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ÉDITO

S’extraire du bruit, du buzz, du scroll et soigner son cerveau

L’année 2022, comme chaque nouvelle année, draine son lot de bonnes résolutions : être plus 
attentif·ve à… s’écouter davantage… se concentrer sur… faire plus de… prendre le temps de… Et 
puis le flux, le bruit, le buzz, le scroll petit à petit regagne du terrain, s’empare de notre temps, 
jusqu’à l’assécher.
Alors, comment faire pour évacuer ce bruit qui nous entoure, celui que l’on fabrique, celui 
auquel on participe ? Comment rompre avec les suceurs de l’attention une fois pour toutes, 
faire taire l’Insta qui sommeille en chacun de nos smartphones ?
 
Pour le neuroscientifique Michel Le Van Quyen, il n’y a qu’une solution : se nourrir de silence, 
mettre le cerveau au repos, réduire la surcharge cognitive. Faire « Reset ». Pour la chercheuse 
Maiken Nedergaard, il est impératif de nettoyer notre cerveau de ses toxines, grâce au sommeil 
ou à un environnement calme. Une tisane, pas Netflix !
 
Or le silence est une espèce en voie de disparition et les cartographes du sonore ne cessent de 
nous alerter : les endroits au monde qui échappent au bruit se raréfient. Selon le bioacousticien 
Gordon Hempton, sur notre planète, seule une cinquantaine d’espaces naturels serait à l’abri 
des bruits de l’activité humaine. Et comme aucun de ces endroits ne figure en France, merci de 
ne pas prendre l’avion pour rejoindre ces ultimes sanctuaires du silence, à l’instar de la forêt 
tropicale Hoh, située dans le parc national Olympic, aux États-Unis. Parce que le transport 
aérien n’est pas seulement un désastre pour le bilan carbone, c’est aussi une plaie pour 
l’écologie… sonore.
 
En France, on n’a pas de silence mais on a peut-être des idées. Outre la méditation, le yoga 
ou la respiration lente et profonde, pourquoi ne pas soigner le mal (le bruit) par le son ou 
la musique ? Pourquoi ne pas se laisser tenter par une thérapie sonore, un bain d’ASMR, ou 
bien l’écoute des 4’33 de John Cage en boucle, dans la salle Pierre Boulez de la Philharmonie 
? Après tout, voir un spectacle (réussi), lire un livre (prenant), s’immerger dans une œuvre 
musicale (captivante), peuvent être des remparts solides contre les push, les alertes et autres 
notifications. L’avantage de la salle de spectacle n’est pas négligeable : les smartphones sont 
conviés à se mettre en mode… avion.
 
Un autre mur anti-bruit est aussi particulièrement efficace : il s’appuie sur la connaissance, 
l’apprentissage, le savoir. Sa construction nécessite beaucoup de patience et de concentration. 
Une fois bâti par contre, il peut être réellement protecteur, une bulle épaisse, même face au 
plus puissant des GAFAM.
 
Pour ce faire, La Pop, en 2022, s’est entourée d’un solide comité scientifique : une trentaine 
de chercheuses et chercheurs, de toutes disciplines, l’a rejoint pour lui permettre de 
construire des fondations robustes et faire que la musique et les sons nous éloignent 
fortement du bruit de fond.

Olivier Michel, directeur de La Pop
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LA POP

Ouverte au public en mars 2016, la péniche La Pop est un incubateur artistique et citoyen, 
un lieu de résidences, de recherches et d’expérimentations. C’est une structure de production 
et un lieu de créations pluridisciplinaires qui interrogent les rôles et fonctions que jouent la 
musique et les sons pour l’individu·e, les communautés, la société ou les écosystèmes.

Les projets qu’elle accueille ou accompagne en production sont développés lors de temps de 
résidences de création, dans la cale de la péniche. Les spectacles, installations et performances 
qui y sont présentés pour la première fois aux publics s’emparent d’une des dimensions 
sociétales, anthropologiques, historiques, psychologiques… ou encore scientifiques des liens et 
relations que nous entretenons avec les sons et à la musique.

Chaque année, une cinquantaine d’équipes artistiques font l’objet d’un accompagnement 
spécifique et une trentaine de spectacles, performances, installations et conférences sont portés 
en production par La Pop. Plus de 200 jours par an sont réservés aux résidences de création.

La Pop est reconnue pour son engagement en faveur : 1°) des publics éloignés de la création 
artistique, via le déploiement de dispositifs d’éducation artistique et culturelle qui s’adressent 
à tous les âges de la vie 2°) de la transition écologique 3°) des questions de parité et de diversité 
des équipes artistiques qu’elle accompagne 4°) d’une meilleure porosité entre recherche 
scientifique et création artistique, à travers la mise en œuvre d’un comité scientifique 
qui réunira, à terme, une vingtaine de chercheuses et chercheurs de disciplines diverses 
(anthropologie, archéologie, astrophysique, bioacoustique, ethnologie, histoire, médecine, 
musicologie, neurologie, philosophie, physique-acoustique, psychiatrie…).

UN INCUBATEUR ARTISTIQUE : UNE STRUCTURE DE PRODUCTION ET D’ACCOMPAGNEMENT 
POUR LA CRÉATION ARTISTIQUE

À travers l’accueil en résidences de création et le soutien systématique en production (production 
déléguée et coproduction) à des projets portés par des équipes artistiques aux origines diverses, 
pour la plupart émergentes et dont les pratiques sont par essence pluridisciplinaires, La Pop 
accompagne la naissance de projets conçus par des compositeur·rice·s, des créateur·rice·s 
radiophoniques, des metteur·se·s en scène de théâtre, des chorégraphes, des performeur·se·s, 
des artistes visuel·le·s, des circassien·ne·s, des auteur·rice·s, etc.

En moins de quatre ans d’existence, La Pop est devenue un lieu incontournable de la création 
artistique d’aujourd’hui. C’est l’un des rares lieux de production, à l’échelle de l’Île-de-France 
et du territoire national, à proposer aux différents publics uniquement des spectacles et 
événements en création sous la forme de premières de spectacle, ceux-ci étant fabriqués in situ, 
dans la cale de la péniche, avant que les publics ne les retrouvent au sein des saisons culturelles 
d’opérateurs artistiques franciliens, nationaux et internationaux, à travers près de 200 levers 
de rideau chaque année.
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UN INCUBATEUR CITOYEN : UN LIEU AU SERVICE DE LA CRÉATION ET DE LA SOCIÉTÉ

TRANSMETTRE ET FAVORISER LA PRATIQUE ARTISTIQUE

Un lieu dédié à la création n’est pas un lieu réservé exclusivement aux artistes ou à celles et 
ceux qui les accompagnent. À l’image de la richesse des problématiques, des esthétiques et 
des pratiques artistiques qu’elle défend, La Pop s’engage au plus près des publics quels que 
soient leurs âges ou leurs difficultés d’accès à l’art. À travers des parcours et ateliers artistiques 
innovants, co-construits avec ses différents partenaires, La Pop œuvre à faire découvrir à tous 
ses publics de nouvelles perspectives et regards sur l’objet sonore et musical.

Ces projets d’éducation artistique et culturelle sont développés à l’échelle locale, auprès 
d’établissements du quartier d’amarrage de La Pop, mais aussi à l’échelle francilienne, auprès 
d’élèves et d’étudiant·e·s, de personnes en situation de handicap ou éloignées des institutions 
culturelles. Ces actions sont directement liées à la programmation artistique ou répondent 
plus spécifiquement à des problématiques en lien avec les sons et à la musique. Elles placent 
les participant·e·s au cœur de la création, et visent à les sensibiliser à la singularité de leur 
environnement sonore comme à la force artistique des sons et de la musique.

 
CRÉER & ÊTRE ÉCO-RESPONSABLE

Réduire durablement notre consommation d’eau et d’électricité, promouvoir les circuits courts, 
trier, recycler et composter, privilégier le prêt et la mutualisation, l’achat de matériels d’occasion, 
les déplacements en train… Ces actions, et bien d’autres encore, contribuent à la création de 
spectacles éco-responsables ayant un impact le plus faible possible sur l’environnement. Cette 
politique ambitieuse et structurante repose sur une charte communiquée à toutes les équipes 
accueillies en résidence. Elle est notamment inscrite en annexe de tous les contrats et conventions 
signés.

L’enjeu est de limiter l’empreinte écologique du projet, de sensibiliser nos publics et les équipes 
artistiques accueillies, et d’encourager des partenaires du spectacle vivant à s’engager à leur 
tour dans ces nouvelles pratiques. Dans ce cadre, La Pop est membre fondatrice de l’association 
ARVIVA – Arts vivants, Arts durables, qui vise à identifier les alternatives durables pour réduire 
l’impact environnemental du spectacle vivant, en incluant tous les maillons de la chaîne.

Pour aller plus loin encore, La Pop a bénéficié d’un accompagnement avec le cabinet de conseil 
B&L Evolution de mai 2020 à janvier 2021. Cet accompagnement vise à structurer notre démarche 
RSE et à définir nos priorités afin d’élaborer un plan d’action opérationnel prenant en compte 
tous les aspects du développement durable.
 

SOUTENIR LA PARITÉ ET LA DIVERSITÉ

Fondement des politiques de lutte contre les inégalités entre les femmes et les hommes, la 
parité est un principe essentiel de La Pop depuis sa création en 2016 et se retrouve à tous les 
niveaux de son fonctionnement : composition du conseil d’administration, équipes artistiques 
accueillies, équipe permanente, comité de parrainage·marrainage, Comité Scientifique, Pop 
Conf’ rassemblant chercheur·se·s et artistes !

Une attention particulière est également portée à la diversité culturelle des hommes et des 
femmes présent·e·s sur scène. La programmation de La Pop porte l’ambition de refléter, du 
mieux possible, la diversité des citoyen·ne·s et de leurs regards sur la société.
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POP CONF’

février > avril

5 moments d’échange et 
de réflexion entre artistes 
et chercheur·se·s autour 
de la musique et des sons
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POP CONF’
 

Les Pop Conf’ sont des rendez-vous qui réunissent artistes, expert·e·s et chercheur·se·s 
autour de questions larges, qui peuvent sembler décalées, mais dont les réponses sont 
par nature complexes. Durant un peu plus d’une heure, les intervenant·e·s explorent une 
thématique en lien avec les enjeux artistiques et citoyens portés par La Pop : interroger 
les rôles que jouent les sons et la musique pour l’individu·e, les communautés, la société 
ou les écosystèmes. 
 

Animés par le musicien et journaliste Antoine Pecqueur, ces rendez-vous soulèvent des 
questions par essence pluridisciplinaires et qui s’adressent à toutes et tous. Espaces de rencontres 
et de recherches, les Pop Conf’ réunissent des regards complémentaires et permettent aux idées 
de naître, de circuler et de résonner !

POP CONF’ #1 : La musique peut-elle faire gagner une élection ?
Lundi 7 février à 19h30
Avec Esteban Buch, directeur d’études à l’EHESS, membre du Centre de Recherches sur les Arts et le Langage 
(CRAL), auteur de plusieurs ouvrages sur les liens entre musique et politique ; Thibault Jeandemange, chercheur 
et enseignant en sciences politiques, auteur d’une thèse sur le thème de la musique au service de la conquête 
et de la conservation du pouvoir ; Emilie Rousset, metteuse en scène, co-créatrice de plusieurs spectacles dont 
Reconstitution : Le procès de Bobigny et Rituel 4 : Le grand débat

POP CONF’ #2 : La souffrance des écosystèmes est-elle audible ?
Lundi 7 mars à 19h30
Avec Thierry Aubin, bioacousticien, directeur de recherche CNRS, ancien responsable de l’équipe communication 
acoustique au Laboratoire Neurobiologie de l’Apprentissage, de la Mémoire et de la Communication à l’Université 
Paris-Saclay ; Myriam Pruvot, artiste, musicienne et performeuse

POP CONF’ #3 : La musique, une drogue dure ?
Lundi 21 mars à 19h30
Avec Jean-Victor Blanc, médecin-psychiatre à l’hôpital Saint-Antoine (AP-HP, Paris) et enseignant à​ la​ Sorbonne 
Université, auteur des livres Pop & Psy (Plon, 2019) et Addicts (Arkhe editions, 2021), fondateur du festival Pop 
& Psy (Paris) ; Carole Boinet, critique musicale, journaliste spécialisée en musique et société, rédactrice en chef 
adjointe des Inrocks ; Laura Ferreri,​ ​professeure associée en psychologie cognitive et chercheuse au Laboratoire 
d’Étude des Mécanismes Cognitifs (EMC), ​Université Lyon 2​

POP CONF’ #4 : Naissons-nous tou·te·s musicien·ne·s ?
Lundi 4 avril à 19h30
Avec Anne Damon-Guillot​, professeure en ethnomusicologie, membre de l’unité de recherche ECLLA (Études 
du Contemporain en Littérature, Langues et Arts), Université de Saint-Étienne ; Maya Gratier, ​professeure de 
psychologie du développement, fondatrice et directrice du babylab de l’Université Paris Nanterre ; Sylvaine 
Hélary, compositrice et flûtiste, conceptrice du spectacle Friselis pour la petite enfance

POP CONF’ #5 : Sommes-nous devenu·e·s intolérant·e·s aux bruits ? 
Lundi 25 avril à 19h30
Avec Elsa Biston, compositrice, musicienne metteuse en ondes (directrice artistique) pour les enregistrements 
de concerts donnés à Radio France ; Christine Guillebaud, anthropologue et ethnomusicologue, chercheuse au 
CNRS, co-directrice du CREM, Centre de recherche en ethnomusicologie, Laboratoire d’ethnologie et de sociologie 
comparative (LESC) ; Boris Gourévitch, chercheur au CNRS, spécialiste à l’Institut de l’Audition (Paris) du 
développement et ​de la ​physiologie moléculaire du cortex auditif en conditions normales et pathologiques

Production La Pop
Avec le soutien de la Sacem Université, d’Audiens et de La Lettre du musicien 



SPECTACLES
EN CRÉATION

mars > mai

Jeanne Alechinsky, Yaïr Barelli, 
Julien Fišera, Sergiu Matis, 

Marion Pellissier, Julien Poidevin, 
Yohan Vallée, Claire Williams, 

Lawrence Williams...



EXTINCTION ROOM (Hopeless.) 

Avec Extinction Room (Hopeless.), le chorégraphe Sergiu Matis propose une installation sonore 
sensible et engagée, composée d’enregistrements d’espèces d’oiseaux éteintes ou menacées. À 
travers ce paysage sonore de cris, de pleurs et de chants, trois interprètes nous racontent les 
histoires de ces espèces en voie d’extinction. Mythes et récits scientifiques se mêlent, danses et 
chants prennent vie. Porté·e·s par cette partition, les performeur·se·s s’animent et emportent 
le public dans une expérience immersive où il est question des pertes passées, présentes et à 
venir…

DE SERGIU MATIS

Samedi 5 mars à 19H30

DANSE &PERFORMANCE SONORE

Coréalisation La Pop 
Production Sergiu Matis, financée par The 
Capital Cultural Fund (HFK) of the Berlin 
Senate Department for Culture and Europe
Coproduction 4Culture Association, WASP 
Studios
Co-financé par AFCN – the National Administration 
of Cultural Funds (Roumanie), l’Institut 
Culturel Roumain & l’Europalia Arts Festival 
(Belgique)

Avec le soutien de DIEHL + RITTER/TANZPAKT RECONNECT, 
financé par la commission pour la culture et les 
médias du Gouvernement Fédéral allemand dans le 
cadre de l’initiative NEUSTART KULTUR, apap-FEMINIST 
FUTURES, un projet co-financé par le programme “Europe 
Créative” de l’Union Européenne, ICI-CCN Montpellier-
Occitanie en tant que membre du projet Life Long 
Burning (LLB) – pour un soutien durable de la danse 
contemporaine en Europe, soutenu par le programme 
“Europe Créative” de l’Union Européenne

Diffusion Danila–Freitag, agence pour les arts de 
la scène

Comment éveiller nos consciences à la crise climatique 
grâce aux sons ? Qu’est-ce que cela provoque en nous 
d’entendre des bruits de la nature qui disparaissent ?
En investissant la scène de La Pop, Sergiu Matis 
poursuit sa réflexion sur la place de la nature dans nos 
sociétés occidentales et sur sa représentation dans les 
œuvres artistiques et culturelles, à une époque où les 
climatologues ne cessent de nous alarmer sur les dangers 
de la crise climatique.
 
La matière première d’Extinction Room (Hopeless.), 
littéralement « la salle des extinctions », repose sur 
les chants d’espèces d’oiseaux éteintes et menacées, 
collectés pendant plusieurs décennies par la bibliothèque 
Macaulay, du laboratoire d’ornithologie Cornell, et la 
fondation Xeno-canto.
 
Avec cette proposition hybride, entre performance dansée 
et installation sonore, Sergiu Matis nous confronte, de 
manière sensible et immersive grâce à la puissance des 
sons, au phénomène d’extinction de la biodiversité.
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Conception et 
chorégraphie
SERGIU MATIS

Avec 
SERGIU MATIS, 
MANON PARENT 
& EMMA TRICARD 

Installation sonore 
et composition 
AGF AKA ANTYE GREIE

Texte 
PHILIP INGMAN, 
SERGIU MATIS 
& MILA PAVIĆEVIĆ

Recherches scientifiques 
PHILIP INGMAN

Dramaturgie 
MILA PAVIĆEVIĆ

Son 
MARTIN LUTZ



SERGIU MATIS
Né en 1981 à Cluj-Napoca en Roumanie, Sergiu Matis vit et travaille aujourd’hui 
à Berlin. Il développe une méthode pour penser le corps en mouvement, 
appelée « Visible Thinking Body », qui constitue le fondement de son travail. 
Alors qu’il grandit dans une Roumanie fraîchement post-communiste, Sergiu 
se passionne très tôt pour la technique du ballet. Sa recherche se porte 
désormais sur une nouvelle virtuosité, utilisant des machines, mélangeant 
des fragments d’histoires, parcourant des archives à la fois personnelles ou 
appartenant à l’histoire de la danse occidentale. Il écrit ses propres textes 
performatifs, chorégraphie les sens et les idées, flirte avec la poésie et la 
théorie, tout en ajoutant des grooves viscéraux. Dans une performance de 
Sergiu Matis, la voix danse autant que le corps.

TOURNÉE
24 et 25 février 2022 - Brest
24, 25 et 26 mars 2022 - Pragues

BIOGRAPHIE
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NÉBULEUSE

DE MARION PELLISSIER

Lundi 14 & mardi 15 mars à 19h30 et 21h30

THÉÂTRE &PERFORMANCE SONORE

Texte et mise en scène 
MARION PELLISSIER

Avec 
ZOÉ FAUCONNET 
& NICOLAS MOLLARD

Son, musique et DJ 
THIBAULT LAMY

Production La Raffinerie   
Coproduction Théâtre de Saint-
Quentin-en-Yvelines, Scène 
Nationale, La Pop, SC, et Le Zef, 
Scène nationale de Marseille

La Raffinerie bénéficie du soutien 
de La Région Occitanie / Pyrénées 
– Méditerranée et de La Ville de 
Montpellier
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Marion Pellissier crée un dispositif théâtral singulier et s’empare de la péniche pour en faire, le 
temps d’une soirée, un lieu de fête plongé dans une atmosphère sonore perturbée : la nébuleuse 
du son. Bar, piste de danse, DJ, quelques places assises, soit le décor d’une soirée dans lequel le·la 
spectateur·ice est invité·e à prendre part. Il·elle découvre peu à peu l’histoire de Betty et Jonah qui 
viennent de se rencontrer et dont les voix intimes sont empêchées de dialoguer.

Betty et Jonah se croisent au comptoir d’un bar. Les quelques 
phrases qu’il·elle·s échangent, il·elle·s ne les comprennent pas 
à cause de l’environnement bruyant propre à la fête et source de 
malentendus. Il·elle·s secouent la tête au rythme de la musique, en 
s’échangeant quelques sourires de politesse. Dans le hasard d’une 
soirée ratée, dans la difficulté à communiquer à travers la foule, dans 
les quiproquos générés par l’alcool qui diffuse son audace imbécile, 
la fête plonge ces deux personnages dans une étrange nébuleuse, les 
amenant à se croiser mais à se rater sans cesse.

Durant la soirée, les spectateur·ice·s, au cœur du dispositif sont 
amené·e·s à suivre l’histoire de Betty et Jonah via des voix off qui 
prennent en charge la voix intérieure des personnages, leur fil de 
pensée.

Dans une ambiance sourde, aquatique, les sons de la fête résonnent 
au loin, tandis que les voix intérieures des deux protagonistes errent 
dans la foule. Les contrastes entre les sons de la fête, le réel, les voix 
inaudibles et l’espace intérieur, métamorphosent l’univers de la fête 
en un espace à la marge.

Le·la spectateur·rice est invité·e à tendre l’oreille, choisir ce qu’il·elle 
décide d’entendre ou de renoncer à entendre, donnant l’illusion 
que chacun·e peut créer son propre spectacle à partir de la matière 
donnée, comme si le·la spectateur·rice pouvait prendre part au 
dispositif.
Chacun·e assiste donc à un spectacle différent dans un même espace-
temps, pour une expérience unique avec sa part d’aléatoire et de 
singularité.



BIOGRAPHIE
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MARION PELLISSIER
Après son bac, Marion Pellissier reçoit le Prix d’écriture de la Jeune nouvelle 
de l’Association des Membres de l’Ordre des Palmes Académiques. Autrice, 
comédienne et metteuse en scène, elle se forme au Conservatoire de Lyon 
dirigé par Philippe Sire, puis à l’ENSAD de Montpellier, dirigée par Ariel 
Garcia Valdès, dont elle sort en 2012.
Elle travaille aux côtés de Cyril Teste – Collectif MxM comme assistante à la 
mise en scène et dramaturge, notamment pour les performances filmiques 
Nobody et Festen. Ses textes Pleine, Ça occupe l’âme et Les Petites filles sont lus 
lors du festival Texte En Cours à Montpellier.
En 2016, elle écrit C’est ainsi que l’hiver nous dévore pour En Acte. Lors 
d’une résidence d’écriture à La Chartreuse d’Avignon, elle écrit le spectacle 
R (remplacer) mis en scène par Sophie Lequenne pour la compagnie Moebius. 
En 2017, elle met en scène son texte Ça occupe l’âme qui sera joué, entre 
autres, au Théâtre de Saint-Quentin-en-Yvelines, et au 104 à l’occasion du 
festival Impatience. En 2018, elle devient artiste associée au Théâtre de 
Saint-Quentin-en-Yvelines, qui accueille la création Les Petites filles en mars 
2019. En novembre 2019, elle écrit et met en scène le livret de Narcisse, opéra 
commandé par l’ARCAL et composé par Joséphine Stephenson.



PORTE VERS MOI TES PAS

DE JEANNE ALECHINSKY & YOHAN VALLÉE

Jeudi 24 mars à 20h
Hors les murs à l’Étoile du Nord, dans le cadre du festival Immersion danse 

DANSE

Production Appel d’Air
Coproduction L’Étoile du nord, Scène 
conventionnée d’intérêt national art et 
création pour la danse, La Pop, CCN de Tours, 
direction Thomas Lebrun, Scène nationale 
d’Orléans
Partenaires Danse Dense, Le Regard du Cygne, 
Le Carreau du Temple, Le Théâtre de Vanves,  
CN D (mise à disposition de studio)
Avec le soutien du Centre Chorégraphique 
National d’Orléans 
Un projet mené en partenariat avec l’Amin 
Théâtre – Le TAG 

La compagnie est accompagnée par Danse Dense

Le spectacle est également joué les 25 et 26 
mars à l’Etoile du Nord
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Qui sommes-nous quand personne ne nous regarde ? Dans un monde hyper connecté, quelle place a 
aujourd’hui la solitude ? Décriée, utilisée comme une échelle de réussite sociale, elle divise et exclut 
celles et ceux qui la vivent. Porte vers moi tes pas s’érige contre le temps rapide, contre la rupture 
d’avec soi, contre la pression de paraître au risque de se perdre. Deux danseur·se·s et un musicien 
osent entrer dans une écoute intérieure, pour ensemble devenir garant·e·s de la solitude de tou·te·s.

Dans Porte vers moi tes pas, il s’agit de se glisser dans 
l’immensité qui réside au creux de la solitude intérieure 
pour la réhabiliter, redorer sa nécessité. Les interprètes 
s’emploient à dompter leurs peurs en s’arrimant à ce qui, 
en eux·elles, est unique, à écouter leurs routes profondes, 
celles qui n’existent que parce qu’il·elle·s marchent dessus. 
Le temps n’est plus le même dans cet espace. Il·elle·s osent 
entrer dans leurs sensations face à tou·te·s, résolvent la 
peine et font briller la vulnérabilité. 

Seul·e, nous oublions que quelque chose, toujours, nous 
écoute. Et pour l’entendre, il faudrait pouvoir ouvrir en 
soi des espaces suffisamment grands pour qu’émerge de 
cette rencontre une danse unique qui fait alliance avec 
l’autre. Écouter ce qui se lève en nous avant d’écouter les 
bruits du monde, pour que les solitudes ainsi réinvesties 
se rencontrent et créent un bal où chacun·e a la place qui 
l’attend.

Chorégraphie 
JEANNE ALECHINSKY 
& YOHAN VALLÉE

Avec
JEANNE ALECHINSKY, 
STÉPHANE MILOCHEVITCH 
& YOHAN VALLÉE

Création musicale et 
sonore, musicien live 
STÉPHANE MILOCHEVITCH 
(ALIAS THOUSAND)

Création et régie 
lumière 
CARINE GÉRARD

Scénographie  
ESTELLE DENIAUD

Encre de chine
JEANNE ALECHINSKY

Chargée de production 
et diffusion 
CAMILLE CABANES



JEANNE ALECHINSKY 
Danseuse et comédienne, Jeanne Alechinsky se forme au conservatoire d’art 
dramatique Erik Satie auprès de Daniel Berlioux en tant que comédienne-
metteuse en scène et auprès de Nadia Vadori-Gauthier en tant que chorégraphe-
interprète. En plus de sa formation somatique issue des recherches en Body-
Mind Centering®, yoga et Mouvement Authentique, elle reçoit l’enseignement 
de Benoît Lachambre, Julianna Neves et Lisi Estaras (Ballets C de la B), et de 
Maya Caroll et Julyan Hamilton.
Nadia Vadori-Gauthier l’engage dans son laboratoire de recherches et 
groupe de performance Le Corps collectif, où elle participe à la création et à 
l’interprétation de toutes les pièces et performances (La Meute, Les Partitions 
ouvertes, Réel Machine, Le Crépuscule des Baby Dolls, That’s All Right Mama). 
De janvier 2017 à janvier 2020, elle est la collaboratrice artistique de Nadia 
Vadori-Gauthier sur son projet de résistante poétique Une minute de danse par 
jour. Elle est interprète comédienne et danseuse pour Natalie Beder, Les Filles 
de Simone, Mathieu Touzé et Yuming Hey, Margaux Amoros, Loo Hui-Phang, 
Anna Carraud, et à l’écran pour Le Bureau des légendes, Capucine Lespinas, 
Sophie Beaulieu, Nine Antico.
En 2020, elle co-crée et danse avec Yohan Vallée sa première chorégraphie Mon 
vrai métier, c’est la nuit. Ils deviennent à cette occasion artistes en résidence 
longue à L’Étoile du nord pour cette création et la suivante (Porte vers moi 
tes pas, 2022), et développent des actions artistiques auprès de publics en 
situation de handicap et d’isolement et de collégien·ne·s. En 2021, elle crée 
Paramour Compagnie pour l’écriture de son premier solo, At first, I was afraid, 
soutenue par Danse Dense.

BIOGRAPHIES

YOHAN VALLÉE 
Yohan Vallée se forme au conservatoire d’art dramatique Erik Satie à Paris 
auprès de Daniel Berlioux (théâtre) et Nadia Vadori-Gauthier (danse).
En 2010, il crée sa première forme chorégraphique, point de départ de 
créations artistiques mêlant danse, théâtre et performance. Naîtront par la 
suite deux formes courtes présentées au Festival Auteurs de Troubles à Lyon.
À partir de 2011 il poursuit sa formation aux Ballets C de la B en participant 
aux workshops organisés par les interprètes de la compagnie à Gand (Belgique), 
puis fonde sa compagnie : le collectif Appel d’Air.
En 2014, il part vivre à Bruxelles où il collabore avec le Collectif If Human et 
Gaia Saitta aux Halles de Schaerbeek. Il crée son solo Un certain printemps en 
2017 entre Paris et Bruxelles, jouée au Point Éphémère (Paris) et au Garage29 
(Bruxelles).
La même année il est assistant chorégraphique pour le solo de Nadia Vadori- 
Gauthier, Mille et un jours joué à l’Atelier de Paris/CDCN.
En 2018, il rejoint la création de Lisi Estaras et Ido Batash (MonkeyMind 
Company/ Ballets C de la B), The Jewish Connection Project jouée à l’international.
Fin 2019, il collabore à la création de Topia // A Predicament du chorégraphe 
Simon Fleury pour le festival Show-Off à la TanzHaus de Zürich.
En parallèle de la création de Mon vrai métier, c’est la nuit qu’il co-chorégraphie 
et danse avec Jeanne Alechinsky, il travaille à la re-création de son solo Un 
certain printemps pour Danse Dense #le festival à Paris en 2021.
La même année, il collabore de nouveau avec Gaia Saitta et Lisi Estaras pour 
le projet Senza Fine joué au Festival Paris l’été.
Depuis 2017, il s’engage dans des actions culturelles auprès de lycéen·ne·s en 
région parisienne, et est invité par le Musée de la Danse en partenariat avec 
l’Hôpital Guillaume Régnier (Rennes) pour un atelier avec des adolescent·e·s 
et leurs soignant·e·s du service de pédopsychatrie.
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ZAMAN contre sans toi 

ZAMAN contre sans toi est une proposition chorégraphique initialement conçue comme un duo. Pour 
des raisons indépendantes de leur volonté, les deux auteur·rice·s ont dû renoncer au projet sous cette 
forme. Malgré l’impossibilité de performer à deux, il·elle·s ont décidé que le spectacle continuerait 
à exister, en version solo. ZAMAN contre sans toi revient sur ce cheminement de création, en mettant 
tout autant en lumière le contenu initial de la pièce que l’absence imposée d’un·e des deux interprètes.

DE _________ & YAÏR BARELLI

Vendredi 25 & samedi 26 mars à 19h30

DANSE & MUSIQUE

Conception et interprétation 
_________ & YAÏR BARELLI

Lumière et espace 
YANNICK FOUASSIER

Son 
JONATHAN REIG

Administration de production  
LAURA AKNIN

Regards extérieurs  
ALIX BOILLOT & KEREM GELEBEK

Remerciements
MARION LAJOUS & DANIEL ALLOUCHE

Production by association / Laura 
Aknin
Co-production et soutiens La Pop, 
Le Dancing CDCN Dijon – Bourgogne – 
Franche-Comté, 3 bis f, Lieu d’arts 
contemporains – Résidences d’artistes 
– Centre d’art à Aixen- Provence, 
La Place de la Danse CDCN Toulouse 
Occitanie, CND Pantin, Buda Courtrai, 
Abbaye de Corbigny, DRAC Ile-de-
France, Région Ile-de-France

ZAMAN contre sans toi réunit _________ et Yaïr Barelli dans une 
performance sportivo-chorégraphique qui tend à transformer 
l’adversité d’une situation politique conflictuelle en une complicité 
personnelle. Danser la lutte, voici le défi.
 
En traduisant en langue française des chansons populaires avec 
lesquelles les deux interprètes ont grandi, il·elle·s jouent d’un 
procédé qui rend ces textes à la fois accessibles à l’autre et étrangers 
à eux·elles-mêmes. Matière de recherche et point de convergence, 
ces morceaux pop dont il·elle·s sont tant critiques que nostalgiques 
deviennent terrain de jeu politique, linguistique et performatif.
 
Dans cette reprise du projet sous la forme d’un solo, Yaïr Barelli 
cherche à mettre en espace et en sons l’absence de _________, 
contrainte de quitter le projet à cause du danger que représente sa 
situation politique et personnelle actuelle.
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YAÏR BARELLI
Yaïr Barelli est né à Jérusalem en 1981 ; il vit et travaille à Paris. Formé au 
CDC de Toulouse puis dans le cadre du programme Essais du CNDC d’Angers 
sous la direction d’Emmanuelle Huynh, il devient interprète pour différents 
artistes et chorégraphes dont Emmanuelle Huynh, Marlène Monteiro Freitas, 
Tino Sehgal, Jocelyn Cottencin, Christian Rizzo et Jérôme Bel.
Depuis 2010, il développe une pratique chorégraphique transversale qui 
interroge la matérialité du théâtre. Son travail se construit en situation, dans 
la rencontre avec les publics, créant de fait une expérience singulière à chaque 
occurrence. Il crée notamment les solos Ce ConTexte, Dolgberg et la pièce de 
groupe Sur l’interprétation – titre de l’instant. Ses travaux sont présentés dans 
des théâtres ainsi que dans des galeries et centres d’art, parmi lesquels Actoral 
Marseille, Musée de la danse Rennes, Next Valenciennes, MC2 Grenoble, 
Plastique Danse Flore Versailles, Parc Jean-Jacques Rousseau Ermenonville, 
Rencontres Parallèles Marseille, Artdanthé Vanves, La Galerie Noisy-le-sec, 
FIAC Paris, Power Station of Art Shanghai, La Villa Vassilieff et le musée 
Picasso à Paris. Il conçoit sa première exposition personnelle Ça commence, la 
lumière change, une belle musique arrive en 2018 à Bétonsalon à paris. Son film 
S’arrêter a intégré la collection publique de la Ville de Paris – FMAC en 2016.
 

TOURNÉE
28 janvier 2022 28 janvier 2022 - Le Dancing CDCN Dijon- Le Dancing CDCN Dijon

BIOGRAPHIES
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_________
_________ est née en 19.. et à grandi à ………., une ville au centre de l’Iran. 
Elle suit des cours de ……… dès son enfance mais sa famille n’acceptant 
pas qu’elle étudie le spectacle vivant, elle se tourne vers les mathématiques 
puis …………………. Après avoir exercé le métier d’…………., elle se remet à 25 
ans à la ……… avec un …… maître de la ………………. Pendant ses 5 années 
d’apprentissage, elle enseigne également et participe à des …………………. Pour 
découvrir différentes formes ………. sans la pression de la censure et disposer 
de plus de liberté en tant que ………… et que femme, elle décide de continuer 
des études en France. Elle est ainsi admise aux ………………………………… en 
deuxième année où elle est actuellement en …………. En tant …………….., elle 
s’intéresse aux identités ……………….. linguistiques et son travail actuel aborde 
de plus en plus le potentiel et les possibilités ………………. Récemment, elle a 
recours à un logiciel ……………….. qu’elle tente d’utiliser comme un langage 
alternatif à ………………………………… Elle utilise également divers …………. Pour 
élargir le vocabulaire de son travail.



OSCILLATIONS

DE JULIEN POIDEVIN & CLAIRE WILLIAMS

Samedi 2 avril à 19h30

MUSIQUEEXPÉRIMENTALE

Oscillations est une performance sonore immersive, un voyage à l’écoute d’ondes électromagnétiques 
habituellement inaudibles, captées en direct et spatialisées dans la cale de la péniche.

Conception et interprétation 
JULIEN POIDEVIN 
& CLAIRE WILLIAMS 

Accueil et résidence à La ferme 
artistique de Kerminy (Fr) et Atoma 
(Be)

Avec le soutien de l’Espace Croisé 
- Re-Connect Performance Festival 

Hors-Les-Murs Constellations du 
Centre Wallonie-Bruxelles / Paris 
#Festival (((INTERFERENCE_S))) 

Oscillations propose d’utiliser nos lignes Ethernet et nos machines 
communicantes comme un canal pour interagir avec les ondes et les 
vibrations électromagnétiques qui nous entourent.
 
Cette performance immersive est constituée d’antennes, de scanners 
radios, de circuits modulant les ondes électromagnétiques traversant 
le ciel, la terre et les corps. Celles-ci sont captées en direct depuis 
le lieu de la performance ou via des stations de radios amateurs au 
Royaume-Uni, aux États-Unis ou encore grâce aux réseaux de radio 
télescopes d’observatoires spatiaux.
 
Le live s’écrit ainsi en temps réel amplifiant et « sonifiant » ces 
énergies autrement inaudibles pour proposer une expérience en 
quadriphonie afin de nous immerger dans ce bain d’ondes.
 
Dans cet ether, nous interceptons aussi bien les ondes déversées 
par notre soleil, les traces des météorites rentrant dans 
l’atmosphère, l’activité magnétique résonnant dans l’ionosphère, 
des communications satellites, des réseaux de télécommunications 
cryptés, les voix (humaines) et musiques des stations radios, les auras 
électromagnétiques de nos circuits et de nos corps.
 
Avec cette proposition sonore électronique, Claire Williams et Julien 
Poidevin cherchent à capter les multiples variations de notre spectre 
éléctromagnétique pour permettre aux auditeur·rice·s d’en avoir une 
expérience sensible et immersive, dans l’espace de la péniche.
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CLAIRE WILLIAMS
De la machine à tricoter hackée jusqu’aux textiles transformés en surfaces 
de captations, les œuvres de Claire Williams s’inscrivent à la croisée des 
univers textiles, sonores et électroniques. Ses œuvres cherchent à capter les 
multiples variations de notre spectre électromagnétique et prennent la forme 
d’antennes tissées ou de radio brodées. Des donnés de radios-télescopes se 
matérialisent en points tricotés, en vibrations sonores ou encore sous forme 
de pulsations lumineuses. Elle crée notamment des dispositifs alliant artisanat 
et électronique ou elle sculpte des composants électroniques afin de rendre 
visibles les mouvements électromagnétiques de notre magnétosphère ou 
encore créer des interfaces mêlant broderie et électronique pour nous proposer 
un rapport tactile à des phénomènes sonores. Elle travaille actuellement sur 
l’exploration de l’éther, au croisement des pratiques des sciences occultes et 
expérimentales. Elle explore ainsi notre relation au monde de l’invisible en 
réactivant des pistes abandonnées de certain·e·s scientifiques et chercheur·se·s 
de la moitié du 19ème siècle.
Claire Williams vit à Bruxelles, elle est diplômée d’un master en Design Textile 
à l’ENSAV La Cambre et du Fresnoy studio nationale des arts contemporains. 
Elle expose à l’international et donne des workshops liés à sa pratique 
d’artiste aussi bien dans des associations/asbl, que dans des festivals, musées, 
organisations culturelles. Elle est aussi intervenante et enseigne dans des 
écoles artistiques supérieures.

BIOGRAPHIES
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JULIEN POIDEVIN
Julien Poidevin est un artiste intermédia. Il travaille sur des dispositifs qui 
interrogent notre rapport au corps et au territoire en faisant appel à différents 
modes d’expressions.
Ses créations explorent et questionnent notre rapport à l’espace et à la 
perception.
Son travail en arborescence se développe à travers un ensemble de projets 
complémentaires relatifs aux paysages sonores, aux interactions du dedans 
et du dehors dans la traversée de territoires urbains, aux environnements 
synesthésiques sollicitant les corps, aux jeux acoustiques comme marqueurs 
des lieux, aux installations intermédia où des dispositifs audiovisuels 
immergent le·la spectateur·rice, à la performance et à la production d’objets 
visuels ou en mouvement.



L’EMPIRE DE L’OUBLI

DE LAWRENCE WILLIAMS

Mercredi 20, jeudi 21 & vendredi 22 avril à 19h30

THÉÂTRE MUSICAL

En l’an 2180, un homme, Jack, peut-être le seul survivant de l’apocalypse, habite dans un bâtiment 
abandonné. Grâce à de vieux disques trouvés dans la poussière, il découvre la musique. Ébloui, il se 
donne pour mission d’apprendre et d’archiver les mélodies de ce monde disparu. À quoi pouvait donc 
servir toute cette musique ? Qui étaient celles et ceux qui l’écoutaient ?

Conception, texte, composition
LAWRENCE WILLIAMS

Regard dramaturgique 
SIGRID CARRÉ LECOINDRE

Création sonore
JULIEN FEZANS

Avec 
VALENTINE VITTOZ 
& LAWRENCE WILLIAMS

Production Compagnie Drom 
Co-production La Pop, Nouveau 
Théâtre de Montreuil
Avec le soutien du Festival 
SITU, la vie brève – Théâtre de 
l’Aquarium et Le !POC ! Scène 
artistique Alfortville

Le compositeur, musicien multi-instrumentiste et comédien 
Lawrence Williams nous plonge dans un monde futur où la musique 
n’existe plus. Dans la solitude de sa chambre, « Silent » Jack part à la 
recherche de ce que devaient être ces expériences d’écoute.
 
Convaincu qu’il faut sauver ce mystérieux patrimoine, il enregistre 
ses pensées sur d’anciennes cassettes. Mais pour qui ? Le téléphone 
sonne : une femme. Une autre chercheuse de sons effacés ? Quelqu’un, 
finalement, à qui transmettre toute cette musique ? Une amie ?
 
Dans L’empire de l’oubli, la création sonore est traversée par 
de multiples références musicales, des oeuvres connues et des 
compositions originales. Au plateau, musiques live et enregistrées se 
mêlent pour nous faire vivre un voyage sonore qui nous questionne 
sur la notion d’écoute et le pouvoir de la musique au coeur de 
l’intimité humaine. Comment réapprendre à écouter l’autre ? Peut-
on vraiment s’entendre et s’écouter ensemble ?
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LAWRENCE WILLIAMS
Lawrence Williams est musicien multi-instrumentiste (voix, saxophone, 
guitare, piano), compositeur et comédien. Il compose et joue pour le théâtre 
et le cirque en collaborant avec d’autres musicien·ne·s, mais aussi avec des 
comédien·ne·s, des danseur·se·s, des vidéastes et des artistes de cirque, dans le 
but de concevoir et de développer des projets interdisciplinaires. 
Il a travaillé avec Arpad Schilling à Paris et à Budapest (Apologie de l’escapologiste, 
Labor Hotel, Urban Rabbits, Anyalogia, The Party, Loser), avec Jeanne Candel et 
Samuel Achache (Didon et Énée : Le crocodile trompeur, Orfeo), et Matthieu 
Bauer (Buster) dans des formes qui interrogent la pratique de la musique, le 
statut de musicien·ne de théâtre et son rapport à la scène. C’est cette même 
question qu’il développe dans son travail avec les acrobates de Porte 27 (Issue 
01, Mingus Mingus Mingus Mingus Mingus, I woke up in Motion) et les acrobates 
Fragan Gehlker et Viivi Roha (Dans ton cirque). Il a écrit le conte musical Un 
Ours, of Course !, avec l’écrivaine Alice Zeniter, qui a donné lieu à un spectacle 
jeunesse ainsi qu’à un CD-livre publié chez Actes Sud Junior.  
Il a plusieurs projets purement musicaux : un travail de chansons à texte en 
anglais et en français, un trio de indie-folk-rock, Splinters, et un groupe de 
musique improvisée. 
Né à Lancaster en Angleterre, il habite maintenant à Paris.

BIOGRAPHIE
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DANS LE CERVEAU DE MAURICE RAVEL 

DE JULIEN FIŠERA

Mardi 17 & mercredi 18 mai à 19h30

THÉÂTRE & MUSIQUE

Dans le cerveau de Maurice Ravel est une rêverie ludique et poétique autour des derniers jours du 
compositeur et de l’effet de la maladie sur la création musicale. En effet, Maurice Ravel est atteint 
d’une maladie dégénérative qui aura un impact indéniable sur son art. Dans la lignée d’Opération 
Blackbird qui s’emparait des Beatles et porté par les mêmes interprètes, le spectacle, objet débridé 
alliant théâtre et musique, s’aventure dans les profondeurs que l’on dit insondables de la création.

Adaptation et mise en scène 
JULIEN FIŠERA

Avec 
VLADISLAV GALARD 
& THOMAS GONZALEZ

Composition musicale et batterie 
ANTHONY LAGUERRE

Texte 
JULIEN FIŠERA 
& VLADISLAV GALARD

Espace 
FRANÇOIS GAUTHIER-LAFAYE

Lumières 
KELIG LE BARS

Costumes 
ELISABETH CERQUEIRA

Régie 
ADRIEN BONNIN

Production Compagnie Espace commun
Coproduction La Pop 
Résidences de création la vie brève 
– Théâtre de l’Aquarium, La Pop, 
Abbaye de Royaumont, Les Tréteaux 
de France - Centre dramatique 
national, La Ferme du Buisson - 
Scène nationale de Marne-la-Vallée
Avec le soutien en industrie de la 
vie brève – Théâtre de l’Aquarium

Une maison biscornue, un compositeur génial, maniaque et malade, 
une gouvernante qui ne s’en laisse pas compter, des rires, des passes 
d’armes, de la pensée, une invasion de punaises et un batteur parce 
que le rythme c’est tout. 
 
Vladislav Galard et Thomas Gonzalez, font les cent pas dans le 
Belvédère de Montfort l’Amaury, maison coquette et peu praticable 
où Maurice Ravel partageait le plus clair de son temps en compagnie 
de Madame Reveleau. Cette gouvernante au tempérament bien 
trempé est le témoin des années les plus riches du compositeur : elle 
porte un regard aiguisé et critique sur son oeuvre, l’accompagne, le 
soutient et le relance lorsque l’inspiration du grand homme n’est 
pas au rendez-vous. Car Ravel est malade.
 
En douze tableaux distillés par touches impressionnistes, le spectacle 
conçu par Julien Fišera dévoile avec humour une intimité bousculée 
par la maladie, s’attarde sur les difficultés de la création et dresse le 
portrait d’un compositeur en prise avec la jalousie, engagé dans une 
compétition secrète avec un Claude Debussy au sommet.
 
La composition musicale d’Anthony Laguerre donne le tempo de 
cette rêverie jubilatoire qui emprunte à Maurice Ravel son insolence 
mais aussi son audace. 
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JULIEN FIŠERA
Julien Fišera fonde la compagnie Espace commun en 2004. Parallèlement à 
ses mises en scène de théâtre, il se consacre également à l’opéra et assiste 
notamment Éric Ruf, Robert Cantarella,  Mikaël Serre, Richard Brunel et enfin 
Joël Pommerat pour Thanks To My Eyes. Il est sélectionné pour l’« Atelier 
Opéra en Création » au Festival d’Aix-en-Provence où il rencontre Pascal 
Dusapin avec qui il crée O Mensch ! sur des poèmes de Nietzsche au Théâtre 
des Bouffes du Nord. 
En juillet 2015 il conçoit et met en scène Be With Me Now au Festival d’art 
lyrique d’Aix-en-Provence qui voyage à travers l’Europe notamment à la 
Monnaie de Bruxelles, au DNO Amsterdam, à la Philharmonie de Paris, au 
Teatr Wielki de Varsovie, à la Fondation Gulbenkian de Lisbonne.
En 2017, Julien Fišera met en scène le groupe punk Cheveu pour un opéra 
autour de la figure de Marco Pantani : La Grande Montée, créé au Théâtre des 
Amandiers de Nanterre.
Dans le cerveau de Maurice Ravel est son deuxième spectacle musical pour 
le théâtre après Opération Blackbird, une rêverie autour des Beatles et qui 
réunissait les mêmes interprètes. 
Ces dernières années, il crée avec Espace commun Un dieu un animal de 
Jérôme Ferrari et tout dernièrement L’Enfant que j’ai connu, commande passée 
à l’autrice Alice Zeniter. 
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INSTALLATION 
SONORE 
 juin > juillet



INSTALLATION SONORE

EUNOE (titre provisoire)
DE CLARICE CALVO-PINSOLLE

Du 4 juin au 3 juillet
Du mercredi au dimanche de 13h30 à 19h30

Chaque année, La Pop propose aux publics, notamment aux plus jeunes d’entre eux·elles, de découvrir 
une œuvre d’art créée pour le lieu, dont le son est le principal enjeu. Après Christian Boltanski,
Robin Meier, Cécile Beau, Violaine Lochu et Kerwin Rolland, c’est au tour de la plasticienne Clarice 
Calvo-Pinsolle de s’emparer de cet espace flottant.

Conception 
CLARICE CALVO-PINSOLLE

Production 
La Pop

Comment fonctionne notre mémoire, qu’elle soit visuelle, olfactive ou 
sonore ? Selon quels procédés se tissent nos souvenirs ? Notre cerveau ne 
cesse de recevoir des événements et des informations qu’il trie, stocke, 
associe à des émotions et, parfois, efface. 

Pendant plusieurs années, Clarice Calvo-Pinsolle suit une thérapie EMDR 
(Eye Movement Desensitization and Reprocessing) qui vise à traiter des 
souvenirs traumatiques grâce à des stimuli oculaires et auditifs bi-alternés. 
Cette expérience l’amène à concentrer ses recherches sur le rapport entre les 
sons et la mémoire et, plus particulièrement, sur la mémoire traumatique 
et les souvenirs qui disparaissent à la suite d’un choc ou d’une situation 
extrêmement éprouvante.

Clarice Calvo-Pinsolle transforme la cale de la péniche en un espace 
organique semblable à l’intérieur du corps humain, en reprenant la 
forme de l’oreille interne. Elle nous propose de nous laisser porter par 
une composition sonore spatialisée, créée à l’aide de chercheur·se·s en 
neuropsychologie. Cette enveloppe sonore entre en résonance avec des 
sculptures en verre gorgées d’eau. La circulation du liquide à l’intérieur des 
sculptures représente, de façon métaphorique, les possibles reconnexions 
entre l’amygdale et l’hippocampe, permettant aux souvenirs enfouis de 
refaire surface. 

Il s’agit là d’une réflexion sur la connexion, le flux, le réseau, la reconnexion 
à ses propres souvenirs et à ses écosystèmes internes.

ENTRÉELIBRE
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CLARICE CALVO-PINSOLLE 
Clarice Calvo-Pinsolle est originaire du Pays Basque. Elle obtient son DNSEP 
en 2016 à la Villa Arson. Elle vit et travaille à Bruxelles où elle poursuit ses 
recherches sonores et sculpturales. Elle conçoit des installations immersives 
qui viennent jouer avec les perceptions du·de la spectateur·rice. Son travail 
s’articule autour de la notion de mémoire et de sauvegarde du souvenir 
notamment à travers le son. Elle a exposé dans différents lieux tels que la 
fondation Yvon Lambert à Avignon, le museo de la universidad à Santa Marta 
en Colombie ou encore l’Hôtel de Vogüé à Dijon. Elle a également un projet 
musical sous le nom de Lamina.

BIOGRAPHIE
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Destinée et réservée aux professionnel·le·s du spectacle vivant, cette journée de repérage 
artistique a pour but de favoriser la naissance d’une dizaine de projets en gestation. Les 
professionnel·le·s présent·e·s découvrent une sélection de propositions identifiées par La Pop, 
Danse Dense, le Théâtre de Vanves, la Muse en Circuit et les cinq agences de la Collaborative 
(Agence culturelle Grand Est, OARA Nouvelle-Aquitaine, Occitanie en scène, ODIA Normandie 
et Spectacle vivant en Bretagne) parmi plusieurs centaines de dossiers de candidature. 

Tous ces spectacles en cours de conception et de production, portés par des équipes artistiques 
émergentes ou plus identifiées, sont sélectionnés via un appel à candidature lancé courant 
janvier.

Avec le soutien de la Région Île-de-France

En partenariat avec le Théâtre de Vanves, Danse Dense, la Muse en Circuit et la 
Collaborative (Agence culturelle Grand Est, OARA Nouvelle-Aquitaine, Occitanie 
en scène, ODIA Normandie et Spectacle vivant en Bretagne)

Vendredi 20 mai

JOURNÉE 
DE REPÉRAGE
ARTISTIQUE 

#7
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	 CALENDRIER

FÉVRIER

07.02			  POP CONF’ #1 : La musique peut-elle faire gagner une élection ?

MARS

05.03			  Extinction Room (Hopeless.), Sergiu Matis 

07.03			  POP CONF’ #2 : La souffrance des écosystèmes est-elle audible ?

14 > 15.03		 Nébuleuse, Marion Pellissier

21.03			  POP CONF’ #3 : La musique, une drogue dure ?

24 > 26.03		 Porte vers moi tes pas, Jeanne Alechinsky & Yohan Vallée 
			   — Hors les murs à l’Etoile du Nord —

25 > 26.03		 Zaman contre sans toi, Yaïr Barelli

AVRIL

02.04			  Oscillations, Julien Poidevin & Claire Williams

04.04			  POP CONF’ #4 : Naissons-nous tou·te·s musicien·ne·s ? 

20 > 22.04		 L’empire de l’oubli, Lawrence Williams

25.04			  POP CONF’ #5 : Sommes-nous devenu·e·s intolérant·e·s aux bruits ?

MAI

17 > 18.05		 Dans le cerveau de Maurice Ravel, Julien Fišera

20.05			  Journée de repérage artistique #7 

JUIN/JUILLET

04.06 > 03.07	 Installation sonore, Clarice Calvo-Pinsolle

	 TARIFS

SPECTACLES
15€ tarif plein
12€ tarif réduit (demandeur·euse·s 
d’emploi, étudiant·e·s, moins de 26 ans 
et minima sociaux)
10€ adhérent·e·s carte La Pop, Pass 
Culture 19e et moins de 18 ans

POP CONF’
5 € tarif plein
Gratuit sur réservation adhérent·e·s 
carte La Pop, Pass Culture 19e, 
demandeur·se·s d’emploi, étudiant·e·s, 
moins de 26 ans et minima sociaux

INSTALLATION SONORE
Entrée libre



PÉNICHE LA POP

Née en mars 2016, la péniche La Pop est un incubateur artistique et citoyen amarré face au 
61 quai de la Seine à Paris. La Pop interroge les relations que les individu·e·s et la société 
entretiennent avec les sons et la musique. Sa mission est d’accompagner - en accueillant des 
équipes artistiques en résidence - la fabrique de spectacles où le matériau sonore, l’objet 

musical sont au cœur du processus de création.

www.lapop.fr
@penichelapop

 

Incubateur artistique 
et citoyen 

CONTACT PRESSE

Laura Pardonnet
communication@lapop.fr

01 53 35 07 77


