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You made me a monster chante la perte. L’espace de la performance est couvert d’'un enchevétrement

d’os, construit aussi bien par le public que par les performeurs. Ces constructions permettent de

guider les voix modifiées des performers a travers une matrice complexe de chagrin en croissance.
Dana Caspersen

La Pensée chorégraphique

Extraits d’un entretien de William Forsythe réalisé par Gerald Sigmund a propos des manifestations
de danse dans un espace public, dont You made me a monster, apres Bouncy Castle et City of Abstract, est
un nouvel exemple.

Quelle est la relation entre votre intérét pour I’espace public et la danse ?

J’ai rejoint le Ballet de Francfort en 1984 pour le plateau de 'opéra. Je suis plus intéressé par un
espace et son “pliage” que par la forme. L’espace prescrit un certain tempo. La distance du public
a la scene conditionne la réception de la piece. Chaque espace comporte une signification
différente selon son cadre, selon I'histoire du lieu.

Quelle différence faites-vous entre la danse dans un théatre et la danse dans un espace public ?

Toute piece de danse est publique. Il y a de la danse publique dans un espace théatral comme dans
un espace non-théatral. Mais la danse dans un espace non-théatral n’est pas forcément théatrale.
J'imagine que chaque chorégraphe crée ses piéces en pensant a ’espace dans lequel elles verront
le jour. Perception et réception d’une piece dépendent fortement du contexte de sa représentation.

Il y a eu récemment des tentatives de chorégraphes et danseurs de prendre comme sujet la forme
de représentation de la danse dans un espace théatral.

Peut-étre faut-il éprouver en permanence les frontieres du systéme “théatre”. Dés qu’on parle de
“public” et que la chose montrée demande de la concentration, il faut réfléchir a la fonction sociale
du théatre. On demande de la distraction, mais aussi de 'inspiration et du savoir. Les spectateurs
s’attendent a un échange de sensualité et d’intellect. La question pour l'artiste est de savoir s’il
ignore ou se confronte a cette attente inhérente au théatre depuis le siecle des Lumiéres.

Peut-on dépouiller la danse de sa théatralité dans un espace théatral ?

Je crois que le seul fait de montrer quelque chose en public enléve déja beaucoup de crédibilité a cette
confrontation. La démocratisation de la danse a I'intérieur d’un théatre me semble quasi impossible,
alors qu’en observant les vrais amateurs a partir d’une cachette, on peut les faire sortir de leur réserve,
organiser la danse de maniere démocratique, chose impossible tant que le rituel d’un début existe,
tant que certaines personnes se retrouvent a une certaine heure dans un certain lieu.

Avec des projets comme Bouncy Castle, City of Abstract ou aujourd’hui You made me a monster,
cherchez-vous a atteindre un public plus large ?

Faire de la danse dans un théatre est trés commode parce que les théatres sont bien organisés. Ce
que nous pouvons exporter de ces théatres confortables est une sorte de pensée chorégraphique.
J’ai essayé de créer un contexte chorégraphique qui oblige les participants a se confronter a une
idée qui change leur perception du corps en mouvement.

De tels projets sont-ils une prolongation de votre travail dans I’espace théatral ?

Peut-étre. Je mets en scéne une pensée chorégraphique dans un contexte non-théatral. Cette
pensée est une forme d’organisation. La danse en est indépendante. On n’a pas besoin de
chorégraphe pour danser.

in Ballett International/Tanz Aktuell,
Berlin, Friedrich Verlag, 2001.



Pour offrir au public ces moments d’émotion, plus de mille personnes, artistes, techniciens et
équipes d’organisation ont uni leurs efforts, leur enthousiasme pendant plusieurs mois.

Parmi ces personnes, la moitié, techniciens et artistes salariés par le Festival ou les compagnies
francaises, relevent du régime spécifique d’intermittent du spectacle.



