredi 14 septembre 2011 à 10H29 - Vu 64 fois

CHATEAU-THIERRY (Aisne). Des clichés
de toute beauté retraçant les résidences
de chorégraphes à l'Echangeur seront
exposés, ce week-end, pendant les
Journées du patrimoine au Silo. On y
court !

TOUS les artistes en résidence à l'Echangeur
de Fère-en-Tardenois (sauf deux) se sont
prêtés au jeu. En près de vingt ans, le
passage de trente-huit danseurs et/ou
chorégraphes ont donc été immortalisés par
l'objectif de Quentin Bertoux dans des lieux
divers (Le Manège à Reims, U1 à Château-
Thierry, la campagne féroise…). Ses clichés
seront visibles en avant-première du festival
« C'est comme ça ! », le week-end prochain,
à l'occasion des Journées du patrimoine. Pour
l'union, il revient sur cette belle aventure.
Comment est née cette idée de garder
une trace des artistes en résidence à
l'Echangeur ?
Quentin Bertoux : « L'idée vient de Christophe Marquis (ndlr : le directeur de l'Echangeur) qui voulait conserver
une mémoire visuelle des artistes. J'ai répondu à son envie, je ne voyais pas ça dans la durée mais ça s'est fait en
fonction du passage des artistes sur à peu près 20 ans ! Les premières photos ont été faîtes avec Rock in lichen.
Elles sont toutes réalisées en grand format avec un appareil à l'ancienne. Du coup, on ne voit pas ce qu'on fait
quand on déclenche. En revanche, grâce au négatif, on peut voir ce qu'on a fait avec les artistes. À chaque fois, je
venais avec un peu de matériel, un laboratoire nomade, c'était lourd, il y avait un côté artisanal dans la
démarche. C'était comme conduire une Rolls Royce qu'on aurait du mal à garer ! »

« Papillons épinglés dans une boîte »

Comment vous y preniez-vous pour faire un cliché ?
Q.B : « C'était à chaque fois différent. Cela pouvait être improvisé ou parfois j'allais repérer des lieux et rencontrer
les gens avant. Les artistes sont toujours au milieu du cadre tels des papillons épinglés dans une boîte. Les
portraits sont proches de la nature morte, il y a un côté statique, comme s'ils étaient figés par le photographe. »
On admire des gens allongés sur un toit ou pliés en quatre dans une boîte, quand d'autres sont nus
sur une chaise… Y a-t-il eu des clichés difficiles à faire ?
Q. B : « Aucune image ne ressort par sa difficulté. Celle du nu s'est faite comme ça au feeling parce que l'artiste
pouvait être nu sur scène, ça ne l'a pas dérangé. À chaque fois, c'est comme une pièce de puzzle. Je prends un
décor, un personnage, des éléments (seau, balai, plumes, boîtes…), je les mets en place et ça marche. Parfois, le
travail de création relève aussi du mystère pour moi. Il n'y a pas de message derrière, je préfère me laisser
déborder par l'imaginaire. »
Pour faire écho à cette exposition, un livre va être édité. Le poète Bernard Noël y couche ses mots.
Quelle belle alchimie !
Q.B : « C'est en effet la cerise sur le gâteau ! J'ai été très flatté qu'il accepte. Il y a la photo et son texte. Il ne
légende pas les photos. C'est comme dans un frigo où parfois il a des choses disparates. On les mélange et tout
d'un coup ça devient des choses délicieuses ! »
Quel souvenir gardez-vous de ces rencontres et allez-vous faire une suite ?
Q. B : « Tout s'est fait de manière amicale et chaleureuse. Les artistes, qui en ont l'habitude, ont accepté de se
mettre en scène, les rencontres ont toujours été passionnantes. Malheureusement, je n'ai plus de film pour faire
ce style de photo, on continuera au numérique. La dernière photo prise l'a été avec Julie Nioche au Manège de
Reims. C'est sans doute celle que je préfère. A l'inverse de tous les autres artistes, Julie s'est mise de profil, elle
ne regarde pas l'objectif. Elle est enceinte. Cette dernière photo ouvre sur une autre vie. »

Propos recueillis par Frédérique PETRE
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Comment'
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Nioche/AIME

MUES DE PARIERA AVIGNON
Matter e est I histoire cle quatre femmes
de nationalités différentes (turque
marocaine française et suédoise) reu
mes sur une scene Chacune porte une
robe en papier qu elle s est fabriquée
elle même épidémie culturel et social
bientôt désagrège par des trombes d'eau
Comme ton] ours avec Julie Nioche le
spectacle intègre une contrainte qui va
forcer le corps a s'adapter La tension
plastique de ses projets - ici le sol blanc
progressivement sali de noir telles les
bulles de savon de I artiste Roland
Flexner - est une porte d entree pour le
spectateur maîs jamais un but en soi
Son extrême sensoriahte (le bruit du
papier froisse, le lustre des peaux polies
par I eau) accompagne en douceur les

enjeux identitaires et politiques qui
agitent le plateau Condamnées a une
mise a nu, les danseuses improvisent,
s improvisent La princesse glisse sur
une flaque souille sa robe virginale Le
conte de fées dérape Six ans se sont
écoules entre la premiere version de
Mattei (2008) et sa récréation pour ce
68e 1-estival d'Avignon La chorégraphe
française concrétise un désir longue
ment mûri de trav ailler sur une reprise
et, plus généralement sur l'écologie
d un spectacle « Matter est ma premiere
piece de groupe, elle a peu tourne par
rapport a l'énergie dépensée pour sa pro
duction confie t elle Quel meilleur
endroit que la v ille de Jean Vilar pour
requestionner les conditions d existence

de la danse 7 Maîs aussi la parite sexuelle
< II est plus dur d etre chorégraphe
quand on est une femme , lance Julie
Un féminisme qui s'exprime concrète
ment a travers ces quatre trajectoires
individuelles chaigees par le temps, la
vie les fantasmes de soi OnaimeMatftr
pour cette humanite la Fragile avec ses
poches de resistance Lente comme la
mue Tn ostéopathie ( J u l i e Nioche a
passe son diplome en 2008) le praticien
déverrouille le corps pour en libérer les
mécanismes d'autoguerison II en serait
un peu de même avec Matti r activer les
forces de changement présentes en cha
cun de nous sans craindre la tension et
la perte que tout mouvement occa
sionne CELINE PIETTRE
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Mignonnes, allons voir sous  
les robes…

Julie Nioche fait matière chorégraphique  
des codes que Ie vêtement infiltre, à même  
les corps, particulièrement féminins

II y aurait quand même bien des corps nus, et des corps habillés. 
Depuis bientot une quinzaine d’années, la scène chorégraphique 
critique a vu les corps nus se multiplier sur les plateaux. Mais 
curieusement, c’est la limite entre I’habillé et Ie nu qui s’en trouva 
grandement estompée. Plus on voyait de nu, plus on apprenait à 
lire ce nu. C’était Ie but.
On sortait des années quatre-vingt, et de la danse qui s’enivrait 
du mythe des corps enfin libérés. Pour ces années-Ià, un corps 
nu, c’était un corps Iibre. Avec les années quatre-vingt-dix, on se 
cognait Ie sida ; et la mondialisation, et la phobie antimigratoire, 
et Ie vertige multimédiatique. Etc. De quoi dessiller bien des 
regards. Michel Foucault aidant, et autres théories de la perfor-
mance des genres, et intérêt pour I’art-performance, on se mit a 
voir qu’un corps nu est un corps complexe ; un corps construit, 
un corps lui-même porteur et générateur d’effets de pouvoir, un 
corps interprétatif, un corps critique.
Alors il apparut qu’un corps nu pouvait paraitre sinistre, ou 
joyeux, autoritaire, ou discret, puissant, ou délicat, transgressif, ou 
conforme, impérialiste, ou colonisé, genre et transgenre, clinique, 
morbide, disciplinaire, indisciplinaire, norme, incongru, intempes-
tif, excessif, cumulatif, fragmentaire, unificateur, disjonctif. On en 
passe. Tout ça sans Ie moindre morceau de tissu. Le culturel, Ie 
politique logeaient dans les chairs; non plus principalement dans 
Ie code vestimentaire. Alors, que Ie corps soit nu au lieu d’être 
habillé devenait secondaire.

Des silhouettes acérées
Au printemps dernier, Julie Nioche créait Matter au Consortium 
de Dijon (Ies Parisiens ont pu ensuite la voir programmée aux 
Rencontres internationales de Seine-Saint-Denis). Cette pièce 
fait bouger les lignes à cet endroit. Matter est une pièce particu-
lièrement politique. Julie Nioche y orchestre sa rencontre avec 
trois autres jeunes femmes, artistes chorégraphiques de divers 
pays - pas toujours des plus confortables - qui I’ont « touchée, 
frappée, impressionnée, questionnée dans leurs engagements 
artistiques ainsi que dans leurs choix politiques et sociaux ». 
Deux années durant, elle est allée les rencontrer chez elles, les 
fréquenter, partager leur vie, et des bribes de création chorégra-
phique. Toutes réunies enfin sur Ie plateau de Matter, ces quatre 
femmes portent des robes faites de papier blanc : d’ou de 
franches wet simples découpes, des plis très nets, des silhouettes 
acérées. Elles les endossent à vue, avec I’aide d’une assistante.  
Ces habillages sont précis, techniques. Puis, souvent statiques, fron-
tales face au public, emballées dans ces vigoureux costumes dévo-
rant volontiers leurs visages, les quatre danseuses paraissent mises 

en exposition. Les voici icones plastiques de ce qu’est un corps 
féminin débordé par les codes massifs d’un motif vestimentaire 
parmi les plus genrés: la robe. Ni détails, ni fanfreluches, mais des 
renvois très francs: jeune fille primesautière sous Ie volant du jupon ?  
Ou mariée très sage? Femme du monde tirée à quatre épingles 
? Voire nonne au couvent ?
Or, rien ici ne tient de la statuaire immuable. Dans Matter, ces 
femmes « désertent les référents qui se sont infiltrés en elles 
», à travers Ie vêtement. Qui dit infiltration, dit liquide. De I’eau 
circule sur Ie plateau de la pièce. Au sol, c’est comme une encre 
noire, salissante aux corps, mais qui accentue I’éclat virulent du 
blanc des vêtements. La rétine en suffoque. De I’eau est égale-
ment distillée à même la peau. De I’eau tombe aussi des cintres. 
En bruine. En pluie. Quoi de plus intime, mais alors sensuel, voire 
sexuel, mais encore environnemental, et géopolitique, en tout 
cas culturel, que cette eau courante, filtrante, enveloppante ; 
aspergeant, détrempant, éclaboussant ?

Une transe d’actes
Mais on n’est pas a Aqualand. Une extrême tension habite 
ces infiltrations, ces écoulements. La matière est au travail. 
Matter. Cela décape, dans la couche du code, du papier-tissu, 
des référents qu’il distille, du féminin incorporé. Agenouillées 
sous leurs robes, trempant alignées dans la flaque noire, 
chevelures défaites, bras figés a I’écart, ces quatre femmes 
semblent clouées au sol : petits monuments blancs, fillettes 
aux rôles assignés, mais là dans un tourment de doutes et  
de possibles. Tout pèse, mais rien n’est encore joué. Corrodées, 
dissoutes, déchirées, les robes se défont progressivement, 
se disloquent, et tombent. Que laissent-elles voir? Non pas 
un nu magnifié, retrouvé, célébré (du reste, chacune conti-
nue de porter un slip noir). Non pas un corps réunifié dans 
sa liberté. Mais une gamme d’accents, une hargne de sursauts, 
une transe d’actes. Ces femmes « savent que seule leur pré-
sence mise à nu résistera » indique la chorégraphe. Nu ou 
habillé ? Cela ne suffit toujours pas à résumer la question. Dans 
Matter, ainsi que Ie souligne encore Julie Nioche, I’attention est  
à porter tout autant « sur Ie processus de passage d’un état 
a I’autre. Dans cette pièce, on se rhabille aussi ». Reste que là, 
à fleur de tissu, à ras de papier, vibre et transparait un corps 
ramené à lui-même, ce corps « qui reste assez unique, trou-
blé, troublant dans sa vulnérabilité, fragile dans sa tâche ». La 
belle force de Matter est de porter notre regard au plus fin de 
I’endroit où Ie nu pourrait s’observer depuis le tissu, conscient 
d’y laisser sa marque .•

pref mAG – danse – octobre 2008 – Chronique de Gérard Mayen

DANSE
MIGNONNES ALLONS VOIR
SOUS LES ROBES •••

Julie Niochefait matiere choregraphique des codesque Ievetement infiltre
it meme les corps,particulierement ftminins
La chronique de Gerard Mayen & Photographie de Jerome Delatour

II y aurait quand meme bien des corps nus, et des corps
habilles. Oepuis bientot une quinzaine d'annees, la scene cho-
regraphique critique a vu les corps nus se multiplier sur les
plateaux. Mais curieusement, c'est la limite entre I'habille et Ie
nu qui s'en trouva grandement estompee. Plus on voyait de nu,
plus on apprenait a lire ce nu. C'etait Ie but.

On sortait des annees quatre-vingt, et de la danse qui s'enivrait du
mythe des corps enfin liberes. Pour ces annees-Ia,un corps nu, c'etait
un corps Iibre.Avec lesannees quatre-vingt-dix, on secognait Iesida ;
et la mondialisation, et la phobie antimigratoire, et Ie vertige multi-
mediatique. Etc. De quoi dessiller bien des regards. Michel Foucault
aidant, et autres theories de la performance des genres, et interet
pour I'art-performance, on se mit a voir qu'un corps nu est un corps
complexe ; un corps construit, un corps lui-meme porteur et genera-
teur d'effets de pouvoir, un corps interpretatif, un corps critique.
Alors il apparut qu'un corps nu pouvait paraitre sinistre, ou
joyeux, autoritaire, ou discret, puissant, ou delicat, transgres-
sif, ou conforme, imperialiste, ou colonise, genre et transgenre,
clinique, morbi de, disciplinaire, indisciplinaire, norme, incongru,
intempestif, excess if, cumulatif, fragmentaire, unificateur, dis-
jonctif. On en passe. Tout \:a sans Ie moindre morceau de tissu.
Le culturel, Ie politique logeaient dans res chairs; non plus prin-
cipalement dans Ie code vestimentaire. Alors, que Ie corps soit
nu au lieu d'etre habille devenait secondaire.

OES SilHOUETTES ACEREES
Au printemps dernier, Julie Nioche creait Matter au Consortium
de Dijon (Ies Parisiens ont pu ensuite la voir programmee aux
Rencontres internationales de Seine-Saint-Denis). Cette piece fait
bouger les lignes a cet endroit. Matter est une piece particuliere-
ment politique. Julie Nioche y orchestre sa rencontre avec trois
autres jeunes femmes, artistes choregraphiques de divers pays -
pas toujours des plus confortables - qui I'ont « touchee, frappee,
impressionnee, questionnee dans leurs engagements artistiques
ainsi que dans leurs choix politiques et sociaux ». Deux annees
durant, elle est allee les rencontrer chez elles, les frequenter, par-
tager leur vie, et des bribes de creation choregraphique.
Toutes reunies enfin sur Ie plateau de Matter, ces quatre femmes
portent des robes faites de papier blanc: d'ou de franches et sim-
ples decoupes, des plis tres nets, des silhouettes acerees. Elles
les endossent a vue, avec I'aide d'une assistante. Ces habillages
sont precis, techniques. Puis, souvent statiques, frontales face
au public, emballees dans ces vigoureux costumes devorant
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volontiers leurs visages, les quatre danseuses paraissent mises
en exposition. Les voiei icones plastiques de ce qu'est un corps
feminin deborde par les codes massifs d'un motif vestimentaire
parmi les plus genres: la robe, Ni details, ni fanfreluches, mais
des renvois tres francs: jeune fille primesautiere sous Ie volant du
jupon ? Ou mariee tres sage? Femme du monde tiree a quatre
epingles ? Voire nonne au couvent ?
Or, rien iei ne tient de la statuaire immuable. Dans Matter, ces fem-
mes « desertent les referents qui se sont infiltres en elles »,a travers
Ie vetement. Qui dit infiltration, dit liquide. De I'eau circule sur Ie pla-
teau de la piece. Au sol, c'est comme une encre noire, salissante aux
corps, mais qui accentue I'eclat virulent du blanc des vetements.
La retine en suffoque. De I'eau est egalement distillee a meme la
peau. De I'eau tombe aussi des eintres. En bruine. En pluie. Quoi de
plus intime, mais alors sensuel, voire sexuel, mais encore environne-
mental, et geopolitique, en tout cas culturel, que cette eau courante,
filtrante, enveloppante ; aspergeant, detrempant, eclaboussant ?

UNE TRANSE O'ACTES
Mais on n'est pas a Aqualand. Une extreme tension habite ces
infiltrations, ces ecoulements. La matiere est au travail. Matter.
Cela decape, dans la couche du code, du papier-tissu, des refe-
rents qu'il distille, du feminin incorpore. Agenouillees sous leurs
robes, trempant alignees dans la flaque noire, chevelures defai-
tes, bras figes a I'ecart, ces quatre femmes semblen c10uees au
sol : petits monuments blancs, fillettes aux roles assignes, mais
la dans un tourment de doutes et de possibles. Tou pese, Mais
rien n'est encore joue. Corrodees, dissoutes, dechirees, les robes
se defont progressivement, se disloquent, et tomben",
Que laissent-elles voir? Non pas un nu magnifie, re'rouve, cele-
bre (du reste, chacune continue de porter un slip noir), on pas
un corps reunifie dans sa liberte, Mais une gamme d'accents, une
hargne de sursauts, une transe d'actes. Ces "emmes « savent
que seule leur presence mise a nu resistera »indiq e la chore-
graphe, Nu ou habille ? Cela ne suffit toujours pas a resumer la
question, Dans Matter, ainsi que Ie souligne enc re Julie Nioche,
I'attention est a porter tout autant « sur Ie processus de passage
d'un etat a I'autre. Dans cette piece, on se r ab' e a ssi ». Reste
que la, a fleur de tissu, a ras de papier, vibre er -ra sparait un
corps ramene a lui-meme, ce corps « qui res::e assez unique,
trouble, troublant dans sa vulnerabilite, fragile a~ sa ache ».

La belle force de Matter est de porter notre regaro a plus fin de
I'endroit ou Ie nu pourrait s'observer de puis Ie 'ss , conscient
d'y laisser sa marque .•
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l’humAniTé – 2 juin 2008  – par Muriel Steinmetz
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le fiGAro – 30 mai 2008 – par Marion Thébaud
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mouvemenT – mai 2008 – par Gérad Mayen
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Eléments de recherche : ENTRE COUR ET JARDINS : événement culturel, en août/septembre de chaque année, dans le département de la Côte
d'Or (21), toutes citations

Festival Entre cour et jardins
Jusqu'au IS septembre à Barbirey-sur-Ouche, tél 03.80.6712 30, www barbirey com

Deux propositions, deux femmes :
Annabel Vergne et Julie Nioche
illuminent la Côte-d'Or.
Il a beau s'être fait un nom en
investissant desjardins de rêve
comme ceux de Barbirey-sur-
Ouche ou le parc de la Colombière
à Dijon, ce festival sans pareil qui
rythme la fin de l'été aime aussi
jouer hors des sentiers battus.
La preuve avec ce rendez-vous
donné par Annabel Vergne,
scénographe et bien plus, qui crée
Arbres ciel colline. Casque sur

la tête, le promeneur entend
des passages lus du texte de Rémy
Zaugg, peintre, qui commente
La Maison du pendu de Paul
Cézanne. Soit un déluge de "touche
foncée verdâtre", de "façade orangée"
et autre "ouverture dans le mur".
Sauf que sous nos yeux, c'est
une cité moderne, à la périphérie
de Dijon, qui se dévoilé avec
ses alignements d'immeubles
et son terrain de sport à pelouse
artificielle, d'une teinte que
Cézanne ne verra jamais.

De ces décalages vont naître des
associations d'idées et une réflexion
intense sur l'urbanisme actuel.
Et lorsque la voix enchanteresse
parle de "dire le vu pour voir", on est
happé définitivement. On finira
cette balade auditive et sensible en
plongeant dans une répétition de
"vert" (le mot) qui semble déteindre
sur ce faux gazon saturant
l'espace et ces joueurs d'un soir,
une bande de gamins multicolores
dans tous les sens du terme.
Investissant la cour de l'Usine,
bâtiment en voie de rénovation
arty, la chorégraphe Julie Nioche
donnait une étape de son projet
chorégraphique nomade
Matfer of Fact, rassemblement
de danseuses ou autres l'ayant
"touchée"tm "questionnée".
Derriére une ligne de feu poussée
par le vent, quèlques femmes
dans de simples robes-tuniques
de papier défient les visiteurs.
Elles finissent par s'approcher,
alors qu'on éteint la rampe
de flammes. Le jet d'eau
déchiquettera aussi leur seconde
peau. Drôle de peloton d'exécution
qui ferait acte de résistance
pour tout dire. Cette performance
dure à peine vingt minutes,
le temps pour des voisins d'appeler
les pompiers. Mais cet incendie
intérieur n'était déjà plus.
Matfer of Fact n'a pas fini pour
autant de laisser des traces dans
notre mémoire Philippe Noisette
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lA TerrASSe – mai 2007 – par Marie Chavanieu
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DernièreS nouvelleS D’AlSAce – 18/24 avril 2015 – par Vénéranda Paladino
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le DAuphiné – 20 juillet  2014 – propos recueillis par Vincent Marin
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le DAuphiné – 22 juillet  2014 – par Vincent Marin
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oueST-frAnce – 14 septembre 2008 



36

le Bien puBlic – septembre 2007
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Eléments de recherche : ENTRE COUR ET JARDINS : événement culturel, en août/septembre de chaque année, dans le département de la Côte
d'Or (21), toutes citations

Dijon - Entre Cour et Jardin

Ligne de flammes ligne de
femmes
Le festival Entre Cour et Jardin fait dans
l'original La danse présentée a la cour de
l'Usine met en presence le feu, la femme et
l'eau Un cocktail silencieux paradoxalement
revendicateur Sur une idee de Julie Nioche,
avec le soutien du Consortium-Nouvelles
Scenes Dijon, huit femmes en blanc se
mettent en scene Sur une musique
d'apocalypse, un mur de flammes, des lances
a incendie se mettent progressivement en
action contre le feu maîs aussi contre un mur
de femmes qui se rapproche en silence,
inexorablement La puissance de l'eau
désintègre les vêtements , restent les chairs
tourmentées L'eau ne parviendra pas a
éteindre leur resistance mteneure fin de la
choregraphie tres contemporaine
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l'eau Un cocktail silencieux paradoxalement
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mATTer (création 2008 - recréation 2014) 

presse iNterNAtioNAle
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BAlleTAnz (Allemagne) – août 2008 
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perfil (Argentina) – juin 2008 – Matter
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Un «manifeste», une ode à la femme ou tout simplement des icônes où les femmes sont mise 
à nu, dépouillées de leurs atours pour mieux entrer en transcendance, dans leurs vraies rôles 
et fonction?
C’est à cela que nous invite à méditer Julie Nioche dans sa dernière version de son chapitre 
«Matter».
Un plateau bordé d’une lisière noire en relief, semble retenir quelques secrets de fabrication 
scénographique: tapis de sol blanc, d’où émergent de singulières voltes comme des cordes 
ou des tuyaux...... Reliefs contenant quelque chose........
Une femme apparaît et se laisse vêtir de papier crépon, de soie par une «costumière», à vue, 
qui lui fait les dernières retouches comme sur un patron, l’agrafant, l’épinglant comme un sty-
liste de mode, un designer de défilé branché. Une sculpture blanche, mobile, légère et sonore 
en surgit et elle bouge, danse dans le frisson du papier: légère et solide à la fois: son corps est 
d’une belle stature charpentée, les jambes bien campées au sol. Comme vêtue d’une armure 
de paoier, fragile.
Une pluie s’abat des cintres sur la femme et la transforme, lui ôtant petit à petit sa robe 
blanche de papier mouillée dont elle va s’échapper, se débarrasser comme d’une chrysalide.
Des comparses la rejoignent dans des robes de papier plus solide, moins fragiles.Elles en-
tonnent des solos où la matière les contraint à des mouvements entravés, où le corps a du mal 
à surgir, à vivre, à respirer.Femmes dont les visages sont masqués par ses étranges plaques 
de papier qui masquent leur identité, leur altérité.L’eau de pluie a envahi le plateau: elles 
s’adonnent à de joyeuses glissades, libres, lâchées dans l’espace; Très animales, sensuelles, 
la chevelure mouillée, giclant au gré de leurs mouvements libératoires, libertaires.Femmes 
baignant dans l’élément amniotique, dans le liquide essentiel de la vie
Porteuse de joie, d’inquiétude aussi .Comme un iceberg, l’une fond, se robe s’imbibe de l’eau, 
se plisse, se modèle autrement, se transforme.Leur peau, leur enveloppe cède, craque, se 
dissout, se répand, disparaît: mue, transformation, hybridation singulière? Tout est possible. 
Sculptures énigmatiques, modèles d’un improbable défilé de mode «designée», les voici 
alignées, prêtes à un singulier combat, immobiles avant la tempête.
.Quatre effigies se placent en devant de scène comme quatre guerrières japonaises, plantées, 
rivées au sol humide, liquide.La musique s’amplifie, elles se roulent dans l’eau, quittent leurs 
chrysalides pour en faire des dépouilles qui jonchent le sol, baignant dans cette eau noire, 
souillée.
Danse folle, échevelée, transe en danse pour un final exubérant et très prenant.
Libération, respiration; plus d’atours ni de papier pour les retenir dans leurs divagations, leur 
fantaisie, leur énergie .
Quel tonus pour ces corps râblés, solides, massifs qui engendrent la vie, la communauté, la 
solidarité
Un manifeste? Pourquoi pas comme celui de «la femme futuriste»  de Valentine de Saint Point, 
comme bien d’autres gestes politiques posés, revendiqués par des femmes, danseuses, des 
femmes qui dansent et personne d’autre.
«Matter» à Pole Sud comme conclusion du festival «Extradanse», c’est aussi un acte politique! 
Poétique!

Publié par Geneviève Charras à 06:58 

BloG l’AmuSe-DAnSe – 23 avril 2015 - par Geneviève Charras 
http://genevieve-charras.blogspot.fr/2015/04/matter-eclaboussures-transes-en-danse.html

http://genevieve-charras.blogspot.fr/2015/04/matter-eclaboussures-transes-en-danse.html
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inferno-mAGAzine.com – 23 juillet 2014 
http://inferno-magazine.com/2014/07/23/festival-davignon-matter-la-danse-liquide-de-julie-nioche/

Matter de Julie Nioche / Création 2008, Recréation 2014 / Vu le 21/07 au Théâtre Benoît-XII à 
Avignon / Jusqu’au 27 Juillet à 18h. / Durée : 55min
C’est pour une salle comble* que se joue la re-création de Julie Nioche. Créée en 2008 avec la 
participation de quatre autres femmes chorégraphes -chacune de nationalité différente-, Matter 
a aujourd’hui subi quelques modifications pratiques, techniques et des changements d’inter-
prètes, mais reste sur le fond la même proposition riche et radicale.
 
Sur le sol est installé un plateau, une aire de jeu, un hendécagone (polygone à 11 côtés) qui ressemble à 
un bac à sable. En réalité il s’agira d’un bac à eau, comme on a pu en voir dans le Swam Club de Philippe 
Quesne. D’eau et de papier, c’est ainsi que sera le spectacle de Julie Nioche : fragile et renouvelable ad libi-
tum. Les lumières de Gilles Gentner éclaireront cet objet de fantasmes et d’actions avec une froideur et une 
précision chirurgicale pendant la petite heure que dure la pièce.
 
Bien plus qu’un spectacle vivant, il s’agit ici d’une installation plastique dont les danseurs sont la partie 
immergée du dispositif. Tout l’intérêt repose dans le visuel : les lumières et la scénographie mais surtout les 
magnifiques costumes de Nino Chubinishvili, réalisés par Anna Rizza. Des robes. Blanches, aux coupes 
différentes mais très précises et surtout en papier. Comme dans les créations que Régine Chopinot a pu 
faire avec la costumière Chantal Rousseau dans les années 80, quand les costumes de papiers arrivent, on 
n’attend qu’une chose, c’est le moment où ils vont se déchirer.
 
L’intérêt de Matter réside dans le choix de la forme et de la matière du costume. Du papier de soie au papier 
125g d’épaisseur, chaque danseuse détruit son costume-coquille, son costume-peau, son costume-combi-
naison à sa manière. Le costume se désagrège sous l’effet d’un filet de sueur/sang/eau pour devenir double 
peau que l’on quittera comme un serpent fait sa mue. Toutes ces tenues de papiers sont blanches. Comme 
le montre les études de Michel Pastoureau1, le blanc c’est la pureté mais aussi le vide, c’est la virginité mais 
c’est aussi l’enfermement hospitalier…

A chaque destruction de costume, une technicienne rapporte un patron et agrafe, scotche, colle une nouvelle 
peau aux danseuses. Et la chorégraphie est à nouveau recommencée, à coup de grands gestes ostensibles 
ou de faibles mouvements pour sortir du carcan dans lequel les robes sublimes et répressives enferment ces 
femmes. L’incursion de l’assistante, toute de noir vêtue, vient couper la diégèse et nous expulse malheureuse-
ment du spectacle pour nous ramener au concret du spectacle (le scotch des robes, le sol glissant, les tuyaux 
par lequel passe l’eau);

L’eau. L’eau qui sort par tous les pores du théâtre. Une eau noire et sale qui envahit le sol, une fine bruine ou 
une forte pluie qui tombe des cintres, une eau de sang qui glisse du coup d’une des danseuses. Cette eau à 
la fois purifiante et purgative est aussi une eau destructrice et porteuse de maladies, de toute façon, un élé-
ment plus fort que la création humaine. Que l’on touche à la féminité, au blanc ou à l’eau, les symboles sont 
suffisamment forts et suffisamment ambivalents pour fasciner le spectateur qui en prend plein l’imaginaire une 
heure durant.

Après une longue partie où chaque danseuse tient, immobile, dans l’eau (la lumière nous donne l’impression 
qu’elles sont coincées dans le marécage jusqu’à la taille), un fin crachin régénérateur vient détruire une der-
nière fois les costumes. Les femmes se retrouvent ensemble pour la première fois dans une danse de la pluie 
tribale et mythique. Une ode à la nudité, à l’ensemble, au pur.

Matter. La mère en latin, regarder ou dominer en argot, la matière et le sujet en anglais… Julie Nioche sait, 
à l’image de son titre, nous proposer un spectacle qui explose de signes et de sens. Selon le sens que l’on 
donne au titre, on peut tout à fait y voir une introspection de la féminité, un questionnement sur le regard du 
spectateur, une critique du statut d’infériorité de la femme, une concrétisation de la question de la matière, 
une puissante proposition du sujet psychanalytique. Quelque soit le choix du regardant, c’est lui qui fait le ta-
bleau, car la conceptrice nous laisse libre de poser le signifiant que l’on veut sur les signifiés qu’elle propose.
 
Bruno Paternot
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cArneTDArT.com –22 juillet 2014 - par Jean Belmontet 
http://www.carnetdart.com/avignon-2014-jour-17-matter/



47

TouTelAculTure.com – 21 juillet 2014 - par Amélie Blaustein Niddam 
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BloG TADorne Du SpecTAcle vivAnT – 27 mai 2008 

http://www.festivalier.net/article-20029313.html

Le papier si féminin de Julie Nioche.

« Matter », chorégraphié par Julie Nioche, est l’aboutissement d’un long partenariat avec quatre 
danseuses issues de pays et de cultures différentes. Matter va durablement marquer mon esprit 
et élargir mon sens esthétique par le renouvellement des codes de la danse qu’il apporte. Utilisant 
l’eau comme ressort dramatique, Julie Nioche met au point une scénographie originale au travers 
de laquelle elle donne à voir l’émancipation de cinq femmes.

Luttant pour se retirer du milieu aquatique qui progressivement les enserre, elles vont s’extraire 
du carcan de leurs robes, puis dans un premier temps, se résoudre. Soigneusement habillées et 
préparées avec l’aide d’une assistante, elles semblent se soumettre à un cérémonial obligé et 
asservissant. Par leur seule capacité expressive, les danseuses expriment l’irrévocabilité de leur 
situation. Et nous glacent le sang.  Mais Julie nous emmène aussi dans un univewrs poétique 
unique, où les corps sont tachetés des jets d’encre noire et où, doucement, les robes de papier 
se soulèvent sous l’effet d’un souffle invisible. Ce souffle, c’est la rage qui les porte et que la 
chorégraphe traduit aussi lors de l’organisation de performances collectives (http://aime-sisyphe.
blogspot.com/).
Julie Nioche montre à mon sens que le déterminisme de certaines situations n’est pas immuable. 
Du dépassement de soi, de la révolte, peuvent résulter la libération du corps.
Arrêtons les commémorations.
Elsa gomis

♥♥♥♥♥♥ «Matter» de Julie Nioche a été joué les 26, 27 et 28 mai 2008 dans le cadre des Rencontres 
Chorégraphiques de Seine Saint Denis. Photo de Patrick Imbert

http://www.festivalier.net/article-20029313.html
http://www.festivalier.net/article-20029313.html
http://aime-sisyphe.blogspot.com/
http://aime-sisyphe.blogspot.com/
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mouvemenT.neT – 4 juin 2008  
– Extrait de Seine-Saint-Denis de toute exception  par Gérard Mayen

http://www.mouvement.net/index.php?idStarter=204699

 

Les Rencontres chorégraphiques de Seine-Saint-Denis.  

Dans leur édition en cours, les Rencontres chorégraphiques internationales ébranlent les 
assignations  
de genre, d’origine et de discipline artistique.

(…)
Passés ces regards masculins sur l’autre moitié du ciel, un autre programme composite des 
Rencontres, exceptionnellement dense, ramenait à une vision de femmes sur les femmes. Avec 
Matter, Julie Nioche signe ainsi une pièce implacable, d’extrême tension plastique, dénuée de 
toute complaisance. Sa meilleure. Quatre jeunes femmes – dont elle-même – font le plus souvent 
face aux spectateurs. Par l’entremise d’une assistante, elles sacrifient, tour à tour, à de patientes 
séances d’habillage. Les costumes sont de papier, aux lignes droites, et plis francs. Ce sont des 
robes. Féminines. Au sol, lentement, se répand une énigmatique eau de couleur noire, par petites 
surfaces fragmentées. Mais il tombe aussi de l’eau, il pleut, sans explication, depuis les cintres 
sur toute la scène. Seul élément masculin, le guitariste Alexandre Meyer diffuse un son de sourde 
contrainte.
Toute une patiente métamorphose, cérémonieuse, voit les figures iconiques de ces femmes, 
exposées en orantes, communiantes, tragédiennes, souveraines, s’ébranler en tensions, secousses, 
prosternations, aux énergies âpres et écorchées ; déroute orageuse, de chevelures ruinées, de 
vêtements dissous et déchirés, de salissure et flottaison, sculptures en désagrégation. Or surnagent 
force et tempérament, dans l’indocile trempe d’une double vague de mises à nu et en création.

http://www.mouvement.net/index.php?idStarter=204699
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http://imagesdedanse.over-blog.com/article-20081434.html

Julie Nioche, Matter : beauté et engagement

En sortant de mon immeuble aujourd’hui, j’ai rencontré une femme voilée de noir et de bordeaux de la tête aux pieds. 
Et, ce qui est plus rare, non seulement son visage était invisible, mais ses mains étaient occultées par des gants noirs. 
C’était comme un trou déchiré dans le monde sensible - dans cet instant de panique, j’eus l’impression de croiser la mort. 
Je n’habite pas chez les Talibans ni chez les ayatollahs, mais dans le 10e arrondissement de Paris. C’est assez dire que 
l’engagement artistique de Julie Nioche est, encore et toujours, d’actualité.

Julie Nioche, Matter (cl. Jérôme Delatour / Images de danse)

Dans une précédente pièce, H2O-NaCl-CaCo3, l’installation, faite de structures gonflables, prédominait. On y trouvait déjà 
certains éléments de Matter : l’espace, le blanc, le noir, des structures transformées par l’action d’un fluide, une attirance 
indéfinissable pour l’extase et la contemplation.
Le fluide était alors un gaz, c’est aujourd’hui de l’eau. A nouveau, dans Matter, un principe physique élémentaire produit une 
installation spectaculaire et raffinée - qui rencontre, étrange ironie, l’esthétique à la mode des Blackberry et des iPhones. 
Mais, fort heureusement, l’installation n’occulte pas les danseuses, ni le discours de la chorégraphe. Elle pose les termes 
d’oppositions essentielles : clair-obscur, ferme-éphémère, transparence-miroir, pur-maculé, immatériel-charnel. Dans ce 
cadre polysémique officient quatre jeunes femmes. Il est question, bien entendu, de l’enfermement de la femme et de ses 
accessoires vestimentaires : capotes tunnels, robes mariales, moniales. La pluie purificatrice vient déchirer ces vains écrans 
et, en révélant le corps féminin, rend raison à sa force dense, brute, innocente, pudique, digne.

Mais rien n’est simple. Les carcans de papier sont aussi des armures qui font des quatre danseuses, pour reprendre 
l’expression de Jan Fabre, des guerrières de la beauté. Aidées d’une assistante qui les pare comme pour un adoubement, 
ces médiatrices sacrées exécutent tour à tour, l’air grave et recueilli, un rituel mystérieux.
Mia Habib trousse son paquet de papier froissé comme le saint Marc de l’Evangile d’Ebbon, a la frontalité solide et pensive 
des femmes de Piero della Francesca ; Rani Nair, à qui poussent des appendices angéliques, improvise une Madonne 
extatique ; Bouchra Ouizguen lève les yeux vers un ciel insondable ; toutes écartent les bras et les mains, orantes ou 
supplicatrices, ou sémaphores sereines. Ainsi donc, de ce projet où chaque interprète semble improviser sur ses sensations 
et son expérience intimes, de cette fraternité de femmes de cultures et de physiques divers, transpire également une 
aspiration diffuse à une forme de spiritualité. Ceci est dans l’air du temps, et il faut bien que la danse en parle. Après les 
tables rases il se rencontre toujours, et c’est heureux, des curieux humbles pour se pencher sur les miettes et les gravats.
 
 
En un mot, on apprécie la grâce, la modestie, la délicatesse, la détermination de Julie Nioche, qualités qui ne cessent de 
me frapper chez cette frêle chorégraphe au visage d’enfant.

♥♥♥♥♥♥ Matter, de Julie Nioche, a été créé les 26, 27 et 28 mai 2008 dans le cadre des Rencontres chorégraphiques de 
Seine-Saint-Denis.

Retrouvez ici Matter en images

BloG imAGeS De DAnSe – 1 juin 2008 – Jeröme Delatour

http://imagesdedanse.over-blog.com/article-20081434.html
http://imagesdedanse.over-blog.com/article-20081434.html
http://imagesdedanse.over-blog.com/article-1434726.html
http://fr.wikipedia.org/wiki/Polys%C3%A9mie
http://fr.wikipedia.org/wiki/%C3%89vangiles_d'Ebbon
http://fr.wikipedia.org/wiki/Piero_della_Francesca
http://www.rencontreschoregraphiques.com/
http://www.rencontreschoregraphiques.com/
http://www.flickr.com/photos/imagesdedanse/sets/72157605282801857/
http://www.flickr.com/photos/imagesdedanse/sets/72157605282801857/
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Matter

imprimer

Matter

[Julie Nioche]

Danse

 Informations :

Date : Mardi 03 Février 2009

Lieu : Vivat (Le)

Ville : Armentieres

Horaires : 21h30

Prix : 5,5/7/11/13/18 euros

Evènement proposé par LilleLaNuit.com (Alexandra)

 Descriptif :

Dans  une  précédente  pièce,  H2O-NaCl-CaCo3,  l'installation,  faite  de

structures gonflables, prédominait. On y trouvait déjà certains éléments de

Matter : l'espace, le blanc, le noir, des structures transformées par l'action

d'un fluide, une attirance indéfinissable pour l'extase et la contemplation.

Le fluide était alors un gaz, c'est aujourd'hui de l'eau. A nouveau, dans

Matter,  un  principe  physique  élémentaire  produit  une  installation

spectaculaire et raffinée - qui rencontre, étrange ironie, l'esthétique

à la mode des Blackberry et des iPhones. 

Mais, fort heureusement, l'installation n'occulte pas les danseuses, ni

le discours de la chorégraphe.

 

Elle pose les termes d'oppositions essentielles : clair-obscur, ferme-

éphémère, transparence-miroir, pur-maculé, immatériel-charnel. 

Dans ce cadre polysémique officient quatre jeunes femmes.  Il  est

question,  bien  entendu,  de  l'enfermement  de  la  femme  et  de  ses

accessoires  vestimentaires  :  capotes  tunnels,  robes  mariales,

moniales. La pluie purificatrice vient déchirer ces vains écrans et,

en révélant le corps féminin, rend raison à sa force dense, brute,

innocente, pudique, digne.
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Julie Nioche

Julie Nioche
27 mars 2009

Revêtir une robe en papier blanc, en définir la forme et la

façon dont l’eau la détruira, tel est le protocole soumis par

Julie Nioche à des femmes chorégraphes, de divers pays.

Une proposition simple qui révèle les dimensions intimes et

socio-culturelles des corps. L’une des pièces nées de ce

projet, No Matter, réalisée au Japon avec la chorégraphe

Takiko Iwabuchi, vient d’être présentée dans un spa à

Enghien-les-Bains.

  

Nathalie Rias. Peux-tu nous présenter le projet Matter

dans sa globalité ?

Julie Nioche. J’ai demandé à cinq femmes (rencontrées au

cours de ma carrière) de participer à ce projet, parce

qu’elles étaient toutes danseuses et chorégraphes dans leur

propre pays. Si elles ont fait un passage en Europe pour

apprendre la danse contemporaine (car cette formation

n’existait pas forcément dans leur pays d’origine), elles ont

décidé de revenir chez elles pour développer, justement, un

lieu de danse, une compagnie ou un collectif. Et j’ai eu le

désir d’en savoir plus sur ce qui les avaient amenées à faire

ce choix professionnel. Quelles expériences ont été décisives

? Qu’est-ce qui a construit leurs corps ? Contre quoi

luttent-elles et pour quelles raisons ? Parce qu’on peut voir

les résistances dans un corps. L’engagement politique est

très lié à une expérience corporelle, personnelle. C’est cet

engagement physique au quotidien et cette volonté de

construire un espace de création, au point d’en faire une

communauté, que j’avais envie de vivre avec elles. Pour

cela, j’ai partagé leur intimité. Nous sommes allées dans

leur village, là où elles ont grandi… C’était très intéressant

de comprendre l’influence du contexte de création sur la

création elle-même, d’approcher les repères familiaux,

culturels et historiques qu’elles avaient dû contourner pour

poursuivre leur propre voie. Ces femmes ont réellement

collaboré, dans un état d’esprit de soutien et de partage, ce

qui est rare. Pour que ces pièces existent, elles ont

combattu.

Comment traites-tu ces résistances que tu observes

dans les corps ? Quel lien peut-on faire avec la robe,

présente dans toutes les pièces de la série Matter ?

Julie Nioche. C’est un mystère, c’est le travail de

chorégraphie… Il y a d’abord l’observation d’un corps en

mouvement et après tu trouves l’état qui te parait juste pour

exprimer cette fragilité dans sa puissance (le contexte de la

robe qui se défait le permet). C’est une mise à nu, plus ou

moins contrôlée, qui change tout le temps parce que la robe

en papier ne se défait jamais de la même manière, l’eau non

plus ne réagit pas toujours de la même façon. Dans cette

pièce, on est dans une nécessité de réactivité permanente.

La fragilité naît de cette danse que l’on ne connaît pas. C’est

dans cette réactivité et cet inconnu qu’une personne se

révèle. Si quelqu’un tombe dans la rue, la façon dont il

tombe le dénude. Comment va-t-il se rattraper ? Il y a

quelque chose qui se devine là, dans ces réactions presque

incontrôlées. C’est pourquoi je travaille beaucoup la mise en

espace des corps plutôt que le mouvement pour le

mouvement. Dans un environnement restrictif (la robe), le

corps est obligé de réagir par rapport à son savoir faire, sa

défense naturelle apparaît, c’est ce qui m’intéresse.

Finalement, t’es-tu plus intéressée à ce qui est inscrit

dans le corps de tes partenaires ou à leurs

environnements ?

Julie Nioche. Il y a surtout le temps partagé avec la

personne, un temps qui est en dehors du temps quotidien.

C’est presqu’une résistance de croire en ces temps qui sont

les à-côté du travail en studio, c’est de l’impalpable qui se

retrouve, incorporé dans un projet, un corps. Ce que j’ai

tissé avec ces gens c’est unique, c’est là, c’est du vécu. Une

pAriSArT.com – 27 mars 2009 
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pièce comme Matter peut se réaliser parce qu’il y a ces liens

qui se tissent dans les à-côtés. Partir au Japon pour rester

seule dans un studio, je n’en vois pas l’intérêt. C’est dans le

partage des expériences que j’ai pu toucher, à mon échelle,

les différences de construction, de pressions, parce que c’est

une femme chorégraphe, parce qu’elle a tel âge... C’est

parce que tu le vis de l’intérieur que tu te rends compte de

tes libertés et aussi de tes empêchements, c’est un miroir.

C’est difficile de savoir où ça va rejaillir dans un projet.

Tu as des exemples concrets ?

Julie Nioche.  A Oslo, il fallait que l’on répète dans un studio

de location et nous n’avions que quatre heures par jours. A

Marakech, il y avait une police des spectacles. C’est eux qui

décident si c’est faisable ou non, la nudité n’est pas possible.

Au Japon, c’est la façon de travailler qui va être différente et

je me suis rendue compte de l’empirisme dans lequel j’étais

lors de cette résidence. J’essayais, ça ne marchait pas, je

raturais, je mettais de côté et reprenais trois jours plus tard,

alors qu’habituellement je fais un gros travail au préalable

d’analyse des différents plans avant de me lancer dans

chacun d’eux. Cela a été une lutte avec Takiko (Iwabuchi),

parce qu’elle ne peut pas travailler comme moi, ce n’est pas

qu’elle ne veut pas, elle ne peut pas.

Justement, tu peux préciser ce travail au Japon ?

Julie Nioche. Depuis que j’ai quitté Takiko, il y a dix ans, elle

est devenue une chorégraphe assez importante. Il faut

savoir qu’une femme chorégraphe, c’est très rare au Japon.

C’est aussi très mal rémunéré, c’est à peine si on ne doit pas

payer pour jouer sur scène, parce que c’est un honneur

là-bas et ce n’est pas évident de faire reconnaître cette

pratique comme un métier. Je suis allée au Japon parce que

je voulais faire un travail in situ, dans les bains thermaux :

les Onzen. Ces lieux traditionnels, où l’on présentait les

futures femmes à la famille, étaient des bains mixtes. Ils ne

le sont plus depuis l’occupation américaine. On y faisait des

soins, on y allait pour discuter avec les gens. C’était un

espace social mais aussi un espace sacré. L’art y est

également présent, d’une certaine façon, car ce sont des

lieux avec une architecture très travaillée.

Ces bains sont considérés comme des lieux de spiritualité

car les divinités en auraient chargé les eaux d’un certain

pouvoir. L’eau est très importante au Japon, parce que la

terre tremble tout le temps et ce n’est pas sécurisant, au

contraire de l’eau. Pour moi, c’est très étrange et lointain, tu

arrives là-bas et la terre tremble et alors tu n’es plus dans le

même rapport au temps, c’est difficile à expliquer parce que

c’est une expérience en soi. Nous travaillions principalement

en studio mais l’eau y étant absente, c’est dans les spas que

j’ai compris la relation de Takiko avec le milieu aquatique. Ce

projet est basé sur l’individualité de ces femmes, la raison

pour laquelle elles choisissent cette robe, la façon dont l’eau

arrive sur leur robe pour qu’elles se déshabillent… Takiko,

elle, a choisi de s’échapper de son costume et non de le

détruire. De toutes les femmes que j’ai rencontrées, elle a

été la seule à me dire que son costume représentait les

obligations. On sent qu’au Japon, il y a un cadre de

reconnaissance extérieur pour désigner qui tu es, de ce fait

ça construit la personnalité et ça étouffe aussi.

Il y a une chanteuse, mais aussi un musicien qui est

assis en fond, derrière la piscine, avec une guitare

électrique. Cette vision est assez déroutante lorsque

l’on sait que cette pièce a pour objet les bains

japonais…

Julie Nioche.  Je voulais un opéra rock japonais ! J’avais

juste envie de faire un opéra dans l’eau. Au Japon, il y a une

espèce de folie qui m’interpelle et me fascine, c’est comme

si les japonais laissaient parler leurs inconscients, leurs

rêves dans leurs actes artistiques où il n’y a pas de limite.

Dans la société, au contraire, il y a des règles du jeu que je

ne comprends pas toujours et que je ne comprendrai

probablement jamais, à moins d’y vivre très longtemps. Ils

ont par ailleurs une liberté absolument extraordinaire, avec

un travail du corps très précis, très obsessionnel dans lequel

les symboles, les rêves, les fantômes, les réminiscences, les

légendes sont très présents. Le chant amène une autre

dimension liée à la féminité. Je dois avouer que c’est bizarre.

Je ne peux pas l’expliquer concrètement, ni

conceptuellement. J’ai choisi de montrer cette pièce dans un

spa parce que j’ai du mal à travailler avec l’outil qu’est le

théâtre traditionnel. J’avais envie de mettre les gens dans

un espace où ils auraient des sensations physiques

différentes.

Ton parcours a été ponctué par des études de

psychologie, plus récemment tu t’es formée à

l’ostéopathie, tu participes à des séminaires médicaux

sur l’éthique liée au corps. Comment combines-tu ces

activités ? Notamment lors de ta dernière résidence

en Inde où tu t’es formée aux massages.

Julie Nioche. Le rapport que je fais entre la danse et le soin

vient de mon éducation car j’ai toujours vécu dans un milieu

médical. Le lien, c’est à moi de le tricoter pour me

l’approprier à travers des questions : De quoi prend soin l’art

? Qu’est-ce que l’art de soigner ? Quels sont leurs points

communs, leur perméabilité ? Et cela, sans qu’ils soient dans

le remplacement l’un de l’autre. Je suis allée en Inde parce

que je voulais mieux connaître le pays de Rani Nair, elle est

mi-suédoise, mi-indienne. Mon objet de recherche était

d’étudier l’activité des gourous, praticiens de Kalaripayat, qui

est un art martial. Pour devenir maître, il faut être médecin

ayurvédique. Autrefois, dans la médecine ayurvédique, le

médecin devait pratiquer l’art martial, le yoga et se faire

masser avant de recevoir son enseignement. C’est une

pratique ancestrale, le maître d’art martial sait tuer et

soigner.

Je pensais y trouver une réponse sur ce lien entre l’art et le

soin et j’y ai découvert le rôle de la philosophie. Au Japon,

ils ont une façon d’appréhender les choses qui est beaucoup

plus globale. Le geste en lui-même a quelque chose de

sacré, que ce soit dans un acte artistique ou dans un acte de

soin, il est en lien avec la spiritualité. Cette dimension a

complètement disparu de notre société occidentale, c’est

même devenu tabou. On a pas intégré l’idée d’un acte beau,

ce dernier n’est considéré que pour son efficacité : je fais tel

acte et je gagne tant par heure. C’est le sujet de ma

prochaine pièce qui a pour titre Nos Solitudes. J’aurais pu

l’appeler Mes Solitudes, mais j’ai envie que les gens se

confrontent à leurs sensations. Dans cette future pièce, j’ai

le désir que le spectateur puisse faire un retour à soi.         

 

RÉAGIR 
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Destination danse 2009 met la France à l'honneur. Notre photo: Julie Nioche

présente Matter, annoncée comme sa meilleure pièce à ce jour.

Photo: fournie par Destination danse
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Destination danse 2009 : le renouveau français par

l'hybridation

 
Aline Apostolska, collaboration spéciale
La Presse

Après la Catalogne en 2008, l'Agora de la
danse propose la France comme Destination
danse 2009. Avec des chorégraphes qui sont
autant de facettes d'un panorama contrasté.
Julie Nioche, Pierre Rigal, Nacera Belaza et
Fabrice Lambert : quatre univers, quatre
esthétiques, quatre fois quatre soirées
bleu-blanc-rouge pour montrer le nouveau
visage de la danse française.

En danse contemporaine, il y avait jadis,
historiquement et artistiquement, grosso modo
trois pays: l'Allemagne, la France et les
États-Unis, plaques tectoniques qui se
répondaient entre elles, jusque vers la fin des
années 80. Et puis le monde de la danse s'est
réinventé, avec la venue de nouveaux talents,
flamands, catalans, québécois, mais aussi
bien nord-africains et africains comme

sud-américains. C'est ainsi qu'après une décennie creuse, la France connaît une phase de renouveau, possible
uniquement par la perméabilité, l'accueil, en son sein, de gestuelles issues d'autres traditions, de savoirs culturels et de
visions du monde, étrangères. La danse française affiche donc une santé nouvelle. Avec un visage aussi métissé que
lucide, et une critique sociologique et humaniste fortement soulignée.

C'est Anita Mathieu, directrice des Rencontres chorégraphiques de Seine Saint-Denis, qui coproduit cette présentation
française des Destinations Danse. Depuis longtemps, elle suit la danse québécoise. Avec Francine Bernier, directrice de
l'Agora, elles ont concocté cette concentration sur la France.

Deux femmes, deux hommes

La cuvée catalane 2008 avait présenté quatre femmes de générations différentes. La sélection française propose deux
femmes et deux hommes, sensiblement de la même génération. Julie Nioche présente Matter, annoncée comme sa
meilleure pièce à ce jour. « Pour créer cette pièce, dit-elle, je me suis déplacée pendant deux ans à la rencontre de trois
femmes : une norvégienne, une indo-suédoise et une marocaine. J'ai voulu aller à la source de leur imaginaire, de leur
individualité et de leur corps. « Elle-même danse auprès de ces trois femmes, aux corps aussi différents que l'histoire
collective et individuelle qu'ils portent, pour leur rendre un hommage à la fois sensuel et dérisoire.

Même si l'écriture chorégraphique et la proposition spatiale sont totalement autres, on ne peut éviter de relier l'esprit de
Matter avec celui du Cri de Nacera Belaza, dont le passage à Tangente il y a deux ans avait été remarqué. Ce Cri, dansé
par les soeurs Belaza, Nacera et Dalila, a reçu le prix de la Révélation chorégraphique du Syndicat de la Critique français
en 2008. Mystique et sensuel, Le cri rappelle la tradition des derviches tourneurs, à part qu'ici les deux danseuses
maghrébines, pieds au sol comme coulés dans le marbre, tournent les bras, comme des ailes du moulin de Don Quichotte.

Visages de femmes contestataires et engagées, mais qu'en est-il des hommes? On avait déjà vu Pierre Rigal ce printemps
à l'Usine C dans son magique solo Érection. Absolument tout dans la vie humaine est affaire d'érection ou de chute. Rigal
revient avec Press, un solo oppressant à souhait, qui confirme l'idée de déploiement de l'être, mais va plus loin encore.
Avez-vous déjà rêvé que vous êtes dans une pièce dont les murs rétrécissent à mesure autour de vous? Cauchemar que
Rigal fait vivre en direct, enfermé dans une boîte qui rapetisse. Humour tragicomique d'une redoutable efficacité, porté, il
faut le rappeler, par son extraordinaire agilité.

Enfin, Fabrice Lambert. Artiste chercheur iconoclaste, il présentera Abstraction et Gravité, deux solos issus de son projet
«L'abécédaire», qui regroupe 26 courtes pièces. Abstraction joue avec les éclairages comme pour jouer avec la mémoire
de l'humanité, et Gravité explore les forces qui agissent sur le corps, en projetant sur scène un plan d'eau mouvementé.

__________________________________________________________________________________________________

Destination Danse: la France, à l'Agora de la danse, deux programmes doubles du 16 au 26 septembre à 19 h et 20 h 30.
Info: www.agoradanse.com (http://www.agoradanse.com)

 

© 2000-2009 Cyberpresse inc., une filiale de Gesca. Tous droits réservés.
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21 septembre 2009, 3:04
Par: Marion Gerbier

À propos de l'événement
Destination Danse : France

Julie Nioche et ses carcans de

papier

"Matter" était présenté à l'Agora de la Danse, en guise d'ouverture de la nouvelle saison
mais également de l'évènement Destination Danse, invitant cette année quatre
chorégraphes français sur les planches montréalaises. Julie Nioche s'est pour sa part
entourée de trois autres chorégraphes, Mia Habib de Norvège, Rani Hair suédoise aux
origines indiennes, et Bouchra Ouizguen marocaine, pour mener une réflexion sur les
enveloppes et strates du corps et de la personnalité. Une oeuvre impressionnante et aboutie,
fruit d'un processus de création de deux ans et des immersions dans les milieux de vie de
chaque participante afin de mieux comprendre leurs histoires respectives et selon quelles
contraintes et pressions elles se sont construites. Le partage des différences culturelles ne
transparaît qu'en ce qu'il permet d'atteindre une image plus universelle de la féminité
exposée sous différents habits et visages.

Les interprètes se laissent une à une enfermées par une costumière dans des robes de divers
papiers plus ou moins épais, stoïques aux agraffages et scotchages qui les rendent
prisonnières. C'est au gré de l'eau, par arrosage au sol ou pluies diluviennes, que ces
carapaces blanches fondront, se déchireront en lambeaux et glisseront des corps à nouveaux
libres et révélés, mais aussi voués à eux-mêmes. La vulnérabilité transpire de ces peaux
trempées qui patinent, s'affalent et rampent, comme des animaux mal pris incapables
d'autonomie, des bambis sur la glace. Alors que la costumière s'affaire à enfiler de nouvelles
robes sèches et lisses, l'esclavagisme passif des quatre femmes ne dure qu'un temps avant
que le cycle ne reprennent en tremblements et comportements de révolte contre
l'enfermement. Alignées au devant de la scène en pleine crise d'hystérie, les danseuses
offrent quatre figures de l'inacceptation: la boulimie de papier, dont l'absorption frénétique va
dans le sens de faire disparaître (gauche), comme l'anorexie (droite) sur laquelle le corps se
recroqueville et s'isole, la tentative de se cacher derrière des ornières (centre-gauche) et de
refouler, de refuser d'entendre au point d'essayer de s'arracher la tête (centre-droite),
menant toutes à l'effondrement.

Apparemment la distribution des robes et le surgissement de l'eau restent aléatoires et
invitent les corps à adapter leur libération pour se détacher au mieux des vêtements selon les
réactions du papier. Il s'agit tantôt de mues écaillées, d'autres fois d'éclosion d'une coquille
ou encore d'élargissement d'ouvertures dans un cocon de soie. L'interprétation oscille donc
entre l'accès à une liberté de mouvement, et la fragilité des femmes une fois nues
et ruisselantes. L'aspect inéluctable de l'intolérance à l'emmurement est schématisé au sol
par une marée noire qui se dilue silencieusement dans l'eau et mange le papier aux pieds des
danseuses, les contaminant ou du moins les repoussant à l'avant-scène. Comme un ciel
orageux qui obscurcit la perspective d'espoir. Les dimensions plus médicales
et psychiatriques, découlant certainement de la formation en psychologie et ostéopathie de
Julie Nioche, sont suggérées par cet univers de blanc, des formes de cornettes de soeurs et
l'évocation d'un drap tendu par une infirmière sous lequel s'effacent les formes de la vie. À
l'inverse, l'expression de la personnalité profonde est douloureuse et dangereuse, se situant
plus du côté de la rechute psychotique que de l'accomplissement de soi. Une violence crue et
typiquement féminine qui replonge à l'époque de l'internement des "femmes d'enfer de la

Salpêtrière", dans l'univers sensible et chirurgical de l'artiste Sophie Calle (par exemple:
Douleur exquise, 2003; Prenez soin de vous, 2008) ou encore dans la scénographie
"Tout comme elle" de Brigitte Haentjens (2006). On pense peut-être aux maisons des trois
petits cochons, ou au mutisme des trois singes, mais la pièce qui tourne au quatuor s'amuse
la majeure partie du temps à inverser les symboles: l'eau détruit, le papier emprisonne, le
blanc est du côté des méchants, les déchirements se font sans bruit ni forcer, et ainsi de
suite.

Une composition remarquable de pureté, lourde de l'ambiance dans laquelle elle noie, et au
symbolisme fort et marquant.... Loin d'être "un vide sans sens ni matériel" comme on a pu
entendre commenter en sortant.
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lA croiX – 8 avril 2015  - par Marie Soyeux
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DAnSercAnAlhiSTorique.fr– mars 2015 - par Sophie Lesort 
http://www.dansercanalhistorique.fr/?q=content/en-classe-de-julie-nioche

Bien entendu, tout cela leur est conseillé par Julie dans le casque, mais le plus étonnant est que ces petites chorégraphies se déroulent dans un silence 
absolu. Enfin, ceux du milieu s’emparent de rouleaux de rubalise et doivent passer ce ruban sous le pied d’un bureau pour rejoindre un mat qui trône au 
centre de la classe. Il est évident que les groupes changent d’activité afin qu’ils puissent tous passer par chaque étape.

Dans un silence toujours impressionnant, les enfants obéissent aux consignes, mais surtout ils se lâchent, s’amusent et comprennent que ce jeu est 
pour eux, sans brimer l’un ou l’autre, mais ensemble, en groupe. Du rubalise déroulé par les vingt-sept élèves se déploie une sorte d’immense tipi. C’est 
magnifique et ils n’en croient pas leurs yeux. La séance se termine calmement et Julie leur demande à quoi ressemble leur construction. Les réponses 
sont variées : une tente, un château, un parc, une pyramide, une cabane et même « A ma chambre » dit l’une des enfants.

On songe aussi à la ronde autour de l’arbre de mai qui célèbre le printemps en dansant autour d’un mât avec des rubans et puis aussi à un arbre de vie 
qui, parmi toutes ses significations, représente la création et la force de la vie.
Nous quittons les enfants alors qu’ils sont extrêmement sages et le sourire aux lèvres  ce qui étonne essentiellement leur institutrice qui, en participant à 
cet exercice, a posé un nouveau regard sur ses élèves.

Il y a infiniment de magie, de poésie et d’émotion dans ce spectacle spécialement conçu pour les classes de CE1 à la 6ème  qui est intégré dans la 
programmation du Théâtre de Gennevilliers.

Julie Nioche raconte que ce projet a vu le jour en janvier 2014 après une commande d’Eliane Dheygere  directrice du VIVAT (Armentières). « Je ne suis 
pas motivée par la notion de spectacle sur scène avec trois cents enfants dans la salle » explique la chorégraphe. « Mais mettre l’art au centre de leur 
quotidien, profiter de cette opportunité pour voir comment la danse peut s’infiltrer dans leur lieu, donc dans leur classe, c’est un gros challenge. Les 
enfants rentrent dans le projet sans aucune résistance, ils sont curieux, ouverts, ils inventent et créent du mouvement. »
Après avoir été présente dans plus de cinquante écoles à raison d’au moins deux représentations par établissement, Julie n’a jamais rencontré la moindre 
résistance de la part des élèves. « Le casque c’est parler à chacun et non un isolement. Le ton et la façon dont on s’adresse à eux ont été très étudiés tout 
comme le rythme et le choix des mots. Il y a une marge de valeur qui m’intéresse, une interprétation possible de la consigne, c’est-à-dire : collaboration, 
plaisir, rigolade, attention, décontraction, rêverie, mais jamais destruction. Alors, voir les enfants totalement concentrés sur eux même, sur leurs gestes et 
dans le plaisir de se mettre en mouvement, ça me réjouit. Ils comprennent qu’ils ont le pouvoir d’agir avec leurs corps et découvrent un espace de liberté 
et c’est ça la danse, c’est indispensable pour la vie. » Sophie Lesort

Home /« En classe » de Julie Nioche
« En classe » de Julie Nioche
Vingt-sept jeunes élèves de CE1 de l’école Voltaire d’Asnières entrent dans une classe où, sur les petits bureaux, sont posés des casques 
Hifi sans fils. Une fois cet objet installé sur leurs oreilles, les voilà isolés du monde et prêts à devenir les protagonistes d’une œuvre qu’ils 
vont fabriquer.

Tous ensembles, ils entendent la voix enregistrée de 
Julie Nioche leur expliquer avec douceur l’enjeu de 
cette expérience. « Tu vas être le créateur et l’acteur. 
Nous allons créer un monde où tu vas faire plein 
de choses que tu ne fais pas d’habitude. » Puis, ils 
reçoivent la consigne de lever le doigt. Ils s’accom-
plissent tous. Puis de lever ce doigt autrement, puis 
l’autre main et les deux mains pour enfin arriver à faire 
danser leurs bras. Les enfants se détendent et sous le 
regard de la chorégraphe et de leur institutrice, com-
mencent à prendre confiance en eux puisque certains 
exécutent de bien jolis mouvements très inventifs.

Et sans comprendre, nous voyons les bambins se divi-
ser très calmement en trois groupes. L’un se rend au 
tableau, un autre vers la fenêtre où lui est distribué une 
petite longue vue et le dernier demeure au centre de la 
classe. En fait, les casques sont dotés de trois canaux 
et tout était bien entendu préparé à l’avance. Il suffit de 
cliquer sur un bouton et il nous est dorénavant possible 
de comprendre ce que chaque équipe doit effectuer.
 
Au tableau, ils suivent du doigt un long scotch jaune 
posé en zigzag, puis s’en amusent et s’en inspirent 
pour mouvoir leur corps out en restantconnecté avec 
leur base. Ceux de la fenêtre jouent de la longue vue, 
regardent partout, sautent, dansent, se plaquent au sol. 
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lifeproof.fr – 24 février 2015 - chronique dessinée
http://www.lifeproof.fr/mon_weblog/2015/02/chronique-dessinee-en-classe-de-julie-nioche.html



70



71



72

voleuSe 
presse NAtioNAle
 



73

lA TerrASSe – n° 206 - 25 janvier 2013 - par Nathalie Yokel 
http://www.journal-laterrasse.fr/voleuse-le-centquatre-choregraphie-julie-nioche/

Quatre femmes en prise avec un dispositif contraignant qui balaye l’espace inexorablement : c’est 
le principe de Voleuse, la dernière création de Julie Nioche.

Pales d’hélicoptère, hélices de ventilateurs ou machine délirante ? Le mécanisme qui occupe 
l’espace de la scène de Voleuse, c’est tout cela à la fois : un instrument imposant posé là et entière-
ment voué à la perturbation de la marche des danseuses. Lorsqu’elles arrivent, imperturbables, dans 
leur bleu de travail, c’est pour se lancer dans un déplacement envers et contre lui, dont les courses 
cherchent obstinément l’évitement au risque de la collision. Dans un mouvement circulaire mais 
brassant également l’air de haut en bas, c’est presque une spirale infernale qui engloutit les dan-
seuses dans une ronde inexorable, un combat pour leur place dans cet environnement.

Expérience, exercice, jeu ou spectacle ?

Il ressort du spectacle un état de corps spécifique pour exister dans cette danse, extrêmement juste, 
combiné avec les multiples possibilités de jeu avec les pales. Pourtant, ces danseuses en orange 
deviennent peu à peu les forçats d’un dispositif auquel on ne peut plus adhérer ou croire jusqu’au 
bout. Manque simplement la nécessité qu’on aimerait lire dans leur proposition, puisqu’à tout ins-
tant il leur est possible de sortir de la contrainte. Par quoi sont-elles mues ; qu’est-ce qui distingue 
leur présence d’un simple jeu ou exercice de style ? Des questions qui restent en suspens.

Nathalie Yokel
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le JournAl De SAône-eT-loire – 22 juillet 2012
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le JournAl De SAône-eT-loire – 23 novembre 2011 – par Jean-Marc Mazué 
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lAcroiX.com – juillet 2011 – par Marie-Valentine Chaudron et Didier Méreuze 

A Avignon, le jardin de la vierge du lycée Saint-Joseph est toujours le
théâtre de multiples expériences. Le festival et la SACD invitent
chaque année des artistes, chorégraphes ou comédiens, à inventer de
petites formes inédites. Parmi les tentatives de cette semaine, la
jeune chorégraphe Julie Nioche signe Contes tordus , une petite
pépite de couleurs, tout droit issue de l’enfance. Derrière un arc-en-
ciel transparent, la danseuse, accompagnée du comédien Christophe
Huysman, distille avec grâce la poésie du déséquilibre. Un joli moment
suivi de l’étonnante proposition de Pedro Pauwels où un magnifique
danseur se livre à un troublant ballet avec de saignantes tranches de
viande...
Au jardin de la Vierge du lycée Saint-Joseph jusqu’au 25 juillet. A 11h :
Contes tordus de Julie Nioche, et Sous les feux de Pedro Pauwels. A
18h : Nature aime à se cacher, de Jacques Bonnaffé et Still/life de
Qudus Onikedu. Rens. : 0490141460

Christophe Raynaud De Lage

Avec cet article

Molière peint au noir

« Ruy Blas » au TNP de
Villeurbanne, entre tragédie et
mélo

A Villeurbanne,un TNP en
habits neufs

Jean-Louis Trintignant,
épilogue poétique

Théâtre

Le Festival d'Avignon, une image par jour

Chaque jour, du 6 au 26 juillet, nos envoyés spéciaux au Festival d'Avignon, Marie-Valentine Chaudon et Didier Méreuze,
livrent leurs coups de cœur en images

Marie-Valentine Chaudon et Didier Méreuze, à Avignon

Molière peint au noir

« Ruy Blas » au TNP de Villeurbanne, entre tragédie et mélo

A Villeurbanne,un TNP en habits neufs

 Jean-Louis Trintignant, épilogue poétique

Culture-Loisirs > Théâtre
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Danse
SELECTION CRITIQUE
PAR ROSITA BOISSEAU
ALBAN RICHARD - PLEIADES
20h30 Iven I, Forum 1-5, place de
La Liberation 93 Le Blanc-Mesnil,
01-48-14-22-00 110-16 6l
Epaule par les Percussions
de Strasbourg le chorégraphe
Alban Richard a choisi le
compositeur lanms Xenakis
pour sa nouvelle piece, intitulée
'Pléiades" Crée au festival
Montpellier Danse ce spectacle
entrechoque danse lumiere
et musique cherchant des echos
spécifiques avec cette parution
intrigante Qu'il s agisse des
metaux, des peaux ou des da
viers les percussions reinventent
non seulement les sons et les
objets, maîs aussi les rapports du
corps a la musique 'Un univers
en expansion se sculpte par
effondrement et altération ' C'est
Alban Richard qui le dit A voir
ANNE NGUYEN -
PROMENADE OBLIGATOIRE
20h30[sam) Théâtre des Deux-Rives
107, rue de Pans, 94 Charenton-le-
Pont, 01-46-76-67-00 (8-32 «I
La hip-hoppeuse Anne Nguyen,
specialiste en break donce fluide,
attaque un gros morceau
Sur une musique electro de
Benjamin Magmn Promenade
obligatoire' met en scene huit
interprètes une premiere dans
le parcours de cette )eune chere
graphe Sur le thème du mouve
ment continu, du déroulement
organique d un geste et d un
temps sans cesse reconduit par
la danse, elle explore la beaute
et I enfermement de cette cellule
chorégraphique qui prolifère
inéluctablement
CEOAR LAKE OANCE COMPANY •
PIÈCES OE HOFESH SHECHTER
ETCRYSTALPITE
20h30 (du )eu au sam I Maison des
arts place Salvador-Allende 94
Creteil, 01-45-13-19-19 [10-20 «I
La patte du chorégraphe israélien
base a Londres Hofesh Shechter
est franche, offensive et virtuose
Sachant aussi bien chorégraphier
qu'écrire la musique qui sied a
sa danse, cet artiste est devenu en
tres peu de temps la coqueluche
du public anglais II faut
reconnaître que son savoir faire
et son talent sont indéniables
ll est IQ à l'affiche de la Maison
des arts a Creteil, aux côtes de
Crystal Pite Tous les deux ont
accepte de confier une de leurs
pièces a la compagnie new-yor-
kaise Cedar Lake Dance Com-
pany Un accord de styles et de
tempéraments a decouvrir
CHRISTIAN ET FRANÇOIS
BEN AIM - L'OGRESSE
DES ARCHIVES ET SON CHIEN
20H30 (sam ) Theâtre Louis-Aragon
24 bddelHôtel-de-VHle 93Tremblay-
en-France 01-49-63-70-58 112-17 e)
Les freres Christian et François
Ben Aîm possèdent une écriture
aiguisée et urgente d'une grande
invention et beaute visuelles

Son plus' savoir aussi racon
ter des histoires sans pour
autant verser dans le narratif
lourd Pour cette nouvelle piece
cette touche chorégraphique
saura-t-elle résister a l'impact
des contes et embarquer tout
son monde (chaperon rouge
loup pnncesse et] en passe)
sur son tncyde > A vérifier
COMPAGNIE FARID'O-
L'ÉTOILE D'ALGER
Du 14 au 26 fev 20h (mar I la
Maison des Métallos, 94 rueJ-P
Timbaud, 11-, 01-47-00-25-20 (10-14€)
On arme sa silhouette massive,
son accroche directe du plateau,
son goùt pour l'obscunte On
plonge dans sa danse theatre
politique elliptique et réaliste
qui prend a bras le corps des
situations quotidiennes rudes
C'est avec le dramaturge et
écrivain Aziz Chouaki que le
chorégraphe bip hop Fand
Ounchiouene a mis en scene
le spectade ' L Etoile d'Alger*
Un artiste en Algérie dans les
annees 1990 taille sa route
comme il peut Un duo homme
femme propose une vision
bip hop de cette tranche de vie
JULIE NIOCHE ET CHRISTOPHE
HUYSMAN - CONTES TORDUS
Du 11 au 20 fev 18h30 (sam I «tl (dim I
le CentQuatre, 104 rue d Aubervilliers,
19- 01-53-35-50-00 [12-15 €l
La rencontre clignote de mille
feux attractifs Adroite la chere
graphe ostéopathe Julie Nioche ,
a gauche le metteur en scene
auteur et comédien Christophe
Huysman Entre les deux un
certain goût pour les exploits du
corps les objets qui déplacent le
centre du monde et les mystères
du vivant Pour ' Contes tordus"
les deux font la paire entre gestes
et textes Les thèmes de I he
roîsme du quotidien de la magie
du reel et de tout ce qui aide a
reinventer la vie nourrissent une
drôle de fable joliment instable
WANTED POSSE - (R)EVOLUTiON,
POCKEMON CREW . SILENCE,
ON TOURNE'
21h (du mer au sam J 15h (sam ),
17h (dim I, Theatre Jean-Vilar
16, place Stalingrad, 92 Suresnes,
01 46-97 98-10 (12 22 «I
Le choc des heros et des cham-
pions hip hop, ça donne une
soirée exceptionnelle Dans le
cadre du festival Suresnes Cites
Danse, qui fete ses 20 ans le
collectif hip-hop historique
Wanted Fosse et le groupe
Pockemon Crewvont présenter
tour a tour leur nouvelle piece
Les premiers dansent (Rjévolu-
non" pour chambouler leurs
fondamentaux les seconds
s'élancent comme au cinema
(ou presque) dans 'Silence, on
tourne I" Surprise le 12 fevrier
un battle" conduira les deux
spectades en reunissant la
cinquantaine de danseurs
hip-hop ayant participe a
cette edition speciale 20 ans
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lA TerrASSe – octobre 2010 – par Nathalie Yokel

Nos Solitudes
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BeAuX-ArTS mAGAzine – octobre 2010 – par Sabrina Weldman
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GrAziA – octobre 2010 – par Eve Beauvallet
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leS inrockupTiBleS – 10 novembre 2010 – par Philippe Noisette
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Af mAGAzine – 30 avril 2014 – par GEETANJALI
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BAnGAlore mirror – 21 avril 2014 – par Khushali P Madhwani
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l’AmuSe-DAnSe – 26 mars 2015 – blog de Geneviève Charras

Faire le poids en apesanteur et sans rappel !
Sur le plateau nu, noir, peu de choses.
Mais dans les airs, l’air de rien, des poids suspendus, occupent l’espace, comme des notes de musique 
disséminées sur des partitions invisibles.Des poids, mesures anciennes de balances à peser.
Elle entre, danseuse et  femme, se vêt d’un harnais, enfile des liens aux chevilles et poignets, et ainsi 
harnachée commence un long et voluptueux voyage dans l’espace. Madame rêve aux sons d’une guitare 
électrique et sous les lumières de deux néons
Vol en suspension horizontale, lents déploiements de son corps pour faire ployer le dispositif, faire dégrin-
goler les masses suspendues. En apesanteur, elle se joue des surfaces et crée une toile invisible dans 
laquelle elle invente de nouveaux appuis pour le corps, de nouveaux gestes pour la danse, dictés par les 
aléas de l’air!
Comme autant de multiples partenaires, les poids vont et viennent, montent, descendent, oscillent sous la 
tension ou la détente, vibrent, se jouent des rythmes, des bruits créés par leur retombée au sol.
Partition corporelle résonnante, le paysage visuel et sonore hypnotise et ravit, conduit dans des sphères et 
atmosphères incongrues
Julie Nioche fait bien le poids et la danse prend ainsi la pesée de l’atmosphère, sans deux poids ni deux 
mesures!
Le poids du monde est léger et grave à la fois: la gravité, la pesanteur se jouent des impulsions pour 
inventer un rapport de rêve à l’espace: flotter à l’horizontale, suspendre le temps, le voir se déployer dans 
une délicieux volupté sensuelle.
Et quand la danseuse chute, elle s’abat au sol et l’on frissonne comme au cirque tant le danger et le risque 
parcourent nos imaginations!

Cette œuvre est imaginée autour d’un corps suspendu. Dans un rapport nouveau à l’espace et à la gravité, 
le corps de Julie Nioche fait l’expérience de la solitude. Ici la danse est à considérer comme une méta-
phore scénique de nos attaches, de nos liens et de nos appuis. Nos solitudes parle de ces temps où l’on 
retourne en soi-même, pour un peu de réconfort. Aller vers une solution qui ne dépend plus de personne, 
la plus proche de soi. Elle fait le poids, cette fille d’aplomb !
Julie Nioche est ostéopathe et chorégraphe, danseuse diplômée du Centre National Supérieur de la 
Musique et de la Danse de Paris. En 2007, avec des collaborateurs venus de contextes professionnels dif-
férents, elle crée A.I.M.E. Association d’Individus en Mouvements Engagés. Elle accompagne ses projets 
artistiques et travaille particulièrement autour des cultures du geste et des représentations du corps dans 
les champs de la danse, du travail social et médical.
Au TJP du 26 au 29 Mars
Publié par Geneviève Charras à 07:49 
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Interstices entre poids du corps et choc des personnes 

bi-portrait Jean-Yves de Michaël Phelippeau et Nos solitudes de Julie Nioche explorent 
des zones troubles de la danse. Tandis que le premier tisse une nouvelle relation à 
l’autre, la seconde transcende les lois de la gravitation.
(…)
Quand, presque à l’inverse, Julie Nioche signe son solo Nos solitudes, ce titre n’obère cependant 
rien de l’envol de nos perspectives. Du reste, il faudrait d’emblée nuancer la notion de solo, tant la 
présence physique sur le plateau du musicien Alexandre Meyer, et sa production, oeuvrent dans le 
régime d’une pleine interaction des propos. Et tout à la fin, son intervention directe sur un élément de 
scénographie a les effets d’un cataclysme conclusif. Dans ses pièces précédentes, Julie Nioche avait 
beaucoup usé de prothèses pour donner forme tangible aux notions d’image de soi, à l’exploration 
des codes de représentation dans la construction des modes de présence au monde. Les théories 
de la performance des genres n’étaient jamais très éloignées. A cet égard, le parti scénique de 
Nos solitudes peut apparaître à la fois plus modeste et pourtant plus vertigineusement radical.  
L’artiste arrime son corps à des filins, qui lui permettent de se suspendre dans l’espace. Formulée 
en ces termes, la description de son dispositif pourrait donc sembler dépouillée du souci de mise 
en perspective critique de la construction des corporéités. On croirait s’approcher de techniques 
spectaculaires du cirque.
Il faut alors y regarder à deux fois. Se rendre compte, avec perplexité, que les filins qui supportent 
la performeuse ne sont reliés à aucune machinerie susceptible d’impulser ses
mouvements d’élévation ou de descente. Son poids est juste compensé par la suspension dans les 
airs, entre sol et plafond, de plusieurs dizaines de poids métalliques habituellement utilisés pour la 
pesée à l’aide de balances à l’ancienne.
Jusqu’à Nos solitudes, on pouvait penser que notre corps se soldait dans un poids, ayant valeur de 
donnée constante irréfutable. Certes. Et que donc, une fois suspendu, si le cas s’en présentait, ce 
corps à poids constant n’avait plus raison ni moyen de bouger. Or Julie Nioche se suspend. Et ne 
cesse de se mouvoir. Par ses propres impulsions, subtilement modulées, maîtrisées, elle génère les 
énergies nécessaires, en somme supplémentaires au poids, qui vont lui permettre de se hisser, de 
se hausser, d’évoluer, se mouvoir, se lover, baigner, léviter, onduler, s’enfoncer, s’éployer.
Nous ne sommes pas un corps qui a son poids. Nous sommes un dispositif de circulation d’intentions 
et de forces, de réception et de réaction, d’impressions et d’inductions. Et seul un ordre de la 
représentation nous interdirait de voler. Littéralement, c’est dans son propre corps d’artiste en état 
de projection poétique, dans con corps d’ostéopathe aussi, féru de savoirs somatiques alternatifs, 
vibrant au plus fin des écoutes intérieures, que Julie Nioche puise les ressorts de son envol.
Sur la musique de Meyer, au coeur du dispositif plastique des poids suspendus et de traits lumineux 
incisifs, l’artiste compose une patiente danse hors-sol, confiante en l’aléa, parfois rebelle dans sa 
prise avec la matière-espace, non sans que rode une hypothèse du risque, et se produise au total 
un genre d’effondrement comme de fin d’un monde. Et c’est au sol, où tout un chacun se pense 
bêtement le mieux protégé, qu’elle paraît comme cernée, débordée. Nos solitudes transcende les 
lois contraintes de la gravitation physique. Son titre en repli nous invite au défi d’une sorte de 
révolution cosmique, à portée de chacun.

bi-portrait Jean-Yves de Michaël Phelippeau était donné du 10 au 13 février au Théâtre de
la Bastille, à Paris, dans le cadre de Hors-Série.
Nos solitudes, de Julie Nioche, a été créé le 13 février à la Ferme du Buisson (Marne-la-Vallée),  
dans le cadre des Hors-Saison, programmé par Arcadi Ile-de-France.
Gérard MAYEN rédacteur

mouvemenT.neT – février 2010 – par Gérard Mayen
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http://www.paperblog.fr/3777560/julie-sans-terre-nos-solitudes/

Julie sans terre (Nos solitudes)
Publié le 27 octobre 2010 par Marc Lenot - BEAUX ARTS, CULTURE, EXPOS & MUSÉES, SORTIR

Pour deux jours encore (28 et 2dans le cadre danse dans l’air (Nos solitudes). Au début du 
spectacle, pendant que son complice Alexandre Meyer exécute et orchestre des musiques douces et 
lancinantes, la danseuse (qui est aussi ostéopathe) se harnache de ses orthèses, puis, suspendue 
par un jeu de poulies et un filet céleste arachnéen à une centaine de poids Roberval, elle s’élève 
peu à peu, par la seule force de son corps, au-dessus du sol. Nul artifice, nul mécanisme caché, nul 
moteur, mais une tension de ses muscles, des  gestes parfois doux et parfois saccadésg, parfois 
fluides comme pour un envol et parfois bloquants comme pour une varappe sans paroi. 
Nes’appuyant que sur l’air, faisant fi de la terre, elle nage dans le vide, elle grimpe sur des rochers 
de vent, elle plane sur des nuages. Ce n’est pas une prouesse technique, ce n’est pas un numéro 
circassien, ce pourrait être l’équivalent aérien de l’air guitar de Xavier Le Roy, mais c’est avant tout 
une danse en duo avec le vide qu’elle effectue avec grâce et obstination.

Au dessus de la terre, sur laquelle son ombre exécute un autre ballet, dans la pénombre, elle s’élève, 
d’abord couchée à plat, puis lovée sur elle-même, en position foetale, puis dressée, cambrée, 
enfin debout, et alors les contrepoids claquent sur le sol à l’unisson. Parfois elle retombe, comme 
une plume, une feuille, puis repart vers les hauteurs. Cette apesanteur fictive offre au corps 
des possibilités nouvelles : de même que Matthew Barney ne dessinait que sous la contrainte, 
suspendu tête en bas ou sautant sur un trampoline, de même Julie Nioche ne danse que dans le 
vide (réponse  peut-être à une question alors posée sur la danse et le vide) et cette contrainte 
extrême amène à un raffinement des formes, à une tension créatrice autrement inatteignables.

 
Soudain un poids tombe violemment au sol, puis un autre : accident ? catastrophe ?
Puis tous les poids, en grappes, tombent. La danseuse, au sol, se défait de ses liens et se relève. Le retour sur 
terre est toujours difficile.
À lire : Beaux-Arts et Mouvement. Photos © Agathe Poupeney.

pAperBloG.fr – octobre 2010 

http://www.paperblog.fr/3777560/julie-sans-terre-nos-solitudes/
http://www.paperblog.fr/users/lunettesrouges/
http://www.paperblog.fr/arts-et-spectacles/
http://www.paperblog.fr/culture/
http://www.paperblog.fr/exposition/
http://www.paperblog.fr/sortir/
http://www.individus-en-mouvements.com/fr/creations/nos-solitudes/nos-solitudes/a-propos-de/
http://lunettesrouges.blog.lemonde.fr/2008/12/21/xavier-le-roy-au-104/
http://lunettesrouges.blog.lemonde.fr/2010/09/24/sous-la-contrainte/
http://lunettesrouges.blog.lemonde.fr/2009/02/28/allez-y-les-yeux-fermes/
http://www.individus-en-mouvements.com/fichier/plug_presse/179/presse_file_fr_ba102010.pdf
http://www.mouvement.net/site.php?rub=2&fiche_alias=&id=05ef0669f72af5f5&fsize=3
http://www.photoscene.fr/index.php?rubrique=danse


97



98

héroïneS 
presse locAle
 



99

pAriS normAnDie – décembre 2005 

Haut de page Article paru le : 14 septembre 2009

Envoyer cet article à un(e) ami(e) Imprimer cet article

› Articles sur le même thème  › Articles sur la même localité

» Tous les commentaires

Les commentaires (0 commentaires)

Login (Email) :

Mot de passe :

Mot de passe oublié?

Votre commentaire :

Réagir à cet article

 

Veuillez vous connecter pour pouvoir poster un 

commentaire !

LE HAVRE  

La fusion de deux mondes

SPECTACLE. Une danseuse et une chanteuse en interaction pour une performance insolite.

L'ouverture de la saison du Cabaret Electric a été marquée, jeudi soir, par un concert très particulier proposé en association avec le

Spot, centre d'art contemporain. « Héroïnes » est le fruit d'un travail et d'une exploration réalisés par Julie Nioche, diplômée du

conservatoire national supérieur de musique et de danse de Paris et Sir Alice, auteur-compositeur, interprète, également diplômée en

neurosciences et psychologie cognitive.

Alexandre Meyer, qui a collaboré à ce projet mis en lumière par Laure Couturiera, a assuré avec sa guitare magique la première

partie. Inspirées l'une par l'autre, les deux artistes aux univers parallèles mais distincts se rejoignent, l'une s'imprégnant jusqu'à

l'oubli des mots de la chanteuse, l'autre puisant à travers ce corps exposé à l'avidité des spectateurs. Tandis que la très belle voix de

Sir Alice sublime ses textes tourmentés rythmés par sa guitare rose, Julie Nioche semble sortir d'elle-même et remplir l'espace d'une

présence chargée en émotions. Un peu comme si ses membres, sa tête et son esprit entraient en transe, pénétrés par les sons.

La palette des ressentis se transforme en mouvements qui semblent s'affranchir de la volonté de la danseuse. Une performance

atypique et une expérience intéressante où ne subsistent plus qu'une voix puissante et un corps désincarné.

« Héroïnes » a été créé en 2007 et l'on pourra retrouver ses créatrices au centre Georges-Pompidou le 22 octobre prochain.

 Vous êtes ici : Accueil > Article : La fusion de deux mondes
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 http://theatre.blog.lemonde.fr/2010/09/03/spectacles-grandeur-nature/ 

Spectacles grandeur nature  

 (…) 
Frédéric Bonnemaison, créateur et directeur de ce beau rendez-vous, aime sortir l’art de ses 
sanctuaires : organiser des expositions loin des musées et des galeries, demander à des plasticiens 
de métamorphoser des paysages… Toujours sous le signe du croisement, « Entre Cour et Jardin » 
se veut le point de rencontre entre public d’art contemporain et amateurs de verdure -  joggeurs, 
passants, familles en promenade ou retraités amoureux des fleurs. Aussi ses programmations 
mêlent-elles artistes grand-public et expérimentateurs intimistes. L’an dernier, par exemple, la 
compagnie de spectacle de rue OPUS a réuni plus de 3000 personnes dans les jardins de Barbirey. 
Bien avant le festival d’Avignon, le rendez-vous bourguignon a par ailleurs accueilli des auteurs 
dramatiques désormais célèbres, comme Christophe Huysman ou Philippe Quesne. Enfin il fait la 
part belle à des explorateurs du corps, comme la danseuse Julie Nioche, qui illuminait hier soir les 
jardins de l’Arquebuse devant une cinquantaine de personnes ravies.

Julie Nioche /photo : ECEJ - DR

Parée d’une combinaison rouge et d’une grâce pleine de tendresse, la jeune femme propose dans 
sa nouvelle création, intitulée « Central Park », un échange aux multiples interlocuteurs : le plus 
visible est un platane centenaire, les plus impalpables - mais néanmoins cruciaux - sont des sons 
de guitares électriques, et la mélodie à la fois tendre et rock qu’Alexander Meyer compose sur la 
pelouse aux côtés de la danseuse. « La présence de ce jardin, des sons extérieurs, des fleurs, tout 
cela rend mon action beaucoup plus relative que dans un théâtre. Ici, il n’y a pas de hiérarchie 
entre  le mouvement dansé, les sons, l’espace, la musique… », confie Julie Nioche.
(…)

BloG / lemonDe.fr – 3 septembre 2010  
– Extrait de Spectacles grandeur nature - par Judith Sibony 

http://theatre.blog.lemonde.fr/2010/09/03/spectacles-grandeur-nature/
http://theatre.blog.lemonde.fr/2010/09/03/spectacles-grandeur-nature/
http://theatre.blog.lemonde.fr/2010/09/03/spectacles-grandeur-nature/
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l’iTinérAnT – fevrier 2011  – par Marie Gouelleu
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Le 93 fait du chiffre

Succès des Rencontres de Seine-Saint-Denis, conclues le week-end dernier.

Un taux de 74 % dans le 93 : c’est l’un des chiffres du bilan des Rencontres chorégraphiques de 
Seine-Saint-Denis. Il concerne le taux de remplissage des neuf théâtres et structures qui ont ouvert 
leurs portes à la manifestation internationale, ciblée sur les formes les moins prévisibles du spectacle 
vivant. Du 4 mai au 3 juin, période surchargée de ponts vacanciers, la danse a pu s’ébattre. Dans un 
département décrié à l’envi, on a pu voir quelques propositions chorégraphiques des plus pertinentes 
et débridées. Du Nord au Sud, du continent africain au continent américain.
Sisyphe x 10, de Julie Nioche, présenté à Saint-Ouen, reste une pièce maîtresse de ce festival, portée 
par des jeunes du collège Victor-Hugo d’Aulnay-sous-Bois et du lycée Eugène-Hénaff de Bagnolet. 
Toujours fidèles aux jeunes auteurs porteurs de projet, les Rencontres ont permis de découvrir 
des pièces récentes, disparates mais non moins engagées. Celles de la Croate Jasna Vinovrski, ou 
d’Arco Renz avec Su Wen-chi. Elles se sont ouvertes également vers des formes estampillées moins 
«contemporaines», comme Flamenco d’Israel Galván.

Au total, 10 000 spectateurs ont assisté aux Rencontres, dont beaucoup de jeunes filles  
et garçons du 93.

liBerATion – 9 juin 2007 – par Marie-Christine Vernay
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20 minuTeS – mars 2011 

E.GARAULT
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l’union – 11 mars 2011
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l’union – octobre 2010 
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norD éclAir – 10 avril 2010 
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DirecT mATin – 20 mai 2008
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DiAro 16 / limA – version digitale - 10 octobre 2012 

Sísifo fue asesino de viajeros, reveló los designios de los dioses griegos a los mortales y se resistió 
a la muerte precipitando sobre sí mismo la ira y la venganza de los poderosos. Llegó a poner grille-
tes a Tánatos cuando este fue por él, logrando así que nadie muriera durante el cautiverio del dios 
de la muerte. Pero Ares lo liberó y Sísifo fue castigado a vista de todos en su ciudad: Corinto.

Ya en su último infierno fue obligado a empujar una piedra enorme cuesta arriba, pero antes de que 
alcanzase la cima, la piedra cedía a su peso, rodaba hacia abajo y Sísifo tenía que empezar de 
nuevo, como al inicio del tránsito repetitivo de los círculos del castigo.

La mitología griega lo conserva padeciendo la vejez y su ceguera, apoyadas sobre la piedra eterna 
ante la que todo lo que hizo se volvió un áspero espejo para reconocerse. 

Les Sisyphe
Julie Nioche (coreógrafa y osteópata francesa) dirige la performance Les Sisyphe inspirado en El 
mito de Sísifo, de Albert Camus, en el marco del VI Festival de Danza Independiente 100% Cuerpo, 
que se lleva a cabo en la Alianza Francesa de Lima y la Embajada de Francia en el Perú.

No hay sino un problema filosófico realmente serio: el suicidio. Con esta frase Albert Camus inicia su 
ensayo filosófico sobre el suicidio publicado en 1942 bajo el nombre El mito de Sísifo, presentándolo 
como la metáfora inútil e incesante del hombre.

Camus pregunta, ¿qué alternativa hay al suicidio? Julie Nioche responde con Les Sisyphe, una per-
formance colectiva concebida a partir del taller que dirigió en un proceso reciente en la casa Danza 
Túpac (Barranco).

El resultado: 25 bailarines peruanos intentando un evento poético hasta el agotamiento o la locura a 
través del acto repetitivo (como Sísifo en la ladera) de saltos. El cuerpo sube y vuelve a bajar, pero 
la performance de Julie concentra el tránsito del movimiento con la canción The end, de The Doors.

“Se trata de abandonar el control dando rienda suelta a los instintos. Así, se busca provocar un 
estado de reivindicación, una sensación de rabia que cada cual ha experimentado en distintas oca-
siones de su vida, a menudo improductiva y que nos conduce a realizar gestos considerados como 
inútiles”, comenta la coreógrafa.

Cecilia Podestá cpodesta@diario16.com.pe
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MadeinMarrakech.com> Culture > La danse contemporaine selon ANANIA 
La danse contemporaine selon ANANIA
Publié le : 29 janvier 

 

La deuxième édition du festival de danse contemporaine de
Marrakech a eu lieu du 22 au 27 janvier 2007, elle a été le fruit d’un
long travail de la compagnie ANANIA pour l’art et la culture. Une
véritable réussite pour les fondateurs de cette association qui ont
relevé le défi de sensibiliser un grand nombre de personnes à la
danse contemporaine, mais avant tout à l’Art...

Le festival a démarré par une marche collective au rond point de la poste...les jeunes talents se sont retrouvés à cette occasion
pour donner une preuve supplémentaire que cette danse existe et que ses artistes aussi ! Longtemps négligée, la danse
contemporaine occupe désormais une place plus importante et éveille un intérêt grandissant chez les marrakchis.

La qualité des chorégraphies présentées a surpris le public, avec de belles mises en scène, des choix musicaux étonnants et des
interventions artistiques « on stage » qui innovait le style local... Le point commun à toutes ces créations est, sans aucun doute,
le besoin qu’ont tous ces jeunes artistes à évacuer et à se libérer d’une enfance ou d’un passé parfois difficile...Un à un, ils se
sont tous mis à nu et nous ont fait partagé une partie d’eux même, une partie certainement dont ils voulaient se débarrasser...
certes cela fait que la danse contemporaine marocaine semble être négative et se porter mal, car elle souffre d’un malaise qui la
tiraille ; folie, frénésie, violence, domination, soumission, haine, amour, remises en question, interrogations, ont été les thèmes
récurrents de ce festival, mais malgré ce pessimisme, il y a un message d’espoir, car une fois ces choses mises à plat...la
danse contemporaine marocaine se portera mieux et les artistes pourront réaliser de plus en plus de belles choses pour donner
une autre idée de cet art. Mais pour cela ils ont besoin de nous tous et de notre solidarité, car l’urgence selon le président de
l’Association Taoufik Izeddiou est de dédier un espace à la danse et à la création... cela est indispensable afin de voir nos jeunes
artistes s’épanouir et faire passer leur message à travers la planète, car il est évident qu’ils ont de belles choses à partager !

Bravo à tous ces talents qu’il ne faut en aucun cas perdre...Merci à Taoufik, à Bouchra, à Brahim, à Said, à Adil, à Meriem, à
Mouna, à Khalid et à tous les autres pour ces beaux moments, hilarant ou morbide, joyeux ou triste, décontracté ou coincé ;
merci aussi à Julie Nioche qui, pour la clôture du festival a fait un travail spectaculaire avec des enfants de la médina, qui se
sont défoulés pendant 20 min sur scène, encouragés par un public enflammé par la musique enivrante de Jim Morisson. Rien de
plus optimiste que des enfants procurant un bien être à toute la salle de Dar Attakafa, prévoyant déjà de suivre le chemin que
leurs aînés tentent d’améliorer tant bien que mal tous les jours que le bon Dieu fait !

Made in Marrakech // ELG 
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Close Encounters, Lisbon 2006 http://www.karlovsky.net/reviews/20060604b/julie_nioche.html
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Julie Nioche: les sisyphe x 10

Lisbon, June 2006 

This short performance of the Close Encounter series took place at the 

Hospital Miguel Bombarda in Lisbon seven times on one day. The performer 

wears trainers and jogging pants. She starts by warming up to classical rock 

and gets into an intense workout, which is is all her part is about: fast, 

mechanical running and jumping on the spot in a feverish tempo. You are 

looking for aesthetics or structure until you grasp that there is none: physical 

exercise untill exhaustion is the central idea of the performance.

After a couple of minutes, a male performer in a green T-shirt steps in. He 

moves around, circles around the sportswoman and imitates her movement. 

Then an older man in shabby trousers and sandals appears. A band-aid is 

dangling out of his trousers and he looks like a confused patient (the whole 

event takes place in a hospital). The man in a green T-shirt unsuccessfully 

tries to push the intruder out, then he continues running in circles with exalted 

gestures of anger and desperation. 

A fourth man joins the three and the performers occasionally engage in brief 

interactions with dissent and confrontation. During all this, the "real" 

performer increases the speed of her workout so that you start to worry 

about her health. 

In the program guide to the Alkantara festival, you find the following hints: 

"Not being professional or regular dancers, the participants explore the state 

of physical exhaustion. This experience invites them to go beyond their 

limits." 

Julie Nioche also mentions the feeling of rage she experienced in her 

adolescence. This is difficult to understand unless you know that her 

performance in Lisbon was a modification of her earlier idea, in which she 

brought teenagers onto the stage to drive them into a futile, exhausting 

exercise to help them share "inexpressible intimate demands". Purposeless 

running and jumping, colored by anger, might appear strange as the 

foundation of a performance. However, strange and unusual is related to 

novel, which is an eminent virtue and goal of most performers.

Modern Dance Reviews 

Impressum

Close Encounters, Lisbon 2006 http://www.karlovsky.net/reviews/20060604b/julie_nioche.html
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Photos: Petr Karlovsky
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Danse. A Paris, un spectacle audacieux mais pas complètement abouti 
de la Française.
Julie Nioche, exploration gonflée
par Marie-Christine VERNAY
QUOTIDIEN : jeudi 15 décembre 2005
«H20-NaCL-CaCO3» de Julie Nioche, dans le cadre du Festival d’Automne, Maison de 
l’architecture, chapelle des Récollets, 148, rue du Faubourg-Saint-Martin, Paris Xe. A 19 h 30 et 
21 h. Jusqu’à dimanche. Tél. : 01 53 45 17 00.

Julie Nioche est une acharnée. Son spectacle, avec un titre qui donne mal au crâne, H2O-NaCL-
CaCO3, s’est construit en plusieurs épisodes. La danseuse conceptrice n’a jamais cédé sur la nécessité 
d’un environnement en adéquation avec le projet artistique, ni revu à la baisse (ou à la hausse) l’équipe 
de base. Soit «six sexes et six têtes pour un seul être», selon sa définition, une danseuse-chorégraphe 
(elle-même), un guitariste, une chanteuse, une architecte, un éclairagiste et un lieu.
Concocté à Annecy, avec l’aide de la Scène nationale de Bonlieu, le concept se développe en fonction 
du lieu. Ici, programmé par le Festival d’Automne dans la chapelle des Récollets de la Maison de 
l’architecture (près de la gare de l’Est), le spectacle, ou plutôt l’installation comme il est de bon ton de 
l’écrire aujourd’hui, raconte la dissolution et la revendication des formes.
Détachée. La danseuse entre comme par une porte dérobée en fond de scène, laquelle se referme 
sur l’extérieur après avoir distillé quelques lumières mourantes. Elle arrive comme si de rien n’était, 
détachée. Puis se prend au jeu. La guitare s’emploie à créer un environnement sonore, d’abord discret, 
puis prenant. Les structures gonflables reposent au sol, molles comme des bouées percées qui gisent 
sur le sable. Julie Nioche n’est pas fragile, mais sa silhouette est erratique.
Et voilà qu’on la retrouve au premier étage, dans la mezzanine de la chapelle. Là, elle s’en donne à 
coeur joie. La structure est un peu plus gonflée, surface a priori ouateuse, juste assez pour l’enfouir, la 
dérober au regard. Pourtant, on entend son corps qui frappe le sol, malgré la toile de parachute. Tout 
est blanc et noir. On aimerait la sauver, comme dans ces jeux où la partie recommencée permet de 
redonner vie à des petits bonshommes charmants qui ne veulent aucun mal à la planète Terre. Mais 
Julie Nioche s’en moque, elle n’est pas virtuelle.
Elle est de nouveau au rez-de-chaussée et là, l’affaire se corse. Les structures blanches gonflent à 
outrance. La danseuse, devenue toute petite, tente une percée dans l’immensité blanche. Elle essaie 
aussi de trouver une couche où se reposer à l’horizontale. Refusé. Il n’y a aucune issue possible 
et le corps a beau montrer une certaine fureur, il est happé par l’architecture. C’est plastiquement 
irréprochable, et sensuel.
Julie Nioche, de la compagnie Fin novembre, n’a sans doute pas achevé cette courte pièce d’une demi-
heure. Son expérimentation est au coeur du spectacle. On demeure pourtant comme un spectateur 
invité à un vernissage ou à une performance. L’empathie dont elle parle, qui semble faire partie du 
projet et que l’on ressent à certains moments, reste à explorer.
Chercheuse. On peut néanmoins faire confiance à cette danseuse, découverte en tant qu’interprète 
chez Odile Duboc en 1996 et que l’on suit dans son partenariat artistique avec Rachid Ouramdane. 
Chercheuse tant sur scène qu’au département danse de l’université Paris-VIII, elle explore des chemins 
encore peu fréquentés : la notion d’épuisement (les Sisyphe) ou, grâce à une bourse, l’imaginaire 
gestuel. Elle a organisé en 2004 en Belgique un festival avec le Théâtre du Vooruit et le Musée 
psychiatrique de Guislaim.

liBerATion – 15 décembre 2005 – par Marie-Christine Vernay
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mAGAzine Du cenTre D’ArT eT De créATion DeS SAvioS à Bonlieu  
– Scène nationale 05/06 – novembre 2004  – par Michel Bernard

page 43

Julie Nioche
page 42

Julie Nioche projet accompagné
CRÉATION
H2O > NOVEMBRE 2OO4 
H2O-NaCl > AVRIL 2OO5
CONCEPTION ET INTERPRÉTATION >
JULIE NIOCHE-ASSOCIATION FIN
NOVEMBRE  

d
a
n

se

Échanges et variations sur H2O-NaCl

Les projets initiés par Julie Nioche s'attachent tous à créer des 
dispositifs pour questionner les limites du corps. H2O-NaCl rassemble
six protagonistes : une danseuse-chorégraphe, un guitariste, une
chanteuse, une architecte, un éclairagiste et un lieu. Ils investissent
pendant un court temps, un lieu fort de la capacité à faire oublier
les limites de notre corps. Ceci donne lieu à une performance
proche de l’installation, immergeant le spectateur dans un espace-
temps privilégiant l’empathie. H2O-NaCl a eu lieu dans la salle 
des colonnes du musée château à Annecy, c’est la deuxième étape
de création, d’un projet en trois volets évolutifs. La première étape
nommée H2O, a eu lieu dans la chapelle d’Alby-sur-Chéran, et était
consacrée à la création d’un corps sonore. Nous avons travaillé avec
Alice Daquet et Alexandre Meyer à dissoudre un corps par le son, 
à dépasser son enveloppe charnelle pour qu’il devienne un espace
imaginaire. La mise en espace pensée avec Virginie Mira, a joué de
la simplicité et du dépouillement : seule une ligne de feu traversait
la chapelle le temps de la performance. H2O-NaCl s’attache à créer
un «espace transitionnel» et à étudier les limites du corps dans 
ce qu’elles ont de flou et de perméable avec l’environnement. Pour
cette deuxième étape, tous les éléments du projet comme le lieu où
ils sont insérés travaillent à la construction d’un «corps d’espace».
Tout a été pensé pour que le trouble s’installe entre les différents
éléments. L’incompréhension engendrée par cette confusion 
des sens donne un caractère «magique» à l’espace et permet 
à chacun de se diluer dans le lieu, le son et la lumière, le temps 
de la performance. Julie Nioche invite ici Michel Bernard à discuter 
sur une présentation de son solo en cours. Elle lui soumet quelques
thématiques qui fondent sa création. Cette rencontre est une 
prolongation de sa recherche et fait surgir les échos entre deux 
imaginaires – celui de l’artiste et du philosophe.

Julie Nioche/
Michel Bernard
Suivi et 
retranscription 
des entretiens 
par Julie Perrin
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propres. Le terme de qualia est employé par Erhenz-
weig, mais encore par Roudnizka dans son analyse de
l’olfaction : c’est la désignation de la qualité intrin-
sèque d’un phénomène. Pour la sensorialité, le qualia
visuel, par exemple, n’a pas la même texture que le
qualia olfactif, car il s’agit d’un organe différent et
qu’il y a un traitement différent de la matérialité. La
réception rétinienne n’agit pas de la même façon que
l’odorat sur la matérialité qu’elle traite. Pourtant, si
chaque organe opère une transformation particulière
de la matérialité reçue, il agit d’une façon également
tributaire des autres organes des sens, car il n’y a pas
de séparation des sens.C’est précisément ce que signi-
fie la fameuse formule de Paul Claudel « l’œil écoute».
Il y a beaucoup de malentendus sur cette formule ; les
gens croient que l’œil voit et, dans le même temps,
écoute, par une sorte d’interférence de l’écoute sur la
vision… Non, c’est bien plus complexe que cela :
l’écoute pénètre la vision, au point que cette dernière
mime, en quelque sorte, et incorpore ou s’approprie
le processus de perception auditive.L’œil se met à écou-
ter au lieu de simplement voir. Il n’est jamais en état
de vision simple, il écoute toujours plus ou moins.C’est
ce que j’appelle le jeu des chiasmes ; ce n’est pas un
simple entrecroisement figuratif ou géométrique;c’est
un entrecroisement de processus, un entrecroisement
pragmatique, au sens étymologique du mot. Ce solo
est une expérimentation avec un jeu de collabora-
tions,qui devient un jeu d’articulations et de connexions
plus étroites avec les différents paramètres et agents de
la création. Mais il faut bien voir ce qu’il y a à la racine
même de cette collaboration,parvenir à le faire ressentir
aux autres. Je suis obsédé par la racine des choses.

Prolongements
J. Nioche : J’ai demandé à Virginie Mira, chargée de la
mise en espace, si elle avait la sensation de se projeter

page 44

Michel Bernard : Le solo H2O-NaCl m’a beaucoup sti-
mulé et intéressé, il rejoint ma conception de la danse
dite contemporaine. Julie Nioche met le doigt sur des
sujets qui m’obsèdent depuis des années, avec des
outils différents des miens. Elle pose des questions
qui vont dans le sens de ma réflexion philosophique,
concernant la relation du sentir et de l’imaginaire. Je
me sens également proche de ce type de travail parce
qu’il ne tente pas de m’imposer du sens par sa dimen-
sion narrative ou symbolique,par exemple.Ce solo est
une exploration scénique qui se donne comme anti-
spectaculaire a priori. Je l’envisage du point de vue de
ma sensation de spectateur, en me dégageant de mon
système d’interprétation,c’est-à-dire de la quête du sens.
Le tissu du solo est assez clair dans sa construction.Les
allers et retours mettent en évidence des variations, car
ils prennent des apparences différentes, en constituant
autant de variations sur un canevas de base. Ils s’arti-
culent avec des reprises d’un fond musical. Il y a jeu
sur la station debout sur demi-pointes, sur des flexions
latérales du buste, avancées et reculées, recherche sur
la désarticulation… Il y a cette trémulation sur la
pointe des pieds… J’ai pensé à Nietzsche qui dit que
les oreilles sont dans les orteils. Il avait dit d’une façon
très poétique des choses que l’on peut expliquer par
le travail spécifique des chiasmes sensoriels, j’y revien-
drai. Je regardais, donc, comment ce corps fonction-
nait : il y a différentes phases.On observe,par exemple,
des mouvements latéraux et contra-latéraux qui me
rappellent les réflexions de Bonnie Bainbridge Cohen
sur la naissance du comportement sensori-moteur et
les phases du développement de l’enfant. Mais, plus
généralement, ces déplacements constituent comme
une série de quêtes, en rapport avec l’ensemble de l’es-
pace gravitaire.
Je perçois en effet une série de recherches ou d’expé-
rimentations sur l’équilibre et le déséquilibre,au niveau

de chaque région corporelle : il y a un travail sur l’axe,
et sur les omoplates, sur le pré-mouvement… qui me
rappelle la danse de Trisha Brown. Le solo fait en effet
apparaître ce que l’on nomme, avec Hubert Godard,
le pré-mouvement : juste avant que l’on effectue un
mouvement, un aménagement gravitationnel s’opère
et provoque une certaine distribution corporelle.C’est
très sensible dans votre travail. Peut-être le public par-
viendra à percevoir ces jeux subtils.

Qualia
Julie Nioche : Pour ce projet, j’ai cherché des points de
rencontre entre danse, scénographie, lumière et
musique, sans estomper néanmoins la spécificité de cha-
cune des disciplines. Autrement dit, il s’agissait de
trouver ce que l’on pourrait appeler des qualia. C’était
le point de départ du travail avec chacun des collabo-
rateurs. Il s’agissait de tisser des liens,de former des enve-
loppes qui s’entrecroisent.Nous nous sommes attachés
à réaliser des objets que les autres pouvaient s’appro-
prier.C’est un jeu d’infiltration entre les êtres et les choses.
L’éclairagiste Yves Godin considère ainsi la lumière
comme du mouvement qui modifie l’espace et du
même coup sa sensation ; cette double modification
le conduit à créer une autre lumière;c’est donc un pro-
cessus circulaire. Loin de toute imagerie, psychologie
ou narration, il compose ou improvise la lumière en
la mettant en réseau avec le corps dansant, le specta-
teur, le son.Ses réalisations,en s'appropriant les notions
de densité, d'éclatement, de fragmentation, de masse,
d'aspiration, d'apnée ou de respiration, se révèlent
d'une grande physicalité.À mes yeux, le corps est une
densité parmi d’autres – densités lumineuses, plas-
tiques, musicales…
M. Bernard : Cette démarche rejoint ma réflexion sur
le spectre sensoriel qui joue non sur la juxtaposition
de choses, mais sur la connexion entre les qualia

dans les volumes gonflables construits et dans l’espace alors créé. Est-ce un pro-
longement de sa sensation,de son corps? Elle invente,m’a-t-elle répondu,une modu-
lation de l’espace dans le temps, qui est tout autant le prolongement de sa propre
sensation qu’un dispositif qui pourra susciter une sensation chez la danseuse et dans
le public. Sensation de respiration, de nappes d’air, par exemple. La respiration est
commune à tous,y compris à ces volumes scénographiques qui se gonflent lentement.
Il s’agit de créer des densités, un en-commun avec le public, dans ce lieu – la salle des
colonnes du château d’Annecy.
M. Bernard : Je voudrais pointer un élément. Lorsque l’on parle de prolongement du
corps – on l’entend chez beaucoup de danseurs – on met l’accent sur une certaine
unité, une entité appelée corps. Je souhaiterais que les danseurs raisonnent davan-
tage au niveau du champ sensoriel, sans nécessairement renvoyer systématiquement
à l’entité corporelle. Il faudrait que tout le travail de réflexion,d’analyse et d’exploitation
sur le plan scénique s’effectue au niveau de la diversité sensorielle, sans le référer à
un «corps qui fait ceci ou cela». La corporéité est une sensorialité débridée. Comme
on voit des formes corporelles, on a tendance à le renvoyer à des entités. En réalité,
ce corps qui est en face de moi, ne peut être cerné. La corporéité de Julie Nioche
est ailleurs, le corps n’est plus dans le corps! Il faudrait en rester au niveau de la des-
cription d’un processus sensoriel : parlons de la tactilité, et non du corps qui touche.
La tactilité déplace ailleurs. Le discours des danseurs aurait tout intérêt à se recentrer
sur ce qui fait la dynamique de la corporéité: la sensori-motricité. Il ne s’agit plus de
dire que le corps se dissout ou se déconstruit mais de rendre compte de la dynamique
sensorielle à la base de la danse.
J. Nioche :Dans mon imaginaire,mon corps n’est pas cohérent, c’est-à-dire qu’il n’est
pas contenu dans les enveloppes anatomiques traditionnelles.C’est pourquoi je suis
attirée par les témoignages de personnes ayant une corporéité pathologique,qui décri-
vent des perceptions de leur corps incongrues,mais dont je me sens proche. Je parle
de dissolution, d’enveloppes, d’un corps démembré mais viable ou d’un corps
hanté, autant d’expressions sur lesquelles je voudrais revenir. J’ai aussi beaucoup
parlé d’éclatement du corps dans l’espace : j’incorpore l’espace pour m’y épandre
et donner à voir la façon dont je le perçois. Je traduis l’espace en lignes, en densi-
tés, en creux ou vides, et en matières variées. Tout ceci constitue des milieux par-
ticuliers qui ont leur temporalité propre, auxquels mon corps réagit.
M. Bernard : Revenir à une problématique centrée sur le sentir permettrait de témoi-
gner plus justement de ce solo. Les différentes facettes de votre corporéité me don-
nent à voir les mutations d’une sensorialité singulière. Je ne vois pas la chute en
tant que chute, avec ses significations, mais ce que votre sensorialité essaie de me
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propres. Le terme de qualia est employé par Erhenz-
weig, mais encore par Roudnizka dans son analyse de
l’olfaction : c’est la désignation de la qualité intrin-
sèque d’un phénomène. Pour la sensorialité, le qualia
visuel, par exemple, n’a pas la même texture que le
qualia olfactif, car il s’agit d’un organe différent et
qu’il y a un traitement différent de la matérialité. La
réception rétinienne n’agit pas de la même façon que
l’odorat sur la matérialité qu’elle traite. Pourtant, si
chaque organe opère une transformation particulière
de la matérialité reçue, il agit d’une façon également
tributaire des autres organes des sens, car il n’y a pas
de séparation des sens.C’est précisément ce que signi-
fie la fameuse formule de Paul Claudel « l’œil écoute».
Il y a beaucoup de malentendus sur cette formule ; les
gens croient que l’œil voit et, dans le même temps,
écoute, par une sorte d’interférence de l’écoute sur la
vision… Non, c’est bien plus complexe que cela :
l’écoute pénètre la vision, au point que cette dernière
mime, en quelque sorte, et incorpore ou s’approprie
le processus de perception auditive.L’œil se met à écou-
ter au lieu de simplement voir. Il n’est jamais en état
de vision simple, il écoute toujours plus ou moins.C’est
ce que j’appelle le jeu des chiasmes ; ce n’est pas un
simple entrecroisement figuratif ou géométrique;c’est
un entrecroisement de processus, un entrecroisement
pragmatique, au sens étymologique du mot. Ce solo
est une expérimentation avec un jeu de collabora-
tions,qui devient un jeu d’articulations et de connexions
plus étroites avec les différents paramètres et agents de
la création. Mais il faut bien voir ce qu’il y a à la racine
même de cette collaboration,parvenir à le faire ressentir
aux autres. Je suis obsédé par la racine des choses.

Prolongements
J. Nioche : J’ai demandé à Virginie Mira, chargée de la
mise en espace, si elle avait la sensation de se projeter
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Michel Bernard : Le solo H2O-NaCl m’a beaucoup sti-
mulé et intéressé, il rejoint ma conception de la danse
dite contemporaine. Julie Nioche met le doigt sur des
sujets qui m’obsèdent depuis des années, avec des
outils différents des miens. Elle pose des questions
qui vont dans le sens de ma réflexion philosophique,
concernant la relation du sentir et de l’imaginaire. Je
me sens également proche de ce type de travail parce
qu’il ne tente pas de m’imposer du sens par sa dimen-
sion narrative ou symbolique,par exemple.Ce solo est
une exploration scénique qui se donne comme anti-
spectaculaire a priori. Je l’envisage du point de vue de
ma sensation de spectateur, en me dégageant de mon
système d’interprétation,c’est-à-dire de la quête du sens.
Le tissu du solo est assez clair dans sa construction.Les
allers et retours mettent en évidence des variations, car
ils prennent des apparences différentes, en constituant
autant de variations sur un canevas de base. Ils s’arti-
culent avec des reprises d’un fond musical. Il y a jeu
sur la station debout sur demi-pointes, sur des flexions
latérales du buste, avancées et reculées, recherche sur
la désarticulation… Il y a cette trémulation sur la
pointe des pieds… J’ai pensé à Nietzsche qui dit que
les oreilles sont dans les orteils. Il avait dit d’une façon
très poétique des choses que l’on peut expliquer par
le travail spécifique des chiasmes sensoriels, j’y revien-
drai. Je regardais, donc, comment ce corps fonction-
nait : il y a différentes phases.On observe,par exemple,
des mouvements latéraux et contra-latéraux qui me
rappellent les réflexions de Bonnie Bainbridge Cohen
sur la naissance du comportement sensori-moteur et
les phases du développement de l’enfant. Mais, plus
généralement, ces déplacements constituent comme
une série de quêtes, en rapport avec l’ensemble de l’es-
pace gravitaire.
Je perçois en effet une série de recherches ou d’expé-
rimentations sur l’équilibre et le déséquilibre,au niveau

de chaque région corporelle : il y a un travail sur l’axe,
et sur les omoplates, sur le pré-mouvement… qui me
rappelle la danse de Trisha Brown. Le solo fait en effet
apparaître ce que l’on nomme, avec Hubert Godard,
le pré-mouvement : juste avant que l’on effectue un
mouvement, un aménagement gravitationnel s’opère
et provoque une certaine distribution corporelle.C’est
très sensible dans votre travail. Peut-être le public par-
viendra à percevoir ces jeux subtils.

Qualia
Julie Nioche : Pour ce projet, j’ai cherché des points de
rencontre entre danse, scénographie, lumière et
musique, sans estomper néanmoins la spécificité de cha-
cune des disciplines. Autrement dit, il s’agissait de
trouver ce que l’on pourrait appeler des qualia. C’était
le point de départ du travail avec chacun des collabo-
rateurs. Il s’agissait de tisser des liens,de former des enve-
loppes qui s’entrecroisent.Nous nous sommes attachés
à réaliser des objets que les autres pouvaient s’appro-
prier.C’est un jeu d’infiltration entre les êtres et les choses.
L’éclairagiste Yves Godin considère ainsi la lumière
comme du mouvement qui modifie l’espace et du
même coup sa sensation ; cette double modification
le conduit à créer une autre lumière;c’est donc un pro-
cessus circulaire. Loin de toute imagerie, psychologie
ou narration, il compose ou improvise la lumière en
la mettant en réseau avec le corps dansant, le specta-
teur, le son.Ses réalisations,en s'appropriant les notions
de densité, d'éclatement, de fragmentation, de masse,
d'aspiration, d'apnée ou de respiration, se révèlent
d'une grande physicalité.À mes yeux, le corps est une
densité parmi d’autres – densités lumineuses, plas-
tiques, musicales…
M. Bernard : Cette démarche rejoint ma réflexion sur
le spectre sensoriel qui joue non sur la juxtaposition
de choses, mais sur la connexion entre les qualia

dans les volumes gonflables construits et dans l’espace alors créé. Est-ce un pro-
longement de sa sensation,de son corps? Elle invente,m’a-t-elle répondu,une modu-
lation de l’espace dans le temps, qui est tout autant le prolongement de sa propre
sensation qu’un dispositif qui pourra susciter une sensation chez la danseuse et dans
le public. Sensation de respiration, de nappes d’air, par exemple. La respiration est
commune à tous,y compris à ces volumes scénographiques qui se gonflent lentement.
Il s’agit de créer des densités, un en-commun avec le public, dans ce lieu – la salle des
colonnes du château d’Annecy.
M. Bernard : Je voudrais pointer un élément. Lorsque l’on parle de prolongement du
corps – on l’entend chez beaucoup de danseurs – on met l’accent sur une certaine
unité, une entité appelée corps. Je souhaiterais que les danseurs raisonnent davan-
tage au niveau du champ sensoriel, sans nécessairement renvoyer systématiquement
à l’entité corporelle. Il faudrait que tout le travail de réflexion,d’analyse et d’exploitation
sur le plan scénique s’effectue au niveau de la diversité sensorielle, sans le référer à
un «corps qui fait ceci ou cela». La corporéité est une sensorialité débridée. Comme
on voit des formes corporelles, on a tendance à le renvoyer à des entités. En réalité,
ce corps qui est en face de moi, ne peut être cerné. La corporéité de Julie Nioche
est ailleurs, le corps n’est plus dans le corps! Il faudrait en rester au niveau de la des-
cription d’un processus sensoriel : parlons de la tactilité, et non du corps qui touche.
La tactilité déplace ailleurs. Le discours des danseurs aurait tout intérêt à se recentrer
sur ce qui fait la dynamique de la corporéité: la sensori-motricité. Il ne s’agit plus de
dire que le corps se dissout ou se déconstruit mais de rendre compte de la dynamique
sensorielle à la base de la danse.
J. Nioche :Dans mon imaginaire,mon corps n’est pas cohérent, c’est-à-dire qu’il n’est
pas contenu dans les enveloppes anatomiques traditionnelles.C’est pourquoi je suis
attirée par les témoignages de personnes ayant une corporéité pathologique,qui décri-
vent des perceptions de leur corps incongrues,mais dont je me sens proche. Je parle
de dissolution, d’enveloppes, d’un corps démembré mais viable ou d’un corps
hanté, autant d’expressions sur lesquelles je voudrais revenir. J’ai aussi beaucoup
parlé d’éclatement du corps dans l’espace : j’incorpore l’espace pour m’y épandre
et donner à voir la façon dont je le perçois. Je traduis l’espace en lignes, en densi-
tés, en creux ou vides, et en matières variées. Tout ceci constitue des milieux par-
ticuliers qui ont leur temporalité propre, auxquels mon corps réagit.
M. Bernard : Revenir à une problématique centrée sur le sentir permettrait de témoi-
gner plus justement de ce solo. Les différentes facettes de votre corporéité me don-
nent à voir les mutations d’une sensorialité singulière. Je ne vois pas la chute en
tant que chute, avec ses significations, mais ce que votre sensorialité essaie de me
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faire sentir physiquement, à travers la forme et la tem-
poralité de chacune de ces chutes. Je vois la performance
comme un tissu de variations sensorielles qui se régio-
nalisent dans le haut ou le bas du corps, ou sur les seg-
ments… Je m’intéresse à la façon dont l’énergie cir-
cule ou dont les danseurs créent, entre différentes
parties du corps, des méridiens – pour reprendre, en
un sens dérivé, un terme de la médecine chinoise. Il
faudrait parvenir à inverser nos formulations. Au lieu
de dire la danseuse marche, tombe, court, etc., on
pourrait dire qu’il y a du mouvement, il y a du trem-
blement, il y a du déséquilibre et qu’à partir de là, l’être
se fait.Le danseur fait apparaître la manière dont l’être
se constitue ou prétend se constituer. Le danseur, et
vous en particulier, essaie de montrer comment l’ho-
rizon humain se trouve toujours renvoyé ailleurs. Les
gens,quotidiennement,marchent,prennent des objets,
effectuent des mouvements transitifs et utilitaires ; la
danse n’est en revanche pas définie par un but, elle le
produit et donne une légitimité,une caution, au Sujet.
C’est très important pour déplacer le regard sur la danse.

Dissolution 
M. Bernard : La question de la dissolution est délicate
sur le plan théorique. Je n’ai jamais parlé de dissolu-
tion de la corporéité ; j’ai dit que la corporéité pouvait
être pensée comme un tissu sensoriel foncier, avec ses
multiples prolongements, ses articulations motrices ;
ce tissu est mobile, instable, en renouvellement per-
manent. La corporéité est, mais est sans être, elle perd
son statut ontologique. Il n’y a pas d’essence de la cor-
poréité,mais cela ne revient pas pour autant à une dis-
solution: c’est plutôt un décalage par rapport à la pro-
blématique du corps, et à « l’être plein» de l’ontologie
classique. Les Anciens parlaient du corps et de son
essence ; ils croyaient à la substance corporelle. Mais
le travail artistique produit une subversion esthétique
de la catégorie traditionnelle de corps : il faut désor-
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mais parler de corporéité. Les artistes ont contribué à modifier le regard des phi-
losophes sur le corps et sa compréhension.C’est la peinture, la musique, le théâtre,
la danse… qui ont bouleversé le regard philosophique. Nietzsche l’avait compris.
H2O-NaCl montre le tissu sensoriel, par des variations au niveau de la désarti-
culation de la corporéité. Il y a un jeu de déconstruction mais pas de dissolution
du corps.Déconstruction ne signifie pas destruction.La déconstruction,c’est décou-
vrir l’instabilité des conditions implicites d’un phénomène. Ce solo met en évidence
ce dont je suis convaincu depuis longtemps: la corporéité est un travail d’expansion
continue et illimité.Le danseur est dans un processus de production d’altérité jamais
figée… il s’altérise,si l’on peut se permettre ce néologisme.C’est ce que j’appelle l’ivresse
des métamorphoses : la corporéité dansante ne peut vivre que dans une ivresse déme-
surée.

Enveloppes
M. Bernard : Cette image ou métaphore de l’enveloppe rend la danse tributaire de
l’imagerie traditionnelle de l’organisme. On parle de l’enveloppe des organes ; j’ai
analysé cela dans mes textes.Le terme dévalorise la dynamique de jeu qui se trouve
dans cette création.Car l’enveloppe suppose des limites,que l’on va tenter de fran-
chir, alors que, selon moi, le sentir est déjà une ouverture. Bien que les organes des
sens soient, sur le plan anatomique et physiologique,des enveloppes – par exemple,
le globe oculaire –, la sensation est toujours un processus de traversée. Vous vous
intéressez à la question des limites du corps, alors que, dans un sens, le corps est
illimité, car la sensation se déborde elle-même. L’altérité commence donc au sein
même du sentir. Il est ainsi difficile de raisonner en termes de rapport entre inté-
rieur et extérieur. Où commence l’extériorité? L’intériorité du corps, du point de
vue de l’anatomiste, est-elle la même que celle du psychologue ou du mystique?
Selon moi, l’extériorité est à l’intérieur de la sensation elle-même, autrement dit,
elle est dans la projection : elle n’est pas dans l’extériorité sanctionnée par l’espace
qui m’entoure. Il faudrait également parvenir à penser l’imaginaire d’une façon
moins extérieure : pour moi, l’imaginaire est produit par le sentir, en tant que pro-
cessus fictionnaire.
J. Nioche : Je dois en effet trouver une terminologie plus juste car je ne pense effec-
tivement pas mon corps comme s’arrêtant aux frontières de son dessin anatomique.
Il est toujours redéfini par ses expansions sur les autres univers : la musique, la scé-
nographie, la lumière, le lieu. Ce sont comme des enveloppes séparées mais qui
ne cessent de se recouvrir, se croiser, se connecter.

Démembrement viable
J. Nioche : Parler de «démembrement viable », c’est
peut-être retrouver ce que vous dites sur la sensoria-
lité et la projection. Par exemple, lorsque je projette
ma main dans un coin de l’espace, c’est comme si elle
y restait et s’était détachée du reste du bras.J’oublie cette
intention lancée et je me concentre sur un autre mou-
vement, un autre son, une autre partie de l’espace. Puis
j’observe comment ces diverses intentions se dévelop-
pent en dehors de mon contrôle et vois ce qui meurt et
ce qui reste, ce qui se connecte. C’est dans l’imaginaire
d’un éclatement du corps dans l’espace que je me mets
en mouvement. Il n’y a plus de logique anatomique du
corps, mais un démembrement, qui reste pourtant
viable, puisqu’il ne m’empêche pas de bouger et que
je ne me perds pas totalement.
M. Bernard :On dit habituellement que lorsque la main
effectue un mouvement, tout un réseau de sensations
kinesthésiques permet de la situer dans l’espace et
provoque la sensation que la main est ici et pas là. En
réalité, lorsque je projette ma main,elle n’est pas exac-
tement dans un lieu déterminé mais se trouve redou-
blée. Si ma main touche une table, se produit une
sensation de dédoublement entre la main touchant et
la main touchée. La table n’est pas un simple objet,
mais un objet fictif, en lien avec mon désir de la tou-
cher. Il y a aussi un rapport entre les régions corpo-
relles : le processus fictionnaire qui est dans une par-
tie du corps se trouve démultiplié par le jeu des autres
organes mis en action. C’est là la complexité du sys-
tème; cela provoque aussi la hantise. L’imaginaire se
construit et se déconstruit instant par instant, par le
jeu de la distribution de ce qui se fait ailleurs. Trisha
Brown se demande ainsi, lors d’un mouvement de son
bras, ce qui se passe au même instant dans le creux
poplité de son genou.

Corps hanté
J. Nioche : Je parle également de «corps hanté». Il s’agit
de devenir un fantôme de figures à compléter. J’avance
moi-même avec mes propres obsessions mais j’essaie
de laisser tout un pan de liberté aux imaginaires qui
ne sont pas les miens.
M. Bernard : La hantise qui fonctionne dans le cadre du
solo,doit rester implicite,ne pas être surchargée.Je pense
que le corps de la danseuse, dans ce solo, est effective-
ment hanté: son fantôme,c’est la fiction qui habite son
sentir. Et cette fiction est tributaire de la manière dont
ses sens appréhendent les spectateurs. Il ne s’agit donc
pas de la hantise de savoir ce que va penser ou com-
prendre le spectateur. Les fantômes, c’est la virtualité
qui habite la sensation même. Dans un jeu d’appari-
tion et de disparition du corps, le spectateur peut subir
une pulsion de complétude: il a tendance à reconsti-
tuer la partie du corps cachée. Comment faire pour
dépasser cela et intégrer cette rupture de la forme cor-
porelle dite normale,dans une perception autre.Le tra-
vail d’apparition/disparition peut aussi donner lieu à
une deuxième tentation, sur le plan du sens : qu’est-ce
que cela veut dire? Il faut éviter également cela : trou-
ver le moyen pour que la disparition participe à un jeu
onirique beaucoup plus large. Le spectateur doit donc
changer de registre perceptif. Le corps de Julie Nioche
disparaît derrière chaque colonne d’une façon spéci-
fique,produisant à chaque fois une apparence différente.
Cela s’accompagne d’un changement postural qui
déstabilise la demande du regard du spectateur.Un tra-
vail cinématographique, sur le hors-champ,entre en jeu.
Ce qui fait l’importance de la danse, c’est ce déplace-
ment du regard, et donc du discours sur le corps. De
plus, la danse ouvre une autre logique. C’est le sentir
qui donne son propre ordonnancement.Deleuze parle
de logique des sensations. Notre rationalité de l’en-
tendement kantien essaie sans cesse de mettre un ordre
dans les choses (on dit, «c’est logique, c’est cohérent»),
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faire sentir physiquement, à travers la forme et la tem-
poralité de chacune de ces chutes. Je vois la performance
comme un tissu de variations sensorielles qui se régio-
nalisent dans le haut ou le bas du corps, ou sur les seg-
ments… Je m’intéresse à la façon dont l’énergie cir-
cule ou dont les danseurs créent, entre différentes
parties du corps, des méridiens – pour reprendre, en
un sens dérivé, un terme de la médecine chinoise. Il
faudrait parvenir à inverser nos formulations. Au lieu
de dire la danseuse marche, tombe, court, etc., on
pourrait dire qu’il y a du mouvement, il y a du trem-
blement, il y a du déséquilibre et qu’à partir de là, l’être
se fait.Le danseur fait apparaître la manière dont l’être
se constitue ou prétend se constituer. Le danseur, et
vous en particulier, essaie de montrer comment l’ho-
rizon humain se trouve toujours renvoyé ailleurs. Les
gens,quotidiennement,marchent,prennent des objets,
effectuent des mouvements transitifs et utilitaires ; la
danse n’est en revanche pas définie par un but, elle le
produit et donne une légitimité,une caution, au Sujet.
C’est très important pour déplacer le regard sur la danse.

Dissolution 
M. Bernard : La question de la dissolution est délicate
sur le plan théorique. Je n’ai jamais parlé de dissolu-
tion de la corporéité ; j’ai dit que la corporéité pouvait
être pensée comme un tissu sensoriel foncier, avec ses
multiples prolongements, ses articulations motrices ;
ce tissu est mobile, instable, en renouvellement per-
manent. La corporéité est, mais est sans être, elle perd
son statut ontologique. Il n’y a pas d’essence de la cor-
poréité,mais cela ne revient pas pour autant à une dis-
solution: c’est plutôt un décalage par rapport à la pro-
blématique du corps, et à « l’être plein» de l’ontologie
classique. Les Anciens parlaient du corps et de son
essence ; ils croyaient à la substance corporelle. Mais
le travail artistique produit une subversion esthétique
de la catégorie traditionnelle de corps : il faut désor-
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mais parler de corporéité. Les artistes ont contribué à modifier le regard des phi-
losophes sur le corps et sa compréhension.C’est la peinture, la musique, le théâtre,
la danse… qui ont bouleversé le regard philosophique. Nietzsche l’avait compris.
H2O-NaCl montre le tissu sensoriel, par des variations au niveau de la désarti-
culation de la corporéité. Il y a un jeu de déconstruction mais pas de dissolution
du corps.Déconstruction ne signifie pas destruction.La déconstruction,c’est décou-
vrir l’instabilité des conditions implicites d’un phénomène. Ce solo met en évidence
ce dont je suis convaincu depuis longtemps: la corporéité est un travail d’expansion
continue et illimité.Le danseur est dans un processus de production d’altérité jamais
figée… il s’altérise,si l’on peut se permettre ce néologisme.C’est ce que j’appelle l’ivresse
des métamorphoses : la corporéité dansante ne peut vivre que dans une ivresse déme-
surée.

Enveloppes
M. Bernard : Cette image ou métaphore de l’enveloppe rend la danse tributaire de
l’imagerie traditionnelle de l’organisme. On parle de l’enveloppe des organes ; j’ai
analysé cela dans mes textes.Le terme dévalorise la dynamique de jeu qui se trouve
dans cette création.Car l’enveloppe suppose des limites,que l’on va tenter de fran-
chir, alors que, selon moi, le sentir est déjà une ouverture. Bien que les organes des
sens soient, sur le plan anatomique et physiologique,des enveloppes – par exemple,
le globe oculaire –, la sensation est toujours un processus de traversée. Vous vous
intéressez à la question des limites du corps, alors que, dans un sens, le corps est
illimité, car la sensation se déborde elle-même. L’altérité commence donc au sein
même du sentir. Il est ainsi difficile de raisonner en termes de rapport entre inté-
rieur et extérieur. Où commence l’extériorité? L’intériorité du corps, du point de
vue de l’anatomiste, est-elle la même que celle du psychologue ou du mystique?
Selon moi, l’extériorité est à l’intérieur de la sensation elle-même, autrement dit,
elle est dans la projection : elle n’est pas dans l’extériorité sanctionnée par l’espace
qui m’entoure. Il faudrait également parvenir à penser l’imaginaire d’une façon
moins extérieure : pour moi, l’imaginaire est produit par le sentir, en tant que pro-
cessus fictionnaire.
J. Nioche : Je dois en effet trouver une terminologie plus juste car je ne pense effec-
tivement pas mon corps comme s’arrêtant aux frontières de son dessin anatomique.
Il est toujours redéfini par ses expansions sur les autres univers : la musique, la scé-
nographie, la lumière, le lieu. Ce sont comme des enveloppes séparées mais qui
ne cessent de se recouvrir, se croiser, se connecter.

Démembrement viable
J. Nioche : Parler de «démembrement viable », c’est
peut-être retrouver ce que vous dites sur la sensoria-
lité et la projection. Par exemple, lorsque je projette
ma main dans un coin de l’espace, c’est comme si elle
y restait et s’était détachée du reste du bras.J’oublie cette
intention lancée et je me concentre sur un autre mou-
vement, un autre son, une autre partie de l’espace. Puis
j’observe comment ces diverses intentions se dévelop-
pent en dehors de mon contrôle et vois ce qui meurt et
ce qui reste, ce qui se connecte. C’est dans l’imaginaire
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mais la danse produit l’ordre de son désordre. Le sen-
tir est désordonné intrinsèquement, mais ne cesse de
produire des ordres apparents qui se détruisent. Il faut
chercher des ruses afin de troubler le regard,de le per-
turber, à tel point qu’il ne trouve plus d’accroche,qu’il
ne puisse plus entrer dans un ordre et soit obligé d’in-
venter, dans l’instant, autre chose. On ne verrait plus
Julie Nioche qui fait telle ou telle chose, on ne recon-
naîtrait plus une position, une forme anatomique…
Faire trembloter le regard, le contrarier dans ses tro-
pismes. Le regard est très marqué par l’éducation : on
a appris à regarder. Le système éducatif français, dans
une certaine mesure, transforme la sensorialité en un
mécanisme d’identification. Or, les artistes nous per-
mettent de redécouvrir la sensorialité, de prendre des
chemins de traverse ; ils indiquent des voies pour sor-
tir du poids terriblement lourd du système éducatif.
J’ai analysé cela dans ma Critique des fondements de
l’éducation. On peut ainsi trouver de multiples réso-
nances dans votre variation sur la chute. Si l’on pou-
vait convaincre le spectateur de ne pas y voir un simple
corps qui tombe mais des forces qui se donnent à voir
en tant que telles ! Lorsqu’on lit une poésie, on ne s’en
tient pas à sa linéarité et au sens du récit,mais on donne
à chaque mot, à la rythmique, un poids spécifique. La
chute déborde toujours la simple réaction gravitaire.
Elle rend compte de la manière dont ma corporéité
s’est construite provisoirement: la corporéité est au car-
refour de deux histoires, mon histoire personnelle et
mon histoire culturelle ; je suis le produit très instable
de ces deux histoires. La chute est ainsi plus qu’une
défaite ; elle est une jouissance, elle piège la gravité, en
y trouvant du plaisir, en la modulant, à sa manière. Les
forces qui travaillent la chute sont transgressées, sub-
verties. Ces variations peuvent modifier l’attente du
regard du spectateur. Peut-on voir autrement, sans
cette volonté inquisitoriale qui fait toujours rechercher
la signification? Le spectateur peut-il accepter de lâcher
prise et parvenir à un autre état de disponibilité ?

Discussions entre M. Bernard, J. Nioche et J. Perrin, les 16 et 17 mars 2005 à
Annecy. Propos recueillis par Julie Perrin
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L’image prend corps à Dijon

(…) Le duo XX, proposé par Julie Nioche (également interprète dans le spectacle de Rachid Ouramdane), 
est aussi une réflexion autour du pouvoir de l’image sur le corps. Comment celui-ci est-il travaillé par 
des sollicitations extérieures et comment gère-t-il ces impositions de l’intérieur. A quoi est-il intimé de 
ressembler ? Peut-il encore échapper aux postures, se défiler, abandonner la partie, se rêver hors des 
normes culturelles ?
Corsets. Les deux interprètes Julie Nioche et Barbara Manzetti, danseuses que l’on chérit, répondent 
avec un travail très plastique. En simples culottes, elles proposent une esthétique féminine concentrée 
sur la peau plus que sur les formes identitaires ; L’une à côté de l’autre, elles virent d’une image à 
l’autre, souples et fraîches jusqu’à inventer elles-mêmes la contrainte. L’une se glisse dans un gant, 
l’autre dans une botte. Dans ces corsets qui bloquent certaines articulations, elles bougent encore, 
imperceptiblement, craquantes.

liBérATion – octobre 2008 – par Marie-Christine Vernay
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Julie Nioche à fleur de peau

(…)Charme ébouriffant. Julie Nioche, qui a déjà collaboré avec Ouramdane, propose, ( …),  
un spectacle bref, drôle, vif, grave, acide, impertinent, d’un charme ébouriffant. Tout s’y enchaîne  
et s’y enchante, depuis un décor métallique-miroitant à la Schlemmer, période du Ballet triadique, 
jusqu’à une citation virtuose de Dora Hoyer, en passant par des effeuillages dignes des meilleurs 
moments de music-hall ou de cabaret, entre Loïe Fuller et Valeska Gert. Le spectacle prend très vite 
un petit air de familiarité joyeuse. La danse y devient une seconde peau. Sur le mode d’un animal 
surpris à l’époque de sa mue (reptile, cerf ou homard), les deux interprètes (Nioche elle-même  
et Annabelle Pulcini) se collent l’une à l’autre, se décollent, se recollent et se racolent. Prétendre  
que ces deux-là sont à la colle est trop peu dire. Leur épiderme synthétique ressemble à un 
emballage de cellophane et elles prennent plaisir à se l’ôter mutuellement un peu comme on arrache 
des filaments de peau après un coup de soleil. Ce n’est pas quelque chose qu’on fait avec n’importe 
qui. De là, l’intimité tranquille d’un échange entre partenaires ayant la danse à fleur de peau.

A rebours des mammifères plutôt puérils en faveur d’une scène des corps nus, marotte des 
chorégraphes depuis six ou sept ans, les déshabillages et rhabillages chez Julie Nioche se font dans 
une ambiance de cabine d’essayage. La façon de bouger devient à son tour une histoire de peau.  
Un poignet dressé comme un coq, une cheville à l’aplomb d’une hésitation, une nuque perplexe, 
autant d’anecdotes qui désarticulent le corps du récit.
Opéra. Soudain, un visage s’incline, un front se penche, un cou semble sur le point de se briser 
quand le buste, ensuite les hanches, enfin doigts et chevilles, tout s’emballe en un instant. Pourtant 
jamais rien vraiment ne se décide. Les bras qui s’ouvrent ne servent qu’à recueillir un bon paquet 
d’air du temps. A pleines mains. La tête se cache derrière un masque de clown, de gnome ou de 
bestiole, tandis que les seins se délivrent de leur bandeau. L’éclairage du plateau et des grands draps, 
pendus comme une lessive, vire au jaune, au pâle, à l’ocre puis au citron ; les couleurs se pastel lisent. 
L’atmosphère sonore est celle du criquet ou du grillon jusqu’à ce que monte la voix du chant. Julie  
et Annabelle, c’est déjà une opérette. Nioche et Pulcini, c’est tout un opéra.

liBérATion – Avril 2002  – par Hervé Gauville
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infoS TrAiTemenTS n° 185 – juin 2009  
– Témoignages sur les ateliers hebdomadaire de pratique feldenkdrais – par Michel Repellin

Atelier Feldenkrais pour les séropositifs :  
Un an “d’expérience” par ceux qui l’ont pratiqué 
Depuis 2008, Actions Traitements a relayé le travail de A.I.M.E, une 
association qui a mis en place des ateliers collectifs et des séances 
individuelles de pratique Feldenkrais®, ouverts gratuitement aux 
séropositifs et porteurs d’hépatites virales. Ce programme a permis 
à plus de 70 personnes de rencontrer une technique peu connue 
en France. Lucas, 32 ans, séropositif depuis 10 ans, a bénéficié de 
séances individuelles et collectives et il nous fait part ici de son 
expérience d’une année de pratique régulière.

InfosTraitements : Comment as-tu approché le Feldenkrais, 
qu’est ce que tu en connaissais déjà ?
Lucas : J’en avais entendu parler parce que j’avais côtoyé quelques 
artistes. Je cherchais des choses sur le corps. Au début je reculais 
parce que c’était dans le cadre du VIH et j’avais peur d’intégrer un 
groupe d’autres séropositifs - car j’ai une charge virale très faible - Je 
craignais que m’enfermer dans un groupe me rende malade, par 
superstition. Donc j’ai surmonté ça et à priori rien n’a bougé. J’ai fait 
six séances individuelles l’an dernier et quelques séances collectives 
cette année.

IT : Est-ce que tu te souviens de moments clé, de 
moments précis du travail les plus marquants ?
L : Il y a eu la notion pour chaque mouvement “on va dans un sens, 
on va dans l’autre”, et c’est dans cet “aller-retour”, entre les deux, 
qu’on trouve la juste amplitude. C’est de cette façon que j’ai pu me 
libérer de l’immobilité. Le Feldenkrais m’a rendu mobile globale-
ment, capable d’être bien dans toutes les postures : immobile ou 
pas, ou relativement immobile car la respiration est un mouvement 
aussi – donc on n’est jamais immobile. Psychologiquement aussi, j’ai 
commencé ces ateliers à un moment où j‘avais de gros soucis, c’était 
la galère et ça m’a permis d’aller de l’avant dans ma tête.

IT : C’est donc intéressant aussi en ce qui concerne 
la construction de l’image de soi : comment la faire 
bouger, la faire évoluer ?
L : Pour moi, c’est exactement ce qui s’est passé. En plus j’ai des sou-
cis de poids, ça peut paraître risible… Je prends du poids et je me 
sens bien comme ça alors que j’ai passé ma vie à surveiller ça, à faire 
des abdos. Et là, en luttant moins contre cette image, je sens que 
mon corps devient plus souple et je l’accepte. Il y a aussi l’impression 
que le corps vient de l’intérieur, que ça pousse de l’intérieur, plutôt 
qu’une image de soi qu’on voudrait se coller…

IT : Et puis trouver des options de mouvement, des 
alternatives pour bouger différemment, de décou-
vrir que la posture n’est pas quelque chose de figé, 
mais de mouvant : cela a-t-il eu un impact sur tes 
ressentis par rapport à ton “statut” de séropositif ?
L : Pour moi la maladie ne se développe pas, donc être séropositif 
maintenant ne me gêne pas. Là où ça me gêne, c’est dans mon 
rapport à l’autre, c’est juste que je dois y penser, comme tout le 
monde finalement sauf que, dans la conscience, c’est resté coincé. 
Et là, le fait d’être rentré dans ce cadre de groupe, de faire quelque 
chose “en tant que séropo”, pour la première fois, j’ai moins peur de 

tomber malade. Il y a toujours cette question de part de responsa-
bilité… Tout le monde n’est pas séropo, il y a des gens qui savent se 
protéger de ça, et moi je n’ai pas su… ça veut dire que je n’ai pas 
pris soin de moi comme il fallait.

IT : La difficulté à se sentir dans son identité de 
séropositif, c’est parce qu’il n’y a pas de représen-
tation possible de cela : être dans une continuité de 
son histoire et non une immobilité (on y revient) 
qui est encouragée par les représentations sociales 
ou la sur-médicalisation de l’image du corps.
L : En effet, je sais que ce n’a pas été une capote qui a lâché pour 
moi, et je ne suis pas le seul dans ce cas-là : avoir à un moment 
baissé la garde de la prévention… et ça peut correspondre à cette 
image de soi négative qui continue à œuvrer et qui me rend “passif ” 
ou “craintif ” devant un médecin. Aujourd’hui, être à l’écoute de soi, 
travailler sur ses appuis dans le corps, la tête… ça fait partie “de soi”, 
de l’intime au social. En plus de la culpabilité d’être devenu séropo, 
il y a un interdit vis à vis du corps… en plus quand tu ne viens pas 
d’un milieu bourgeois, tu te culpabilises de t’occuper de toi.

IT : Il y a là une question politique sur ces tech-
niques corporelles qui sont parfois trop réser-
vées aux milieux sociaux déjà imprégnés de cette 
culture…et pour revenir à la “communauté” du 
VIH, est-ce que tu y vois des possibilités d’applica-
tion de ce travail du Feldenkrais® ?
L : Là c’est plutôt mental, pour moi c’est dans la façon de m’appré-
hender en tant que porteur de VIH… Donc, peut-être cette idée 
d’avoir moins peur que la maladie se développe au point que je 
doive suivre un traitement, ça ne me paralyse plus, et c’est ça qui 
faisait que je reculais beaucoup pour rentrer dans ce cadre…
En effet c’est quelque chose qui nous rassemble tout en nous sépa-
rant par la peur de cette “image de soi”… Je ne connais pas beau-
coup de séropositifs dans mon milieu professionnel, mais je n’ai pas 
l’esprit communautaire non plus. Et là j’ai senti une responsabilité 
avec cette expérience “comme séropo” qui s’occupe de son corps. 
La façon dont j’ai découvert le Feldenkrais®, parce que c’était à 
l’intérieur de ce projet communautaire, m’a décroché d’une “peur”, 
j’ai pu comprendre ce que c’est que de “prendre soin de soi”. Mais 
cela a été progressif et c’est drôle que ce soit venu dans un cadre 
où on ne parle pas de maladie ou de traitement.

IT : Justement, parce que dans ce programme il y 
a aussi la proposition de faire la part des choses 
au-delà de l’identité assignée, “dés-identifier” le 
malade de sa maladie, redonner au corps d’autres 
expériences de soi, de plaisir et pas seulement de 
contrainte ?
L : C’est vraiment ce que je retiens de cette expérience. Tout cela 
n’a d’autre vocation qu’à être au service des personnes pour ne plus 
avoir peur d’avancer dans le traitement ou sans traitement. Trop de 
séropos se soignent sans faire attention à leur corps ou se donner 
le droit de ressentir leur expérience en tant que personne et non 
plus de séropositif ou de malade. C’est long à admettre.
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lA voiX Du norD - 13 novembre 2008  
- Article sur une formation courte à Armentières - Par Catherine Quételard
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mAGAzine Dco DANzA CUERpo oBsEsioN – août 2007  
– Article de Julie Nioche “Le lien invisible entre danse et médecine” traduit en espagnol 
par Analia Melgar
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nouvelleS De DAnSe n° 53 “Scientifiquement danse” (Belgique)  
– Editions Contredanse 2006 – Article de Julie Nioche

 1 

LE LIEN INVISIBLE ENTRE LA DANSE ET LA MEDECINE 
 
Julie Nioche 
 
À la question, «Comment faites-vous un lien entre vos recherches théoriques et vos créations 

artistiques?»; j’ai eu envie de répondre par un texte dont la construction même illustre ces relations. C’est 
un tissage d’imaginaire en continu. 

Je ne tenterais pas d’analyser les rapports possibles entre la création chorégraphique, la psychologie 
et l’ostéopathie, domaines dans lesquels je travaille; mais plutôt de présenter la façon dont mon parcours 
relie ces univers. C’est un carnet de notes, un journal de recherche ou un journal intime, pour exposer mon 
mode associatif. 

 
HISTOIRE DU LIEN  
 
Mon rapport au monde médical et à la danse est un souvenir d’enfance. 
 
J’hérite de mes parents médecins une façon particulière d’observer les 

corps. C’est une attention possédant un caractère d’urgence, dans le sens où 
seul ce qui relève d’une question de vie ou de mort est digne d’importance. 
C’est aussi un regard possédant une forte envie d’explication et de rationalité.  

Face aux corps cassés par la maladie dont s’occupent les médecins qu’est-
ce qu’un corps ne ressentant aucune douleur particulière peut avoir 
d’intéressant? 

Rien  
Rien dans mon corps «normal» et qui ne souffrait pas n’avait d’intérêt si je 

ne le reconstruisais pas, si je ne le fictionnais1 pas moi-même. 
J’ai donc inventé un corps différent chaque jour afin qu’il possède un 

minimum de place, un minimum d’intérêt, un minimum d’érotisme. J’ai souvent 
dansé, simplement pour observer quelle consistance j’avais à ce moment-là. Le 
temps de l’habillage chaque matin était un moment décisif: c’était le choix 
d’une physicalité (un choix d’être au monde). Peu importait l’esthétique, il 
fallait simplement que le vêtement crée une façon de se mouvoir. 

Je pouvais, telles les sorcières de contes de fées, changer d’apparence, 
décider quel aspect de moi-même parlerait ce jour-là. 

Je vivais une «métamorphose», cette sorte de basculement de l’imaginaire 
dans la transgression des limites qui définissent la condition humaine. 

Ce désir de métamorphose continuelle est ce qui m’a conduite vers la 
danse et la chorégraphie, puis vers la psychologie et l’ostéopathie. 
L’apprentissage de ces disciplines m’offre de nouveaux outils pour cultiver mon 
imaginaire et me mettre en mouvement. 

 
Je pourrais dire que j’ai répondu au monde médical dans lequel je 

baignais par une pratique de la danse. Puis devenue danseuse, j’ai eu besoin 

                                                
1 Le terme « fictionner » tel que je l’emploi ici est ma compréhension du concept 

développé par Michel Bernard. (Cf Michel Bernard, De la création chorégraphique, 

Paris, C.N.D., 2001, chap. « sens et fiction »). L’imaginaire étant au cœur de la 

sensation, le ressenti est toujours accompagné de façon simultanée d’une 

interprétation personnelle. Cette interprétation découle de l’histoire personnelle de la 

personne, du contexte actuel et du projet à venir. Ainsi, il me semble que je « me 

raconte » toutes sensations et perceptions pour qu’elles deviennent une histoire 

cohérente pour moi-même.  
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de répondre aux problématiques posées par l’univers de la danse avec des 
outils empruntés au monde médical. Ces deux univers me parcourent 
intimement. 

  
Après sept ans d’école de danse puis cinq ans de collaboration dans 

différentes compagnies, les mêmes questions revenaient: 
Quels sont les liens entre les sensations et ce qui est perceptible par l’extérieur? Comment pouvons-
nous créer ces liens? 
Nos attitudes, nos postures, notre façon de nous mouvoir sont-elles en adéquation avec ce que nous 
vivons intérieurement? 
Existe-t-il une traduction physique de notre vie psychique? Comment en lire et en interpréter les 
signes? 
Quels imaginaires développer pour se mettre en mouvement, pour répondre au contexte d’un projet 
et pour engager le spectateur à partager l’univers alors créé? 
 
En tant que danseuse, je joue avec les relations entre ce que je ressens et 

ce que je donne à voir. Je considère mon travail comme la révélation d’une 
certaine intimité tout en gardant une marge de mensonge et de jeu.  

Jusqu’où est-il possible d’aller vers ce mensonge? 
 

Le début de mes études en psychologie correspond à la nécessité d’une prise de 

distance avec le monde de la création artistique. Je désire préciser le rôle que peut 

avoir la danse dans la cité et plus particulièrement dans l’univers médical. 
La danse développe chez moi une aptitude à prendre l’aspect d’un 

«Autre». À force d’aller à la limite de ma personnalité, je tends à perdre le 
discernement des rapports entre l’imaginaire et la réalité.  

Il s’agit de comprendre les mécanismes sous-jacents aux transformations 
vécues lors de l’interprétation.  

Je choisis le monde médical comme terrain de recherche car théorie et 
pratique se rencontrent en ce lieu particulier qu’est le corps et à travers lui, 
l’être humain. De plus, la façon dont la médecine met en pratique certaines 
notions ou invente une notion d’après une pratique; me paraît proche du 
processus de création en danse. 

Très vite, je concentre mon attention sur la notion «d’image du corps» qui 
croise mes questionnements de danseuse-interprète, d’étudiante en 
psychologie, en ostéopathie et mes interrogations à propos de la féminité dans 
la société occidentale. 

Cette notion est liée à la construction de «la conscience de soi» qui 
s’élabore pendant la petite enfance. Son acquisition est intimement liée à celle 
d’une image visuelle de soi (ou «virtuelle», j’hésite), d’une représentation du 
corps propre, la reconnaissance dans le miroir marquant une étape 
déterminante dans son développement. Malgré l’acquisition progressive d’une 
sorte de statut de symbole, l’image de soi resterait «quasi réelle», même si chez 
l’adulte le reflet spéculaire de soi peut, dans certaines conditions, revêtir un 
caractère d’«inquiétante étrangeté» (S. Freud). 

L’acquisition de l’image de soi ne peut se faire que par la médiation de 
l’image et du regard d’autrui. Elle passe donc aussi par le désir de l’autre. 

 
Le corps semble être un lapsus permanent, autant trahi par sa parole que 

par ses gestes, ses postures et ses mouvements. 
 
 Je m’interroge sur les choix que nous faisons pour tenter de construire le 

corps que nous possédons. Les signes reconnaissables, les codes sociaux ou les 
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modèles sont indispensables à la construction de l’identité et permettent une 
reconnaissance rapide de soi par les autres. Cependant, ces mêmes signes 
restreignent et limitent l’individu qui peut alors désirer les rejeter. Ce va et vient 
entre une attirance pour des signes assurant l’intégration sociale et leur rejet 
dans ce qu’ils ont de réducteurs, est le sujet de la pièce chorégraphique XX 
que j’ai crée en 2001.  

L’histoire de ce projet témoigne du tissu qui se crée entre ma pratique de 
la danse, ma tentative de la confronter à la psychologie et mes propositions 
pour intégrer une certaine pratique de la danse dans une démarche de soins.  

 
 
SEPTEMBRE 2000  
 
Je mets en place un dispositif photographique et d’interviews pour 

comprendre quel endroit particulier de la perception de soi-même suppose 
l’identité et la construit. 

Mon processus de création passe souvent par une exploration de 
l’imaginaire de l’autre pour éclaircir le mien. 

Je rencontre six spectateurs1 qui représentent pour moi la population 
ayant un rapport coutumier avec leur corps. Ils vont me parler de la vision de 
leur propre corps mais aussi ce qu’ils attendent des corps qu’ils viennent voir 
au théâtre. 

 
 J’entends: 
«Si mon image me préoccupe?… Oui… Mais, c’est pas tant pour les autres que pour moi-même. 
C’est l’état que je vais travailler pour les autres mais surtout pour que je sois bien avec les autres.» 
«On est toujours préoccupé par son image d’ensemble, à tout âge, je pense; et même plus on vieillit 
plus on est préoccupé par son image car le temps n’améliore pas votre image.» 
 
 
NOVEMBRE 2000  
 
J’organise une rencontre avec 6 jeunes danseurs du junior ballet du CNSM 

de Paris, lieu de ma formation. Population témoin pour qui le corps est un 
«instrument» privilégié d’investigation et de communication, mais aussi souvent 
source de souffrance car il doit s’adapter à une certaine vision esthétique. 

Les étudiants sont dans le trouble d’avoir un corps qui ne leur correspond 
pas encore totalement, car il est surtout le résultat d’images imprégnées par 
leur éducation. Ils sont encore la cible des projections de leurs «maîtres» 
possédant leur vision idéalisée du danseur alors qu’ils recherchent leur 
singularité.  

Le système pédagogique et ses sanctions sur l’aspect morphologique 
tendent à privilégier l’apparence et la nécessité de devenir comme»il faut» pour 
entrer dans le marché de la danse. Ils se savent dans un métier de l’image mais 
désirent défendre l’idée qu’ils investissent beaucoup plus.  

J’expose leurs portraits photographiques et témoignages sonores lors des 
représentations de fin d’études.  

 
J’entends: 
«Mon image, la mienne. Oui c’est clair, elle me préoccupe. C’est sûrement à cause de la danse 
d’une part et puis parce que je pense qu’on a besoin de plaire aux autres pour se sentir mieux 
dans sa peau, pour mieux s’aimer.» 
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«Je pense que c’est vraiment la danse qui m’a fait complexer à propos de mon corps. Je suis prête à 
me faire opérer, mais je me dis que si je maigris je vais perdre de la poitrine et que ça ira. Donc 
j’attends toujours de maigrir et de voir après ce qu’il en adviendra.» 
 
 
DECEMBRE 2000: TROUBLE DE L’IMAGE DU CORPS 
 
Toujours dans le souci que ma pratique de la danse et mes études en 

psychologie se rejoignent, je me concentre sur les troubles de «l’image du 
corps». J’étudie plus spécifiquement l’altération de la perception corporelle 
qu’entraînent les troubles du comportement alimentaire, et en particulier 
l’anorexie. J’ai souvent vu cette pathologie et ses dérivés dans le monde de la 
danse. Je cherche à comprendre par quels mécanismes, quels points communs, 
et sur quel terrain se «retrouveraient» la danse et cette maladie. Je recueille des 
témoignages concernant ce trouble afin de les confronter aux paroles des 
danseurs et spectateurs. 

La souffrance des patientes atteintes d’anorexie mentale est visible sur leur 
corps qui devient l’objet de toutes les contraintes et de tous les défis. Elles font 
du corps un lieu de protestation et de dénonciation. Les anorexiques vont 
jusqu’à s’interdire toutes sensations et s’imposent une maîtrise totale de leur 
corps qui les embarrasse. Il semble que l’anorexique ne se saisisse d’elle-même 
et de son corps que comme «objet» qu’elle prive en espérant qu’il se mette à 
produire du désir et non du besoin. Elle considère son propre corps comme 
tous les objets, voué à la consommation et à la disparition.  

Cette problématique soulevée par l’anorexique n’est pas sans lien avec la 
formation de l’interprète qui tend vers un idéal du contrôle de soi afin de 
pouvoir tout faire à tout moment sans être encombré par la spécificité de sa 
propre corporéité. 

Elle n’est pas non plus sans lien avec les positionnements politiques que 
soulève implicitement un projet esthétique. Quels corps sont convoqués sur 
scène aujourd’hui et à quelle fin? Comment construire un projet esthétique qui 
ne devienne pas un simple objet de consommation perdu dans la masse des 
propositions? 

 
 
JANVIER 2001: LA PLACE DU CORPS DANS LE MONDE MEDICAL? 
 
D’un autre côté, je réalise que, dans le monde médical occidental, la prise 

en compte de l’éprouvé du corps est aussi très rare. Le discours qui y fait 
autorité se fonde encore sur le mesurable et l’observable. Cette attitude 
transforme souvent l’être en un corps ou un objet dénué d’individualité, de 
sensibilité et d’histoire; il est morcelé par les spécialités. 

Ce corps est sans cesse tiré vers la norme culturelle de la «bonne santé» et 
de la «beauté». L’individu est comme poussé à oublier ce qu’il ressent. Il semble 
qu’étant le dernier témoin de ce qui nous reste d’animal et de pulsionnel, le 
corps est sujet à beaucoup de contraintes et de violences: «contrôle» est le mot 
d’ordre pour qualifier notre relation envers lui. La perception intime du corps 
dans tout ce qu’elle représente d’informe est régulièrement évitée, d’autant plus 
lors de la maladie. 

J’ai tenté à plusieurs reprises de voir en quoi la prise en compte du vécu 
corporel et de la dynamique sensorielle propre à chacun pouvait devenir un 
support dans un cadre thérapeutique. Sans me situer dans le domaine de la 
danse-thérapie, j’ai proposé des ateliers de danse dans un Centre Hospitalier 
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Universitaire auprès de jeunes femmes atteintes d’anorexie en me positionnant 
non en thérapeute mais en tant que danseuse professionnelle et étudiante en 
psychologie.  

Le choix de la pratique et l’élaboration du contenu de l’atelier furent 
conçus en réponse aux spécificités des patientes. Elles sont hospitalisées dans 
un état de cachexie avancée, leur état physique est très précaire mais elles 
restent dans une attitude pathologiquement hyperactive. Le souci de maîtrise 
totale les pousse à aller au bout de leurs limites et ce, malgré leur état 
physique. Leur corps ne leur impose jamais aucune exigence. 

La pratique qui m’a semblé la plus pertinente fût celle de la relaxation et 
de l’improvisation guidées par ma voix sans aucun mouvement à effectuer par 
mimétisme. C’est un travail à partir de l’imaginaire pour donner une 
consistance aux ressentis, pour que le geste vienne d’un désir personnel. Les 
patientes ne se mettaient en mouvement qu’à partir du moment où elles 
trouvaient leur propre chemin pour le faire, poussées par leur propre curiosité. 
Le reste du temps de travail fut concentré sur la réception du toucher, sur 
l’acceptation du poids du corps ainsi que sur une ouverture à l’espace 
environnant. Cette façon de guider les patientes dans une mise en mouvement 
par un voyage imaginaire est en lien avec la pratique de Moshe Feldenkrais 
ainsi qu’avec certaines pratiques d’improvisation présentes dans mon processus 
de création.  

 
 
AVRIL 2001  
 
Au bout de quelques mois d’atelier, je réunis des paroles des patientes 

qui s’entrechoquent avec celles des spectateurs et des danseurs. 
 
J’entends: 
«Quelquefois quand je pense à moi, j’ai l’impression d’être virtuelle… D’avoir ma tête, mon 

esprit, mon intellect… Mais si on m’enlève tout ça; il n’y a plus rien.» 
«Il me plaît de ressentir quelque chose dans ce corps 
«Je pense que mon corps n’est pas du tout la traduction de ce que je suis…Je serais du coton enfin 

quelque chose de doux. Du coton, du velours, du ... enfin quelque chose de… et mon corps représente tout 
ce qu'il y a de saillant. Mon corps fait mal. Mon corps frappe. J’aimerais être une femme...» 

 

  
Photo:Gabrielle Mallet    Photo: Solenn Camus 
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X 
 
Pour restituer tous ces témoignages, je décide d’être dans une démarche 

artistique plutôt que sociologique ou psychologique. 
J’imagine X, une installation visuelle et sonore qui interroge l’image du 

corps. X est une boîte faite de miroirs déformants, le spectateur peut y entrer 
après s’être vu transformé. On y entend les différentes paroles de toutes ces 
personnes essayant d’exprimer le rapport qu’elles entretiennent avec leur 
propre image en regard d’un corps filmé en perpétuelle modification.  

 

  
Photos de la vidéo filmée par Rachid Ouramdane 
 
 
JUILLET 2001 
 
Notes pour un prolongement chorégraphique à tous ces questionnements: 
  

Être d’abord un corps et d’autres choses 
Un corps fait de traces Mémoire de chair 

Corps avec un «S»   Invisible corps pluriel 
Ou / corps unique pour apparences multiples. 

 
Petits arrangements internes avec la surface 

Zone d’indécision 
    Sans prévision  pour ne pas avoir à accepter le changement. 

 
Fabrication d’un corps qui fabrique / Retour 

Gratter Creuser  Éplucher Récurer  Arracher 
Couche après couche 

Surface de glace sur liquide sanguin 
Retour sur l’identique identitaire. 

À Vous / Devenir 
Surface de projection pour corps-filtre. 

Être le sein d’une sorcière avant de renaître. 
Rester sur sa faim pour toujours en vouloir plus. 
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LA PROTECTION DE L’IMAGINAIRE  
 
Je questionne ma pratique de danse en regard de tous ces troubles 

témoignés.  
À posteriori, je réalise que pour ne pas être trop atteinte par la discipline 

et l’idéal scolaire, la fuite dans l’imaginaire particulièrement développé dans 
certaines classes a été efficace. Je pense à celle de Peter Goss qui, je l’ai su plus 
tard, enseignait souvent un dérivé de la pratique Feldenkrais. Dans cette 
méthode, l’enseignant distribue verbalement des consignes de mouvement sans 
jamais les montrer. Le vocabulaire utilisé désigne souvent des parties de corps, 
des directions et des déplacements d’objets quotidiens pour décrire le 
mouvement. De plus, les cours d’anatomie-physiologie d’Odile Rouquet étaient 
une source de nouveaux savoirs pour comprendre le fonctionnement du 
mouvement. 

Cet appel à l’imaginaire anatomique et biomécanique est en toile de fond 
depuis toujours et reste présent aujourd’hui dans mes processus de création. Le 
travail de visualisation indispensable pour atteindre des connaissances 
anatomiques précises, est devenu un processus imaginaire pour l’improvisation. 
La danse devient un lieu de construction, de destruction et de réparation 
perpétuelle de mon système perceptif et de ma sensorialité.  

L’improvisation permet de faire résonner simultanément les informations 
venant de «l’intérieur» et de «l’extérieur»; c’est une tentative pour rendre le corps 
à la fois réceptif et réflexif. C’est un temps pour jouer des associations entre ce 
qui relève de mes sensations, de mon imaginaire et de mes connaissances.  

 
 
AVRIL 2002: XX ET AVRIL 2004: XX WITH ALICE 
 
La collaboration avec la danseuse Barbara Manzetti, la chanteuse Alice 

Daquet et le travail avec les «objets-prothèses» élaborés avec Solenn Camus et 
Gabrielle Mallet, est une tentative pour donner une version dansée de ces 
questions concernant les limites du «corps matériel». 

La pièce XX2 naît de nos recherches de construction et déconstruction de 
nos corps, jouant des codes de représentation. La délimitation du corps semble 
indispensable mais provoque aussi une sensation d’enfermement. Les prothèses 
physiques et psychiques sont des supports pour délimiter ce corps débordant 
d’ambiguïtés. XX se situe dans ce paradoxe du corps: objet de communication 
et d’enfermement à la fois. Nous nous situons à cet endroit où le corps produit 
autant d’attraction que de répulsion. 

 

  
Photo:Solenn Camus    Photo:Solenn Camus 
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JANVIER 2003: LES CORPS IMPRODUCTIFS 
 
Le développement du projet Les Sisyphe3 et la poursuite de mes études en 

psychologie me donne envie de penser une relation entre le théâtre qui 
m’accueille en résidence et une structure hospitalière de la même ville. Je 
propose un atelier4 de danse dans un Centre de rééducation motrice (CRM-
IMC) auprès d’enfants de 7 à 9 ans. C’est un lieu où la place de la danse pose 
question car dans ce contexte, le mouvement est souvent synonyme de 
contrainte à visée corrective et de douleur. L’enjeu d’une telle intervention est 
de réintroduire la notion de plaisir, de jeu dans le rapport au mouvement et de 
révéler le potentiel de l’imaginaire et de la tactilité pour le développement 
moteur et l’appropriation de soi. 

Alors que notre corps est en modification constante, peu d’espaces-temps 
sont pensés pour «réactualiser son identité», pour «fictionner son être» avec ce 
qu’il a de nouveau. 

L’atelier est un lieu et un moment privilégiés: pas de port des attelles , les 
adultes comme les enfants sont au tapis. C’est un cadre d’expérimentation et de 
découverte du corps dégagé de toutes contraintes de productivité, allégeant du 
souci de bien faire rencontré dans la rééducation. Les enfants possèdent une 
créativité en réponse à leur handicap qui est rarement valorisée. La 
normalisation gestuelle dont tout le monde hérite à travers son éducation prend 
une autre tonalité dans ce cadre. 

La rééducation motrice doit-elle se baser sur les mouvements socialement 
acceptables? Ces lieux ne peuvent-ils pas être des espaces de développement 
créatifs de gestes pour proposer de faire ce que tout enfant fait: s’amuser avec 
son corps pour se l’approprier. 

Tout geste est engendré grâce à un imaginaire construit avec nos 
connaissances, nos projections, nos désirs et une part de notre inconscient. Une 
personne ne connaissant pas l’existence d’une partie de son corps ou la niant 
ne la fera pas bouger ou de façon très restreinte. Ces enfants ne peuvent pas 
toujours avoir un schéma corporel intègre du point de vue moteur et 
neurologique mais leur image du corps peut ne pas être affectée si toutes les 
parties de leur corps sont intégrées dans leur imaginaire. Précisons que les 
termes «d'image du corps» et de «schéma corporel» sont conceptuellement 
séparés même s'il est convenu qu'ils fonctionnent de façon très liée. 

L’image du corps constitue globalement, les représentations mentales du 
corps. Le schéma corporel quant à lui est préconscient et joue un rôle 
dynamique dans la posture et le mouvement. Il n'est pas une perception, une 
croyance, ou une attitude et c'est parce qu'il fonctionne correctement que la 
plus part de nos mouvements et de nos postures sont automatiques et ne 
demandent pas une attention constante. 

 
Le travail de l’imaginaire influence directement l’exécution de nos gestes 

et leur signification. La pratique de danse peut être considérée comme une 
recherche de mise en mouvement en-dehors des normes sociales établies qui 
laisse s’exprimer une façon d’être au monde originale. C’est en ce sens qu’elle 
peut répondre aux questions de personnes d’emblée mises à l’écart des façon 
d’être dominantes. 

  



154

 9 

  
Photo: Hervé Thoby    Photo: Solenn Camus 
 
 
BODYWORKS OU CARROSSERIE – CORPS TRAVAILLE – TRAVAIL DU CORPS 
 
Toujours dans la mise en lien entre le monde de la création artistique et 

le monde «déviant» de la pathologie, je participe à la mise en place d’un 
festival5 proposant une passerelle entre le théâtre du Vooruit et le Musée 
psychiatrique du Dr Guislain. Il se nomme BODYWORKs car la question du 
corps, de sa construction et de son apparence apparaît comme le point de 
rencontre et de tension signifiante entre l’art et les Sciences de la Santé. 

C’est autour du “corps et de son image” que nous avons mis en relation 
l’exposition de photographies psychiatriques de 1870 à 1940 du Musée Guislain 
et plusieurs projets issus des champs de la danse, des arts plastiques et de la 
musique. 

Au début du XIXe siècle, la psychiatrie considère le corps comme un 
écran sur lequel les conflits intérieurs se projettent. Les médecins cherchent à 
comprendre les maladies mentales en catégorisant leurs traces physiques. Le 
corps devient “transparent” et semble témoigner de la totalité de l’individu. 

Avec Luca Marchetti6, nous avons tissé un lien entre la façon dont la 
psychiatrie du début du siècle décrypte de l’homme et la façon dont la société 
contemporaine détermine l’individu par son image. 

Dans l’accélération du rythme de nos vies, nous ne prenons plus le temps 
de “connaître” et nous nous contentons de “reconnaître”. L’apparence de notre 
personne doit être parfaitement lisible et doit en dire assez pour qu’autrui 
puisse nous définir sans ambiguïté. La compréhension de l’autre dans sa 
différence est effacée au profit d’une homogénéisation et d’une fausse 
transparence.  

 
 
LIEN AVEC L’INVISIBLE 
 
Ce tissage entre recherches médicales et recherches artistiques vient d’une 

hypothèse quant à la prise en compte de l’invisible dans ces deux champs. 
Je considère la création artistique comme un témoignage de l’éprouvé 

d’un sujet face au monde. C’est un lieu où les distances avec la vie réelle 
peuvent être testées, les limites décalées. L’espace-temps théâtral, tisse des liens 
invisibles mais sensibles entre les êtres, les lieux et les objets où tout ce qui est 
capté est entre le réel et l’inventé. 

Il me semble que dans le cadre d’un examen clinique, le thérapeute est 
dans une projection, dans un travail imaginaire pour capter l’entièreté de 
l’individu en souffrance. Pour avoir parlé avec plusieurs personnes de pratiques 
différentes, il semble évident que pour saisir la demande du patient, l’écoute 
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est plus proche d’un état d’improvisation à partir de connaissances théoriques 
incorporées que d’un état analytique. Il semble qu’un traitement ne fonctionne 
pas uniquement grâce à l’efficacité de la technique utilisée mais grâce à 
l’interaction entre le patient et le malade. Cet espace énigmatique, ce terrain 
commun éphémère entre les deux protagonistes, ressemble à cet espace qui se 
met en place entre l’acteur et le public. Ils partagent une même scène, un 
même imaginaire le temps d’un dialogue. 

C’est le «malade imaginaire» et le «médecin imaginaire». 
 
Le docteur Guislain7 célèbre aliéniste de la fin du XIXe siècle parlait de 

l’invisible dans la psychiatrie. Pour lui, il faut observer et interroger le malade 
de manière à «saisir la phénoménologie de la maladie». Ce qui revient à 
enregistrer tous les phénomènes à travers lesquels la folie se manifeste. 

Le geste est explicite chez Guislain: à l’invisibilité de la lésion, à 
l’ignorance du corps de la folie, répond l’affirmation d’une visibilité et d’une 
connaissance d’un autre ordre: «si je ne connais pas le siège de l’intelligence, 
du moi, des pulsions, des passions, (…) je connais un moi, je connais des 
passions», et c’est à «leur manifestation et non à la pulpe cérébrale» que 
l’aliéniste devra accorder son attention clinique. Guislain parle d’un «coup d’œil 
médical» comme «un art de voir dans un ensemble de phénomènes une foule 
de détails, là, où d’autres ne voient que des généralités, où parfois ils ne voient 
rien du tout».  

Il est donc des «phénomènes que l’œil ne voit pas et que seuls les «yeux 
de l’esprit» conçoivent. Le discours de Guislain abandonne la clinique pour la 
mystique: 

«Plus on fera de recherches sur la structure intime du cerveau, plus on se 
convaincra que ce n’est pas dans les corps visibles, pondérables, qu’il s’agit de 
découvrir le facteur fonctionnel du système nerveux, mais bien parmi les 
agents invisibles, impalpables, impondérables. Un être invisible se trouve dans 
l’être visible.» 

 
Comment traiter cet invisible, pourtant parfois ressenti et partagé par 

plusieurs personnes dans certaines circonstances? Je citerais: la station debout 
face à un grand espace naturel, l’entrée dans certaines architectures ou le calme 
contagieux d’un enfant qui dort. 

Comment la présence humaine se transforme-t-elle en «corps d’espace» et 
comment certains phénomènes deviennent-ils organiques, humains? 

 
J’ai travaillé en collaboration avec une architecte, un éclairagiste et un 

guitariste sur cette invisible propagation du ressenti dans l’espace environnant 
et sur la redéfinition de nos perceptions corporelles en fonction du contexte. 
L’étude de la perméabilité entre l’espace, les sons et le sujet a donné un projet 
hybride entre installation et performance, immergeant le spectateur dans un 
espace-temps privilégiant l’empathie8. 
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Photo: Virginie Mira 
 
 
PRESQUE UNE CONCLUSION 
 
Aujourd’hui afin d’éclaircir les liens que j’entretiens entre l’imaginaire 

médical et l’imaginaire chorégraphique je mets en place des espace-temps de 
rencontre et de recherche9. Les cadres changent et demandent différents 
impératifs pour ces rassemblements (conférences, performance, écrits) mais il 
s’agit toujours d’inviter des personnes de pratiques différentes pour prolonger 
un questionnement sur les phénomènes liés au ressenti à partir de pratiques 
(danse, Feldenkrais, chant, massage, vidéo…). 

Par recoupement de témoignages et de lectures dans les différents 
champs de recherche, j’ai envie de dire aujourd’hui que ce que je continue 
d’appeler «les images du corps» malgré le problème rhétorique que cela pose, 
sont une des modalités d’expression de la sensation. La sensation aurait 
plusieurs couches réparties en «domaines sensibles» qui renvoient aux différents 
organes des sens et à l’imaginaire qui lui, fictionne en temps réel les ressentis. 
La sensation se situe de façon simultanée dans ces divers domaines et devient 
ponctuellement plus dense à certains endroits selon l’imaginaire convoqué ou 
apparent. 

La question est de cerner ce qui se passe entre l’apparition des sensations 
et la mise en mouvement (que ce soit du corps ou de la pensée). 

Je parlerais de «morphing» pour désigner le lien invisible entre les 
supports d’expression de l’expérience sensorielle. Une sensation tactile se 
morphe en un mot se transformant lui-même en un désir de mouvement qui 
devient une représentation fulgurante d’un os se morphant alors en un muscle 
pour laisser apparaître une main en forme de choux fleur. Soudainement être 
court-circuitée par un son me rappelant une chanson d’enfance qui dissout ce 
geste en une note bien connue. 

 
Automne 2005 

 



157

 12 

Bibliographie
Anzieu D., Le moi-peau, Paris, Dunod, 1985 
Anzieu D. & coll., Les enveloppes psychiques, Paris, Dunod 
Bachelard, La poétique de l’espace, Paris, PUF 
Michel Bernard, De la création chorégraphique, Paris, C. N. D., 2001, chap. sens et fiction
Michel Bernard, L’altérité originaire ou les mirages de l’identité, Protée Danse et altérité 
Michel Bernard, Le Corps, Seuil, Paris, 1995 (1ère éd. 1976 chez J.-P. Delarge) 
Berthoz, A. (1997). Le sens du mouvement.  Paris : Odile Jacob. 
Damasio, A. (1999). Le sentiment même de soi : corps, émotion et conscience. Paris :  Odile Jacob.  
Deleuze G., La logique de la sensation 
Dolto F., L’image inconsciente du corps, Paris, Seuil, 1984 
Entretiens Françoise DOLTO et Jean-pierre WINTER Les images, les mots, le corps
Feldenkrais M., Le cas Doris 
Feldenkrais, M. (1967). La conscience du corps. Paris: Marabout.    Feldenkrais, M. (1993).  L’être et la 
maturité du comportement.  Paris :  L’espace du  temps présent.
Jeannerod Marc -  Article de conférence L’appropriation des mouvements perçus. 
Jeannerod M., La nature de l’esprit, chap. 8 “la simulation mentale” (sur l’empathie kinesthésique) 
Merleau-Ponty, Le visible et l'invisible, Paris, Gallimard, 1964, chap. l’entrelacs - le chiasme
Schilder P., L’image du corps, the image and appearance of the human body, Paris, Gallimard, 1968, 
1ère éd. 1950 
Vigarello G., Histoire de la beauté, Paris, Seuil, 2004 
Michel Bernard, Sens et fiction in Nouvelles de Danse, n°17, Contredanse, Bruxelles, 1993, pp.56-64. 
Articles Encyclopædia Universalis 2004. 
 

                                                
1 L’association fin novembre co-fondée par Julie Nioche et Rachid Ouramdane en 1996 a été en 
résidence au Manège de Reims-Scène nationale de 2000 à 2004. Ce projet a eu lieu lors de l’ouverture 
de saison de la scène nationale de Reims en 2000. 
2 Création 2001 en collaboration avec Barbara Manzetti, Solenn Camus et Rachid Ouramdane. 
Partenaires: CCN de Montpellier (programme ReRc), Manège de Reims - scène nationale. Reprise en 
2004 avec Alice Daquet et Gabrielle Mallet. 
3 Création 2003 en collaboration avec Solenn Camus, Hervé Thoby et Rachid Ouramdane. Les Sisyphe
est une tentative pour créer un corps improductif et inutile au sens où la société moderne l’entend.
Partenaires: Le Manège de Reims - scène nationale, Le Quartz de Brest - scène nationale, la scène 
nationale, Centre Georges Pompidou - Les spectacles vivants. 
4 Cet atelier a été mis en place avec l’infirmière puéricultrice, Brigitte Huvier, du centre de rééducation 
motrice pour infirmes moteurs cérébraux (CRM-IMC) du Val de Murigny près de Reims et Le manège 
de Reims - scène nationale. 
5 Barbara Raes et Eva de Groote du  Centre culturel Le Vooruit de Gand m’ont invitée à mettre en place 
du 3ème Parcours intitulé BODYWORKs du 28 avril au 1er mai 2004.
6 J’ai invité Luca Marchetti à intervenir au musée psychiatrique du Dr Guislain lors de festival 
BODYWORKs. Luca Marchetti est sémioticien de formation et directeur de mosign. Il travaille dans les 
domaines du design et de la mode aussi bien comme consultant en gestion de marque et directeur 
créatif que comme chercheur et professeur. 
7 D’après une Conférence de Juan Rigoli sur Joseph Guislain et l’invisible dans la psychiatrie.
8 H2O-NaCl-CaCO3 (création 2005) en collaboration avec Yves Godin, Alexandre Meyer et Virginie 
Mira, est un jeu d’infiltration entre les êtres, entre les choses et entre les mémoires. C’est une 
dissolution des formes et des identités pour échapper à toute tentative d’identification stricte.
Partenaires: Théâtre Bonlieu scène nationale d’Annecy, Festival d’Automne à Paris, CCN Le Havre- 
Haute Normandie, CCN Belfort-Franche Comté(accueils studio)-Le Consortium, Centre d’art de Dijon. 
Avec la participation de la Maison de l’Architecture - Ile de France et de la Cité Européenne des 
Récollets. Avec le soutien de la ménagerie de Verre - Paris et du CNC - Ministère de la culture et de la 
communication(programme DICREAM). 
9 Le projet ÉTUDES mis en place dans le cadre d’une bourse de recherche d’écriture chorégraphique 
du Ministère de la Culture et de la communication fut le début de ces rassemblements. Ces recherches 
se  développent au sein département danse de l’université Paris VIII avec Isabelle Ginot et Christine 
Roquet sous forme de séminaires Autour de l’image du corps. 
Dans le cadre de sa résidence à la Ménagerie de verre qui devient son lieu de fabrication, l’association 
fin novembre propose les précipités, temps de recherches et d’invitations croisées. Pensés comme des
ateliers de recherche et/ou de création, ces précipités offrent de façon régulière des moments de 
visibilité privilégiés durant la saison 2005-2006 de la Ménagerie de verre.  
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REVUE REPERES – CAHIERS DE DANSE N°17 – MARS 2006 – ARTICLE COLLECTIF
Isabelle Ginot, Gabrielle Mallet, Julie Nioche, Christine Roquet 

DE L’IMAGE A L’IMAGINAIRE

HISTOIRE D’UN PROJET

Questions : De quoi parle-t-on quand on parle d’« image du corps » ? Quels sont les associations et les 
liens entre imaginaire et proprioception lors de la danse ? L’improvisation est une mise en pratique du 
concept « d’image du corps » et de ses modulations. Nous posons des questions simples afin de 
connaître le cheminement de la mise en mouvement. 

L’activité du département Danse de l’Université Paris VIII-Saint-Denis, lieu de 
formation et de recherche sur la danse, s’articule autour d’un axse principal de 
questions : en quoi la pratique du danseur est-elle un lieu de production théorique ? 
quelles sont les idéologies sous-jacentes qui organisent certaines « évidences » et 
font de la pratique dansée une pratique disciplinaire (« corps instrument », 
« interprète-instrument », etc.) ? Comment certains discours théoriques 
(scientifiques, philosophiques, politiques...) viennent-ils alimenter la pratique dansée, 
non pas comme discours de vérité mais comme vecteurs d’imaginaires1 ? Le 
séminaire dont il va être question ci-dessous a été conçu à partir de cet ensemble de 
problématiques. Il s’agissait de se réunir autour du travail d’une artiste, Julie Nioche, 
et de rencontrer à la fois sa pratique – centrée depuis plusieurs années sur la 
question de « l’image du corps » – et l’ensemble discursif flou, indéfini, à la fois sur- 
et sous-théorisé que désigne cette expression : « image du corps ». La logique 
académique aurait voulu que le séminaire tentât d’abord de faire l’histoire de cette 
notion, des différentes définitions qui en ont été données et d’en faire la critique, et 
ensuite seulement, d’examiner comment les ateliers de Julie Nioche venaient 
s’inscrire dans les concepts ainsi mis en lumière, ou au contraire s’opposer à eux, les 
déplacer ou les dépasser. Nous avons préféré partir des pratiques de Julie Nioche, 
tenter de les comprendre et voir, localement en quelque sorte, comment elles 
croisaient l’histoire ou les concepts ou l’image du corps. Partir de la danse, donc.  

L’équipe de ce séminaire ouvert aux étudiants de maîtrise-DEA était 
composée des auteurs de cet article et, au long du fil tramé par Julie Nioche, de 
divers conférenciers venus nourrir de leur point de vue, les questions qu’elle posait.  
La règle de la première session (31 janvier-4 février 2005) était la suivante : Julie 
Nioche proposait un atelier, prélevé dans la recherche qu’elle mène depuis plusieurs 
années, autour de l’image du corps ; Christine Roquet faisait écho à ces ateliers, soit 
sous forme d’intervention théorique, soit sous forme d’atelier, afin d’élucider quelle 
était la nature de « l’imaginaire » mis en oeuvre, ou encore d’exposer quels aspects 
des théories de l’image du corps permettaient d’éclairer telle ou telle pratique ; 
Isabelle Ginot, toujours en écho aux propositions de Julie Nioche, présentait la façon 
dont la méthode Feldenkrais®2 traite l’image du corps, dans la pratique comme dans 
le discours. Lors de la deuxième session (9-14 mai 2005), à l’inverse, étaient invités 
des conférenciers issus de différents champs, autour de cette question : comment 

                                                       
1 . Ces questions empruntent pour une large part aux travaux du fondateur du département, le philosophe Michel Bernard, et de 
Hubert Godard, analyste du mouvement qui prit sa suite. Leurs travaux convergent vers une pensée du corps comme geste et 
action plutôt qu’objet ou instrument, et s’appuient sur une pensée phénoménologique, sur l’actualité des neuro-sciences et 
sciences cognitives, ainsi que sur une activité pratique intense, tant dans le champ de la danse que dans le champ clinique. Ces
travaux constituent les fondements –qu’il serait trop long de détailler ici- à partir desquels s’organise l’ensemble des actions du 
département – en pédagogie comme en recherche. Ces actions, enseignements, ateliers, expérimentations, tentent toujours 
d’échapper aux traditionnelles dichotomies pratique/théorie, danseur/théoricien, pensée/action, recherche/pédagogie. 
2 . Fondée par Moshe Feldenkrais (1904--1984), la Méthode Feldenkrais® fait partie des techniques dites somatiques qui visent à 
comprendre l’activité de la personne dans sa globalité physique, psychique et relationnelle ; son principal support est le 
mouvement, et elle s’attache plus précisément encore à la diversification des coordinations. 
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pensez-vous l’enveloppe corporelle du sujet, ou sa « séparation » et ses relations 
avec le milieu – question qui occupait Julie Nioche à ce moment là ; celle-ci, en 
retour, proposait « sur le champ » un atelier en écho aux interventions pratiques ou 
théoriques des invités.  

« IMAGE DU CORPS ? » QUELQUES DEFINITIONS

Paul Schilder
L’ouvrage qui fait aujourd’hui encore référence est celui de Paul Schilder, neurologue 
puis psychanalyste : L’image du corps, étude des forces constructives de la psyché,
écrit en 19353. Pour Schilder, l’image du corps est la façon dont notre corps nous 
apparaît à nous-mêmes par le travail conjoint du sentir et de la mémoire. Son étude 
de l’image du corps se situe donc non seulement sur le plan psychique, mais 
également sur le versant perceptif. Schilder considère le « schéma postural », c’est-
à-dire l’organisation singulière de la posture dans son dialogue avec la gravité, 
comme le fondement de l’image du corps, ce « schéma postural » étant envisagé 
comme une entité dynamique : « Comme nous changeons perpétuellement de 
position, nous sommes toujours en train de construire un modèle postural de nous-
mêmes en constante transformation4 ». Enfin, selon Schilder, l’image du corps est un 
phénomène social dans le sens où « le modèle postural du corps est lié au modèle 
postural du corps des autres5. » Schilder insiste donc sur la plasticité d’une image 
du corps liée intrinsèquement à la posture, et les danseurs peuvent sans mal 
s’approprier ses mots : « nous sommes continuellement en train d’expérimenter sur 
l’image du corps6. » 

Françoise Dolto : Image inconsciente du corps, schéma corporel
Alors que Schilder tend à utiliser indifféremment « schéma corporel » et « image du 
corps », Françoise Dolto7, elle, tient à distinguer les deux notions : « Le schéma 
corporel spécifie l’individu en tant que représentant de l’espèce, quels que soient le 
lieu, l’époque ou les conditions dans lesquels il vit (…) [si] le schéma corporel est en 
principe le même pour tous les individus de l’espèce humaine, l’image du corps, elle, 
par contre, est propre à chacun : elle est liée au sujet et à son histoire (…)le schéma 
corporel est en partie inconscient, mais aussi préconscient et conscient, tandis que 
l’image du corps est éminemment inconsciente8. » Selon Françoise Dolto, « l’image 
inconsciente du corps est actuelle, vivante, en situation dynamique9 ». Elle fait 
référence à l’investissement pulsionnel et libidinal du sujet désirant : « l’image du 
corps est du côté du désir, elle n’est pas à référer au seul besoin10 », en prise avec 
le vécu émotionnel, mémorisé/fantasmé, de la relation. Cette relation est envisagée 
essentiellement comme dialogue verbal selon la loi psychanalytique du « tout est 
langage chez l’être humain11 ». L’humanisation du petit d’homme se construit dans 

                                                       
3 Paul Schilder, L’image du corps, trad. de l’anglais par F. Gantheret et P. Truffert, Paris, Gallimard, 1968, 1ère éd. International 
Universities Press, 1950 
4 P. Schilder, op. cit., p. 36 
5 ibid., p. 40 
6 ibid., p. 226 
7 F. Dolto, L’image inconsciente du corps, Paris, Seuil, 1984 
8 Ibid., p. 22 
9 Ibid., p. 23 
10 ibid., p. 36 
11 ibid., p. 367 
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les échanges en parole, et pour Dolto l’image du corps est entièrement dépendante 
de l’interaction verbale12. Ce que ne précise pas Dolto, c’est que la communication 
inter-humaine avec un enfant s’établit également dans un échange postural et 
gestuel. Et l’image du corps intégrée par l’enfant dépend également de la façon dont 
vont s’unifier, dans la relation, les gestes possibles et impossibles qui le constituent.  

Image, imagination, imaginaire,

Atelier 1 
Explorer les différences entre notre « corps imaginé » et « notre corps réel ». Constater la déformation 
de notre vision du corps et de l’interprétation que nous faisons de celui-ci. Pratiquer les 
« expérimentations interrogatives », c’est-à-dire explorer sans interpréter ; constater les différences 
d’une personne à une autre et d’un moment à un autre ; comprendre que ces observations témoignent 
de notre imaginaire. La méthode Feldenkrais® insiste elle aussi sur cette observation « non jugeante » 
des disparités entre corps vécu et corps réel. Peut-on observer les incohérences, mutations, 
déformations de notre propre image du corps, sans la juger à l’aune d’une quelconque « norme » du 
corps et du geste ? 

Le discours en danse est assez flottant, tant en ce qui concerne le concept d’image
que ses corollaires : imagination et imaginaire. Qu’il soit employé au sens de 
« métaphore » ou de représentation visuelle, le terme d’image renvoie à un objet 
fixe, une représentation visuelle d’autre chose. Lorsque le langage courant utilise le 
terme « imagination » c’est, le plus souvent, pour souligner une opposition entre ce 
qui s’opère « en imagination » et ce qui a lieu « en réalité ». L’imagination est définie 
couramment comme la « faculté que possède l’esprit de se représenter des 
images13 » et l’imaginaire comme recouvrant le domaine de l’imagination. Nombre 
de techniques de danse et techniques somatiques ont recours à « l’imagination » 
comme expérimentation du mouvement : en Feldenkrais, par exemple, on proposera 
souvent « d’imaginer » à gauche, les mouvements explorés du côté droit pendant la 
première partie de la séance. L’expérience, aujourd’hui confortée par les neuro-
sciences, tend à montrer que le mouvement imaginé a autant d’efficacité pour la 
recomposition d’une coordination, voire plus, que le mouvement fait « réellement », 
et que tout mouvement « imaginé » est aussi en partie un mouvement « réalisé ».  
Cependant, la danse travaille plus encore un autre registre, celui de l’imaginaire, plus 
largement compris comme le processus généralisé qui régit les différentes 
facettes de la corporéité. L’imaginaire est à la source du fonctionnement de notre 
sentir, ce par quoi se définit toute corporéité, mais, profondément, il est ce qui 
articule, de façon souterraine, « nos manières de sentir, d’exprimer et de dire14 », 
bref, « l’imaginaire est dans la sensation15. » Il est donc envisagé comme 
processus dynamique et non comme l’engramme de représentations mentales figées 
et sises dans le cerveau. Surtout, il ne saurait se limiter à la sensation « visuelle », 
mais comprend l’ensemble du fonctionnement de la sensation, régi par le principe 
des chiasmes décrit par Michel Bernard (voir plus loin). Il se situe à l’amont, et non à 
l’aval, du geste réalisé : c’est l’imaginaire qui régit, en quelque sorte, les gestes 
possibles et impossibles du sujet ; et c’est sa plasticité, sa capacité de 
métamorphose, sans cesse sollicitée par le travail du danseur, qui rend possibles les 
transformations du geste.  

                                                       
12 C’est par la parole que des désirs révolus ont pu s’organiser en image du corps. Ibid., p. 41 
13 Dictionnaire Petit Robert. 
14 Bernard M., De la création chorégraphique, op. cit., p. 118. 
15 “Sens et fiction”, Nouvelles de danse, n°17, op. cit., p. 61. 
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Atelier 2 : produire des « traces » écrites à la suite d’un échauffement 

La cheville coince, le mouvement ne se fait pas 
Il y a comme un refus. 
Arrêt
Elle ne respire plus. Les os sont collés. 
Ils se sont stratifiés en fondant les uns sur les autres. 

La peau semble rétrécie au froid. 
Elle est bien trop fragile et petite pour contenir ce sang chaud, brûlant à la glace. 
La peau se bat pour maintenir ces muscles et ces viscères nerveux à l’intérieur d’elle. 

Les mouvements malaxent le sang, la lymphe et la sueur poussent la peau qui résiste et semble se 
rétrécir.

La mâchoire gauche n’est plus qu’un trou 
Morceau disparu – La gueule défoncée – Dévisagée 
Méconnaissable – Je vois un autre en moi. 

Après l’effort, les muscles continuent seuls obstinés à travailler en moi. Immobile 
Je tremble 
L’aorte vascille
Je tombe 

La confrontation entre l’expérience du geste et sa « réalité objective » (par exemple, 
les mesures quantifiables d’amplitude gestuelle, d’effort musculaire, d’engagement 
de telle ou telle partie du corps dans un mouvement, voire de tel ou tel muscle ; ou 
encore, plus simplement, ce qu’un oeil expert peut observer, « de l’extérieur », quant 
au mouvement d’un autre) fait toujours apparaître des disparités : personne ne 
bouge comme il croit bouger ; personne n’a le corps qu’il croit avoir. Ces divergences 
entre expérience vécue et faits objectivables, bien connues des professeurs de 
danse notamment, témoignent moins de manques ou d’incompétences motrices, que 
de l’activité intense de l’imaginaire (on peut par exemple facilement voir dans son 
geste que quelqu’un « se sent petit », ou « grand »). Dans une séance collective de 
Feldenkrais, le praticien décrit verbalement le mouvement demandé, et chaque élève 
« l’invente » gestuellement. En l’absence de modèle montré, la variété des réponses 
à une même consigne expose l’imaginaire de chaque élève : le bras s’attache-t-il à 
l’épaule, ou aux lombaires ? Envoie-t-on les mains dans l’espace, comme détachées 
du corps (en éclaireur...) ou au contraire, doivent-elles être accompagnées ? etc.  

Sens, sentir, sensation, perception

L’imaginaire, c’est donc tout d’abord le travail de la perception, phénomène 
complexe qui peut être envisagé comme fonctionnement chiasmatique généralisé. 
Le chiasme est une figure de l'entrecroisement que nous devons à Merleau-Ponty16,
retravaillée par Michel Bernard qui élabora une théorie sur le fonctionnement 
intrinsèque du sentir,  et dans laquelle il envisage quatre figures du chiasme : le 
chiasme intrasensoriel, qui souligne la dimension à la fois active et passive de 
chaque sens, le chiasme intersensoriel qui souligne le phénomène de résonance 
entre les différents sens, un chiasme parasensoriel qui désigne « la connexion étroite 
et même l’homologie entre l’acte de sentir et l’acte d’énonciation, (…) entre le 
percevoir et le dire (…) » auxquels s’ajoute un quatrième chiasme qui concerne la 
« trame des interférences croisées de deux corporéités distinctes17 », appelé 

                                                       
16 . Le visible et l’invisible, Paris, Gallimard, 1964.
17 . “Sens et fiction ou les effets étranges de trois chiasmes sensoriels” in De la création chorégraphique, op. cit. p. 97 
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Les traces sur le corps 

vue: Julie Nioche

La façon dont nous traitons notre corps, reflète notre relation  
avec la société”

En collaboration avec le musée Dr Guislain (voir ci-contre), le centre 
d’arts gantois Vooruit trace le triangle entre l’image de l’homme, la 
société, et les maladies sociales. L’artiste française Julie Nioche com-
pile la troisième édition de “Parcours” et l’appelle Bodyworks. (…)
Sur l’interaction entre le corps réel et l’image de soi-même, Nioche 
s’est une fois prononcée audacieusement. Elle trouve que la façon 
dont on traite notre corps est un reflet de notre relation avec le 
monde. Le corps montre donc les traces d’une société qui nous 
conditionne. 

De Standaard, page 27, 602 mots
© 2004 Vlaamse Uitgeversmaatschappij n.v.
 
27-04-2004 
redcult1;

L’âme et le corps dissocié 

Le festival relie les médias d’aujourd’hui avec la psychiatrie du dix-
neuvième siècle 

Le parcours d’installations et de performances montre une fasci-
nation pour la psychiatrie et la pathologie du dix-neuvième siècle, 
mais  aussi un lien  vers l’image du corps dans notre société 
contemporaine. Le point de départ est le rapport entre les photos 
psychiatriques de la période de 1870 à 1940 dans le Musée du 
Dr. Guislain, et l’image du corps dans les créations artistiques des 
artistes contemporains qu’on peut voir au festival. 

Julie Nioche ouvre elle-même le Parcours 3 avec XX With Alice, 
une représentation qui entre tout de suite dans le thème central. La 
performance part de l’idée du corps comme moyen de communi-
cation et comme objet d’emprisonnement. Une autre représenta-
tion de Nioche s’appelle ‘Les Sisyphe’. La choréographe demande à 
dix étudiants de l’Institut Secondaire des Arts (Ottogracht) d’aller 
chercher les limites d’endurance de leur corps. FT

Parcours3: Bodyworks, du 28 avril jusqu’au 1 mai au Vooruit – Musée  
Dr. Guislain Gand. Information et tickets: 09/267.28.88, www.vooruit.be.

redcult1

De Tijd, page 18, 448 mots
© 2004 Uitgeversbedrijf Tijd n.v.

04-05-2004 
Jeroen Peeters;

Essayer des p’tits corps
parcours ‘bodyworks’ au vooruit et au musée dr. Guislain Gand

De notre correspondant : Jeroen Peeters

Dans sa propre installation X,  Nioche rassemble des interviews dans 
lesquels des spectateurs, des danseurs et des anorexiques parlent 
de l’image qu’ils ont de leur corps. Avant d’entrer dans l’auditoire, 
on voit son propre corps dans des miroirs  très déformants, ce qui 
appelle à des questions sur la reconnaissance. Trois femmes  nues 
bougent lentement à travers une série de poses bizarres. A cause de 
la musique électronique d’Alice Daquet leur corps semblent être de 
verre. Les objets gracieux aussi, parsemés sur la scène contribuent 
aux poses étranges: des prothèses de latex et de faïence.

Est-il possible de créer un espace pour le corps qui échappe au 
regard, aux médias et à la culture de l’image ? Sans doute pas, bien 
que des artistes continuent à rechercher des corps qui se battent 
contre les conventions, qui cherchent l’obscénité, qui littéralement 
entravent l’image.  A BODYWORKs on trouvait pas mal d’oeuvres 
‘viscérales’, comme le voyage sonore de Daquet à travers le système 
digestif. Ou prenons Pezzo 0 (Due), où l’Italienne Maria Donata 
D’Urso se transforme en une masse de viande palpitante et frétil-
lante sans membres, tête ou sexe. Cela risque de devenir un nouvel 
académisme dans les milieux de danse: qu’est-ce qu’on dit encore 
dans cette identification extrême avec un corps déshumanisé ?

Des contributions sur le comportement, la pose et style de corps 
étaient plus subtiles. Dans le vidéo Stills de la Norvégienne Mette 
Edvardsen on voit des hommes et de femmes nus dans le sauna ou 
autour d’un feu de campement. Pendant que la nature autour bouge, 
les corps sont comme gelés: leur apparition familière est aliénée par 
une intervention simple. La Française Laure Delamotte-Legrand fait 
quelque chose de semblable avec des affiches de mode: en dessi-
nant des prothèses rouges sur les corps, il apparaît comment leurs 
poses sont étranges. Dans Posture #2 elle a copié ces prothèses 
en feutre et elle les a rassemblées dans une boutique: les visiteurs 
sont invités à s’essayer un ‘corset’. Est-ce que tu choisis alors une 
pose grotesque où on lie bras et genou, ou au contraire pour une 
position familière qui est proche de ton propre corps? Le choix 
d’une prothèse est de toute façon personnel, même intime, bien 
que les pièces, une fois essayées dans le studio de photo, s’avèrent 
bien incomfortables.

Une belle performance de l’Italienne Manuela Agnesini s’appelait 
non sans ironie Beauty. Sur un lit est allongée une femme coiffée 
d’une perruque de longs cheveux blonds, son corps nu recouvert 
d’électrodes. Pendant qu’une bande sonore méditative incite à 
l’introspection, les muscles de la femme sont amenés à vibrer dou-
cement un par un. Littéralement léger et superficiel: est-ce qu’on 
ne trouve pas ici une façon intéressante de commentarier notre 
culture du corps?

BoDyworkS – avril / mai 2004 – extraits de presse 


