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Chers membres de l’Académie des beaux-arts, 
Chère Astrid de La Forest, Chers amis, Mesdames, Messieurs,  
 
Comment vous dire d’une façon qui ne soit pas naïve ou disgracieuse la profondeur de mon 
émotion et de ma joie concernant le choix que vous avez fait de m’élire pami vous. 
C’est un honneur immense auquel je m’engage à répondre avec toute mon énergie et ma 
passion afin de m’en rendre digne. 
 
Un des chemins de la dignité est celui de la reconnaissance, la reconnaissance des autres qui 
nous ramène à l’humilité et à la conscience que nous sommes reliés, et qu’on ne fait jamais 
rien tout seul. Je voudrais commencer par rendre un hommage à tous les danseurs qui depuis 
40 ans ont contribué avec passion à façonner l’histoire de ma compagnie. Ils sont 296, et leurs 
noms sont dans mon cœur, mais on peut aussi les lire gravés sur chaque marche du Pavillon 
Noir, notre lieu de travail à Aix-en-Provence sublimement dessiné par l’architecte Rudy 
Ricciotti. 
J’ajouterais à cette passion celle de Nicole Saïd qui m’a accompagné dans cette aventure 
durant toutes ces années. Ainsi que tous les membres de l’équipe du Pavillon Noir qui ont su 
me mettre dans les conditions idéales de liberté pour créer sereinement.  
 
Au risque de plonger une partie de l’assistance dans un ennui profond, je vais les citer un à 
un.  
 
J’ai nommé : Nathalie Zoccola, Carole Redolfi, Benoit Voituriez, Youri Aharon Van den Bosch, 
Dany Lévêque, Sophie Paul, Luc Corazza, Emmanuelle Mandel, et Martin Lecarme, et Michel 
Pellegrino, et Guillaume Siard, Rachida Rougi, Ariane Corret, Céline Dussard, Valérie Barillet, 
Paolo Franco, Sara Capon, mais aussi, Daphné Girard, Coralie Pietrucci, Louisiane Toumelin, 
Audric Anglada, Laurine Gondré et encore Vincent Olive, et puis Julia Soler, et puis Serge 
Auble et Hugo Dutech, Christine Adragna, Margaux Warnet, et enfin Coline Durif, Estelle 
Garcia et Dominique Berolatti. 
 
Tout ceux-là depuis des années travaillent à éclairer notre art, et je voulais aujourd’hui les 
mettre dans la lumière. 
 
Enfin pour clore cette liste de reconnaissance, Il me reste à adresser toute ma gratitude à 
Brigitte Lefèvre de m’avoir suivi toute ces années en m’offrant de merveilleuses aventures 
avec une troupe d’exception, celle de l’Opéra de Paris.  
 
L’histoire de l’Académie royale de danse, créée par Louis XIV et dissoute à la Révolution 
française parce que trop royale, a déjà été largement et talentueusement évoquée par Carolyn 
Carlson, Blanca Li et Thierry Malandain, mes consœurs et confrère de la section de 
chorégraphie que je salue ici chaleureusement.  
Depuis cette période, mise à part, la présence de Maurice Béjart, mais dans une section de 
membres libres, et celle de Serge Lifar comme correspondant de l’Académie, la danse a donc 
quasiment disparu de l’Institut de France.  
Et cela jusqu’à la création de la section de chorégraphie, voulue par notre secrétaire perpétuel, 
merci Laurent, qui en prémices, permit l’installation de Jiří Kylián comme membre associé 
étranger. 



Mais la section de chorégraphie elle-même n’aura intégré d’une façon pérenne l’Académie 
des beaux-arts que le 24 avril 2019, soit exactement  
203 ans, 1 mois, et 3 jours après sa fondation en 1816 …  
 
Pour ma part, bien qu’ayant reçu le titre d’immortel, en référence à la mission des 
académiciens de défendre la culture française, qui elle, se doit d’être immortelle, je n’ai pas 
pris le risque d’attendre encore 203 ans de plus entre mon élection et mon installation sous la 
coupole, mais quand même 6 ans c’est beaucoup…  
C’est pourquoi je voudrais exprimer toute ma reconnaissance à la compagnie et à chacun des 
membres de l’Académie pour la patience et la bienveillance dont ils ont fait preuve à mon 
égard.  
 
Pour ces séances d’installation solennelles, la tradition commande que le nouvel élu fasse 
l’éloge de son prédécesseur.  
Étant le premier sur ce fauteuil, j’ai envisagé de vous parler de ce qui m’a conduit vers la danse 
!  
Ainsi, puisqu’Astrid de la Forest vous a vaillamment parlé de ce que j’ai fait, il me reste à vous 
parler de ceux qui m’ont fait.    
 
Déjà, en prenant le chemin de la danse, je n’aurais jamais pensé, que je m’aventurais dans 
un monde si vaste. 
Je me rappelle qu’il y avait dans ma première inclination un emportement mystérieux, un désir 
de rompre avec mon quotidien. 
 Je crois que je voulais être un autre. 
 Je voulais être celui, que j’avais vu, immobile et suspendu sur une photographie dans un livre 
qu’une fille de ma classe m’avait prêté.  
 
« Rudolf Noureev, transfiguré par la danse ! »  
 
Cette légende, en bas de l’image, clignotait comme un néon dans mon esprit et bien que du 
haut de mes 12 ans je n’avais qu’une très vague idée du concept de transfiguration, ces mots 
résonnaient en moi comme un mantra.  
Alors que la danse est mouvement… espace… et temps, c’est paradoxalement une image 
figée qui déclencha en moi une insatiable curiosité. Et bien que cette créature fût loin de ce 
que je pensais être ma nature, c’est ce cliché qui m’a jeté dans un cours de danse classique 
de ma banlieue parisienne, prodigué par Maguy et Serge, un couple de professeurs exilés de 
Russie.  
À Champigny-sur-Marne, dans ma cité, le hip hop n’existait pas encore ! Et la danse était, ce 
que le fantasme d’une grâce spécifiquement féminine laissait dans la tête de ces adolescents 
aux prises avec leurs identités sexuelles. Pratiqué par un garçon, elle, (la danse) le rangeait 
définitivement dans la catégorie des faibles, des délicats et des invertis. J’affrontais leurs 
railleries avec un mélange de fierté et de désespoir qui n’avait d’égale, que l’incompréhension 
de mes parents.  
Pour ce qui les concernait, l’instinct de conservation d’immigrés albanais qui les avait poussés 
à s’accrocher à leur culture ancestrale ne les avait pas préparés, à appréhender l’art 
chorégraphique…  
Curieusement, ma mère n’avait pas d’avis sur le sujet, et pour elle, se faire une opinion 
concernant ma carrière de danseur s’est résumé à un sondage très succinct qu’elle effectua 
auprès de ses collègues ouvrières de l’usine de bouchons d’aérosol où elle travaillait.  
Bon, autant dire que je fus disqualifié à l’unanimité, dès le premier tour…   
C’est peut-être à cette époque que commença à prendre forme en moi l’idée que la danse est 
un art de combat.  
Plus tard, je comprendrais que c’est un art de la rigueur et du sacrifice et que ses travers sont 
si multiples qu’il semble bien qu’en explorer toutes les facettes me prendra toute une vie. 
 



Cette vie fût très tôt habitée par des dieux et des déesses de la danse, ces êtres qui ont conduit 
mon destin, ceux que j’ai aimés, admirés et dans les creux et les vagues desquels j’ai cherché 
à me fondre pour trouver les chemins océaniques de l’inspiration.  
Outre mes débuts en danse classique avec Maguy et Serge, ce couple d’exilés russes cités 
plus haut, je me dois d’évoquer Karin Waehner et Merce Cunningham. 
Le 18 mai 1978, Karin Waehner entra dans le studio avec cet enthousiasme indestructible qui 
n’était rien d’autre que l’instinct de survie qu’elle avait développé pendant les heures sombres 
de la Seconde Guerre mondiale. Élève de Mary Wigman à Dresden elle avait fui l’Allemagne 
nazie et s’était installée à Paris avant de prendre la direction de la danse à la Schola Cantorum. 
Je m’étais inscrit à l’audition pour sa compagnie alors que je n’avais jamais approché la danse 
contemporaine. Les candidats présents brillaient tous d’une virtuosité corporelle dont j’ignorais 
tous les codes. 
C’est pourquoi je craignis d’être éliminé dès la première heure, mais tout au long de la journée 
alors qu’elle se séparait de danseurs bien meilleurs que moi, elle me laissa me débattre avec 
cette gestuelle inconnue et fascinante jusqu’à ce que parmi les 30 danseurs auditionnés il ne 
resta plus que deux gars qu’elle engagea sur le champ dans sa compagnie ... 
Abasourdi au milieu du studio vide, j’attendais pour ma part un verdict, quelque chose, un 
indice qui justifia ma présence incompétente à cette heure tardive. 
 
Karin s’avança vers moi, son regard bleu et rieur m’enveloppa d’une façon presque maternelle, 
puis elle lâcha soudain un peu lasse, « malheureusement, je ne peux pas t’engager dans la 
compagnie, mais si tu veux danser avec nous, tu peux venir tous les jours, ma porte est 
ouverte. Il y a les cours de la compagnie, les cours avancés, ceux intermédiaires, le cours pour 
les enfants le mercredi et tous les soirs le cours d’initiation. » 
 
Karin appelait cette dernière séance du soir, le cours des dames. Pendant deux ans je me suis 
glissé dans cette aubaine que m’offrait Karin en m’appliquant à prendre tous les cours qu’elle 
m’offrait. De fait elle avait quasiment inventé une bourse d’étude à la Schola Cantorum. Bien 
qu’elle m’invectivât quotidiennement à cause de mes « tics classiques », elle a posé en moi 
les premiers fondements de cette danse qu’on appelle l’expressionnisme allemand dont est 
issue Pina Bausch. Cette danse théâtrale, très expressive s’accordait assez bien au caractère 
romantique que peut insuffler la danse classique. 
 
Mais deux ans plus tard à New York, après plusieurs mois de cours dans cette autre 
compagnie des bords de l’Hudson River, celui qui dansait comme un insecte, comme un 
cheval, comme un oiseau, Merce Cunningham lui-même, le maitre des lieux vint me voir après 
le cours.  
Je dégoulinais de sueur en ce début d’été caniculaire et sur le plancher de bois, une mare, 
que dis-je ? Un lac s’étendait en corole tout autour de mes pieds.  

- « Angeliin, you are really in progress, but I must confess that you waist to much energy 
trying to be beautiful. It’s a pity ! » 

…Tu fais des progrès … mais tu perds trop d’énergie à tenter d’être beau ! 
Mon Dieu !  Humiliation suprême ! 
Il avait lu en moi comme dans un livre, il me regardait maintenant comme un médecin qui 
consulte la radiographie de son patient. 
 
J’ai bredouillé un : 
- « Thank you Merce, your words goes straight deep to my heart. 

Droit profond dans mon cœur ! Pour me tuer oui ! C’est ça !  
 
En fait, les jours suivants, j’ai tout compris.  
J’ai réalisé cela en voyant ses danseurs au cours et surtout en spectacle. 
Son langage était si complexe et virtuose que les interprètes n’avaient ni le loisir ni le besoin 
d’ajouter quoique ce fut à la gestuelle. Ils faisaient les mouvements, ils ne les montraient pas, 
juste occupés à déployer leurs corps dans l’espace, uniquement concentrés à faire jaillir cette 



danse du tréfond de leurs chairs. Délivrés de tout affect, de tout sentiment, uniquement habités 
de cette préscience animale, ils dansaient, sublimes et indifférents à eux-mêmes, comme le 
font les insectes, les chevaux, et les oiseaux.  
En rentrant de New York j’ai intégré la compagnie de Quentin Rouillier avant de réaliser que 
ma formation était incomplète. 
J’avais l’impression très nette que je n’étais pas fini, comme un violon auquel il manque une 
corde ou cette pièce de bois que les luthiers appellent l’âme du violon et qui donne toute sa 
résonance et ses nuances à l’instrument.  
 
Donc retour à l’école, pour irriguer ma danse de courants nouveaux… À Angers, la Maine, 
rivière lente et dépressive s’écoulait à travers la campagne angevine. Cet affluent de la Loire 
soignait sa nostalgie du Moyen-Âge en léchant les contreforts boueux du château des Ducs 
d’Anjou ou reposent les tapisseries de l’Apocalypse. En face du château, sur l’autre rive, le 
Centre National de Danse Contemporaine avait ouvert ses portes sous la nouvelle direction 
de Viola Farber qui, en 1953 avait cofondé la compagnie de Cunningham.  
En décidant de me former auprès d’elle je tirais le fil de la modern danse américaine qu’avait 
tendu en moi son maître incontesté, Merce Cunningham. 
Viola était assez maximaliste dans sa danse, elle n’avait de cesse de nous bousculer ; elle 
nous faisait cumuler le travail du déséquilibre physique avec celui de l’inconfort des postures, 
ce qui réveillait et fortifiait les corps les plus lascifs. Cela contribua fortement à finir d’aiguiser 
mon corps.  
Pendant la formation, notre groupe progressait d’une façon fulgurante mais évoluant en circuit 
fermé, nous ne réalisions pas à quel point nous étions devenus des mangeurs d’espace.  
 
Ce que ne manqua pas de remarquer le chorégraphe Dominique Bagouet qui dès la fin de 
mon cursus, m’engagea dans sa compagnie, le premier centre chorégraphique national basé 
à Montpellier. 
Après un an et demi de travail de répertoire et de création, nous sommes partis pour une 
longue tournée aux États-Unis qui clôturait notre saison. Après la dernière date, j’ai proposé à 
Dominique de faire une escale à New York pour lui faire découvrir le travail de Merce.  
Entre les cours au studio de Cunningham, les expérimentations de la mouvance avant-gardiste 
des compagnies new-yorkaises, entrecoupés de soirées délirantes dans les clubs où l’on 
pouvait croiser Jean-Michel Basquiat, Andy Warhol, Lydia lunch et bien d’autres, nous 
sommes rentrés à Montpellier plein d’une énergie créatrice et la tête pleine d’audace.  
Lors de la saison suivante, Dominique, peut être aiguillonné par les souvenirs new-yorkais, a 
annoncé vouloir se lancer dans la création d’un solo pour lui-même. Ce genre d’expérience 
introspective nécessite souvent un œil extérieur et c’est vraisemblablement pour cela qu’il me 
proposa de devenir son assistant pour la création de ce solo. Intitulé F et Stein, la pièce 
expurgeait une étrange dualité, articulée entre une sensibilité à fleur de peau et une 
monstruosité fascinante. Au fil des jours nous avancions sur les chemins étranges et 
bouleversants d’une sorte d’Elephant Man chorégraphique.   
Pendant les répétitions, je sentais que j’entrais dans le ventre de l’architecte, au cœur même 
du processus et cette infusion déclencha en moi un désir inouï de créer. Mais une pudeur 
mortifère, une sensation d’imposture me gagnait à mesure que montait mon désir : Qui étais-
je pour prétendre imposer à un public mes pérégrinations intérieures, mes fantasmes secrets 
ou ma vision du monde ?  
Jeune danseur, je pensais que les grands chorégraphes et plus généralement les grands 
artistes se devaient d’être des monstres sacrés et que toute une attitude, voire une posture en 
découlait avec un zest de prétention et d’arrogance naturelle.  
Dominique, lui, était d’une humilité extrême et d’une singularité bouleversante dans sa danse 
et dans son quotidien. 
Un soir après une répétition dans un rayon de soleil finissant où flottaient encore quelques 
volutes de fumée de cigarette…  
Et oui ! À l’époque on fumait dans les studios !!!  



Dominique, sentant en moi la montée irrépressible du virus de la création, su trouver les mots 
qui m’ont poussé à franchir le pas.  
Et à la faveur d’un voyage qu’il devait faire en Inde, il nous laissa deux semaines pour créer 
par nous-mêmes des petites chorégraphies. C’est à ce moment-là que vit le jour un premier 
projet chorégraphique, en duo avec Michel Kelemenis, Aventures Coloniales. 
Ce duo évoquait le voyage absurde et maniaque de deux colons débiles, totalement 
hermétiques à la fertilité des échanges. 
Il y avait dans cette création une bonne dose d’humour, mâtiné d’une mécanique implacable 
qui nous propulsa Michel et moi dans le cercle des jeunes chorégraphes français à suivre… 
C’était un an avant le prix de chorégraphie du concours de Bagnolet pour Marché noir, et que, 
de retour à Paris ne démarre l’aventure de ma compagnie.  
 
Mais je dois faire un saut temporel et vous parler maintenant d’un fauve. 
Un fauve avec lequel j’avais rendez-vous dans un restaurant des quais rive gauche à Paris, 
quelques années plus tard.  Je n’étais alors qu’un tout jeune chorégraphe occupé à faire ses 
preuves.  
Ce jour-là, la brasserie Voltaire était bondée. Les clients du quartier qui déjeunaient là étaient 
saisis par l’atmosphère feutrée de l’établissement et pour la plupart d’entre eux, ils 
murmuraient.  
Nous étions attablés un peu l’écart, dans une petite alcôve qui donnait sur le quai.  
Une pluie battante ruisselait sur les pavés, la circulation s’égrenait peu à peu et j’étais devant 
une sole meunière à laquelle je n’osais toucher. Le serveur venait de déposer devant mon 
convive un pavé de bœuf, qui, à sa demande, avait été servi « bleu ». C’est-à-dire plus que 
saignant. 
Après un petit geste de la main m’enjoignant de commencer, il a saisi son couteau et s’est mis 
à trancher les bords cuits de sa viande qu’il a repoussés à la périphérie de son assiette. Après 
qu’il ait entièrement détouré et mis à nu le cœur saignant de sa pièce de bœuf, le rouge de la 
viande sanguinolente m’apparut, obscène et presque vivante au milieu de la faïence blanche. 
Ainsi, son rituel terminé, il a porté à sa bouche un morceau cru mais encore chaud de la chair 
de l’animal. 
Un vrai fauve… 
-  L’un des deux êtrrre votrrre amant ? avait-il soudain lâché en finissant de mastiquer…  
Très fort accent Tatare !  
Il roulait les R comme des triples croches sur la peau d’un tambour Kazakh.  
Rudolf Noureev parlait des deux danseurs du duo « Un Trait d’union », qu’il avait vu la semaine 
précédente avant les Noces à la Maison des Arts de Créteil. Quand il disait cela, il y avait dans 
ses yeux un air espiègle, comme s’il s’amusait de sa propre question. Manifestement il n’était 
pas insensible aux charmes de mes deux interprètes. 
Noureev était directeur de la danse à l'Opéra de Paris depuis 1983, et au moment dont je 
parle, en 1989, quelques jours après la première des Noces, il m’avait fait appeler et m’avait 
invité à déjeuner. J’étais maintenant face à celui qui, lorsque j’avais douze ans, avait déclenché 
tout ça en moi, dans ce restaurant, en bas de chez lui, sur le quai Voltaire.  
- La danse de Noces trrrès belle aussi… Et les parroles magnifiques !  
 
Je regardais son visage qui m’avait tant fasciné quand j’étais enfant. Ses yeux malins, sa 
bouche charnue, avec sa lèvre supérieure entaillée d’une petite cicatrice qui accentuait la 
sensualité de son sourire.  
 
- Souvent chorrégraphes contemporrains, pas utiliser beaucoup de danseurrrs ! Mais vous 
oui !  
- Tout ça trrrès bien pourrr Ballet de l’Opérra de Parris !  
 
Quand il m’a proposé de travailler avec la troupe de Garnier, je lui ai dit qu’avant tout je voulais 
rencontrer les danseurs. Pas seulement en cours ou en répétition, mais plus prosaïquement 



les observer en groupe, dans leurs vies quotidiennes, parce que chaque compagnie est une 
tribu, et qu’il y a là quasiment un travail d’ethnologue, une anthropologie à décrypter.  
- Bien sûrr Angéline, venez les voirr quand vous voulez, vous savez, moi aussi je suis à la 
barre ! 
Au moment de cette rencontre, Rudolf dansait encore. Ce jour-là il devait être en scène le soir 
même. C’est pourquoi, pour acquérir la force nécessaire à l’exécution de ces grands pas 
classiques, il avait cet instinct animal qui le poussait à manger de la viande encore frémissante 
de vie     - croyait-il. 
 
J'ai appris par la suite, mais trop tard, qu’il aurait voulu danser le duo Un Trait d'union. Mais la 
maladie gagnait sur lui de mois en mois et en 1990, son état de santé s’était s’aggravé de 
façon significative. Pourtant il ne concevait pas de vivre sans danser. Il essayait.  
Il luttait de tout son corps,  
Soir après soir,  
Spectacle après spectacle  
Rudolf Noureev s'est éteint le 6 janvier 1993, à l'âge de 54 ans.  
 
Quand il a terminé son déjeuner, il a repoussé sa tasse à café, il s’est levé et a quitté la table. 
Devant le miroir du restaurant il a rajusté son bonnet avant de sortir. Et dehors je l’ai vu 
s’éloigner à travers la vitre. Sur le quai voltaire la pluie s’était arrêtée, le flot des voitures enflait 
progressivement et l’heure du spectacle approchait. 
 
L’heure du spectacle approchait aussi ce soir d’automne 1987, ou, après avoir donné les 
dernières instructions aux danseurs de ma compagnie j’étais arrivé essoufflé et transpirant à 
ma place dans la salle du théâtre de la ville. 
Une fois assis, quelqu’un m’a tapoté l’épaule.  
Derrière moi Marianne, qui travaillait à la production, m’a demandé si je n’avais pas trop le trac 
pour cette première ? 
Oui, j’avais terriblement le trac et j’aurais pu me fendre de part en part. J’étais tendu comme 
l’arc d’Ulysse avant qu’il ne décoche sa première flèche contre les prétendants de Pénélope.  
En fait, ma Pénélope venait de m’apparaître, souriante et lumineuse, elle était assise à côté 
de Marianne dont elle était une amie d’enfance. Était-ce là sa mission à cette Ariane précédée 
d’un M ? Juste tendre le fil entre moi et cette créature, qui venait de m’avouer un peu espiègle 
que c’était la première fois, qu’elle venait voir de la danse contemporaine. 
Nos regards se sont mêlés et je me suis enfoncé davantage dans mon fauteuil avec une 
étrange sensation d’intimité. Tout de suite j’ai aimé presque tout chez elle, ses cheveux, sa 
voix, son perfecto, son rouge à lèvres, son corps souple et un peu provocant, son rire aussi, 
qui reste encore l’un des plus beaux sons de l’univers. Valérie avait 21 ans, elle travaillait dans 
une maison de production. Elle avait fait des études d’histoire de l’art et se passionnait pour le 
cinéma qui allait devenir son activité principale.  
37 années se sont écoulées depuis et, outre des films, nous avons fait ensemble deux filles, 
Agathe et Iris.  
 
Ces deux-là ont jailli dans nos vies comme des comètes, avec cette force irradiante capable 
de courber l’espace-temps, d’incurver le sens de la vie.  
Arrivées presque par effraction dans notre quotidien, elles ont compris très vite comment bien 
nous élever.  
 
Et maintenant puisque nous sommes de plain-pied dans le champ familial je voudrais évoquer 
mes sœurs, Gina, Catherine, Christine et Sylvie.  
Ces quatre-là ont toujours cru en moi. Elles m’ont soutenu face à toutes les oppositions qui se 
faisaient jour et qui s’avéraient parfois être celles de mes parents eux-mêmes, si sceptiques 
quant à ma carrière de danseur.  
Mais Liza et Pjeter Preljocaj furent aussi ces migrants courageux, qui traversèrent à pied des 
frontières inconnues, pour inventer une vie nouvelle à leurs futurs enfants. 



Ils méritent un hommage appuyé et quoi de mieux dans cet hémicycle, que d’entendre les 
mots de Dany Laferrière notre confrère de l’académie française. 
 
Il nous dit : 

« Je me demande si celui qui n’a pas été bousculé dans son histoire, sa terre, sa langue, ses 
rêves, n’a pas raté quelque chose dans cette vie. Je n’exclus pas la douleur, ni la folie, mais il 
y a aussi des éblouissements comme celui de se retrouver dans un nouveau pays du jour au 
lendemain, sans aucune protection et dans cette condition d’infériorité qui fait qu’on se 
demande parfois si ce déracinement total n’est pas la dernière grande aventure humaine. » 

 
Danser ! 
Oui, danser ! 
Danser face au monde, danser seul parfois, et aussi faire danser. 
Danser pour le meilleur, danser pour le pire.  
Danser l’instant et l’urgence aussi,  
Danser debout, danser en silence, danser couché dans le bruit et la fureur, danser lové 
contre le corps de l’autre, danser la résistance de l’air, danser pour vivre, pour témoigner, 
danser pour un sourire, pour un murmure, danser le souffle court, le cœur battant, tirer des 
plans sur la comète, et peindre et danser encore,  
Danser pour écrire, écrire la danse, articuler un langage et continuer, regarder le mouvement 
des vagues, appeler d’autres corps pour un rituel secret, tenter de réenchanter le monde, ne 
pas y arriver, mais ne pas désespérer, continuer encore, et rencontrer d’autres magiciennes, 
pour apprendre, d’autres poètes pour aimer, d’autres maçons pour bâtir,  et des naïfs  pour 
croire,  et des guerrières pour faire front, ne pas baisser la garde, insister, exagérer et jouir 
enfin, jouir du mouvement, jouir de l’espace, du temps, du temps qui passe, en faire son allié, 
et danser avec lui, danser à contretemps aussi, et courir, danser en nageant , danser à 
reculons, danser à cloche pieds au-dessus des certitudes, danser le nez au vent, danser 
avec des livres, danser ivre et vivre, danser pour oublier, pour se souvenir aussi, se rappeler 
que tout cela n’a duré  qu’une seconde, le temps d’un battement d’ailes… Une vie ! Une 
éternité ! Et se sentir soudain vibrer en pensant qu’il reste tant de choses à réaliser, tant de 
concept à faire advenir, et se dire qu’au fond, tout cela n’est rien, puis se dire que si, que 
cela est tout et que l’essentiel est à réinventer à chaque instant. 
 


