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PRESENTATION 
 

 
 

LES CORPS MAGNETIQUES 
Par la Compagnie Mossoux-Bonté  

 
Les 29, 30 et 31 janvier 2010 à 20h30 au Grand Vari a. 

Durée : 1H 
 

Avec:  Bernard Eylenbosch, Odile Gheysens, Sébastien Jacobs, Yvain Juillard, Leslie 
Mannès, Frauke Mariën, Maxence Rey, Armand van den Hamer. 

  
 
Une ligne de démarcation et tout au long de cette ligne quatre hommes et quatre 
femmes. Que font-ils là ? Qui sont-ils ? Sont-ils les sentinelles d’un monde interdit ou 
d’un univers à préserver? 
 
Costumes Colette Huchard | Lumières  Patrick Bonté | Maquillages  Jean-Pierre 
Finotto assisté de  Véronique Lacroix | Coiffures  Thierry Pommerell assisté de  
Marie Maeck | Scénographie  Didier Payen | Régie générale et direction technique  
Pierre Stoffyn | Sonorisation  Jarek Frankovsky | Assistanat  Coralie Vanderlinden | 
Conception  Patrick Bonté | Mise en scène et chorégraphie:  Nicole Mossoux et  
Patrick Bonté | Musique originale:  Thomas Turine | Musiques enregistrées:  
Ensemble Musiques Nouvelles. 
 
BORD DE SCENE: le samedi 30 janvier , rencontre à l'issue de la représentation. 
 

Un spectacle de la Compagnie Mossoux-Bonté en coproduction avec le 
Manège.mons/Centre Dramatique/CECN, l’Ensemble Musiques Nouvelles, 

Charleroi/Danses, La Rose des Vents/Scène Nationale de Villeneuve d’Ascq. 
 
 

 
 © Alessia Contu  
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LES CORPS MAGNETIQUES 
 

Résumé 
 
Quatre hommes  et quatre femmes  circulent sur une frontière : ligne de 

démarcation, bord de fosse, départ de course. Ils sont comme les sentinelles 
involontaires d’un monde interdit ou d’un univers à préserver. Le nôtre, sans doute.                                           
Ils ne le savent plus.  
Ils sont très concrètement là, mais leur présence leur semble cependant incertaine ; 
tout ce qu’ils accompliront sera marqué du doute, ou plutôt d’un irrémédiable 
soupçon : est-ce bien eux, réunis là et pour quelle raison ? 
Existent-ils réellement, ne sont-ils pas l’incarnation de quelque monstrueux rêveur ? 
Ces questions les dépassent, mais ils agissent comme des aveugles marchant avec 
assurance dans le noir. 

 
Bien sûr, c’est la question du groupe qui se trouve ici posée, celle de 

l’impossible et nécessaire communauté. Qu’est-ce qui nous unit, malgré ou à travers 
nos différences ? Pour quelle raison l’isolement ou la solitude sont-ils indispensables 
à la solidarité de l’ensemble ?                                             .  
 

La réflexion ou la métaphore sur la relation sociale se nourrira constamment 
d’une mise en jeu de l’intime, dans une humeur où seront associés humour et 
étrangeté. 

 
 

 
© Alessia Contu 
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Situations et motifs  

 
 
La structure  du spectacle est composée par de nombreuses situations qui 
s’enchaînent selon un mode de ré-enforcement : des positions reprises à l’identique, 
des arrêts sur image, des retours qui marquent l’évolution en précisant des repères 
reconnaissables, des bases de mouvements et d’actions : comme des plateaux que 
l’on atteint dans une ascension et que l’on abandonne pour parvenir au suivant. 
Les situations  (qui ont été développées en improvisations lors des répétitions avec 
les interprètes) peuvent être regroupées en plusieurs groupes (les propositions ci-
dessous en sont des exemples) : 

Les affects 
Se chercher un compagnon 
Changer de partenaire 
Vouloir faire l’amour côte à côte (impossible) 
Ne pas être bien avec les autres 
Vouloir être seul 
Chercher le chef du groupe, le président du conseil 

Le théâtre du monde 
Adresser des saluts à un invisible public 
Adresser des excuses, se morfondre en contritions 
Etre fier/gêné des autres 
Croire que l’on joue dans un spectacle 

Les plaisirs et les jours 
Rassemblement dans des insouciances très construites : danses (de référence: 
tango, valses, rock…) 

Motifs…  
Balancés d’ensemble 
Tous couchés comme des Christs de Mantegna 
 

 
 
Grands penchés arrière, avec des avancées sur place 
Se donner la main 
Immobilité de certaines figures lorsque les autres sont très actives pour permettre 
des mises en évidence 
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L’UNIVERS SONORE 
 

Thomas Turine �

Thomas Turine, compositeur et musicien, a d’abord étudié le piano, la percussion et le son. 
Grandissant dans un milieu de musique et danse folklorique, il passe par le rock (dont le groupe 
Major Deluxe entre 2001-2008) et la musique électronique. Il compose ainsi très jeune de 
nombreuses pièces où il lie le mélodique traditionnel aux dispositifs électro-acoustiques. Après 
plusieurs années de concerts et de musiques improvisées, il se tourne progressivement vers la 
recherche de langage sonore et d’écritures musicales. Il collabore avec des  chorégraphes, 
performeurs, plasticiens et metteurs en scène contemporains tels Pierre Droulers, Claude 
Schmitz, Hélène Mathon (collabore ainsi avec Rodolphe Burger), Isabella Soupart, la Cie 
Mossoux-Bonté, Philippe Eustachon et la Cie Anomalie, Manuel Pereira, Kris Verdonck… Cette 
trajectoire de composition en lien à d’autres pratiques le mène à développer aujourd’hui des 
pièces instrumentales autonomes au départ de transpositions musicales et processus 
plastiques concis.  �

 
L’ENSEMBLE MUSIQUES NOUVELLES  
 
Dirigé depuis 1997 par le compositeur et violoncelliste Jean-Paul Dessy , 
l'Ensemble Musiques Nouvelles réunit des musiciens virtuoses et inventifs, 
soucieux d'investir la musique d'une présence féconde de sens aujourd'hui, qu'ils 
interprètent le répertoire des siècles passés ou créent celui de notre époque. Ils 
initient chaque saison une cinquantaine de concerts et performances 
transdisciplinaires (vidéo, danse, littérature, arts électroniques, installations, 
extensions du corps sonores, conférences…), dont une vingtaine d'œuvres 
nouvelles, plusieurs cd et une revue périodique. 
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LA COMPAGNIE MOSSOUX-BONTE 
 

Depuis leur rencontre en 1985, Nicole Mossoux  et Patrick Bonté  ont réalisé 
trois films�  et vingt-trois spectacles, conçus tantôt par l'un, tantôt par l'autre.                                          
.          

Située aux frontières de la danse et du théâtre, la recherche qu'ils mènent vise 
à fondre ces deux disciplines en un seul langage, en partant de thématiques précises 
qui trouvent leur formulation dans le mouvement.                                        . 
 

Leurs spectacles, qui interrogent toujours la présence de l’acteur/danseur, 
cherchent à créer un trouble dans lequel le spectateur puisse se sentir 
personnellement impliqué, où son individualité soit seul guide pour l’émotion.                             
.          

Au-delà d’un indéniable « style » propre à la Compagnie, le parcours de celle-
ci dessine à chaque fois un nouvel univers, touche à une problématique particulière, 
que ces spectacles soient intimistes ou qu’ils rassemblent un plus grand nombre 
d’interprètes. Entre intentions théâtrales et prolongements gestuels, chaque création 
se cherche un ton et un langage qui lui soient propres, même si l'étrange y côtoie 
toujours le familier.                                      . 
 

Compagnie bicéphale, elle nous emmène également, presque 
alternativement, vers les pôles masculins et féminins d’une vision créatrice qui 
tendrait à une réelle complémentarité. 

 
Les spectacles de Nicole Mossoux et Patrick Bonté ont été présentés dans 

une trentaine de pays.         

� Films disponibles (sur support Betacam)  

Scelsi Suites (production BRTN (Télévision Flamande); réalisation Dirk Grijspeirt - 
1990)  

Rien de réel (coproduction RTBF - BRTN - Parallèles Productions - Compagnie 
Mossoux-Bonté; réalisation Michel Jakar - 1994).  

Intempéries (coproduction BRTN - Cie Mossoux-Bonté; réalisation Dirk Grijspeirt - 
1997). 

 
 
 
 
                                              . 
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�
�
 
 
 

Le vert ige comme refuge  
 
Comment départager, dans le t ravail  de Nicole Mosso ux et de Patrick Bonté, le 
polit ique et l ’ int ime, le rêve et la réali té, l ’His toi re et les histoires ? C’est dans la 
révélat ion  d’une coïncidence de l ’œuvre avec ce qu e je suis en ce début du XXIe 
siècle, que j ’a i aimé leurs spectacles. Un univers dont les el l ipses, le laconisme, 
le subti l « montrer-cacher » permet à chacun d’iden ti fier des expériences 
troublantes, familières. La force de la démarche es t dans cette l iberté la issée au 
spectateur. L’’ inconscient, soll icité par des visio ns à la fois archaïques et 
raff inées, résonne f lu idement. Jamais la forme ne n uit à l ’émotion, jamais el le ne 
fai t obstacle : el le accompagne. Son inquiétante ét rangeté n ’est  pas anxiogène. 
Nous sommes en permanence rel iés : aux autres, au p assé, au f i l  ténu du temps, 
aux art istes qui nous ont précédés, à notre souff le  sculpté par le son, la lumière, 
l ’ombre qui,  vert igineusement, la double. Comme l ’o iseau t ranquil le au vol 
inverse oiseau/qui nidif ie en l ’air  d’Apol l inaire, nous trouvons dans ce vert ige 
un refuge. La violence est médiat isée par l ’att itud e à la fois distante et grave, 
ingénue et précise des danseurs. Le geste même de l ’art. 
Carol ine Lamarche 
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ENTRETIEN AVEC PATRICK BONTE 
Par Juliane Link   
 
Juliane Link. Comment s'élabore la collaboration ar tistique avec Nicole 
Mossoux au sein de votre compagnie ?  
Patrick Bonté. Nous travaillons depuis une vingtaine d'années ensemble en alternant 
les projets. L'un des deux est toujours seul à l'initiative du projet et le rôle de l'autre 
est de lui permettre d'aller le plus loin possible dans ses intentions, en lui apportant la 
distance extérieure, en le contredisant, en enrichissant sa démarche ; mais surtout 
en essayant de se mettre à son service, pour l'accompagner dans son désir de 
création. Je crois que c'est de cette manière que la dynamique du travail s'est 
enrichie au fil des années. Nous avons toujours pu faire exactement ce dont nous 
avions intimement envie, tout en conservant une sensibilité commune.  
 
Vous vous êtes construits autour de ce binôme et ce tte distinction, Nicole 
comme chorégraphe et vous comme metteur en scène.  
Patrick Bonté. Oui, c'est vrai, il y a une distinction spécifique de nos champs d'action 
au départ : Nicole pour le mouvement, moi pour la dramaturgie. Cependant, la 
réalisation est commune, nous assumons vraiment le travail à deux. Il est certain que 
nous intervenons mutuellement dans le champ de l'autre. La façon dont le spectacle 
articule tous ces enjeux est le fruit de notre collaboration. Nous devons nous y sentir 
bien tous les deux. 
 
Quels sont, justement, les enjeux de votre travail ? 
Patrick Bonté. Chaque spectacle a un enjeu particulier. Nous ne terminons jamais 
une phrase dans un spectacle en pensant la poursuivre dans le spectacle suivant. 
Nos spectacles sont très différents les uns des autres, par le désir à chaque fois de 
trouver le langage qui corresponde au thème que l'on aborde.  
 
Avez-vous des exemples de spectacles pour illustrer  cette idée ?  
Patrick Bonté. Lorsque nous avons voulu parler de la gémellité, nous avons travaillé 
avec des mannequins articulés. Nous n'avons utilisé cette « technique » qu'une seule 
fois, parce qu'elle nous semblait adéquate. Lorsque nous avons travaillé sur la 
thématique du portrait, en opposant le moment où le portrait est né, à la 
Renaissance, et la façon dont aujourd'hui, notre portrait est tiré, en permanence, par 
les caméras de surveillance, nous avons utilisé la vidéo. C'était dans Simonetta 
Vespucci, que nous avons créé il y a maintenant une dizaine d'années. Pour Khoom, 
créé en 2007, les danseuses travaillent accrochées à une corde, selon une 
technique de danse-voltige mise au point avec Olivier Farge. Ce travail crée une 
contrainte très spécifique au niveau du mouvement, particulière à ce spectacle... 
 
Vous qualifiez votre travail de théâtre-danse et non  de danse-théâtre ?  
Patrick Bonté. La tanz theater est un mouvement historique qui dit bien l'ordre des 
priorités, c'est d'abord de la danse. J'ai cette impression que nous faisons d'abord du 
théâtre, parce que nous commençons toujours par des intentions, par l'envie de dire 
quelque chose. Intentions théâtrales qui se développent principalement par le 
mouvement, par le geste. Le mouvement est le vecteur le plus essentiel pour que le 
propos puisse prendre forme, mais il est toujours mis en situation, il ne s'agit pas 
d'une exploration formelle du mouvement.  
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Comment s'articule le rapport au temps dans votre t ravail de mise en scène ?  
Patrick Bonté. La question la plus complexe qui est posée dans les spectacles 
hybrides, qui se situent sur le bord des disciplines ou à leur croisement, est celle de 
la narration des formes qui articule la tension, la durée, le rythme. Comment la 
succession des tensions va créer des espaces ou des interstices dans la durée. 
Comment les moments de climax ou de résolution vont s'opposer aux suspensions… 
La musique, la lumière, les transformations de l'espace participent de cette 
dynamique, au même titre que le jeu et le mouvement. 
 

Pouvez-vous revenir sur cette conception que vous dé veloppez dans l'ouvrage 
Rencontres et Décalages  qui consiste à travailler des « états » avec les 
acteurs? De quoi s'agit-il ?  
Patrick Bonté. Des états, des situations. Une manière de se mettre dans une 
disposition intérieure qui autorise à ce que des éléments de l'ordre de l'informulable, 
de l'indéfinissable puissent surgir de soi. Dans notre processus de travail, nous 
avons vraiment besoin d'un passage par l'inconnu, par une mise en jeu de soi, de 
l'intime, pour atteindre quelque chose d'intéressant. Ce processus d'improvisation 
donne des matières brutes : nous retenons ce que nous ne savions pas être là, les 
erreurs, les décalages, les surprises, ce qui naît de la rencontre des personnes. Par 
la suite, la structuration est très importante, elle permet de passer de l'idiosyncrasie, 
de l'expression personnelle de chacun à un ensemble partageable avec le 
spectateur.  

Que cherchez-vous  ... à partager avec le spectateur ?  
Patrick Bonté. Nous cherchons d'abord à partager un trouble. Nos spectacles sont 
des spectacles de suggestion et non d'expression. Le spectateur est comme invité à 
entrer dans un monde imaginaire à partir duquel nous espérons qu'il pourra se 
construire ses propres images, partir dans ses propres étrangetés.  
 
Dans votre démarche de création, il y a, selon moi,  cette volonté de laisser 
entrer la vie qui est présente, autour de nous, à t out moment, dans l'espace 
même de la scène.  
Patrick Bonté. Oui, certainement, il est essentiel que tout soit toujours vivant sur 
scène. Les acteurs et les danseurs ne sont pas là pour créer une image, elle se fait « 
d'elle-même » en incorporant leurs comportements et leurs gestes, leurs rythmes, 
etc. Cependant, il est certain que la matière brute née lors des improvisations est 
extrêmement retravaillée, elle donne lieu à une transposition. Un long processus de 
mise à distance permet la maturation du projet. C'est comme si nous enlevions une 
portion de réalité tout en laissant de la vie. Nous ôtons tout ce qui est reconnaissable 
immédiatement pour faire appel à d'autres dimensions. Ainsi, la complexité des 
rapports humains se retrouve sur scène traduite d'une autre manière. Peut-être que 
les états particuliers dans lesquels se trouvent les acteurs viennent-ils de l'intégration 
de cette complexité. Leurs intentions sont souvent contradictoires, et puis, ils se 
trouvent dans cet état d'absence-présence…  
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Qu'entendez vous par un état d'absence - présence ?  
Patrick Bonté. Il traduit cette idée qu'en représentation, nous demandons aux acteurs 
d'être dans le vif, très présents à eux-mêmes et, dans le même temps, nous 
souhaitons qu'ils ne se sentent pas tout à fait concernés par ce qu'ils font. Il y a ainsi 
une présence du corps et une absence de l'être qui sont convoqués ensemble et qui 
guident leurs comportements. Ils sont comme déconnectés en étant extrêmement là. 
Les acteurs ne sont pas sur un plateau comme dans la vie mais ils se laissent 
traverser par la vie. C'est une contradiction, mais c'est cela.  Par exemple, le visage 
n'est jamais expressif, seul le regard est donné. L'émotion ne doit pas naître dans le 
visage, nous préférons l'exprimer par le corps, le comportement. Si le visage 
exprime, il banalise, il réduit la portée de la charge d'imaginaire qu'il y a dans le 
mouvement. 
 
Quelle importance accordez-vous à l'image ?  
Patrick Bonté. Dans nos spectacles, une part essentielle du sens passe par l'image. 
Nous proposons au spectateur d'entrer dans un spectacle comme il entrerait dans un 
tableau, en choisissant des points d'entrée, des manières de circuler.  
 
Je repense à mon expérience de spectatrice, notamme nt quand j'ai vu votre 
création Khoom . J'ai effectivement projeté certaines images sur l es danseurs 
et que vous n'aviez pas signifiées par des accessoir es ou des objets explicites. 
Vous cherchez plutôt à ouvrir tous les potentiels de  l'imaginaire, tous les 
fantasmes, toutes les projections possibles du spec tateur ?  
Patrick Bonté. Nous tenons à ce qu'il n'y ait pas, sur scène, d'éléments d'information 
qui soient de l'ordre d'un anecdotique qui limiterait l'ouverture fantasmatique dont a 
besoin le spectateur pour s'approprier la pièce qui est devant ses yeux. Nous 
préférons qu'il y ait très peu d'objets, nous privilégions des espaces sous forme de 
dispositifs. 
 
En contre-point, Kefar Nahum,  votre nouvelle création offre un travail très 
important à partir de l'objet ?  
Patrick Bonté. Oui. Au hasard des tournées, nous avons trouvé des objets qui ne 
nous étaient pas familiers. En s'interrogeant sur leurs fonctions, nous avons eu l'idée 
de ce spectacle. Nous leur avons donné une tête, une autre forme, nous en avons 
fait des personnages. Ce sont tous des objets pauvres, des objets qui ne sont pas 
achevés, des morceaux d'objets qui appartiennent à d'autres systèmes. Nous 
essayons de faire parler un autre monde avec ses propres règles. C'est une histoire 
de dévoration, les objets se mangent les uns les autres. Au départ, nous l'avions 
intitulée « comédie cannibale », comme si un objet pouvait s'approprier la force ou la 
forme d'un autre et le chasser. Puis est venu cette idée qu'ils se jettent dans le vide 
les uns les autres. Ce travail est une autre façon d'aborder le fantasme. Les objets 
portent le fantasme. Le travail imaginaire du spectateur est intact, il peut tout 
imaginer : regardez les enfants qui jouent avec des bouts de ficelle et des morceaux 
de bois. C'est évidemment beaucoup plus stimulant, ils vont créer quelque chose de 
tout à fait unique, extrêmement riche, alors que s'ils ont la poupée complète, ils sont 
... tout de suite dans l'imitation. 
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Dans votre travail, il y a comme une forme de résis tance, non pas au réel, car la 
réalité englobe tous ces aspects, le fantasme, nos imaginaires(…) mais plutôt à 
une forme de rationalisation du monde. Vous résiste z à une rationalité qui 
chercherait à donner des formes cohérentes mais aus si limitées au monde, ce 
qui correspond très bien au schéma privilégié de no s sociétés libérales. Votre 
travail offre un contrepoint, comme une respiration  … 
Patrick Bonté. Il est vrai que le romantisme fut quasiment contemporain de l'essor de 
l'industrie capitaliste. Il y a des contre-pieds possibles, de tous temps, choisis par les 
artistes. Ici, nous pouvons simplement dire que nous fabriquons des œuvres 
d'imagination qui ont peut-être un peu plus de mal à exister à une époque où le 
marché désymbolise beaucoup de nos valeurs et où l'art est devenu un produit dont 
il faut jouir et que nous consommons comme on le ferait de n'importe quelle 
marchandise. La création n'est plus aujourd'hui une dimension mise en avant dans 
l'art, nous sommes plutôt face à l'époque de la reprise, du recyclage, de la 
reproduction de recettes qui sont bien connues dont le but est de faire commerce. 
Alors qu'il y a toujours beaucoup d'invention chez les artistes. 
 
Nous pouvons citer Pasolini qui conçoit « l'art com me une forme de résistance 
à la distraction». Cette formule, assez absolue, vou s convient-elle ? 
Aujourd'hui, nous sommes effectivement dans des reg istres où l'art est devenu 
une forme de distraction comme une autre, avec une facilité de 
consommation?  
Patrick Bonté. Nous ne réalisons pas des spectacles pour s'opposer au monde, ni 
même à la distraction. Depuis Pasolini, la société a terriblement régressé dans son 
rapport à l'art. Le marché pourrit tous les esprits, que faire contre ce rouleau 
compresseur ? Tout ce que les artistes peuvent espérer, c'est que leurs créations 
maintiennent en vie certaines formes de sensibilité où l'humanité peut, aujourd'hui ou 
demain, se reconnaître des références qui lui sont essentielles — et cela n'a pas de 
prix. Dans nos spectacles, nous cherchons à ce que le vivant circule à l'intérieur d'un 
univers d'images qui mettent souvent en scène la mort ou des thématiques 
associées, comme le double, la chute… Des évocations où l'humour et l'étrangeté 
ont une place prépondérante. 
 
L'article de Yannic Mancel dans votre ouvrage  Rencontres et Décalages  
reprend le concept d' inquiétante étrangeté pour qualifier votre travail. Il 
considère que vos spectacles touchent à quelque cho se d'universel grâce à 
cette dimension ?  
Patrick Bonté. Peut-être, oui. Je suis convaincu que plus on va dans le singulier, plus 
on touche à l'universel. La condition d'y arriver est la capacité propre à un artiste de 
créer un langage qui rende partageable son univers avec le spectateur ou le lecteur. 
Depuis le départ, ce qui a toujours guidé notre démarche, c'est un intérêt pour le 
décalage, le détournement, la déstabilisation. L'idée d'explorer des univers étranges 
est implicite à notre travail. Je crois que c'est aussi pour cette raison que nous 
n'utilisons pas la parole, parce qu'elle apporterait une interprétation qui réduirait tout 
à fait la portée de ce qui est perçu. 
 
Source : http://www.paris-art.com/interview-artiste/Patrick%20Bonté/Mossoux-Bonté-
Compagnie/258.html#haut 
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Compagnie Mossoux-Bonté - Inquiétante étrangeté…  
Propos recueillis par Virginie Dupray. 

 

Complices depuis 1985, Nicole Mossoux et Patrick Bo nté pratiquent depuis 
Bruxelles l'art délicat de la suggestion : espaces troubles et fortes charges 
fantasmatiques... 
 
Venus respectivement de la danse et du théâtre, vou s développez en tandem 
des créations mouvantes entre texte, image, objet e t mouvement... Comment 
s'est affirmé cet univers très personnel?  
Nicole Mossoux : Nous avions tous deux fait un peu de chemin auparavant, Patrick 
dans le théâtre, moi dans la danse, et nous ressentions chacun des manques et des 
insatisfactions. Nous nous sommes donc naturellement retrouvés à ce croisement où 
le langage, visuel avant tout, est porté par des univers singuliers. Ce qui nous 
importe n'est pas de créer un langage, mais des langages, des formes gestuelles, 
des façons d'être en scène particulières à chaque création.  
Patrick Bonté  : Nous avions une même envie d'aborder des zones un peu étranges 
de l'intimité qu'il ne nous semblait pas possible d'explorer avec le concours des seuls 
codes chorégraphiques ou du texte théâtral, trop souvent imprégné de psychologie 
ou de réalisme. Nous tenions à laisser au spectateur la liberté de construire ses 
propres images à partir de nos dérives imaginaires. Une telle démarche nécessite 
des langages appropriés qu'il nous faut découvrir à chaque fois.  
Dans le processus de création, nous travaillons beaucoup par improvisation avec les 
acteurs et les danseurs à travers des canevas dramaturgiques définis, en laissant 
cours à l'accident, aux failles, à l'imprévu, en laissant les choses nous échapper, en 
travaillant une certaine «porosité» de l'être, une dispo-nibilité de l'inconnu qui est en 
nous...  
 
Des marionnettes alter ego dans «Twin Houses» (1994 ) au masque dans 
«Katafalk» (2002), des acteurs mis en cadre dans «L es dernières hallucinations 
de Lucas Cranach l'Ancien» (1990) à l'univers fétic histe de «Hurricane» (2001), 
les objets, accessoires ou figures, semblent avoir la part belle...  
NM : Les objets sont plus ou moins présents selon les spectacles. Ils sont ainsi 
particulièrement visibles dans les solos où s'imposait la nécessité de confronter la 
présence solitaire à un objet-partenaire : une marionnette, une figure, un jeu 
d'ombres dans «Light !» (2001), une corde dans «Gradiva» (1999). Il s'agissait de 
mettre en oeuvre une certaine triangulation entre l'interprète, le spectateur et le 
partenaire convoqué.  
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Nous entretenons en outre une certaine fascination pour cet être vide d'histoires, 
d'affects, de psychologie qu'est la marionnette, à même de jouer pleinement avec les 
projections et les identifications des spectateurs.  
«Twin Houses» témoigne d'un rapport très premier avec la marionnette, pour nous 
qui ne sommes pas marionnettistes. Comment cette figure peut-elle progressivement 
se charger et donner l'illusion de la vie ? La concentration gestuelle s'est ainsi portée 
quasi exclusivement vers la marionnette, tandis que mon jeu demeurait le plus 
possible en retrait.  
PB : Le caractère anthropomorphe des figures reste indéniablement troublant. Freud 
l'évoque très bien dans «L'inquiétante étrangeté» en montrant comment l'enfant crée 
des prolongations du moi (les poupées, notamment) qui sont des projections 
naturelles de son narcissisme et comment «l'inquiétante étrangeté» se constitue 
avec la résurgence imprévue dans l'univers adulte de telles représentations.  
 
L'utilisation du masque ou de la marionnette fait é galement écho pour nous à 
une obsession liée au double et aux atmosphères sch izophréniques. Ce 
rapport à la séparation, à la division, aussi bien dans l'intention de jeu que 
dans le mouvement, est extrêmement présent dans nos  pièces : un corps 
tiraillé entre deux intentions antagonistes, entre deux rythmes différents... 
Un sentiment d'impossible unité...  
NM : Le port du masque renvoie aussi à un souci d'ôter toute expressivité au visage 
des interprètes. Si le visage, dans son extrême précision, prend en charge 
l'expressivité, le corps n'a plus grand-chose à dire. Avec le masque, le corps peut 
prendre le relais et mettre en oeuvre les facultés de suggestion qui lui sont propres. 
 
Le retrait, la distance, le recul sont des notions qui reviennent souvent dans 
vos créations...  
NM : En effet, nous ne cherchons pas à nous projeter vers le public, mais au 
contraire, à donner au spectateur la possibilité de se projeter à travers les 
interprètes.  
PB : On a pu nous reprocher, particulièrement en France d'ailleurs, une certaine 
froideur du jeu. On touche là au rapport à l'incarnation, qui diffère selon les 
sensibilités et les cultures. Nous nous reconnaissons davantage dans des univers de 
suggestion que d'expression. Dans nos spectacles, le doute est implicite au jeu, une 
distance est prise par rapport à soi et à ses actes... Le retrait comme part constitutive 
de ce qui est livré sur un plateau.  
 
Intervient dans deux de vos créations «Les dernière s hallucinations de Lucas 
Cranach l'Ancien» et «Simonetta Vespucci» (1998) un  rapport très fort au 
pictural... Les interprètes, par le cadre ou le pro cédé vidéo, semblent être mis 
en effigie. Comment sont nées ces deux pièces?  
PB : La rencontre avec Cranach est née d'un saisissement devant le petit portrait 
d'une princesse à Londres, portrait dont la duplicité (elle était à la fois angélique et 
assassine) nous a menés vers cette théâtralité de l'étrange très troublante. Comme 
si le peintre nous invitait à imaginer ce qui s'était passé avant la pose ou ce qui allait 
se passer après. Nous avons développé un travail sur le vu et le caché et au fil du 
projet, le cadre s'est imposé. La gestuelle des interprètes n'emprunte cependant rien 
à la mécanique des marionnettes. Ces personnages sont là comme s'ils avaient été 
figés dans le tableau pendant cinq siècles et qu'ils se remettaient à vivre.  
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Ils retrouvent cette existence antérieure de façon progressive ou abrupte, d'où des à-
coups, des troubles, des arrêts, des impulsions soudaines...  
«Simonetta Vespucci» a marqué, quelques années plus tard, un retour aux images 
maniéristes, savantes et ironiques. La pièce interroge également le portrait, le 
visage, ce qu'on donne de soi et ce qui nous échappe, mettant en parallèle l'époque 
contemporaine, marquée par une surenchère de notre propre image, et l'époque qui 
a connu la naissance du portrait : le début de la Renaissance.  
 
Les costumes et les objets participent également à la création d'esthétiques 
fortes dans vos pièces : la Renaissance pour Cranac h, des univers fétichistes, 
voire sado-masochistes dans «Hurricane». Le costume , l'objet orientent-ils peu 
à peu l'univers ou sont-ils choisis dans un second temps pour conforter une 
esthétique déjà définie?  
NM : C'est comme avec la musique... Nous travaillons longtemps dans des 
«tenues», des vêtements qui portent nos gestes ou soutiennent le personnage, 
l'intention... Puis l'intervention de la costumière (c'est au féminin : nous avons 
toujours travaillé avec des femmes et avons une longue histoire complice avec 
Colette Huchard) consistera à remettre en question ces propositions, en les 
prolongeant ou en en prenant le contrepied. C'est toujours un moment délicat pour 
l'interprète qui doit quitter ses «dépouilles» pour se mesurer à de nouvelles formes, 
de nouvelles matières ; son intimité est fortement mise en jeu... 
Mais cette confrontation peut l'amener à dépasser le sentiment parfois trop 
confortable d'une deuxième peau qui épouserait parfaitement la première. 
Le frottement du col d'une veste un peu raide a pu faire naître une onde dans le cou, 
que voici à présent sans col alentour : la mémoire de la sensation qu'il faut alors 
réactiver la rendra peut-être plus lisible, dans le double mouvement de la retrouver et 
de donner à voir ce qui l'a fait naître. Cet agencement donne une autre dimension au 
geste et permet au spectateur de se glisser dans l'interstice, quand un rapport trop 
direct avec la matière refermerait le signe. 
 
Vous avez animé en juillet un atelier à l'Institut I nternational de la Marionnette à 
Charleville-Mézières. Pouvez-vous nous en parler?  
PB : Il s'agissait d'un stage sur le rapport à l'objet, ou plutôt sur la façon d'utiliser 
l'objet sans devenir l'objet de son objet. Il y a toujours le danger que l'objet prenne 
toute l'attention, qu'on se laisse piéger par sa présence. Comment alors lui donner un 
statut particulier sans en devenir l'esclave ? Comment le rendre ambigu, le 
transformer en signe métaphorique ? Dans nos spectacles, les objets interviennent 
comme outils de passage. Comme les costumes ou la musique, ils sont des appuis 
amenés, à un moment donné, à disparaître, afin d'ouvrir le plus possible l'espace 
imaginaire du spectateur, sans l'enfermer dans l'anecdote. La disparition de l'objet 
marque un moment intéressant, il disparaît parce que ce qui a motivé son apparition 
est devenu plus fort que lui et, s'il reste, c'est qu'il est désormais un signe et non plus 
une béquille de l'action.  
Lorsqu'il disparaît, se fait jour une question essentielle : comment faire face, mains 
nues, à ce que l'on veut dire et aller à l'essentiel de la situation sans outil, sans aide?  
 
Source : http://web.cnd.fr/saison/kinem/kinem8/objets/mossoux-bonte 
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QUELQUES SPECTACLES DE LA COMPAGNIE  
 

             Entre le Théâtre Varia et la compagnie Mossoux-Bonté c’est une véritable 
histoire d’amour et de collaboration artistique. Quoi de plus normal de réaliser un 
passage en revue de quelques uns des grands spectacles de cette compagnie. Voici 
une liste non exhaustive et une « présentation » de ces spectacles. 

Hurricane 
�

Improbables états, situations sournoisement catastrophiques, petits 
sujets à dominante érotique et bizarre : autant de f iltres identitaires 
traversés par l’ ironie. Des créatures de charme torpillent la révolution, 
Frank Sinatra chante sur les charniers, la médecine impuissante est en 
conférence et les chiens règnent sur le monde… 
 
Ce spectacle a été joué au Théâtre Varia en octobre 2001. 
 
Les dernières hallucinations de Lucas Cranach l’Ancien  

 
 
Dans une atmosphère dominée par l'humour et l'érotisme, une exploration des 

attitudes troubles, inspirées de l'univers du peintre allemand. Derrière un mur troué 
de fenêtres apparaissent des êtres hantés par la mémoire convulsive d'une existence 
antérieure…  
Autre « classique » de la Compagnie, Cranach est emblématique du travail sur 
l’image et le détail entamé dès les premiers spectacles. Les acteurs et les danseurs 
sont vus à travers des fenêtres en trompe l’œil comme en un tableau vivant dont un 
projecteur montrerait des parties pour recréer progressivement une histoire des 
motifs et des obsessions de la Renaissance.  

 
Le spectacle a été créé en janvier 1990 au Theater De Synagoge à Tilburg 

(Pays-Bas). Depuis, il a connu deux nouvelles versions et plus de 140 
représentations.  

 
Ce spectacle a été joué au Théâtre Varia en décembre 2003. 
 

 
 Lucas Cranach , http://www.mossoux-bonte.be 
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Twin Houses  

 
Imaginez que vous vous trouvez envahi par une multitude d'êtres qui agissent 

à travers vous sans demander votre avis. Ils se saisissent d'une partie ou l'autre de 
votre corps, s'insinuent entre vos intentions et vos gestes, émettent des voix 
contradictoires, des discours étranges... 
Twin Houses, monologue multiple, met en scène Nicole Mossoux et cinq 
mannequins articulés, confondus dans un corps à corps où l'on ne sait plus, de 
l'acteur ou du mannequin, qui manipule qui, qui détient le pouvoir sur l'autre.  

 
Seule incursion de Nicole Mossoux et Patrick Bonté dans le domaine des 

formes animées, Twin Houses confronte la danseuse à ses doubles… Depuis sa 
création, le spectacle a été présenté sans interruption sur les cinq continents. 
 

 
Twin Houses , http://www.mossoux-bonte.be  

 
Ce spectacle a été joué au Théâtre Varia en février 2003. 

 
Light !  
 

Un spectacle nyctalope pour contrer, une fois pour toutes, la peur du noir… et 
se réconcilier avec la poche d’obscurité qui nous a engendrés. Quand votre ombre 
ne vous quitte plus d’une semelle ou semble vouloir vous devancer. Quand elle 
commence à ne plus vous ressembler et s’évertue à vous surprendre au coin des 
rues. Quand elle se met à danser à votre place… Quand toutes les ombres du 
monde se mêlent pour n’en former qu’une, si noire et si dense qu’on n’y voit plus… 
Light !  
 

L’enjeu est de détourner les certitudes visuelles et de mettre en question la 
matérialité du corps face à celle de la lumière et des ombres, de la même façon que 
nos fantasmes et nos peurs acquièrent parfois plus de réalité à nos yeux que la vie 
même. 
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Light ! , http://www.mossoux-bonte.be 

 
Ce spectacle a été joué au Théâtre Varia en janvier 2003 (petite salle) et 

repris en grande salle en novembre-décembre 2003. 
 
 
Générations  

 
Douze danseurs, pour la plupart complices de longue date de Nicole Mossoux 

et Patrick Bonté, ont forgé et se sont transmis des modules gestuels qui jouent avec 
l’orientation de soi, l’identité, le rapport de l’un avec le multiple…  
Dans l’installation qui les rassemble, chacun d’entre eux est campé sur une dalle 
lumineuse. Les spectateurs sont conviés à s’installer autour d’eux, et peuvent choisir 
plusieurs angles de vision, qui mettent en perspective le réseau formé par les 
danseurs: un réseau qui se lie et se délie, comme un organisme en permanente 
évolution, un brassage de temporalités diffractées, enchevêtrement d’histoires 
anachroniques, long fleuve intranquille...  

 
Une performance conçue pour les espaces publics. 
 
 

 
Générations , ©mossoux-bonte 

 
Ce spectacle a été joué au Théâtre Varia en mai 2005. 
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Hélium  
 
 Dans une atmosphère de night-club métaphysique, deux couples troubles, 
encadrant la maîtresse illicite de Dieu, retournent en eux les images de l'origine et de 
la mort. Obsessions du double, du sexe, du religieux: comment échapper à ces 
hantises? Par quel étrange désordre? A quels débordements se livrer?  
La scène montre trois grandes fenêtres qui, s'ouvrant et se fermant alternativement 
ou ensemble, font apparaître les acteurs et les danseurs dans de grands cadres dont 
ils ne sortent jamais. Un travail sur l'image et la simultanéité des actions et des 
mouvements.  
  
La Compagnie a été accueillie en résidence aux Hivernales d'Avignon où le 
spectacle a été créé en février 2005, participant ainsi au réseau Trans Danse Europe 
2003-2006, projet rassemblant les villes d'Avignon, Helsinki, Prague, Reykjavik, 
Bruxelles, Ljubljana, Aarhus et Poznan. 
 

 
                                                                                                                                    ©Cyril Minoux 

Ce spectacle  a été joué au Théâtre Varia en décembre 2005. 
 
Khoom  
 

Au départ de l'oeuvre troublante qu'est le Khoom de Giacinto Scelsi, « Sept 
épisodes d'une histoire d'amour et de mort non écrite dans un pays lointain », trois 
danseuses, une chanteuse et six musiciens mênent un parcours sensible où le geste 
accompagne au plus intime la vibration sonore, où l'espace balayé par la danse 
reflête la profondeur de ces sons si particuliers à Scelsi.   

 
Initié au Théâtre du Manêge à Mons, Khoom est le fruit d'une collaboration 

entre la Compagnie Mossoux-Bonté, l'Ensemble Musiques Nouvelles et le Centre 
des Ecritures Contemporaines Numériques. 

 

 
 Khoom , ©Mikha Wajnrych 

 Ce spectacle  a été joué au Théâtre Varia en Mai 2008 
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Kefar Nahum  
 
 

Avec Nicole Mossoux (actions) et Thomas Turine 
(musique live). 

 
Un monde d’objets, d’objets de rien, auxquels on 

prête une âme, des désirs humains, des pulsions 
animales. D’incarnations en dévorations, ils nous jouent le 
grand bordel de l'humanité : jeux de pouvoir et droit de 
cuissage,  accouchements contre-nature, violences 
inexpliquées, exécutions sommaires prennent place dans 
un cortège d’incessantes transfigurations, auxquelles 
même le corps de la manipulatrice n’échappera pas, 
absorbé comme autant de matière  - chair et os. 

 
                                                                                                                                   Figure 1 : © Mikha Waj nrych 

 

Femme-araignée, Nicole Mossoux tisse une toile inquiétante où se débattent 
nos doubles inanimés, immergés tout crus dans l’univers musical détonnant de 
Thomas Turine. 

 
Ce spectacle a été joué au Théâtre Varia en novembre 2008. 

 
Nuit sur le monde  

 
 
Théâtre de fantasmes et d’images, Nuit sur le monde opère comme un 

triptyque qui déclinerait en trois temps une relation à l’ancestral, au contemporain et 
à un futur hypothétique. 
Tout part de l’image d’un bas-relief composé de figures qui se mettent en 
mouvement et se détachent de la pierre et de l’ombre…  Chutes abruptes, 
embrassements incertains, passages ininterrompus : une humanité défile dans le 
doute de ses origines et l’assurance de sa fin. 

 
Le spectacle mélange les situations en tournant autour du thème de la vanité 

et de l’éternel retour et sur le mode de l’humour et d’une certaine mise à distance. 
Danseurs et acteurs plongent : dans la nuit des corps  - mystère opaque, vibration 
d’orage. 

La première partie du triptyque Noli me tangere  a été créée en 2006 au 
Festival International des Brigittines et sa version complète (avec Ad Mortem 
festinamus  - Nous nous hâtons vers la mort ; et Sola sub nocte  - Sous la nuit 
seule), en 2007  au même festival.Noli me tangere  a reçu le Prix spécial du jury au 
festival de Mimos de Périgueux pour « l’excellence de sa recherche exprimée de 
manière magistrale par d’un spectacle d’une rare intensité qui transcende le temps ».  
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 © Mikha Wajnrych 

 
Ce spectacle a été joué au Théâtre Varia en février 2009 
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En savoir plus... 
www.mossoux-bonte.be 

 

 
 

 

 

 

 

 

 

 

 
 


