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PRESENTATION

Z00O/Thomas Hauert et Platform K créent une piece
pour six interpréetes. Au-dela de I’acte politique
d’intégrer des artistes aux capacités différentes dans
des performances — permettant au public de voir et res-
sentir leur présence trop souvent invisible —, I’origine
du projet réside dans le regard de celles et ceux qui
se trouvent fréquemment relégué-es aux marges de la
société et de la vie culturelle dominante.

En 2023, une premiére rencontre a lieu entre ZOO et I’'associa-
tion gantoise Platform K qui forme a la danse contemporaine
des artistes en situation de handicap et développe des projets
créatifs avec des chorégraphes. ZOO y partage certaines de
ses techniques d’improvisation. Désireux-ses d’approfondir
cette expérience créative, collaborative et interactive, et de
prolonger cette exploration au sein d’un groupe restreint, ils
et elles imaginent et développent une piece chorégraphique
pour la scéne.

Plutot que d’intégrer des personnes en situation de handicap
dans les conventions d’une culture chorégraphique fagconnée
par et pour des artistes valides, ils et elles inversent autant que
possible ce principe pour explorer les esthétiques et contenus
qui en émergent. Les désirs et la créativité des interpretes de
Platform-K constituent I’'un des principaux points de départ
tandis que les méthodes d’improvisation et de développement
du matériel de ZOO, intrinséquement non hiérarchiques, per-
mettent de nourrir cette démarche et d’élaborer le matériau
chorégraphique a travers une multiplicité d’expériences et de
points de vue.



La bande-son se compose de musiques éclectiques avec les-
quelles les interprétes ont développé, au fil de leur vie, un lien
personnel et émotionnel profond. Elle joue plusieurs réles :
source d’énergie, déclencheur d’émotions, générateur de
mouvement, principe d’organisation de I’espace et du temps.
Comme une musique de film, elle oriente la dramaturgie et in-
fluence la perception du public.

Cette nouvelle création invite a voir le monde a travers d’autres
regards, d’autres logiques et propose une autre fagon de dan-
ser, de regarder, de se positionner les un-es par rapport aux
autres. De cette accumulation d’expériences, de formes et de
situations émerge une nouvelle méthode commune ou s’expri-
ment I'inattendu, la créativité, I'instant et le vivant.
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REPETER, CHANGER, REPETER

Un regard porté par Amber Maes sur le processus de
création de ZOO et Platform K

31 octobre 2025

C’est la fin du mois d’octobre quand Thomas Hauert
ouvre les portes de la salle de répétition pour une pré-
sentation d’une ceuvre en chantier: dans quelques mois
aura lieu la premiére du spectacle qu’il crée avec trois
danseur-euses de sa propre compagnie, ZOO, et trois
danseur-euses de la compagnie Platform K. Sarah, Sa-
mantha, Mat et Thomas rencontrent Anthony, Oskar et
Anna. Je rencontre six danseur-euses incroyables et un
danseur-chorégraphe qui a peut-étre trouvé la meilleure
méthode pour réaliser des miracles.

« [t’s time to... OFF BALANCE »

« Ce que vous allez voir est de I'improvisation », me dit Tho-
mas Hauert. En effet, peu d’éléments sont déterminés, méme
si les six danseur-euses et lui-méme s’appuient sur des indi-
cations sous-jacentes. La panique me noue la gorge. Je suis
ici pour essayer d’écrire un texte sur un spectacle qui n’est
pas encore achevé. Un spectacle de danse. Un spectacle de
danse qui privilégie la liberté et I'improvisation plutét qu’une
chorégraphie rigide, et qui ne suit aucun narratif sous-jacent.
Les indications « off balance », « unisono », « one line », etc.,
constituent le cadre principal. Des noms cryptiques au pre-
mier abord, que les danseur-euses se communiquent pendant
qu’iels se déplacent sur le plateau. « It’s time to one line », crie
ou murmure quelqu’un.



Ou « It’s time to backpack ». Parfois, cela ressemble a une
instruction, d’autres fois a une question. Certaines fois, on
n’entend rien et quelqu’un déclenche quelque chose simple-
ment par un mouvement. Je n’ai alors aucune indication sur ce
que je viens de voir débuter.

Tandis que je regarde, je prends conscience de la trés grande
proportion d’un spectacle que je traduis souvent d’emblée en
mots. Ici, aucun langage verbal ne s’impose. La panique me
noue a nouveau la gorge. Certes, je pourrai poser des ques-
tions tout a I’heure, mais si les danseur-euses avaient été des
personnes dont le langage parlé est central, iels n'auraient
sans doute pas opté pour la danse. C’est un peu étrange d’étre
ici, parce que le langage verbal, ma porte habituelle vers le
monde, y est bloqué. Je me sens un peu étrangére, un peu dés-
tabilisée, parmi des gens qui parlent a une fréquence différente
de la mienne. Je suppose que j’ai quelque chose a apprendre
ici. Je voudrais écrire sur ce processus de création et je pense
que la maniére la plus honnéte de le faire serait de m’imposer
un cadre similaire, d’essayer d’écrire d’une facon qui serait
en adéquation avec celle dont ces six personnes dansent. Me
sentir déstabilisée et tenter d’en faire germer quelque chose
de nouveau.

« [t’s time to... UNISONO »

Anna raconte a quel point elle était soulagée ce matin, en
voyant les indications couchées sur le papier. Dans I'exer-
cice «unisono », par exemple, trois silhouettes en batonnets
bougent leurs bras et leurs jambes de maniere identique. Elle
avait du mal a évaluer ce qu’on attendait d’elle, ce qu’elle
pouvait ou ne pouvait pas faire, quels mouvements avaient
ou n’avaient pas leur place dans I'improvisation. (Je reconnais



la sensation : dans un cadre donné, je peux parfois me sentir
plus libre qu’en I'absence de cadre.)

En tant que danseuse de formation, certaines fagons de se
mouvoir sont profondément ancrées dans mon corps. En tant
qu’autrice de formation, une certaine facon d’écrire est an-
crée dans mon systeme. Ce qui me fait parfois oublier que
tant d’autres fagons, tant de différentes fagons, sont aussi
possibles. Il est bon de lacher prise sur ce qu’on a tenté d’ap-
prendre des années durant. On pourrait parler de danse naive,
de danse qui désapprend, d’écriture qui désapprend, qui se
souvient et redécouvre ce qu’elle faisait autrefois — dans une
enfance inscrite, mémorisée dans nos os.

Dans Performing Remains, Rebecca Schneider I’exprime
comme suit : « Toute pratique corporelle est, comme le lan-
gage lui-méme, toujours déja composée de répétitions. » Que
nous soyons des danseur-euses professionnel-les ou des au-
teur-rices maladroit-es qui tentent de concocter un texte, la
maniére dont nous réalisons des choses est souvent profon-
dément enracinée dans nos habitudes, dans nos doigts, dans
nos jambes, dans les courbures de nos dos.

Et pourtant, toujours selon Schneider, la répétition est para-
doxalement a la fois ce qui assure la similitude et la différence.
Ce n’est que lorsque six danseur-euses exécutent le méme
mouvement qu’on voit toutes les facons dont ce mouvement
peut étre exécuté.

Dés la création de leur compagnie, a la fin des années 1990,
les danseur-euses de ZOO se sont servi-es de ces outils tech-
nigues comme d’une méthode de désapprentissage. Au cours
de leurs trente années d’activité, I’éventail d’outils n’a cessé
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de s’accroitre, de méme que les méthodes permettant de lais-
ser le corps se mouvoir librement. Pour les danseur-euses de
Platform K, c’est plus confus, car leur formation, a I'instar de
quasi toutes les autres, part de I'idée de fixer quelque chose,
de créer une chorégraphie qui peut étre perfectionnée et ré-
pétée. Ce ne sera pas le cas en I'occurrence. (Ma formation
n’est pas axée sur la perfection et la répétition, mais sur la
quéte d’un récit. Il faut que je révele quelque chose — une idée,
une opinion — et que je la cristallise dans le langage, que je
circonscrive ce que j'ai révélé. C’est difficile de lacher prise.
Mais je veux essayer, je veux tenter de suivre les regles du jeu
de ces danseur-euses.)

« It’s time to... TWO POINTS »

Oskar m’explique I’exercice « two points » : un-e danseur-euse
touche un point du corps d’un-e autre, cet-te autre touche a
son tour un point sur le corps du danseur-euse qui I’a touché-e
en premier. Et puis ces deux points se collent I'un a I'autre. Ou,
au contraire, s’éloignent I'un de I'autre.

Oskar est tres physique. Avant le début d’une répétition, il em-
brasse tout le monde, comme pour se souhaiter bonne chance.

Anna n’a aucun probléme avec la proximité d’autres corps
féminins. Etre proche des hommes est parfois plus compli-
qué. Quand je lui demande son avis sur le travail avec Thomas
Hauert comme chorégraphe, elle répond : « Bien! Je veux tou-
jours faire de nouvelles choses, toujours rechercher le champ
de tension. »

Oskar dit : « Au début, c’était nouveau pour moi de travailler
avec Thomas. Et aprés, j’ai trouvé que c’était bien. » La notion



de « nouveau » est trés différente venant d’Oskar ou d’An-
na. Pour le premier, « nouveau » signifie « pas tout a fait son
truc», pour la seconde, cela signifie « excitant, agréablement
palpitant ».

C’est toutefois Anna qui semble souvent la plus hésitante lors-
qu’elle danse. Son regard intense, renforcé par les éclairs bleu
vif qu’elle a dessinés a c6té de ses yeux comme de délicates
couleurs de combat, le temps qu’elle prend pour décider si elle
veut participer a un certain exercice, sa silhouette élancée,
tout cela contribue a son charisme.

Oskar est un générateur. Petit, trapu, c’est souvent lui qui
bouge le plus, qui est le plus enthousiaste. Je vois a quel point
les cing autres se laissent parfois emporter dans son tour-
billon. D’autres fois, je les vois trés sciemment faire contre-
poids et danser de maniére plus réservée. Cela reléve en partie
d’'un désapprentissage : nous avons tendance a nous laisser
emporter par ’humeur des autres — les danseur-euses et les
acteur-rices se nourrissent souvent de I’énergie de leurs col-
legues —, mais que se passe-t-il lorsqu’on choisit d’aller dans
la direction opposée ?

Je demande a Oskar comment savoir quoi faire dans le cas de
« two points », rester collé-e a I’lautre ou, au contraire, prendre
de la distance ? « On le sait, dit-il, on le sent. »

« [t’s time to... ONE LINE »

Thomas Hauert formule ainsi sa vision de la danse : « Explorer
et maximiser les possibilités créatives du corps en mouvement
et eninteraction — avec d’autres corps, avec des forces inté-
rieures et extérieures, avec la musique — et transcender les
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habitudes qui y sont inscrites. » Il s’agit donc d’embrasser la
créativité de chaque danseur-euse. Cependant, son travail ne
consiste pas uniquement a improviser, et certainement pas
a juste faire ce qu’on a envie de faire. Je I'observe une fois
de plus en voyant les danseur-euses regarder ensemble les
images de leur répétition. Dans un mélange de néerlandais,
de francais, de rires, de hochements de téte, de silences et
d’anglais, iels partagent leurs impressions : il est beau de voir
a quel point iels osent se rapprocher du public. Il est bon de
voir que chacun-e ose prendre I'initiative de lancer un nouvel
exercice.

lels peuvent encore améliorer « one line » a I'avenir. Cette fois,
iels P'ont exécuté a trois, les bras entrelacés, mais ce serait
encore plus beau a six, en rang. Six corps trés différents qui
cherchent un rythme commun. Un rythme qui fait bouger ces
corps devenus parfois si familiers les uns aux autres qu’ils
semblent se fondre en un seul corps. Fondus en un seul corps
qui ondule, ondoie, déferle, jusqu’a ce qu’il stagne, se décom-
pose, et que les rouages se mettent a se mouvoir les uns contre
les autres.

Spécialement pour moi, les danseur-euses acceptent de répé-
ter quelque chose, bien qu’iels soient visiblement fatigué-es.
Allongé-es en cercle, les tétes tournées les unes vers les
autres, Oskar récite de mémoire I’'un de ses poémes. S’en-
suit une chaine de mots, en trois langues, des mots qui s’im-
briquent, qui se superposent, de méme que leurs bras et leurs
mains qui se frélent. Anna est déja rentrée chez elle, mais ses
collegues m’apprennent qu’elle maitrise la langue des signes.
Quatre langues, donc.



« |t’s time to... BACKPACK »

Comment répéter un spectacle qui sera principalement impro-
visé ? Je pense que cela se fait en accueillant I'idée que tout
le temps passé ensemble constituera in fine le spectacle, bien
davantage que la chorégraphie éventuelle. Selon le diction-
naire Van Dale, répéter un spectacle signifie I’étudier, I’exercer.
Mais si I’'on en croit Rebecca Schneider, répéter est aussi ce
qui rend possible la différence. Le propre du spectacle vivant
est — pourle moment encore — qu’aucune représentation n’est
I’exacte réitération de la précédente ou de la suivante. Ne se-
rait-ce que parce que chaque soir, le public dans la salle est
différent. Plus j’y réfléchis, plus je me rends compte que les
spectacles de Hauert ne sont pas si différents de ce que je
connais : tout ce que nous faisons est de I'improvisation, et
entre ces improvisations, nous vivons : répéter, changer, ré-
péter, changer, répéter, changer.

Bon nombre d’exercices que font les danseur-euses consistent
en une interaction : soutenir et étre soutenu-e. « Backpack»,
par exemple, est un exercice ou, soit on s’appuie contre le
corps d’un-e autre, soit on est le corps contre lequel un-e autre
s’appuie. Je demande a Oskar ce qu’iel préféere faire. « Soute-
nir », répond-il d’abord. Et peu aprés: « Les deux. J’aime bien
faire les deux. »

Anthony pose son bras sur celui de Sarah, guide son bras vers
le haut, vers I'arriere. C’est un mouvement intime, qui ne peut
naitre qu’aprés avoir passé suffisamment de temps ensemble.
Thomas exerce une contre-pression lorsque Anthony veut éti-
rer ses longues jambes musclées contre son ventre. La fagon
dont les danseur-euses se touchent sur scene et hors de scéne
me fait penser a moi, quand il m’arrive a nouveau d’avoir I'im-

13



14

pression de m’envoler du monde et que je demande a mon
partenaire d’appuyer de tout son poids sur mon corps; la sen-
sation que la pression de son corps sur le mien le maintient sur
terre. Se tenir sans se retenir. Se maintenir. Se maintenir dans
le soin, dans I'attention, dans la réciprocité.

La maniére dont les danseur-euses se (re)tiennent se mani-
feste, selon moi, sur un autre plan aussi. Leur processus de
création émerge en effet surtout de I’expérience, du temps
passé ensemble. Et ce temps comprend en outre tou-tes les
autres danseur-euses avec lesquel-les chacun-e a passé beau-
coup de temps précédemment. Chacun-e porte en soi telle-
ment d’autres personnes. Quand on touche un autre corps, on
touche en fait une multitude de corps, tant d’existences a la
fois, que le plateau, voire toute la salle, se remplit de celles et
ceux que toutes ces personnes ont touché-es. C’est le tour de
magie qui permet a toute I’humanité de tenir dans une salle. Le
processus de création de ce spectacle porte essentiellement
sur le temps passé ensemble et sur la fagon dont cela réduit
lentement la distance entre les corps.

« It’s time to backpack. » En ce qui me concerne, cela res-
semblerait a une trés longue phrase dans laquelle je tenterais
d’exprimer a quel point il est « nouveau » pour moi — tant au
sens ol I’entend Oskar que celui ou I'’entend Anna — de lacher
prise, dans le cadre d’exercices, il est vrai.

« Nouveau » de modeler mes phrases sur les mouvements des
danseur-euses et de baser mes théories sur leur méthode d’ex-
ploration du désapprentissage, de répétition et de différence.
« Nouveau » d’attacher autant d’importance au processus de
création, car ce processus est I’espace ou le soin et le temps
deviennent synonymes. En fait, ce serait une phrase touchée
par sept danseur-euses incroyables qui, ensemble, réalisent



des miracles ; sept nouvelles vies qui resteront collées a la
mienne, et auxquelles je suis infiniment reconnaissante.

Amber Maes a étudié la philosophie et les sciences du
théatre, du cinéma et de la littérature. lel publie des textes
surles arts du spectacle vivant dans la revue Etcetera, outre
ses activités dans le secteur littéraire.

Référence: Rebecca Schneider, Performing Remains. Rout-
ledge, 2011

Traduction : Isabelle Grynberg
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ZOO/THOMAS HAUERT

Aprés avoir travaillé comme danseur avec Anne Teresa De
Keersmaeker, David Zambrano et Pierre Droulers, Thomas
Hauert (1967), originaire de Suisse, fonde sa compagnie ZOO
a Bruxelles en 1998. Cows in Space, sa premiére piéce a été
immédiatement primée au Concours de Bagnolet/Rencontres
de Seine-Saint-Denis. Depuis, la compagnie a créé plus de 20
spectacles qui ont été diffusées partout dans le monde.

En paralléle de son travail avec ZOO, Thomas Hauert a éga-
lement créer des ceuvres pour d’autres compagnies dont le
Zurich Ballet, Toronto Dance Theatre, Candoco Dance Com-
pany, le CCN-Ballet de Lorraine et la Dresden Frankfurt Dance
Company.

En complément de son travail chorégraphique, Thomas Hauert
a développé une méthode d’enseignement internationalement
reconnue basée surlarecherche surle mouvement menée avec
sa propre compagnie. Il donne réguliérement des workshops
dans le monde entier. Il a occupé la chaire de professeur invi-
té Valeska-Gert a la Freie Universitat de Berlin durant I’hiver
2012-13. En 2012, Thomas Hauert est invité a participer au pro-
jet «Motion Bank» initié par la Forsythe Company pour stimuler
la recherche sur la pratique et la pensée chorégraphiques.

Depuis 2013, il est le directeur artistique du Bachelor en danse
contemporaine a la Manufacture — Haute école des arts de la
scene a Lausanne. En 2025, il recoit le Grand Prix suisse des
arts de la scéne / Anneau Hans Reinhart.

www.zoo-thomashauert.net


https://www.zoo-thomashauert.net/

PLATFORM K

Platform K, structure implantée a Gand et a Bruxelles, organise
une formation continue en danse contemporaine, des rési-
dences annuelles en partenariat avec CAMPO et De Grote Post
a des danseur-euses porteur-euses de handicap et propose a
des chorégraphesinvité-es de créer des spectacles de danse.

Il s’agit d’une structure flexible qui vise a donner aux dan-
seur-euses la possibilité d’'intégrer le réseau professionnel des
arts du spectacle. Platform K permet aux danseur-euses de
relever de multiples défis, d’évoluer dans leur propre langage
artistique et avec leurs propres ambitions, en fonction de leurs
capacités et de leur motivation.

Ses productions de danse contemporaine sont présentées
en Belgique et sur des scénes internationales. Platform K est
artiste associé a Viernulvier a Gand et collabore avec P.A.R.T.S.
a Bruxelles.

www.platform-k.be
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GENERIQUE

CONCEPTION ET DIRECTION
Thomas Hauert

RECHERCHE ET CREATION
Anna Dujardin, Thomas Hauert, Sarah Ludi, Anthony Quintard,
Oskar Stalpaert, Samantha van Wissen, Mat Voorter

INTERPRETE PAR

3 danseur-ses de Platform K (Anna Dujardin,Anthony Quintard,
Oskar Stalpaert) et 3 danseur-ses de ZOO (Thomas Hauert,
Sarah Ludi, Samantha van Wissen, Mat Voorter)

MusiQuE
En cours

CosTUMES
Z00, collection privée Mat Voorter design Bernhard
Willhelm

SCENOGRAPHIE
Chevalier-Masson*

LuMIERE
Bert Van Dijck

SonN
Bart Celis

*Scénographie congue a l'origine pour FLOT en 2018, produite
par le CCN Ballet de Lorraine et adaptée pour Where is every-
body ?



ProbucTiON
Z00/Thomas Hauert § Platform K

COPRODUCTION

Charleroi danse, Centre Chorégraphique de la Fédération
Wallonie-Bruxelles, Comédie de Genéve, Kunstcentrum VIER-
NULVIER, STUK Arts Center, Théatre Les Tanneurs et DC&J
Création

STUDIO

Charleroi danse, Centre Chorégraphique de la Fédération Wal-
lonie-Bruxelles, Kunstcentrum VIERNULVIER, P.A.R.T.S, Rosas,
Tictac Art Center

SUPPORT

Ein Kulturengagement des Lotterie-Fonds des Kantons Solo-
thurn, Fédération Wallonie-Bruxelles — Service de la danse,
Pro-Helvetia, Fondation suisse pour les arts, Stad Gent, Tax
Shelter Belgian-Federal Government and Inver Tax Shelter,
Vlaamse Overheid

MOUVEVENT LE SOIR
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