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Entretien avec Vera Tussing

C’est la premiére fois que vos travaux sont
présentés en France, comment décririez-vous
votre geste artistique ?

C’est en effet la premiére fois que je présente
mon travail en France, mais j'y ai déja parti-
cipé a des résidences artistiques. J'ai
commencé en travaillant avec un autre choré-
graphe, Albert Quesada, avec lequel, dans un
festival au Royal Opera House a Londres, nous
avons présenté Beautiful Dance, un duo axé sur
la danse comme expérience acoustique. Nous
demandions au public d’ouvrir et de fermer les
yeux par moment alors que nous battions, pieds
nus, le rythme d’une sonate de Beethoven tout
en nous déplagant dans I'espace. C'était une
proposition unique et je suis encore aujourd’hui
surprise de voir que c’est elle qui nous a ouvert
la porte de la scene londonienne. Je travaille
aussi aujourd’hui beaucoup en Belgique ou

je suis artiste résidente au Kaaitheater de
Bruxelles. En France, j'ai également été inter-
préte pour Birdwatching 4x4 de Benjamin
Vandewalle. La fagon dont j'ai pu ré-imaginer
une piéce déja existante m’a beaucoup plu.

Le processus de travail avec de petits groupes
de personnes aveugles ou malvoyantes a beau-
coup aidé mon équipe a affiner le travail pour
qu'il devienne une expérience moins visuelle et
avec une dimension tactile plus importante.

Dans The Palm of Your Hand #2 il est question
de tactilité, que souhaitez-vous toucher ?

Une création peut commencer avec une ques-
tion aussi simple que : est-ce que la danse peut
étre ressentie plutdt que vue ? Peut-on créer
une danse ressentie ? — (dans le sens ot la
vision n'y est pas le médium principal). Les
danseurs, leur corps et leur appareil cognitif,
sont le véhicule a travers lequel ces questions
sont transformées en actions et en dialogues.
Pourquoi toucher et danser ? Je dirais que le
toucher a été trés présent dans la plupart des
formes et des représentations de la danse, mais
a été complétement supprimé par le dispositif
du théatre traditionnel, notamment avec

le « quatrieme mur » séparant le public et les
artistes. Dans The Palm of Your Hand #2,

nous reconfigurons ce dispositif scénique.

Cela implique des changements drastiques de

proximité. La perception prend ainsi place a un
niveau complétement différent. La peau devient
un vecteur de négociation et de rencontre. Nous
espérons inviter le public a entrer dans un mode
de perception plus sensible envers lui-méme et
a entamer un dialogue plus nuancé avec son
environnement.

Comment composez-vous votre dispositif
scénique ?

La nature méme de la proposition nécessite que
le public nous entoure. Pour préparer cette
création, j'ai décidé de quitter I'espace tradi-
tionnel du studio et je suis partie lors d'une
recherche travailler dans différents lieux exté-
rieurs. Le cercle s’est révélé étre une forme trés
fatigante au sein de laquelle évoluer. N'ayant
qu’un centre, il ne permet pas de créer les
dynamiques que j'espérais. Alors, nous avons
décidé d'utiliser I'ellipse. Cette forme s’établit
autour de deux points, ce qui nous permet de
nous déplacer dans des directions différentes,
d’accélérer et de ralentir plus facilement. De
plus, deux centres au lieu d'un seul impliquent
une forme plus démocratique, a contrario d'un
centre unipolaire. Le public devient ainsi la
composante premiere de notre scénographie.

Vous choisissez d’inclure le public a I'intérieur
méme du spectacle, pourquoi faites-vous
ce choix ?

Dans le contexte théatral, la danse est majoritai-
rement percue visuellement. Je voulais créer une
piéce pouvant étre sentie, touchée, tout en main-
tenant les roles de performeur et de public.

Pour dire la vérité, je ne suis généralement pas
une aficionada du théatre participatif mais il est
trés important pour moi que les rencontres au
sein du travail se basent sur la négociation et le
consentement. Pour The Palm of Your Hand #2
nous avons longuement étudié comment négo-
cier les rencontres tactiles que nous mettons en
place. Le toucher, la proximité et la rencontre
sont, de mon point de vue, les points fondamen-
taux pour découvrir qui nous sommes, comment
nous coexistons et de quoi nous avons peur.
C’est ambitieux, mais je me réjouis de I'oppor-
tunité de ces moments ou, en tant que
performeurs, nous pouvons rencontrer le
public. Il y a la pour moi une composante
sociale trés forte.



Vous semblez préter une grande attention a
la fragilité, en tout cas aux bruits du monde...

Dans mon cycle de travail actuel, je m’accroche
toujours a certains éléments théatraux tradition-
nels. J'observe le contrat entre le public et le
performeur et j'inverse certains de ces parame-
tres. Dans The Palm Of Your Hand #2, nous
changeons le paramétre de la proximité de I'au-
dience avec I'action et introduisons le toucher
comme sens premier de perception, viennent
ensuite la vision et I'ouie.

En considérant ces deux points, je pense mettre
en lumiére le fait que le théatre a un aspect
non-virtuel et peut offrir, dans un jeu de proxi-
mité et de mouvement, des rencontres
sensorielles et visuelles trés fortes. Alors oui,

je pense que I'on peut dire que mon travail est
littéralement au contact de son environnement.

Entretien réalisé par Hervé Pons pour le CN D,
février 2017.

Entretien avec Volmir Cordeiro

Pour L'ceil la bouche et le reste vous partez
de I'eil...

Je me demande souvent en commengant mes
piéces : comment puis-je

regarder le public ? Qu’est-ce que je prétends
montrer et qu’est-ce que je cache quand je
construis, pour chaque piéce, une poétique de
I'adresse ? Je suis intrigué par notre inéluctable
condition d’étre visible ainsi que d’étre voyant.
C’est donc moins une idée de I'eeil comme fené-
tre de I’ame qui compte pour ce projet, que
I'ceil dans sa puissance de gourmandise canni-
bale, 1a ol il attaque, se retourne, se dissipe, se
déverse dans le monde. Parfois vecteur, lieu,
paysage, mouvement, I'ceil est lui-méme une
passage sensible qui organise nos relations
entre le monde intime et social, privé et public,
du dedans et du dehors. Je dirais que les yeux
augmentent nos négociations qui sont a la fois
au service d’une instance intérieure et a la fois
déterminés par les choses, les objets, les autres
qu’on rencontre grace a la vue. L'eeil, dans son
mutisme, raconte beaucoup de nos polarités,
porosités, absorptions, contradictions, volonté
de défense, de protection, de projection.

Quelles questions pose la question du regard ?

Quel est I'avenir de nos émotions ? Qu'est-ce
que le désir et ou le désir de voir demeure-t-il ?
Qu’est-ce qu'une danse qui fouille ? Comment
partager un espace dans une relation commune
a l'invisible ? Le regard peut-il tuer ? Comment
étre a la hauteur de nos propres fragilités, la ol
on a du mal a voir, au lieu de rester dans la
faiblesse de ne faire que cultiver nos forces (ou
pouvoir de voir) ? Comment identifier les cadres
qui organisent nos vies pour nous rendre aveu-
gles face a ce que nous voyons ? Qu’est-ce qui
circule sous le signe de la clarté ? Qu'est-ce
que c’est de voir clair ? Qu'est-ce que la trans-
parence laisse dans I'ombre ? Qu’est-ce qui
attire nos regards aujourd’hui ? Quelles sont les
catégories contemporaines qui nous permettent
de voir, de cadrer, de délimiter ce qui fait

corps ? Qu'est-ce que serait la construction d’un
visage collectif ? Comment re-signifier la vio-
lence ? Serait-t-il possible de parler de la danse
comme moyen d’accéder au bonheur ?



D’oti le travail que vous menez sur la rondeur,
le globe, la ronde ?

La forme circulaire m'a accompagné dans tous
mes précédents solos.

C’est surtout la finitude, I'idée d’un contenant
ou a I'intérieur on peut caser tout I'exces du
monde, qui m’a fait réver du cercle pour cette
piece. Dans une approche plus métaphorique,
je vois sur ce rond persistant I'image d’une téte,
d’'un crane, d’'un visage, de la terre, du soleil,
d’'un ceil gigantesque. Le travail de la ronde
s'enlace, aussi, avec une certaine idée de la
transgression. Celle-ci se manifeste par un jeu
de limites entre nous, des limites qu’on tente
de troubler, alléger, intensifier. La ronde prend a
ceeur la limite, elle I'affirme, et en affirmant ses
limites elle installe le partage. En ce sens, la
ronde devient un partenaire, une connexion
avec I'espace, un moyen de toucher les fron-
tieres qu’on essaie de briser, remanier,
reprendre selon I'entrée sur scéne de chaque
danseur.

Comment cela se traduit-il dans le mouvement ?

Je congois le mouvement comme une surface
sur laquelle, avec les danseurs, on peut projeter
des imaginaires. Le mouvement est une sorte
d’opération qui sépare le mot de I'image. Je
parle de mot car la majorité des mouvements
inventés pour cette piéce partent d’un « diction-
naire des thématiques ». La piéce est divisée en
plusieurs cellules qui composent une écriture
polyphonique. Chacune de ces cellules est tra-
vaillée par des thématiques différentes qui
englobent un ensemble de notes, de textes
issus de littératures variées. Il s’agit de laisser
les mots entrer en nous, dans nos confins, tout
en acceptant autant d’abandonner les évidences
que de les prendre a cceur pour leur donner de
nouvelles constructions. C’est-a-dire que parfois
on s’accroche a une volonté performative plus
momentanée ol on peut naviguer sur le gro-
tesque, le caricatural, la mimique ; et parfois a
une volonté performative plus souterraine, char-
gée de souvenirs historiques, de tensions plus
complexes, plus fictives. Ainsi, le mot joue un
réle primordial car il est le médium, ce qui per-
met d’extérioriser cet invisible, en poussant et
produisant des altérations dans nos états corpo-
rels a travers les images suscitées par les mots.
J'ai envie de dire que nos danses se composent

a I'intérieur de cet espace invisible de nos
corps, et le geste devient un moyen de les ren-
dre accessibles, visibles. Pour la construction
du flux de ces mouvements imagés, j'ai orga-
nisé la chorégraphie de telle sorte que I'on
puisse faire et défaire, constamment, notre
petite communauté de quatre membres. On
passe du solo au quatuor et ce qui m’importe
dans ces passages ce sont les différences
apportées par chaque danseur et par chaque
combinaison entre nous. Il y a en cela une
modeste tentative d’épuiser les possibles d’un
mélange entre Calixto, Isabela, Marcela et moi.
Tout dans cette piece est une question
d’alliance et de séparation, de gain et de perte
de l'autre, des limites que chaque relation auto-
institue. La chorégraphie est un entrecroisement
des étres.

Entretien réalisé par Hervé Pons pour le CN D,
février 2017.



Biographies

Diplémée de la London Contemporary Dance School, la chorégraphe et performeuse Vera Tussing
mene une carriére a I'échelle européenne accompagnée par The Royal Opera House et The Place au
Royaume-Uni mais aussi par le STUK Art Center a Louvain, le Monty d’Anvers... Elle débute en 2007
une collaboration avec Albert Quesada et crée avec lui Trilogie : trois piéces expérimentales au
travers des structures musicales avec comme focale la création d'une danse a I'écoute des
expériences. De la est née une recherche au cceur des mouvements émotionnels du son, que I'on
retrouvera ensuite dans des travaux comme The Icarus Project ou You Ain’t Heard Nothing Yet.
Depuis 2014, Vera Tussing travaille a un nouveau projet, T-Dance, rassemblant les principaux themes
de sa recherche. The Palm of Your Hand #2 en est un opus majeur.

veratprocess.wordpress.com

Né au Brésil en 1987, Volmir Cordeiro a d’abord étudié le théatre pour ensuite collaborer avec les
chorégraphes brésiliens Alejandro Ahmed, Cristina Moura et Lia Rodrigues. Il intégre la formation
Essais en 2011 au Centre national de danse contemporaine d’Angers sous la direction d’Emmanuelle
Huynh, et écrit actuellement a I'université Paris-8 une these sur les figures de la marginalité dans

la danse contemporaine. |l a participé aux piéces de Xavier Le Roy, Laurent Pichaud, Rémy Héritier,
Emmanuelle Huynh, Jocelyn Cottencin et Vera Mantero. En 2012, il signe en France un premier solo,
Ciel, suivi de Inés en 2014 puis, en mars 2015, du duo Epoque, avec Marcela Santander Corvalan.
Il vient de clore un premier cycle de son travail, composé des solos Ciel, Inés et Rue (créé en octobre
2015 au Musée du Louvre en collaboration avec la Fiac). Il a récemment co-congu, avec Marcela
Santander Corvalan et Margot Videcoq, une exposition également nommée L'oeil la bouche et le

reste, présentée a Passerelle centre d’art de Brest jusqu’au 29 avril 2017.

volmircordeiro.com
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