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VU D°AVION

A QUOI CA RESSEMBLE ?

Trois tracés de couleurs différentes dessinent sur le plateau trois trajectoires dis-
tinctes. Trois performeuses évoluent dans ’espace, portant chacune 'une de ces
trois couleurs. Au milieu, un groupe de spectateurs se déplace.

W L'une des trajectoires est verte; elle donne au plateau 'apparence d’un jeu de
l'oie. Des carrés dessinés au sol sont reliés par un chemin fléché qu’il suffit de
suivre dans le sens des aiguilles d’'une montre. Une performeuse - ou est-ce un
cheval? - se déplace sur cette trajectoire. Elle explique au public les régles du jeu.

A Une autre trajectoire dessine un triangle en bleu Klein. A chaque angle, un pay-
sage: la mer; la terre; le jardin. Une fille en maillot de bain barbotte les pieds

dans 'eau.

REPLIQUES
TIREES
D"CEUVRES
CELEBRES

La troisiéme trajectoire, en noir, est plus difficile a distinguer de loin. Des amas de
cables emmélés forment un grand huit sur le plateau, a croire que le lieu-théatre
est en train de fondre sur lui-méme. Une femme en noir, présence perfide ou ré-
gisseuse étourdie, se confond avec cet environnement, et s’amuse a surprendre

les spectateurs égarés.

Durant une heure, les spectateurs vont déambuler dans cet espace codé et se
méler aux pérégrinations des trois protagonistes, jusqu’a se retrouver propulsés

au coeur de l'action.
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INTRODUCTION

Cataclop enzovoorts est un spectacle hybride, ludique et décalé, explorant a
partir de trois répliques phares du répertoire théatral classique, et des résultats
d’une enquéte sociologique sur les publics, la question de I’héritage.

Performeuses et spectateurs, privés de leurs siéges et de leur espace réservé,
déambulent sur le plateau. Ensemble, les uns et les autres se scrutent: pourquoi
sont-ils [a? Que viennent-ils y faire? Qu’est-ce qui définit leurs places respectives?

Les trois performeuses s’emparent de cette question avec, pour matériau, trois
citations théatrales célébres: « A horse, my kingdom for a horse » (Richard I,
Shakespeare), « Je suis une mouette » (La Mouette, Tchekhov) et « Pour qui sont
ces serpents qui sifflent sur vos tétes » (Andromaque, Racine). Extraites de leur
contexte, ces phrases s’autonomisent pour devenir a elles seules un motif, celui
d’une performance animaliére qui explore la possibilité pour les artistes contem-
porains d’inventer un nouveau langage.

En vis-a-vis, la tension entre tradition et innovation est développée du point de
vue des spectateurs, en s’appuyant sur ’enquéte publiée en 2008 par la Bellone
et le Vlaams Theater Instituut, “Les Chemins vers les arts de la scéne a Bruxelles:
Etude sur les publics”. Des références aux résultats de cette étude, et en parti-
culier aux attentes des spectateurs, ponctuent le spectacle, comme des piqdres
de rappel de la question fondamentale: pourquoi sont-ils venus au théatre? Que
viennent-ils y chercher? Qu’espérent-ils y trouver? Quels éléments de la repré-
sentation motiveront leur satisfaction, leur déception, leur enthousiasme ou leur
ennui?

Ainsi, tandis que Cataclop enzovoorts intégre a une forme explosée, hétéroclite
et impertinente le didactisme le plus plat (une performeuse = une couleur = un
trajet dans ’espace = une performance = un animal = une citation = une oeuvre
= une variation sur le théme de I’héritage), les spectateurs sont invités a se frayer
leur propre chemin, leur propre interprétation en interrogeant leur posture de pu-
blic. Artistes et spectateurs, confrontés ensemble aux résidus d’une culture qu’ils
partagent, sont ainsi amenés, dans un questionnement performatif, a mettre en
perspective leurs relations réciproques.

Afin de resserrer ce dialogue entre artistes et public, le processus de création
s’accompagnera de moments d’échange avec un groupe témoin de spectateurs.
L’idée est de se doter de la présence d’un “public-test” tout au long de la période
de création, d’établir un dialogue effectif avec un échantillon représentatif de
spectateurs sur leurs motivations, attentes, critéres de jugements, etc. lorsqu’ils
se rendent au théatre. Il s’agit aussi de déjouer la séparation traditionnelle entre
le temps fermé de la création et le temps ouvert de la réception.

La création de Cataclop enzovoorts est programmée en janvier 2016 au Théatre
de la Balsamine a Bruxelles. Le spectacle est congu et mis en scéne par Lorette
Moreau, assistée de Céline Estenne, et interprété par Lorette Moreau, Sophie
Vanhulst, ... (distribution en cours). L’équipe s’entourera également de l'aide de
Natacha Nicora pour le travail sur le mouvement, et de Max Vandervorst pour la
composition des éléments sonores.
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Une représentation - un moment de théatre -, est un point de rencontre: entre
un ensemble de personnes rassemblées ici et maintenant, les interprétes et les
spectateurs; et entre un passé et un présent: ce que les uns ont prévu de faire, ce
que les autres s’attendent a voir, et ce qui arrive réellement. S’y ajoute, parfois,
la rencontre entre un texte écrit il y a longtemps, et une génération donnée, avec
ses cadres de référence, sa culture, ses valeurs.

En tant que créatrice, je ne peux me contenter de me faire le passeur d’une parole
ancestrale. Ma démarche théatrale est intrinséquement liée a invention d’un
nouveau langage, inscrit dans le présent de la représentation et adressé a chacun
des corps en présence.

Les histoires ne peuvent, en effet, se raconter aujourd’hui comme elles se racon-
taient a '’époque de Shakespeare, de Racine ou de Tchekhov. La fin du XXe siécle
et de ’ére moderne nous a entrainé dans un monde morcelé et anti-linéaire,
dont les grands récits mythologiques ne suffisent plus a rendre compte. Perte
de repéres, multimédialité, suprématie de I'image et cohabitation du réel avec
le virtuel dissolvent la fonction sédimentatrice de quelques uns des plus grand
chefs-d’oeuvre occidentaux, et nous obligent a inventer de nouvelles formes, de
nouvelles trames, de nouvelles fagons de créer du sens.

Ce moment historique ol nous sommes pose de facon particuliérement aigué la
question de I’héritage. Si sans doute chaque nouvelle génération d’artiste se de-
mande comment trouver sa singularité aprés celle qui la précéde, la question est
a mon sens, en tant que jeune metteure en scéne, incontournable aujourd’hui:
face au constat d’une culture littéraire et théatrale en crise, je me demande que
faire de ces oeuvres magistrales et fondatrices, et pourtant légérement obso-
létes.

Ce constat m’a amenée, depuis plusieurs années, a m’intéresser au creux des
histoires. J’entends par la: ce qu’il reste d’elles a I’état de reliques, de débris.
Ce qu’elles continuent a raconter, a pouvoir dire de nous malgré leur mise en
échec fondamentale. Cela passe par une réévaluation de la place du récepteur: si
’on ne pense plus Andromaque, ou Richard IIl, comme une oeuvre cohérente et
totale, comme une sorte de microcosme plein et fermé sur lui-méme a l'image du
macrocosme-monde, ces oeuvres peuvent devenir des partitions a remplir, des
traces, des indices, une suite de signes a réinterpréter, a ré-organiser, a s’appro-
prier totalement. L’auteur n’est plus 'unique responsable du sens de 'oeuvre;
'auteur a rejoint Dieu: il est mort.

C’est pourquoi je m’emploie a creuser ’écriture elle-méme, a creuser le langage
pour pouvoir le dépasser. Inventer une écriture multi-strates pour raconter le
creux. J’élabore, a travers mon écriture scénique, une variation ramifiée de la
langue et de ses styles, une écriture de ’entre-des-langues, un langage compo-
site congu pour étre partagé avec un public multiple.

Quel meilleur média que le théatre pour explorer la liberté du récepteur? Il est
la, présent, et travaille sous nos yeux a interpréter 'oeuvre qu’on lui propose.
Cependant, si le spectateur est le dépositaire ultime du sens de mon travail, il
m’importe - pour ne pas dire qu’il m’obséde - d’apprendre a le connaitre. Qui est-
il? Que veut-il? Pourquoi est-il venu? Pour le découvrir, je prends deux chemins
différents: 'un théorique, par une lecture appliquée de I’’Etude sur les publics™;
[’autre pratique, par la constitution d’un groupe témoin de spectateurs, avec qui
échanger réguliérement tout au long du processus de création.

Enfin, puisqu’il s’agit en fin de compte de rencontrer ce public “en live” au mo-
ment de la représentation, je m’efforce de construire mon langage théatral en
direct, avec les spectateurs, étape aprés étape, et de me rendre perméable a
eux. Sur un fil entre absurde et didactisme, je remets a plat les codes du théatre:
lesquels sont encore opérants pour une rencontre ici et maintenant? Lesquels
reprendre, lesquels déjouer, lesquels tourner en dérision sous le regard complice
du spectateur, pour que cette expérience soit plus que la transmission d’un héri-
tage, mais 'apparition d’un véritable échange?






DRAMATURGIE
L’ARTISTE-SPECTATRICE

Si ce questionnement sur les postures respectives du spectateur et du créateur
se trouve au centre de ma démarche, c’est que je me sens sur cette matiére le
fruit d’'une double appartenance. Avant d’étre comédienne et metteure en scéne,
je suis avant tout - chronologiquement - une spectatrice. Spectatrice passion-
née et acharnée aux inclinations multiples et fluctuantes, quittant les salles de
théatre furieuse, songeuse ou euphorique, rarement indifférente. Cette double
posture est fondamentale: si certains prétendent que la U'attitude critique bride
la créativité, elle fait a mes yeux intégralement partie du processus créatif qu’elle
nourrit, oriente et engage, au point qu’il ne s’agit plus en fait que des deux faces
de la méme piéce. La question: “quelles oeuvres proposer au public?” est, pour
moi, indissociable de la question: “qu’est-ce que je désire, attend, exige de voir
lorsque je me rends au théatre?”, il me semble donc cohérent d’entreprendre un
processus créatif “par les deux bouts”, si 'on peut dire, c’est-a-dire de chercher
a poser le probléme des deux points de vue a la fois au sein méme de la repré-
sentation.

POINT DE VUE DE L’ARTISTE

Etre jeune créateur aujourd’hui, étre jeune créateur n’importe quand, étre
n’importe quel jeune aujourd’hui, ou n’importe quel jeune n’importe quand,
étre I’enfant de quelqu’un, le produit d’une culture, le produit d’une sociéte,
vouloir devenir autre chose, partir a la découverte des terres inconnues,
déposer son sac a dos, se défaire du poids de I’héritage, fleurir la tombe du
peére ou du poéte une derniere fois, pisser sur la tombe du pére, du poéte,
régler son compte au peére, au poéte, et faire quelque chose rien que pour
soi, une bonne fois.

Faire quelque chose pour soi, et, a y bien regarder, s’apercevoir que rien ne
flotte comme une bulle de savon au pays des idées, que ce qu’on a fait trouve
sa source quelque part et suivre les racines - tiens comme par hasard elles
nous raménent a la tombe du poéte.




TABLEAU DES ATTENTES DES SPECTATEURS

SPECTATEURS SPECTATEURS
(FRANCOPH.) (NEERLAND.)
DE THEATRE DE THEATRE
ORIGINALITE
AU NIVEAU FORMEL 70,0 80,2
POTENTIEL D’EMOTION 86,7 61,9
QUALITE DE LA SCENOGRA-
PHIE (ECLAIRAGE, DECOR, 68,1 77,7
COSTUMES...)
EVOCTATION D’UN MONDE
IMAGINAIRE 70,8 70,5
ORIGINALITE ET CREATIVITE
DU LANGAGE 71,9 64,8
LE MOMENT DE DETENTE 65,5 66,0
CRITIQUE VIS-A-VIS
DE LA SOCIETE 65,4 62,8
MISE EN SCENE NOVATRICE 59,7 51,9
HUMOUR/COMIQUE 62,2 58,7
REBONDISSEMENTS
SURPRENANTS 48,1 57,0
DEFI DES CODES THEATRAUX
ET CHOREGRAPHIQUES 48,9 42,2
TRAVAIL ETRANGE /
DEPAYSANT 324 39,8
PERSONNAGES AUXQUELS
ON PEUT S’IDENTIFIER 34,9 39.9
REALISME 24,8 25,8

POINT DE VUE DU SPECTATEUR

Parmi tous les aspects soulevés par 'étude de la Bellone et du VTI, la question
des attentes des spectateurs est celle qui a retenu mon attention et qui sert
trame de fond a ma construction dramaturgique. Elle s’illustre par un tableau
qui reprend toutes les qualités que les spectateurs bruxellois (francophones et
néerlandophones) attendent d’un spectacle de théatre contemporain.

Le potentiel d’émotion, I’évocation d’un monde imaginaire, les rebondissements
surprenants ou l'originalité du langage, par exemple, constituent des données
importantes dans la réussite d’un spectacle, selon les spectateurs interrogés.
Nous confronterons ces données au point de vue des spectateurs de notre groupe
témoin, afin de nourrir notre processus de création d’une enquéte de chair et d’os
sur les attentes des publics.

Cette importance accordée aux attentes des spectateurs est fondamentale. Cela
me permet, comme je l'ai dit, de me faire une idée de cet “autre” qui m’obséde,
a qui je m’adresse en tant qu’artiste, et a qui je remets les clés de mon travail.
Mais ces attentes, telles qu’abordées dans I’Etude de la Bellone, posent de mul-
tiples problémes. Du point de vue des spectateurs, tout d’abord, parler en termes
d’”attentes” pose toute la question du rapport consumériste a la culture. Si 'on
a des attentes vis-a-vis d’un bien culturel, faut-il, a la sortie, lui appliquer le prin-
cipe du “satisfait ou remboursé”? Et, de notre point de vue a nous, si nous nous
montrons curieux, presque a 'obsession, vis-a-vis de ces attentes, cela veut-il
dire que notre role est d’y répondre? De donner ce que I’'on veut de nous? De nous
mettre a ’endroit ot on nous attend? Comment concilier liberté de lartiste, statut
particulier de 'objet culturel, et adresse - on fait bien tout ¢a pour quelqu’un?



MISE EN SCENE

3 performeuses dessinent sur le plateau 3 parcours qui se construisent en paral-
léle et dont les trajectoires s’entrecroisent, créant des chocs rythmiques, des ren-
dez-vous dramaturgiques, des ruptures stylistiques.

Aujourd’hui, les relations parasociales font partie de notre existence a tous —
nous discutons souvent de nos acteurs, présentateurs et autres personnages
favoris comme si c’étaient des amis intimes dont la vie se méle étroitement a la
nétre. En un sens, ce comportement peut paraitre pathologique, voire délirant,
mais nous le jugeons tout a fait normal.

UNE NOUVELLE CONSCIENCE POUR UN MONDE EN CRISE, JEREMY RIFKIN,
2011, BABEL.

Je choisis de jouer de cette omniprésence des relations parasociales dans nos
existences en exacerbant le caractére intime de ma relation a ces trois auteurs,
en décidant de leur offrir une véritable place dans ma vie. Me désintéressant a
peu prés totalement de toute forme d’analyse objective des oeuvres prises litté-
ralement comme points de départ, j’ampute un membre, sans vergogne, a trois
monuments de la littérature théatrale, et j’en fais mon affaire. De la méme ma-
niére que chaque spectateur de Cataclop enzovoorts sera en quelque sorte invité
a se faire son propre spectacle, je me saisis de ces trois citations dans leur plus
plate matérialité, et mon sujet n’est pas ce qu’elles veulent dire, mais ce qu’elle
m’inspirent @ moi, a mon imagination singuliére, dans mon univers et mes cadres
de références personnels, ainsi qu’aux autres performeuses du spectacle.

La trajectoire verte se développe autour de la citation de Richard IlI, de la figure
du cheval et de ’lamour démesuré de la performeuse pour William Shakespeare.
Entre ’admiration que nos prédécesseurs nous inspirent et la force juvénile et re-
belle de notre créativité naissante, cette performance est a la fois la plus lisible, la
plus didactique a I’égard du public (la performeuse y donne - ou feint d’y donner
- la clé du fonctionnement de cet objet théatral particulier) et la plus fantaisiste:
elle bondit d’un point a 'autre par association d’idées.

Le parcours en Bleu Klein est une performance élaborée a partir de la figure de
la mouette, en particulier telle qu’elle apparait chez Tchekhov. Le triple paysage
qui la structure définit un incessant va et vient entre deux péles: la naissance
et la mort. Dans le jardin se trouve un arbre millénaire, sur une branche un nid
d’oiseau, dans le nid un oeuf prét a éclore: c’est la naissance. A l'autre bout un
grand monticule de terre et, sous la terre, une grotte, un tombeau. Entre les deux,
la mer, une flague bleue dans laquelle, a ’entrée des spectateurs, la performeuse
tombe et se reléve: c’est I’adolescence, 'entre-deux, le temps des questions mé-
taphysiques sur l'origine de la vie: 'oeuf ou la mouette? Cette performance est
aussi le pont qui relie le parcours du cheval et celui du serpent, U'intersection de
leurs trajectoires respectives.

Le trajet noir, celui du serpent et de la référence a Racine, est plutot statique.
Du coté de 'immanence, il se saisit de la tension entre tradition et renouveau
en un instant donné, celui de la représentation. Il se caractérise donc par un jeu
ouvert avec les spectateurs, qui interroge explicitement les places du regardant
et du regardé. Durant de longs moments, la performeuse semble se fondre dans
le décor, silencieuse, se faisant oublier pendant que les deux autres trajectoires
mobilisent 'attention du public. Ses prises de parole surgissent alors “de nulle
part”, créant ’événement et troublant le rythme de croisiére du spectacle, rappe-
lant a tout le monde le cadre dans lequel on se trouve - la représentation théatrale
- et établissant explicitement des liens avec I’Etude de la Bellone.

Le projet se caractérise, on I’a dit, par la multiplication des niveaux de jeu (cita-
tion, parodie, variation,...) qui confére a ’ensemble un aspect mille-feuille, ce-
pendant unifié par un ton global ludique et décalé.

Cet aspect composite s’exprime aussi par une hybridité de la forme: le mouve-
ment, le son et la performance sont utilisés comme autant de déclinaisons d’un
méme langage scénique. Natacha Nicora (chorégraphe) et Max Vandervorst (pa-
ta-musicien) nous aident a opérer ce croisement a haut risque.






CREDITS
Conception: Lorette Moreau
Assistée par: Céline Estenne

De et avec: Sophie Vanhulst, Lorette Moreau,
distribution en cours...

Coaching mouvement: Natacha Nicora
Coaching son: Max Vandervorst

Collaboration artistique: Grand Magasin, Anne Thuot.

A NOTRE ACTIF

Ce projet a déja fait 'objet de plusieurs étapes de travail durant la saison 2012-
2013: au Théatre des Doms a Avignon et, dans le cadre des Laboréales (dispo-
sitif de soutien a la jeune création transdisciplinaire initiée par le Manége.Mons
en partenariat avec le Buda Kunstcentrum Kortrijk, la Bellone, la Balsamine,

le Cifas et le Centre des Arts scéniques) en francais a la Maison Folie et a la
Balsamine ; en néerlandais a Buda Kunstcentrum. Dans le cadre des Laboréales,
Pascale Murtin et Francois Uffner, du collectif francais Grand Magasin, ont pris
part au projet en tant que mentors.

D’autre part, le spectacle s’adresse a un public francophone et néerlandophone,
et est congu pour étre joué dans ces deux langues. L’Etude qui nous sert de ré-
férence ayant été conjointement réalisée en 2008 par la Bellone et le VTI, elle
s’intéresse aux spectateurs bruxellois des deux communautés. Les résultats de
cette enquéte révélent qu’un certain nombre de questions théatrales - attentes,
critéres de qualité, etc. - divergent d’un cdté a 'autre de la frontiére linguistique.
Mon expérience de spectatrice assidue des lieux de théatre francophones et fla-
mands confirme ce constat. Au cours de mon travail dans le cadre des Laboréales,
j’ai pu a la fois “tester” ma démarche sur des spectateurs issus des deux commu-
nautés, et adapter mon dispositif en fonction d’eux. L’accueil ayant été aussi cha-
leureux d’une part que de l'autre, il m’a semblé évident de concevoir ce spectacle
comme un projet intrinséquement bicommunautaire, ayant vocation a étre créé,
montré, et diffusé dans les contextes francophones et flamands.

Dans la perspective de la programmation de Cataclop enzovoorts a la Balsamine
en janvier 2016, je suis donc a la recherche de lieux de résidences pouvant nous
accueillir avant la création, ainsi que de nouveaux partenaires tant a Bruxelles,
qgu’en Wallonie, en Flandre et a I’étranger.



LORETTE MOREAU

Lorette Moreau est dipldmée du Conservatoire Royal de Mons/Arts2 section art dramatique
(promotion 2012). Durant ses études, elle participe en tant que stagiaire a la création du pro-
jet L'ombre d’Evgueni Schwartz mis en scéne par Jasmina Douieb au Thééatre Le Ppublic ainsi
qu’a 'élaboration du Flash Flow | de Anne Thuot présenté au Festival XS (Théatre National)
en 2012.

A sa sortie, elle poursuit sa collaboration avec Anne Thuot comme assistante sur différents
projets: Histoires pour faire des cauchemars, J’ai enduré vos discours et j’ai I'oreille en feu et
Wild. Elle participe en tant qu’actrice au Flash Flow Ill de Anne Thuot et reprend un rdle dans
Histoires pour faire des cauchemars lors de la tournée du spectacle en 2013-2014.

Elle collabore avec Adrien Drumel sur le projet J’ai enterré mon frére pour danser sur sa
tombe, dans le cadre d’une monstration publique présentée a la Bellone en juin 2014.

Par ailleurs, elle écrit et congoit, en collaboration avec Axel Cornil, le projet On va batir une fle
et élever des palmiers, création sur base de I'essai de Jeremy Rifkin Une nouvelle conscience
pour un monde en crise en résidence a la Fabrique de théatre (Frameries) et au Théatre du
Corridor (Liége).

Elle a également été a l'initiative du mouvement No Culture, groupe de jeunes artistes et
étudiants en Arts mobilisés contre la réforme du statut social de lartiste votée en décembre
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NATACHA NICORA

CELINE ESTENNE

Aprés des études en Langues et littératures francaises et romanes a I'ULB, Céline Estenne a
étudié au Conservatoire Royal de Mons/Arts2 dans la classe de Frédéric Dussenne (promo-
tion juin 2014).

Elle a une formation solide a la danse classique, moderne et contemporaine qu’elle a enrichi
ces derniéres années en participant a divers cours et stages pré-professionnels, comme la
Summer School de PA.R.T.S.. Durant son master, elle a participé a deux « projets danse »,
l’un dirigé par Max Vanrunxt dans le cadre de son Erasmus au Conservatoire de Gand (KASK),
lautre par Serge Aimé Coulibaly (Ballets C de la B) au Conservatoire de Mons.

Elle a joué dans La jeune fille folle de son @me de Crommelynck, mise en scéne de Michael
Delaunoy au Rideau de Bruxelles. Elle a également collaboré, en tant qu’assistante a la cho-
régraphie, au projet J’ai enterré mon frére pour danser sur sa tombe mis en scéne par Adrien
Drumel.

En 2014, elle prend part au projet Polemact de Jean-Baptiste Polge en résidence a I'L. Elle a
également participé activement a 'élaboration du mouvement No culture.

2013.

SOPHIE VANHULST

Sophie Vanhulst est également issue de la promotion 2012 du Conservatoire Royal de Mons/
Arts2, section Art Dramatique. Durant ses études, elle a participé au tournage des vidéos du
spectacle Himmelweg de Juan Mayorga, mis en scéne par Jasmina Douieb (vidéos de Sébas-
tien Fernandez) a ’Atelier 210.

En juin 2013, elle a joué dans le Flash Flow IV de Anne Thuot a la Balsamine (Bruxelles). Elle
a également joué dans J’ai enterré mon frére pour danser sur sa tombe d’Axel Cornil, mis en
scéne par Adrien Drumel, monstration publique présentée a la Bellone en juin 2014.

Elle a été a linitiative, avec Lorette Moreau, de la création du mouvement No Culture en
décembre 2013.

Diplomée de I’Ecole de danse classique de la Province de Buenos Aires en 1994 et de 'Ecole
de danse contemporaine de la Province de Buenos Aires en 1997, Natacha Nicora poursuit
sa formation au Klapstuk a Leuven en participant au P.E.P. (Performance Education Program).
Dirigé par David Hernandez, ce programme réunit I'enseignement de professionnels comme
Emio Greco, Maria Clara Villa Lobos, Angelique Wilkie, Nienke Reehorst...

En 1999, elle entame une carriére d’interpréte, qu’elle partage entre la danse et le théatre.
Elle travaille ainsi avec Les ballets C. de la B. (Alain Platel et Arne Sierens), Manah de Pauw,
le Groupe Toc, Anne Thuot... Depuis 2002, elle développe également des projets personnels,
seule ou en collaboration : Cronopios sin famas (2002), Calamar-a-te (2003) Solo — Sola ?
(2005), Ubernatiirliche Pizza (2012) et Uffll (2015). Elle est également praticienne agréée de
la méthode Feldenkrais.

MAX VANDERVORST

Max Vandervorst est musicien et inventeur d’instruments. Depuis 1988, il réalise des spec-
tacles o interviennent des instruments qu’il crée lui méme a partir d’objets trés divers: Sym-
phonie d’Objets Abandonnés, Concerto pour deux vélos, L’lHomme de Spa ont été largement
diffusés de par le monde, et continuent de ’étre.

Il est également compositeur de musiques de scénes pour plusieurs compagnies théatrales
et concepteur de la Maison de la Pataphonie de Dinant. En mars 2014, il a créé L’orchestre de
Papier au Musée des Instruments de Musique.
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NUMERO DE TELEPHONE:
0472/215.875

ADRESSE POSTALE:
22, rue du Collége, 1050 Bruxelles.
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