


J’ai toujours été fasciné par ces espaces qui

déconnectent les individus de la réalité

quotidienne pour les amener dans une autre

forme d’interaction. Le karaoké est l’un de

ces lieux où, malgré les apparences et les

enjeux de performance, ce qui est

véritablement joué, c’est la projection intime

de chaque participant·e. Le karaoké devient

ainsi un terrain où les corps peuvent se

libérer des contraintes habituelles et se

dévoiler sans la pression du jugement ou de

la perfection. 

Les personnages qu’on y rencontre sont

touchants par leur sincérité. Iels ont, sans le

savoir un impact les un·e·s sur les autres.

Leur corps dans cet espace, crée un espace,

leur humeur dans ce lieu, impacte la soirée.

Iels participent consciemment ou

inconsciemment au déroulé de la nuit. Iels s’y

retrouvent sans vraiment se connaître et iels

y passent un instant ensemble. 

UN KARAOKÉ COMME ÉCOSYSTÈME
« Le temps d'une nuit, nous plongeons dans un endroit où tous les

épanchements sont possibles. Un karaoké où viennent, le temps

d’une soirée, s’essayer à la chanson des êtres complexes, et s’y

perdre. Inviter un certain délire où la possibilité que la danse

apparaisse dans les failles des chansons. Cinq personnages aussi

éclectiques que singuliers dévoilent leurs propres failles à travers

les mots de chansons d’une époque qu’iels n’ont pas connue ».

Lieu fiction, lieu pour la réinvention des corps 

Il est un espace des possibles, qui peut se transformer le temps d’une chanson, un lieu

d’expériences individuelles qui se raconte en collectivité. Chaque personne présente

participe le temps d’une chanson à la fiction du chanteur ou de la chanteuse. Mais iels

sont aussi moteurs de leurs propres projections par un effet miroir. On projette ce

qu’on est ou voudrait être à travers l’autre. On projette ses souvenirs. On les projette

et on les recherche activement. 



Et on projette aussi un temps qui n’existe pas (encore), une sorte de souvenir d’un futur rêvé. 

Le karaoké est un exemple typique d’hétérotopie, au sens où l’entend Michel Foucault : un

espace physique qui se situe à la fois dans le réel et dans l’imaginaire. C’est un endroit qui, bien

qu’existant concrètement, crée des conditions propices à une autre réalité. Il est un moment

suspendu, où les individus peuvent se projeter dans des rôles et des histoires qui leur sont

propres. Ce lieu devient ainsi une scène où le passé, le présent et le futur se mélangent, où des

corps peuvent s’extérioriser et s’exprimer de manière différente de celle qu’ils connaissent

dans leur quotidien. Ce n’est plus seulement un simple lieu de spectacle, mais un espace

d’expérience collective où chacun devient acteur·ice et spectateur·ice de l’imaginaire des

autres. C’est un lieu où les histoires se croisent et se racontent à travers les corps, un endroit

qui permet aux corps marginalisés, souvent invisibilisés, d’exister pleinement. 

Êtres singuliers, vulnérabilité et esthétique du kitsch
 - Note sur les corps

Orchestre Vide (Longing for you) imagine cinq corps pris dans leur propre histoire,

déambulant dans un espace où se rencontrent des histoires intimes, banales et

extraordinaires.  Une palette d’individus pour qui cet espace de rencontre n’est pas une

parenthèse dans la vie, mais bien l’endroit où s’expriment leurs peurs, leurs joies, leurs autres

vies.  Le karaoké convoque ce qu’iels ne sont pas, ce qu’iels auraient peut-être voulu être ou ce

qu’iels sont uniquement dans ce lieu clos. 

Un fantasme devenu réalité. Utiliser une œuvre, celle de quelq’un·e d’autre, que tout le monde

connaît, pour se raconter. Et si le temps d’une soirée, le temps d’une chanson, nous pouvions

être autre chose ? Nous serons dans un endroit où les curseurs sont un petit peu trop élevés,

juste un peu au-dessus de ce que nous pouvons appeler la “normale” ou la bienséance. 



La vulnérabilité : une danse au cœur de l’humanité 

La vulnérabilité est l’élément moteur de la recherche chorégraphique. Je veux questionner le

corps dans sa fragilité, dans son incapacité à se conformer aux standards de la performance et

de la perfection. La vulnérabilité devient ici un moyen de se connecter à l’autre, de partager un

espace commun où l’on n’a pas peur de se livrer. Elle est le point de rencontre entre les

danseur·euse·s et le public. Chaque mouvement, devient une invitation à se montrer dans sa

pleine humanité. 

Dans le karaoké, chaque individu, à travers sa chanson et ses gestes, devient un vecteur de

cette vulnérabilité partagée. La danse, loin d’être une simple performance technique, se fait le

miroir de cette fragilité.. C’est dans cette tension entre la libération du corps et l’intime des

émotions que se trouve la véritable essence de cette création. La danse devient l’endroit où la

sensibilité, même fragile et faillible, a sa place. Où chaque geste peut être imparfait, mais

sincère.

Le kitsch : la rébellion esthétique des corps marginalisés 

Le kitsch, souvent perçu comme un excès, un trop-plein de couleur, de forme ou d’émotion,

devient ici un moyen de bouleverser les attentes. En mettant en scène ces corps qui ne se

conforment pas à l’idéal, corps marginalisés, ceux qui échappent aux normes de beauté ou de

comportement dominants, je cherche à célébrer la saturation, le débordement, l’exubérance.

Le kitsch permet aux corps de se raconter dans l’excès, dans la mise en scène de leurs propres

failles et fragilités. 

Le karaoké devient un espace où cette esthétique trouve toute sa force. Pas simplement un

lieu de performance chantée, mais une scène où l’intimité et l’identité de chacun·e s’expriment

de manière débridée. Le corps, à travers le kitsch, se permet de s’exhiber, de se livrer sans

retenue. Il s’agit de dépasser l’idée de contrôle ou de maîtrise, et de permettre au corps de se

laisser aller, de se montrer dans sa vulnérabilité et son excès. 

Écriture chorégraphique - entre démesure, frustration et communauté

Je travaille pour cette création avec des danseur·euse·s venu·e·s  d’horizons et de

formations variés : Hip Hop, danse contemporaine, performance. Toutefois, tous·tes

partagent un point commun : leur danse s’adapte à leur corps, et non l’inverse.

Chaque interprète a sa propre singularité, que ce soit dans sa capacité à exécuter un

mouvement avec fluidité, à en exprimer l’émotion, ou encore à travers une gestuelle

unique qui leur est propre. 



Corps “clichés” - Corps « trop pleins »

L’écriture chorégraphique mélange danse et théâtre, dans des situations réalistes

mais amplifiées, faisant ressortir des failles, des torsions du réel. Elle naît de l’intime

et du vécu des danseur·euse·s, exagérés ensuite dans l’espace pour créer des points

de tension et des libérations. 

J’aimerais travailler des corps “clichés”, des personnages qui seraient en dehors de

leur corps, pour développer une gestuelle propre et étrangère pour chaque

danseur·euse. Ensuite, les faire danser seul·e, en couple, ou en groupe. Imaginer des

scènes théâtrales qui seront vectrices de mouvements.

Je veux partir de gestes simples, qui naissent d’émotions brutes : la frustration, la

joie, la colère. Ces émotions se transforment en mouvements, parfois démesurés,

parfois totalement déséquilibrés. Ce sont des moments où l’on ne cherche pas à

maîtriser, mais à laisser l’émotion surgir. 

Le travail de plateau se concentre sur les corps des interprètes dans leur singularité,

avec toutes leurs contradictions et leurs tensions internes. Ce qui m’intéresse, c’est

de voir comment des corps « trop pleins » - ceux qui débordent d’émotions, de joie,

de vie - se heurtent à des corps sociaux, plus maîtrisés, plus contrôlés, formés pour

ne pas trop déborder. Cette confrontation crée des frictions, dans ces frictions

naissent les mouvements. 



Qu ’est-ce que ça fait de chanter sa chanson préférée ? Cette chanson

qui te fait tellement vibrer que ton corps devient incontrôlable. C ’est

une danse du débordement, du corps qui se l ibère de toutes les

contraintes. C ’est aussi la danse de la frustration :  celle du corps qui

n ’arrive pas à s ’exprimer, qui se sent coincé dans une spirale de

perfection. C ’est un corps qui lutte contre lui-même, contre le moment

qui ne vient pas, contre l ’ incapacité de se donner totalement. Une danse

qui exalte.

Qu ’est-ce que c ’est de ne pas réussir à chanter sa chanson ? Impossible

de commencer. I l  faut absolument remettre la chanson depuis le début

car je n'étais pas prêt, je n ’étais pas là. Enfin si,  j ’étais là, mais pas là en

même temps. Alors que j ’ai demandé mille fois cette chanson et comme

par hasard, je n ’étais pas là quand elle a commencé. Et maintenant je

n ’arrive plus à chanter. Une danse de la frustration. 

Qu ’est-ce que c ’est que d ’avoir un Karaoké qui nous demande de le

chanter ?

 I l  n ’y a pas de musique. Juste du silence et des écrans qui font défiler

les paroles. La première phrase recommence en boucle. Le karaoké

attend qu ’on le chante. Qu ’on le chante touxtes ensemble. C ’est quoi de

faire maison ensemble. Une danse qui fait communauté .  

Un commun fait de singularités

Le karaoké devient un espace de rencontre, où les corps se trouvent

ensemble dans le même espace et dans le même temps. Mais que se

passe-t-i l  quand la musique s ’arrête ? Quand il  n ’y a plus rien que le

silence et des paroles qui défilent ? Le karaoké qui attend qu ’on le

chante. C ’est là qu ’on explore l ’ idée de collectif.  Ce n ’est plus

l'excellence technique qui compte, mais l 'expérience partagée. La danse

devient un geste commun, un effort collectif.  Ce n ’est pas la perfection

qui est recherchée, mais l ’ intention collective de créer quelque chose

ensemble. 

Ainsi, l ’écriture chorégraphique est un jeu perpétuel avec les l imites du

corps : démesure et incapacité, solitude et collectif.  Chaque geste,

chaque mouvement, est nourri par l ’ intensité de l ' instant vécu, qu ’ i l  soit

d ’excès ou de retenue. 

Corps éprouvé par sa vulnérabilité - Quelques idées de scènes 



Nous avons avec les danseureuses travaillé en laboratoire autour de cette danse. Bien
plus qu’une simple danse. C’est un moment d’expérimentation émotionnelle et
corporelle, un lieu où les danseur.euses se trouvent dans une rencontre qui dépasse
la technique. Ce n’est pas une danse pour briller, mais pour exister dans un instant
suspendu, où l’attention se porte sur l’échange, sur la qualité des sensations
partagées. Ce n’est pas « réussir » cette danse qui compte, mais simplement y être,
dans cet espace entre deux corps, où chaque hésitation devient une danse, chaque
approximation devient une forme d’expression. 
Le slow, dans cette recherche, est une invitation à l’imperfection. Ce n’est pas dans le
contrôle qu’il réside, mais dans l'acceptation du moment tel qu’il est. Les gestes se
fluidifient au fil du temps, sans idée préconçue. C’est un espace où la performance
disparaît, où on se laisse guider par la sensation. Là, le corps, dans sa simplicité et ses
imprécisions, devient un vecteur d’émotions brutes. Ce n’est pas une danse de
spectacle, mais une danse de sensation. Chaque geste, chaque mouvement devient
une manière de se révéler, de partager ce qui est fragile dans l’acte de se rapprocher
de l’autre.  À travers ce moment, je mets en lumière non pas l’acte de danser, mais
l’état d’être. C’est un instant où l’on accepte l’imprévu, où l’on est là, sans savoir
exactement où ça nous mène. 

La scène du slow – une danse de l’intimité suspendue



Lieu d'accueil pour le public, terrain de jeu pour la performance 

- Note sur l’espace 

Le premier axe consiste à interroger le dispositif même du karaoké. Nous

souhaitons reproduire les éléments essentiels de ce lieu, tout en exagérant certains

aspects pour en accentuer l’effet. 

Le karaoké, c’est avant tout un espace familier, simple mais efficace : un bar, des

tables et des chaises, une scène un peu trop élevée (environ 1m50), un vestiaire

pour se dévêtir, un éclairage intense, des écrans qui défilent des paroles. Mais ce

n’est pas juste cela : le karaoké c’est aussi une expérience sensorielle, et surtout

visuelle.

Le kitch y est essentiel. Un karaoké sans couleurs vives et sans excès ne serait pas

le même. Les murs doivent être couverts de couleurs criantes, saturées. Si l’on

voulait définir le mauvais goût, on pourrait dire qu’il manque d’équilibre, que tout y

est trop : trop de lumière, trop de couleur, trop de bruit. Ici, rien n’est censé être

sobre. C’est dans cet excès que le corps, libéré de toutes les attentes, peut

s’exprimer sans retenue. 



Le deuxième axe sur lequel nous travaillons concerne la frontière entre le public et

les performer·euse·s. Plutôt que de créer une séparation nette, l’idée est d'envisager

cet espace de manière fluide, où la scène ne se limite pas seulement à un cadre fixe,

mais se prolonge dans l’ensemble du lieu. Le but n’est pas de proposer un spectacle

participatif au sens traditionnel, mais plutôt d'inviter le public à devenir acteur de

chaque micro-fiction qui se crée. Par exemple, pourquoi ne pas inviter un·e

spectateur·ice à danser un slow avec un·e interprète et proposer au public de danser

un slow avec d’autres spectateur.ice.s ? Que se passe-t-il lorsque cette frontière entre

spectateur·ice·s et danseur·euse·s devient floue ? Comment l’intensité de cette

expérience corporelle modifie-t-elle l’attention de chacun·e ? Qu’est-ce que cela

produirait, si on regardait la scène du slow en dansant soi-même avec un partenaire

? Est-ce que ça déplacerait les regards ? L’action du corps qui éprouve ce qu’il voit,

m’intéresse beaucoup.

L'objectif est de créer un lieu d’accueil où le spectateur·ice se sent immergé·e dès son

arrivée, et où l’espace de représentation et celui d’accueil se confondent. Le public

découvre un espace prêt à les embarquer dans un univers décalé, où des chansons

d’amour sont à portée de main, avec un catalogue à remplir et des papiers pour

s’inscrire – comme dans un véritable karaoké. 



La musique comme narration 

Le répertoire de chansons d'amour occupe une place centrale. Je souhaite travailler à partir de

ces chansons qui traversent les générations, de celles qui ont fait danser mes grands-parents

à celles qui ont marqué l'adolescence de mes grandes sœurs, dansant devant leurs miroirs.

Chaque chanson porte en elle des émotions, des souvenirs, des moments partagés. Avec tout

leur pathos, leur kitsch, et leur référence à la pop culture, les chansons d'amour seront

réinterprétées et réappropriées, à la fois comme des archives émotionnelles et comme des

véhicules d'émotion pure. Ce sont des morceaux que tout le monde connait, qui ont marqué́

les cœurs, mais que nous allons rendre vivants, incarnés, bousculés. C’est dans cette

transgression des formes et des émotions que se trouve l’essence d'Orchestre vide, Longing

for You : une danse qui se raconte à travers la musique, une danse qui se réinvente à chaque

vibration sonore. 

Dans ce projet, la musique est un personnage à part entière. Elle porte l’état d’âme de chaque

personnage et dicte l’humeur de la scène. Elle devient maîtresse des émotions, des

déplacements, et des décisions de ces corps, qui se retrouvent confrontés à la puissance de la

chanson. La musique, en tant que telle, pousse les interprètes à se dévoiler, à raconter leur

propre histoire à travers ces morceaux. Ces corps, dits "marqués", ne sont jamais tout à fait

conformes à l'idée de perfection qu’on attend d’un·e performeur·euse. Ils sont un peu trop –

trop émotifs, trop bruyants, trop timides – mais c’est dans cet excès que naît la vérité de la

danse. Le frottement entre ces "étranger·ère·s" les uns aux autres, entre ces personnalités et

ces chansons, crée une tension fascinante, comme si la musique, par sa force, obligeait les

corps à bouger, à se déplacer, à se définir, à nous dire qui ils sont. 

Pour traiter ces chansons, je souhaite les déconstruire, les explorer dans leurs strates les plus

profondes. Nous commencerons par diffuser les morceaux à l’envers, en jouant uniquement

les voix ou la rythmique, en répétant sans fin la première phrase, pour en faire une matière

brute, presque brute de décoffrage. Cela nous permet de percevoir non seulement la mélodie

ou les paroles, mais surtout la douleur ou la joie qui s’en dégagent. La force de la musique ne

réside pas seulement dans ses harmonies, mais dans la manière dont elle est incarnée par les

corps. La danse devient ainsi le moyen de rendre visible ce qui se cache dans ces morceaux :

ce qu’elles ont de pathétique, de kitsch, d’intime, mais aussi de commun. 

“J’ai toujours été fasciné par ces espaces qui déconnectent les individus de la réalité

quotidienne pour les amener dans une autre forme d’interaction”, avance le

performeur et chorégraphe. Le karaoké en fait partie: on s’y dévoile, désirs en

bandoulière, sans la pression du jugement ou de la perfection. Le temps d’une chanson,

l’individu se raconte, au cœur d’un instant collectif. 

La recherche d’Habib Ben Tanfous gravite autour de la vulnérabilité, qui devient ici

vecteur de connexion, moyen de “partager un espace commun où on n’a pas peur de se

livrer”. Cet Orchestre vide n’escamote pas le kitsch, ingrédient essentiel, et soigne la

fluidité de circulation entre les performeur·euse·s et le public – qui ainsi peut devenir

acteur des microfictions qui se créent au gré des chansons d’amour, trait d’union

universellement pop.

Marie Baudet, pour Charleroi danse
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Habib Ben Tanfous est basé à Bruxelles, où dès l’âge
de 15 ans, il se forme à la danse hip-hop. Il collabore
avec de nombreux artistes, dont les collectifs
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Theo Rota – Créateur sonore

Autodidacte, Theo Rota a travaillé entre autres avec l'Auditorium de Lyon, la Cie No

Man's Land, l’Assemblée Sauvage, Pierre Citron, Radio la Linière. Fondateur de

l'association ORBIT, il est aujourd'hui installé à Bruxelles où il travaille et expérimente

différents types de création : la composition musicale et sonorisation de spectacle

vivant et de cinéma, des documentaires radiophoniques et des installations sonores. 

/ www.theorota.com /



Elisa Firouzfar – Collaboratrice artistique

Elisa est l'aînée d’une fratrie de quatre, d’une mère belgo-française et d’un père

iranien. Après un an passé à Londres, à 19 ans, elle entre au Conservatoire de

Bruxelles section art dramatique et sort diplômée en 2018. A sa sortie, elle joue sous

la direction de Manoel Dupont, Antonin Compère. Actuellement en création avec

Harpo Guit (GROSSE BAGARRE), Antonin Compère (Ouloulou x Tantrum) et en

tournée avec La fille du sacrifice mise en scène de Réhab Mehal, joué à l'Océan Nord

en octobre 2022. 

Elle est également collaboratrice artistique dans la compagnie FINEK, sur les projets

Finek pièce pour cinq danseurs, Orchestre vide (Tremplin Hip Hop) et Ici je lègue ce

qui ne m’appartient pas chorégraphies signées Habib Ben Tanfous. Elle est membre

de Ravie, collectif nouvellement à la direction artistique du Théâtre de la VIE ainsi

que de l’asbl LA DATCHA, un lieu de résidence artistique pluridisciplinaire aux abords

de Bruxelles. 

Aurore Leduc, Créatrice lumière et scénographe

Aurore Leduc travaille au sein de compagnies de théâtre, cirque et danse

contemporaine. Elle initie ou participe à des projets en collaboration avec des

artistes de tous bords, chemin faisant ; illustrateurs, plasticiens, metteurs en scène,

scénographes, musiciens, auteurs, etc. Elle tente d'articuler ses travaux autour des

notions de transformation et de renouveau, elle développe des projets dans lesquels

la matière lumineuse joue parfois avec les perceptions. La lumière devient un corps

sensible au plateau au même titre que la scénographie ou l'artiste en jeu. Touche-à-

tout, bricoleuse de l'extrême et de l'interne, tisseuse de ponts entre sensible et

perceptible.



Adeola Hawna, danseuse

Adeola est une danseuse et comédienne du nom de scène d’Adeola Slayers. Elle fait
partie d’une compagnie de danse du nom de la “planète Slayers”. Elle pratique la
danse expérimentale et donne également des cours de recherche corporelle à
Impulsion Dance.
Elle a déjà eu l’occasion de travailler avec différentes compagnies de théâtre belge
comme la compagnie Clinic Orgasm Society dans le spectacle George de Molière,
ainsi qu’avec GarçonGarcon dans belissima et avec la compagnie Albertine dans le
spectacle Mémoire de fille. À l'INSAS, elle a eu le plaisir de jouer dans le travail de fin
d’étude de Sarah Cunny (juin 2023) et de Judith Gaillard (Novembre 2023). 
À côté du théâtre elle a une passion pour les réseaux sociaux, elle crée du contenu
sur YouTube depuis 2019 et sur Instagram et Tiktok depuis 2022. Elle aime y
partager sa vie quotidienne, ses aventures en vacances ou des événements
culturels. 

Thi mai Nguyen, danseuse

Thi mai Nguyen est une danseuse, metteuse en scène et actrice franco-
vietnamienne. Depuis les années 2002, elle a tourné dans le monde entier en tant
qu'interprète dans les productions de Wim Vandekeybus, James Thiérrée, Vania
Vaneau, Damien Jalet, Benjamin Kahn, Leslie Mannès. En 2018 elle reçoit LE PRIX
MAETERLINCK DE LA CRITIQUE pour son premier spectacle ETNA. Elle créera à la
suite PRÉMISSE et STAND BY. ÉMEUTE, sa prochaine création est en cours de
production. Elle a joué dans les films BLUSH, HERE AFTER de Wim Vandekeybus,
MISTER NOBODY de Jaco van Dormael. Elle joue le rôle de Serpentik dans REFLET
DANS UN DIAMANT MORT de Bruno Forzani et Hélène Cattet qui a été en sélection
officielle à la Berlinade 2025. Elle a signé la chorégraphie du film LA VÉRITÉ de
Hirokazu Kore-eda. Elle a étudié au Conservatoire National Supérieur de Paris puis à
P.A.R.T.S et à la SAE institute de Bruxelles pour une formation en digital film. Thi mai
a étudié la technique de Sanford Meisner avec Larry Silverberg et Scott Williams.



Elise Ludinard, danseuse

Elise Ludinard est une artiste, danseuse et chorégraphe franco-belge basée à

Bruxelles. En 2018, elle est diplômée de l'école de danse SEAD (Autriche). Sa carrière

freelance débute avec la compagnie bodhi project (2018-19), où elle travaille avec

GN&MC, Francesco Scavetta et Lisi Estaras. Par la suite, elle danse avec la

compagnie Himherandit, Milla Koistinen, Florentina Holzinger, Eva Borrmann, Habib

Ben Tanfous,...

Elle organise et met en place le festival de danse TOP FLOOR, un festival prix-libre

situé à Bruxelles. Au cours des quatre dernières années, elle s'est concentrée sur la

recherche dans le domaine de la composition instantanée avec le collectif HOEK.

Elise développe également ses propres projets. Financée par Nürnberg freie szene,

elle a créé "COLD LIPS" avec Rudyard Schmidt, un duo de performance installative

(2023). Elle co-crée un solo intitulé "BACKBONE" avec la compagnie Planmee. Une

œuvre installative fusionnant le son, l'art visuel et l'art de la performance - "Sonic

Coats" avec Anouk Albrecht. Et maintenant, sa dernière pièce "Souvenirs de Chair" -

un solo théâtral.

Ludovico Paladini, danseur

Ludovico Paladini commence sa formation en danse à l'école Mi la Danse, où il suit

des cours de Hip Hop, de danse contemporaine et de danse classique. En 2017, il

entre à la Haute école des arts de la scène Manufacture, à Lausanne, en Suisse, où il

se forme non seulement en tant qu'interprète, mais aussi en tant que créateur.

Pendant ses études, il présente des œuvres de sa propre production ou au sein

d'un collectif. En 2020, il présente pour la première fois une version work-in-

progress de son solo Tales of FreeDoom au Teatro delle Muse, qui sera rejouée

dans son évolution au festival INTEATRO à Polverigi 2021, et à Pesaro en décembre

2021. Paladini a rejoint la compagnie de Maria La Ribot en 2021. En mars 2022, il se

produit dans l'espace d'exposition Alcalà 31 à Madrid, lors de l'événement consacré

à la carrière de la chorégraphe. En 2021, il participe au dernier spectacle d'Olivia

Grandville, Debandade. En septembre 2021, il se produit à Genève en tant

qu'interprète dans le spectacle L' Amour de la fille et du garçon de Prisca Harsch et

Pascal Gravat, au festival Antigel.



Micha Morasse, scénographe

Micha Morasse est une artiste québécoise, résidant à Bruxelles. Formée en arts
visuels et médiatiques à Université du Québec à Montréal, elle effectue un séjour
d’étude en installation-performance à École de recherche graphique à Bruxelles. Sa
pratique artistique multidisciplinaire a été présentée dans des contextes pluriels,
dont des festivals (OFFTA, RELIEF; Montréal), des Théâtres (Prospero; Montréal), des
galeries (Gham&Dafe, La Centrale; Montréal) et des lieux alternatifs. Elle priorise la
mise en commun et le « faire ensemble », ce qui la pousse à s’impliquer auprès de
collectifs transdisciplinaires, entre le théâtre et l’art visuel. C’est dans ces contextes
qu’elle conçoit des espaces et des costumes, et/ou performe. Son intérêt pour les
approches d’horizontalité et de care meut sa propension à s’investir activement
dans la diffusion du travail de ses pair-e-s, notamment dans son engagement en
tant que travailleuse culturelle (Théâtre de la Vie; Bruxelles, RIPA; Montréal).          

https://michamorasse.com/ 

Hanna El Fakir, dramaturge

Hanna EL FAKIR est dramaturge et collaboratrice artistique pour le théâtre et la
danse, autrice et réalisatrice de radio.
A partir de 2023, elle accompagne les créations des chorégraphes Mercedes Dassy,
Marcos Arriola, Guilhem Chatir, Habib Ben Tanfous et des metteur.es en scène
Salim Djaferi, Marie Devroux et Adeline Rosenstein. En qualité de dramaturge, elle
mène aussi des missions auprès des bureaux de production A.M.A. et Entropie, de
l’organisme de formation CIFAS. Depuis 2024, elle est dramaturge associée de la
Bellone.
Récemment, elle a été assistante artistique des créations du chorégraphe Serge
Aimé Coulibaly et jusqu’en 2020 productrice auprès de nombreuses structures
(Maison Ravage à Bruxelles, festival Dream City à Tunis, Les Ballets C de la B à Gand,
KVS à Bruxelles, bureau Cokot à Paris, festival Connexion Kin à Kinshasa, etc.).
En tant que réalisatrice radio, elle a été une collaboratrice régulière de France
Culture de 2011 à 2019 puis a réalisé plusieurs créations sonores produites par
l’ACSR et Art2work (Zoé de 1 à 7, Stories on Air, C’est ma voix) et les performances
radio de Adeline Rosenstein (Transmission, Transformation). Depuis 2022, elle est
également compositrice et interprète dans le duo punk-décalé BICH et travaille à
l’écriture et à la réalisation de ses propres films.

https://michamorasse.com/
http://metteur.es/

