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Comment s’installe un pouvoir 
de domination sur une enfant ? 
Et qu’est-ce qui dans notre société 
le permet ? Pour cette nouvelle 
création, Marion Siéfert met en scène 
6 interprètes dans une partition 
qui mêle texte, danse, musique et 
jeu vidéo, afin que le théâtre puisse 
représenter ce que le numérique fait 
à nos vies.

Installations vidéo
au RU – Repaire Urbain 
du 9 au 18 mars (sauf dim. et lun.) 
13h–18h (entrée libre)

Découvrez un programme de trois 
installations vidéo qui invite le 
public à se mettre en mouvement 
pour profiter pleinement de son 
expérience : 
Pièce détachée, Anna Massoni, 
TERRESTRE, Sophie Laly, 
Prélude à la mer, Thierry De Mey

Le Cndc – Angers (Centre national de danse contemporaine) est une association Loi 1901 subventionnée par 
le Ministère de la Culture – DRAC des Pays de la Loire, la Ville d’Angers, la Région des Pays de la Loire et 
le Département de Maine-et-Loire.

À voir pendant le festival Conversations

Une soirée au Quai
Le bar du Quai
Tout au long du festival, le bar du Quai est 
ouvert au cœur du Forum.

La Réserve
Bar et restaurant sur le toit terrasse.
Réservations : 02 41 87 85 50

La librairie
En partenariat avec la librairie angevine 
Contact, une sélection de livres en lien 
avec la programmation vous est proposée.

Billetterie
Pour réserver vos places et adhésions, 
rendez-vous sur l’application du Quai, 
sur la billetterie en ligne lequai-angers.eu 
ou par téléphone au 02 41 22 20 20.

+ d’infos
contact@cndc.fr 
02 44 01 22 66
Instagram & Twitter : @cndc_angers
Facebook : cndc.angers



Rencontre entre les étudiant·es du conservatoire de Paris (CNSMDP) et de l’école du 
Cndc, cette pièce grand format fait rayonner la force du collectif dans sa multiplicité. 
À l’image des foules où les individus s’organisent pour faire groupe, les danseur·euses 
forment ici une communauté qui se désorganise et se réorganise avec une fluidité 
fascinante.

Grâce à une écriture précise et complexe, le chorégraphe et directeur du Cndc 
s’attache depuis dix ans à disséquer les gestes. Après First Memory, présenté au 
Quai en novembre 2022, où la part sensible de nos gestes quotidiens est révélée 
dans une partition de mouvements fragmentaires, Clocks & Clouds s’attarde sur 
l’improvisation spontanée du groupe. Mêlant phrases de mouvements rigoureusement 
écrites et structures chorégraphiques improvisées, il réalise pour ces étudiant·es une 
composition « décentralisée » qui se construit en temps réel suivant les décisions de 
chaque interprète. La chorégraphie émerge de ces choix multiples sans être dictée par 
un modèle imposé au groupe. Iels évoluent sur la musique de György Ligeti, dont nous 
célébrons le centenaire, notamment sa pièce maîtresse Le Concerto de chambre.
Clocks & Clouds a été créé en janvier 2023 dans la halle du Carreau du Temple à Paris 
et est ré-adapté pour Conversations à l’espace du Forum du Quai. 

Clocks & Clouds

Jeu. 9 & ven. 10 mars
19h – Forum
Durée : 50 min

Distribution

Chorégraphie : Noé Soulier
Transmission : Stephanie Amurao, Lucas Bassereau, Meleat Fredriksson, Yumiko Funaya, 
Nans Pierson
Assistante : Stephanie Amurao

Avec : 28 danseur·euses, étudiant·es de l’école du Cndc et du CNSMD de Paris :
Victor Allain, Ema Bertaud, Adam Chado, Malick Cissé, Noan Colin, Danaé Durand, Lisa Fleury, 
Sarah Garnaud, Muriel Garric, Blanche Giraudon, Paul Grassin, Pierrick Jacquart, Margot Jude, 
Lou Lenormand, Mado Lizzi, Stanley Menthor, Michael Nana, Louise Phélipon, Samuel Planas, 
Veronika Reva, Noémie Samier-Okamura, Lucas Soares-Resende, Alexandre Tessier, Pierre-Adrien 
Touret, Alina Tskhovryebova, Madeline Tual, Adèle Turby, Gal Zusmanovich

Régie lumière : Jean-Philippe Geindreau
Régie son : Pierre Durand
Costumes : Catherine Garnier, assistée de Sophie Hampe
Direction technique : François Le Maguer
Production : Céline Chouffot et Adèle Thébault

Musique : György Ligeti
Sonate pour alto
Concerto de chambre

Mentions de production

Coproduction :
Cndc-Angers ; CNSMD de Paris ; Festival d’Automne à Paris
Avec le soutien de :
Dance Reflections by Van Cleef & Arpels, DRAC Pays de La Loire, Ministère de la Culture



École du Cndc - Angers

L’école supérieure du Centre national de danse contemporaine à Angers, créée en 
1978, propose une formation d’artiste chorégraphique en trois ans, accessible sur 
auditions, entièrement dispensée par des artistes, chercheur·euses et universitaires 
actif·ves sur la scène contemporaine. Située au cœur d’un centre chorégraphique 
national, l’école bénéficie de la dynamique professionnelle et internationale de cette 
institution dédiée à la programmation et à la production d’œuvres chorégraphiques. 
Le chorégraphe Noé Soulier, nommé à la direction du Cndc en 2020, a insufflé un 
nouveau projet pédagogique imbriquant étroitement pratiques corporelles, pratiques 
de composition et de création, analyses artistiques et théoriques et compréhension 
des contextes de production et de communication.

Par le biais d’ateliers, de classes, de pratiques physiques, chorégraphiques et 
théoriques, de créations de spectacles et de collaborations spécifiques avec des 
institutions partenaires, l’école propose des outils multiples pour que chaque 
étudiant·e fasse son chemin et soit ainsi en mesure de contribuer à la vivacité et à la 
diversité de la danse contemporaine de demain. Seule école supérieure exclusivement 
dédiée à la danse contemporaine en France, l’école délivre le Diplôme national 
supérieur professionnel de danseur·euse, conjointement à une licence Arts mention 
danse, délivrée en partenariat avec l’Université d’Angers.

CNSMD de Paris

Le Conservatoire national supérieur de musique et de danse de Paris forme des 
artistes chorégraphiques destiné·es à intégrer de grandes compagnies de rang 
national et international. Sa pédagogie met en synergie en premier cycle ses deux 
parcours majeurs de formation des interprètes en danse, classique et contemporaine, 
ainsi que son parcours notation, en écriture Laban et Benesh, premier et deuxième 
cycle, unique au monde. Le diplôme de deuxième cycle valant grade Master 
d’interprète en danse constitue une formation complète.
Il prépare des jeunes femmes et des jeunes hommes à être des artistes 
chorégraphiques, dont le corps et l’esprit seront les plus disponibles et structurés 
possibles afin d’appréhender des contextes pluriels d’exercice de leur métier, allant de 
l’interprétation à la recherche, en passant par la création et la médiation.

Noé Soulier

Le travail de Noé Soulier explore la chorégraphie et la danse à travers des dispositifs 
multiples incluant la scène, l’espace du musée et la réflexion théorique. 
Ses pièces chorégraphiques tentent d’activer la mémoire corporelle des 
spectateur·ices avec des mouvements qui visent des objets ou des événements 
absents de la scène, et suggèrent par la même plus qu’ils ne montrent. 
Cette recherche de la dimension signifiante du geste est à l’œuvre dans 
Removing (2015), Faits et Gestes (2016), Les Vagues (2018) et First Memory (2022). 
Avec Passages (2020), projet in situ, cette exploration se déploie en mettant en 
résonance le mouvement des corps et les espaces et architectures dans lesquels ils 
évoluent. Dans des projets comme le livre Actions, mouvements et gestes (2016) et la 
performance Mouvement sur Mouvement (2013), il analyse différentes manières de 
concevoir le mouvement qui visent à démultiplier l’expérience du corps. 
L’exposition chorégraphiée Performing Art (2017), créée au Centre Pompidou, renverse 
la position habituelle de la danse dans le musée en déplaçant l’exposition sur scène, 
transformant les accrocheur·euses en performeur·euses et l’installation des œuvres en 
chorégraphie. Le film Fragments (2021) poursuit la recherche autour de la dimension 
fragmentaire du corps en confrontant le mouvement au cadre de la caméra. 
Au fil des étapes de cette trajectoire chorégraphique qui dialogue avec les arts et les 
formats, Noé Soulier développe une pratique à la fois conceptuelle et profondément 
ancrée dans le mouvement. 

Né à Paris en 1987, Noé Soulier a étudié la danse au CNSMD de Paris, à l’École 
Nationale de Ballet du Canada, et à P.A.R.T.S. - Bruxelles. Il a obtenu un master en 
philosophie à l’Université de la Sorbonne (Paris IV) et participé au programme de 
résidence du Palais de Tokyo, Le Pavillon. En 2010, il est lauréat du premier prix du 
concours Danse Élargie, organisé par le Théâtre de la Ville et le Musée de la Danse. 
De 2015 à 2019 il est artiste en résidence au Centre National de la Danse à Pantin. 
Ses créations ont été coproduites, entre autres, par le Festival d’Automne à Paris, 
le Kaaitheater Brussels (BE), Tanz im August /HAU Berlin (DE), le Théâtre National 
de Chaillot, le Centre Pompidou, PACT Zollverein Essen (DE), Tanzquartier Vienna 
(AU), Teatro Municipal do Porto (PT), CDCN Toulouse, Kunstenfestivaldesarts (BE). 
Parallèlement, il chorégraphie des pièces pour le Ballet du Rhin (D’un pays lointain, 
2011), le Ballet de Lorraine (Corps de ballet, 2014), la Fondation Louis Vuitton 
(Movement materiel, 2014), Los Angeles Dance Project (Second Quartet, 2017), 
le Ballet de l’Opéra de Lyon (Self Duet, 2021), le Nederlands Dans Theater (2023), 
Trisha Brown Dance Company (2023). 

Depuis juillet 2020, il dirige le Cndc – Angers. 



Entretien
avec Noé Soulier

Le Festival d’Automne vous a consacré 
cette année son “Portrait”, dans le 
cadre duquel vous présentiez au Centre 
Pompidou First Memory, une pièce 
dans laquelle vous essayez d’accéder, au 
moyen d’une structure chorégraphique, 
aux affects que recèle le corps lorsqu’on 
dérègle ses automatismes moteurs. 
Peut-on dire qu’une partie de 
votre travail consiste justement à 
déconditionner les corps, défaire les 
habitudes ?

Une partie de mon travail est 
effectivement de dé-familiariser notre 
rapport au mouvement, qui est quotidien 
et lié à des buts pratiques. D’accéder 
à un pouvoir d’émerveillement en se 
débarrassant du voile de l’habitude. 
Les vocabulaires chorégraphiques 
appris par les danseur·euses participent 
également de ce voile. Les dimensions 
qu’iels ont ouvertes par leur pratique 
se referment au fil du temps, donc il 
faut trouver des manières d’éprouver 
de nouveau des choses, de recréer 
de la curiosité. Mon travail est donc 
notamment basé sur une analyse de ces 
vocabulaires, pour ne pas être aveugle 
face à eux·elles. 

Comment vous y prenez-vous, 
concrètement ? 

Depuis le début, je travaille avec des 
mouvements motivés par des buts 
pratiques. Ce vocabulaire-là est partagé 
non seulement par les humains mais 
aussi par une partie du monde animal. 
C’est aux XVIIème  et XVIIIème siècles que les 
pas de la danse classique ont commencé 

à être codifiés. Ils fonctionnent 
comme des verbes d’actions : frapper, 
fouetter… mais très stylisés, insérés 
dans une géométrie orthogonale. 
Les postmodernistes comme Yvonne 
Rainer ou Robert Morris ont attiré 
l’attention sur les actions pratiques ou 
quotidiennes en les portant sur scène. 
Mais dès qu’on accomplit ces actions 
“pour elles-mêmes”, sans but pratiques, 
elles sont dénaturées. Il est donc en 
vérité impossible de présenter une 
action quotidienne de manière crédible 
sur scène. C’est pourquoi j’essaie de 
me focaliser sur l’expérience qu’on va 
avoir en accomplissant ces actions 
pratiques. J’introduis des distorsions, 
j’enlève l’objet sur lequel on agit, ou je 
demande aux danseur·euses d’utiliser 
des parties de leurs corps qui ne sont 
pas appropriées… Ma pièce Removing 
porte, dans son titre même, l’idée 
de retirer la fin du mouvement ou 
l’objet visé. Dans First Memory, ce qui 
m’intéresse, c’est comment générer des 
séquences de mouvements qui ne sont 
ni complètement planifiées à l’avance ni 
totalement improvisées.

Pourquoi le déconditionnement du corps 
des danseur·euses a-t-il un potentiel 
émotionnel ?

Le corps est bourré d’affects, d’émotions, 
de mémoire corporelle, psychologique, 
de jouissance, de peur, de réactions 
instinctives au danger. Pour moi, tout 
cela est un champ poétique qu’on peut 
encadrer par une narration, mais alors 
tout ce foisonnement d’affects va être 
canalisé et lisible… Or n’importe quelle 

situation de notre vie est infiniment 
plus complexe, riche, paradoxale, 
qu’une histoire, qui est toujours un 
schéma à la fois très puissant mais 
aussi simplificateur. Je convoque un 
champ poétique qui crée énormément 
d’amorces de micro-histoires, sans les 
contraindre et les limiter par la narration 
ou même par un cadre discursif. J’essaie 
d’aller déjouer les conventions cinétiques 
pour libérer le potentiel poétique et 
affectif du mouvement. Il faut des heures 
et des heures de travail pour trouver un 
moment où l’on sort de ses habitudes 
motrices. Cela crée une forte émotion 
chez moi, cela me rappelle tous ces 
moments où on est touché par les gestes 
de quelqu’un, la façon dont une personne 
va tourner la tête ou se pencher vers 
l’avant, par toute cette communication 
non verbale.

Vous évoquiez la structure de 
First Memory, ni écrite ni totalement 
improvisée. Peut-on dire qu’il en est de 
même de Clocks & Clouds, que vous 
présentiez en janvier au Carreau du 
Temple, et qui met en scène un grand 
nombre de danseur·euses du Cndc, 
que vous dirigez, et du Conservatoire 
National Supérieur de Musique et de 
Danse de Paris ? 

Il y a ce même désir de défamiliarisation 
du mouvement, d’échapper aux 
normes motrices. S’y ajoute le fait de 
chorégraphier pour un grand groupe 
en échappant aux automatismes 
chorégraphiques liés à la planification 
des mouvements de groupe. On propose 
souvent des motifs d’ensemble comme 

l’unisson, le canon… Ce qui m’intéresse là 
c’est de trouver des règles d’interaction 
communes, mais au sein de ces règles 
communes, beaucoup est laissé à 
l’initiative de chacun. Par exemple, je 
propose une phrase chorégraphique 
à chaque moitié du groupe, mais iels 
doivent ensuite inventer leur propre 
interaction dans l’espace pour ne pas 
entrer en collision. On peut jouer sur 
le nombre de phrases, la nature des 
phrases, des règles d’interaction, d’entrée 
ou de sortie du plateau… Cela crée une 
multitude de possibilités, et c’est une 
façon non centralisée de construire 
des interactions, plus proche de la 
logique des réseaux ou d’une ruche, d’un 
carrefour où des gens se croisent. On 
pose un cadre dans lequel la multiplicité 
des interactions va générer un nombre 
énorme d’informations. C’est ce qu’on voit 
dans le sport par exemple, le cadre est 
connu de tous·toutes, les règles sont très 
explicites. Dans ma pièce bien sûr elles 
ne le sont pas autant, mais suffisamment 
pour souligner les décisions individuelles. 
La pièce est dansée sur Le Concerto de 
chambre de György Ligeti qui joue un rôle 
dans cette recherche : dans les années 
60 et 70, le compositeur a fait émerger 
des structures sonores basées sur des 
formes d’interactions qui ne peuvent 
pas être totalement contrôlées. Il inclut 
dans la manière de les écrire des types 
de friction ou d’interaction entre les 
musicien·nes, qui vont produire des effets 
globaux qui ne se réduisent pas à la 
somme de chaque partie individuelle.

Propos recueillis par Delphine Roche
Numéro Magazine


