
IN YOUR HEAD
Pol Pi & Solistenensemble 
Kaleidoskop
jeu. 16 mars
20h30 – T400

Que se passe-t-il dans le corps 
d’une musicienne quand elle joue ? 
Comment la musique investit les 
corps, les traverse ? Pol Pi explore 
aux côtés de quatre musiciennes de 
l’ensemble berlinois Kaleidoskop les 
danses, le plus souvent invisibles, qui 
s’emparent des corps quand on joue 
d’un instrument.

slowly, slowly... until the sun 
comes up
Ivana Müller
ven. 17 & sam. 18 mars
21h30 – Scène de répétition

Ivana Müller imagine une rêverie 
collective entre les murs du théâtre, 
cet autre lieu où l’impossible devient 
possible. Les spectateur·ices sont 
plongé·es dans un paysage scénique 
et sonore, un lieu de rassemblement 
des regards, des récits, des gestes 
et des matières, en permanente 
transformation. 

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.

Partenaires

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

g r oo v e
Soa Ratsifandrihana



Être « dans le sillon du disque » ou être « dans le coup » : c’est littéralement ça, « groover ». 
Ce terme issu des musiques noires américaines, apparu dans le jazz et le swing à la 
fin des années 1930, désigne la grande souplesse rythmique qui accompagne Soa 
Ratsifandrihana depuis l’enfance.

Installé tout autour de la danseuse, le public est immergé dans une expérience 
collective où l’énergie devient communicative. Dans ce solo, Soa Ratsifandrihana a 
rassemblé des danses intimes, esquissant un portrait en mouvements. Parmi elles, 
l’Afindrafindrao, une danse du XIXème siècle, typiquement gasy, issue de l’île rouge 
dont elle est originaire : Madagascar. Ou encore le Madison, première chorégraphie 
qu’elle a apprise, popularisée dans les années 60 par Al Brown, chanteur afro-
américain. Elle fait aussi un clin d’œil à Pepito, un danseur de popping dont elle admire 
les quarts de tour stylisés… 

Accompagnée par la création musicale de Sylvain Darrifourcq et Alban Murenzi, qui 
mêle textures électroniques et sons hip-hop, la danseuse et chorégraphe se met en 
quête de son propre g r oo v e. Autour d’elle, le public n’a plus qu’à tendre l’oreille, 
écouter ce corps et ressentir le plaisir indicible et sensible, de l’acte de danser.

g r oo v e

Mar. 14 mars
19h – Studio de création
Durée : 45 min
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Soa Ratsifandrihana

Soa Ratsifandrihana est danseuse et chorégraphe franco-malgache. Après des études 
au Conservatoire National Supérieur de Musique et de Danse de Paris, Soa débute en 
tant qu’interprète dans des créations de James Thierrée (Tabac Rouge) et Salia Sanou 
(Du désir d’horizons). 
Elle rejoint ensuite la compagnie Rosas d’Anne Teresa De Keersmaeker. Parmi les 
nombreuses productions, Soa danse Fase (y compris le solo Violin Phase), que la 
chorégraphe Anne Teresa De Keersmaeker transmettait pour la première fois à une 
nouvelle génération de danseur·euses. Cette pièce a été consacrée par un article du 
New York Times comme l’une des « Best dances of 2019 ». Le nom de Soa 
Ratsifandrihana y est mis en avant pour la qualité de son interprétation. 
Récemment, elle rejoint l’équipe de Boris Charmatz pour le projet itinérant 
20 danseurs pour le XXème siècle et plus où elle y partage son approche de 
l’improvisation.

En parallèle de son travail d’interprète, elle cherche à développer son propre travail. 
Elle collabore en 2016 avec les musiciens Sylvain Darrifourcq et Ronan Courty dans 
Tendimite, une écriture minimaliste et nerveuse. Dernièrement, elle chorégraphie Folia 
avec Aure Wachter et la cie HowNow, présentée à la Philharmonie de Cologne en 2020. 
Installée à Bruxelles, elle s’investit ensuite dans la création de son solo intitulé 
g r oo v e. Soa cherche à faire la synthèse entre une recherche de spontanéité et un 
travail rigoureux de composition, sur un fond d’histoire qui lui ressemble.

Elle est artiste associée au Kaaitheater de 2023 à 2025. Elle prépare actuellement sa 
deuxième création dont la première est prévue pour mai 2024.

Production déléguée : AMA Arts Management 
Agency - France Morin, Anna Six
Coproduction : Atelier 210, Charleroi danse, 
MARS – Mons Arts de la Scène, La Place 
de la Danse – CDCN Toulouse Occitanie, 
workspacebrussels, T2G – Théâtre de 
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Avec l’aide de la Fédération Wallonie-Bruxelles
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Charleroi danse, Centre National de la Danse, 
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Entretien
avec Soa Ratsifandrihana

Qu’il signifie « dans le sillon » ou 
« swing », le mot groove témoigne de la 
primauté de la musique pour inviter à 
la danse. Impulsions et mouvements se 
conjuguent aux sensations et au besoin 
de s’abandonner au rythme. 
Le solo g r oo v e de Soa Ratsifandrihana, 
sa première pièce, joue ainsi entre 
appréhension de l’espace et énergie 
physique. Avec une sensualité 
progressive, la danseuse et chorégraphe 
révèle le groove comme le dénominateur 
commun de nos désirs de danser. 

Dans cet entretien, Soa Ratsifandrihana 
aborde les enjeux de sa démarche 
artistique et revient sur le processus de 
création de g r oo v e.

Par son titre, g r oo v e témoigne du 
lien entre la musique et le mouvement. 
Comment ce terme s’est-il imposé pour 
votre première création ? 

Je danse professionnellement depuis 
mes 19 ans ; j’ai travaillé avec Salia Sanou 
et James Thierrée, et pendant cinq ans 
avec Anne Teresa De Keersmaeker au 
sein de sa compagnie. Avec ce solo, 
je souhaitais me confronter à l’écriture 
chorégraphique. Le premier mot qui 
m’est venu à l’esprit, c’est celui de groove. 
Si je danse, c’est grâce à la musique. 
Dès que j’en entends, des mouvements 
apparaissent, la danse naît. Plusieurs 
questions m’ont traversée à l’abord de 
cette création : comment mettre en scène 
le groove sur la durée d’un spectacle ? 
Comment créer un cheminement, dilater 
ou contracter le temps ? 

Comment inventer une dramaturgie 
d’intentions en travaillant avec deux 
compositeurs, qui ont leur propre 
rythme ? Avec en plus le désir que tout 
cela soit « embaumé », je ne vois pas 
d’autre mot, par des lumières de 
Marie-Christine Soma. Cette création 
n’avait de sens pour moi qu’en incluant 
le public dans une sorte de cocon, pour 
former ensemble un cercle et éprouver 
une énergie concentrique commune. La 
danse n’est pas frontale à l’origine. 

N’avez-vous pas cherché à rendre 
présent un corps qui intrigue l’espace 
autant qu’il est lui-même intrigué 
par sa propre physicalité ? 

Le groove, du moins la perception que 
j’en ai, interroge le passage du temps. 
Il s’agit d’inviter le public à entrer dans ma 
temporalité. Quand nous entrons dans 
une salle de spectacle, nous sommes 
dans des énergies diverses. Ce sont 
ces énergies, celles des spectateur·ices 
comme la mienne, que je mets en 
relation. D’où une « ouverture » d’une 
grande lenteur, qui passe par différentes 
images. Elles viennent chacune de 
références précises. Je les appelle 
« ma collection de désirs ». J’apparais 
et appréhende l’espace à travers des 
images qui « balisent » ma vie. Je les 
produis avec un costume réalisé par 
Coco Petitpierre, qui fait écho au dessin 
animé manga de 1995 Ghost in the shell, 
dont j’emprunte la posture. Alors qu’elle 
atterrit d’un saut, le personnage Motoko 
se réceptionne dans cette posture, prête 
à engager le combat. 

Vous produisez ces images, ces 
postures, au rythme d’une musique qui 
prend lentement forme…   

Dans un ordre précis,  se succèdent 
des postures inspirées du clip musical 
This Is America de Childish Gambino, 
de la Vénus de Botticelli, de Superman 
en plein vol… ou d’une position de yoga. 
Elles symbolisent l’une après l’autre, 
des figures auxquelles je m’identifie 
ou j’aurais aimé m’identifier, exprimant 
en vain une recherche de définition. 
La dernière à apparaître, ustrasana ou 
“camel pose” exprime l’acceptation et 
l’amour. Je m’intéresse avant tout à la 
temporalité entre chaque pose, non aux 
poses elles-mêmes. Une accélération 
progressive induit pour chaque « point de 
rendez-vous » un changement d’intention. 
Toutefois, chaque image a son 
importance : le personnage de Ghost 
in the shell est une femme cyborg ; 
elle porte en elle quelque chose à la 
fois de robotique, de plastique, de 
mécanique et d’animal – de même 
une forme de défiance. La posture 
de Botticelli témoigne d’une certaine 
candeur. Je passe à travers elles, crée 
une continuité de mouvement jusqu’à ce 
que je commence à ponctuer, effectuer 
des saccades, des changements de 
mouvements, avec le déploiement 
progressif d’une première musique 
d’esprit glitch. 

Votre pièce ne met-elle pas aussi en 
scène une sensualité empreinte de 
pudeur ?

Ma pensée du groove n’est pas 
d’extérioriser des sensations. Je suis 
plus attentive à créer un parcours avec 
subtilité, grâce à deux univers musicaux 
successifs. J’ai imaginé le dispositif de la 
pièce comme espace clos quadri-frontal, 
concentré, avec le choix d’une petite 
jauge pour que le public soit très proche. 
Ainsi, il voit, perçoit, les moindres gestes, 
mouvements, changements d’intention 
ou de rythme. La lenteur du début est une 
entrée en matière, presque un moyen de 
marquer un territoire. Elle permet une 
prise d’assurance progressive, à mesure 
que j’accélère en lien avec une musique 
très exigeante. Dès lors, la danse peut 
changer, tout comme je retire dans un 
second temps ma veste « futuriste » pour 
continuer à danser avec un haut coloré.

Gagnant en rythme, vitesse et émotion, 
votre danse s’accorde ensuite à une 
musique plus mélodique. 
g r oo v e n’est-il pas en deux temps, 
deux visages ? 

G r oo v e a effectivement deux temps 
et deux visages, qui viennent, au-
delà de la danse, d’un travail avec 
deux compositeurs aux esthétiques 
différentes. Sylvain Darrifourcq a réalisé 
la première partie, dans un processus 
musical qui s’apparente au glitch, alors 
qu’Alban Murenzi vient du hip-hop. 
Entre ces deux visages, une transition 
se fait dans le silence : je fais référence, 



Nous sommes des millennials et avons 
grandi avec internet, face à une multitude 
de sources, et un tri à faire ! Il s’agit d’une 
véritable hybridation, qui peut être un 
état des lieux comme un positionnement. 
Qu’il s’agisse des compositions 
musicales, de la lumière et bien sûr de 
la danse, tout est écrit toutefois dans 
g r oo v e à partir du contrepoint. Nous 
ne sommes jamais vraiment ensemble. 
Nous créons des ruptures, des éléments 
de surprise, pour qu’une élasticité 
apparaisse. Si je m’inscris à la croisée de 
plusieurs esthétiques, je les convoque 
au service d’une énergie que j’ai envie de 
partager avec le public. 
Ce spectacle est une invitation à tendre 
l’oreille et à ressentir ce plaisir frugal et 
sensible que procure l’acte de danser. 
Ce qui m’importe c’est d’arriver à partager 
avec un public, cette sensation, qui m’est 
précieuse et qui ne s’éveille que lorsque 
je pars à la quête de mon groove.

Propos recueillis par Marc Blanchet 
Maculture.fr

« La génération des Millenials, à laquelle 
j’appartiens, est témoin de l’explosion 
de musiques hybrides et foisonnantes, 
fruits de la culture numérique. »
Sceneweb

« Sur une bande sonore électro, Soa 
Ratsifandrihana invente un groove bien 
à elle qui dépasse les styles et invite à la 
rencontre. »
La Terrasse

Extraits de presse

presque secrètement, à plusieurs danses 
propres à mon parcours de vie, des 
danses malgaches comme une imitation 
de mes parents en train de danser ! 
Ce qui m’intéresse chorégraphiquement 
dans cette pièce, c’est la convocation 
de différents héritages, dont celui de la 
danse contemporaine. L’un d’eux, vient de 
mes interprétations des chorégraphies 
d’Anne Teresa De Keersmaeker. 
Traverser ces expériences, ces souvenirs, 
cette mémoire, les mettre sur le même 
plan et les coudre les uns avec les 
autres : voilà l’énergie que j’ai recherchée 
autour de cette notion de groove.

Comment équilibrer dans une même 
chorégraphie histoires familiales et 
artistiques ?

C’est un travail d’écriture. Lors des 
premiers jours en studio, j’ai énormément 
improvisé. Comme l’écriture automatique, 
l’improvisation en danse, libre et sans 
contrainte, permet de défaire le corps 
des préjugés qui nous empêchent de 
vraiment nous lâcher. J’estime n’être pas 
encore arrivée à cette danse libre, mais 
je sais déjà à travers ces heures passées 
à danser seule et sans but, que j’ai pu 
réconcilier l’esprit de ces danses de fêtes 
de famille avec celui des danses plus 
« contemporaines » et sophistiquées. 
Le tout est de les tisser ensemble avec 
agilité et malice. Et l’écriture permet de 
formaliser cette rencontre et d’attribuer 
une place honorable à ces danses 
incarnées qui n’ont rien à envier à celles 
qu’on jugerait plus savantes. 

L’écriture me permet de clarifier mes 
intentions et d’enlever le superflu, de ne 
me tenir qu’à l’essentiel. Comme ça, une 
fois au plateau, je me libère de la forme 
et je me laisse guider par mes intuitions. 
Car, ce que je recherche dans le fond, 
c’est la sensation, rien que la sensation !

Votre écriture chorégraphique 
n’évolue-t-elle pas entre maîtrise et 
abandon ?

Tout l’enjeu est de pouvoir dans l’écriture 
chorégraphique passer de l’une à l’autre. 
La recherche de groove nécessite 
cet abandon continu, qui suppose de 
se laisser porter par la musique, le 
mouvement, le rebondi, la sensualité 
juste d’un geste afin de l’accompagner, 
voir jusqu’où il peut aller. C’est pourquoi 
je n’ai pas voulu de frontalité, pour 
favoriser l’échange d’un regard, des 
interactions… Cela donne la possibilité de 
raconter quelque chose, d’étirer le temps, 
d’en prendre soin, avec d’inévitables 
variations à chaque représentation, en 
termes d’énergie, la mienne comme celle 
du public. 

À moins de trente ans, de vos choix 
musicaux à votre « collection de désirs », 
votre spectacle ne témoigne-t-il pas 
d’une danse d’aujourd’hui à même 
d’accueillir des formes diverses de la 
modernité ?

Je travaille avec deux compositeurs qui 
utilisent le logiciel Ableton, et qui comme 
moi ont de multiples influences  ! 


