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Introduction  

« Dans cette pièce, je m’intéresse  à l’impact des contextes, 
des environnements et des cultures sur les corps humains. 
En mettant en lien la chorégraphie avec le graphisme, c’est 
bien le lien entre l’humain et son organisation sociale qui est 
en jeu. Je cherche à définir ce que l’individu doit abandon-
ner peu à peu de sa propre humanité au profit d’une identité 
sociale et face aux violences qu’il traverse. Le résultat est à 
la fois triste et drôle. »
 « La force du pop-art est de hisser l’image d’une personne, 
d’un objet, d’un événement populaire au rang d’œuvre es-
thétique. En soi, cela n’a pas forcément d’intérêt. Pourtant 
la stylisation et le détournement de cette image révèlent 
une force de fascination. La stylisation de la violence va 
pointer la fascination intime et la dépendance que l’on a 
pour cette violence. Dans Asphalte, les émeutes sont trai-
tées de manière littérale et étymologique, elles sont des 
mouvements, des soulèvements, des émotions… C’est en 
ce sens que j’aimerais définir Asphalte comme une pièce 
Pop-Art… »       Pierre Rigal 

© PIERRE GROSBOIS



1 - Présentation du spectacle

- Deux versions :
Asphalte : version 38 minutes commande et production du 
Théâtre de Suresnes Jean Vilar -Suresnes Cités danse 2009, 
créée le 10 janvier 2009.

A partir de cette première expérience, Pierre Rigal a sou-
haité poursuivre l’aventure artistique et créer une version 
complète de 55 minutes présentée le 3 novembre 2009 à la 
Maison de la Danse à Lyon.

- Présentation du spectacle par la compagnie
« La lumière apparaît au milieu de l’espace, au milieu de la 
rue, elle révèle peu à peu un bloc dont elle est la prison-
nière. Ce monolithe vivant, cela sera peut-être un  mur, un 
building ou une ville toute entière… Les personnages s’arra-
chent alors à l’obscurité. Dans le sens qui est celui de l’écri-
ture, ils voyagent autour de ce bloc, et en se  présentant 
devant ces couleurs abstraites, ils fabriquent à la chaîne 
des silhouettes urbaines dont l’histoire se construira au fur 
et à mesure de leurs passages. Dans cette fuite ou cette 
quête, les corps de ce road-movie chorégraphique traver-
sent tous les “Etats“. Sous surveillance ou sous contrôle, ils 
cherchent une identité corporelle et collective, se faufilant 
à travers  les stéréotypes et les mythes médiatiques mo-
dernes. Peu à peu, le calme imaginaire de cette ville manga 
est perturbé par une violence abstraite et sournoise, par 
une guerre futuriste qui ne dirait pas vraiment son nom. Nos 
combattants, dont les seules armes sont celles de l’ironie, 
de l’absurde, de la poésie ou de la grâce, perdent peu à peu 
de leur identité humaine. Tour à tour robotisés, possédés, 
électrocutés… comme pour mieux s’échapper, ils redessi-
nent l’enveloppe de leur propre corps.
Ces êtres zigzagants, mi-monstre  mi-machine, qui appa-
raissent et disparaissent sans fin et sans relâche, tournent 
et détournent en dérision nos images flash et réflexes.
Au plus fort des frappes et des éclats de lumière, les corps 
de ces créatures fantomatiques se projettent dans des 
cieux post-nucléaires. Encore chauds et transpirants, ils 
chuteront puis finiront encastrés dans l’asphalte de cette 
route gelée et Pop-Artique.
Partir, fuir, rester sur place où qu’on aille, rêver d’être ailleurs 
sans espoir, s’imaginer autrement, tous les motifs de la 
quête se nouent dans Asphalte. Ici ou là-bas, il faut courir 
pour tenir.

2 - Le chorégraphe Pierre Rigal

	 a) Biographie

Véritable touche-à-tout, Pierre Rigal s’est d’abord illustré 
dans l’athlétisme avant de venir  à la danse et à la chorégra-
phie. Athlète, spécialiste de 400m et de 400m haies, Pierre 
Rigal a poursuivi des études d’économie mathématique et 
est diplômé d’un DEA de cinéma de l’Ecole Supérieure  d’Au-
diovisuel à Toulouse.  
Pendant sa formation, le jeune homme participe à un stage 
professionnel sous la  direction du chorégraphe profession-
nel Aurélien Bory et se pique du virus de la danse. il croisera 
alors  le chemin de chorégraphes tels que Heddy Maalem, 
Bernardo Montet, Wim Vandekeybus et de metteurs en 
scène tels que Mladen Materic. En 2002, il intègre la compa-
gnie de Gilles Jobin pour la création de Under Construction 
et la reprise de The Mœbius Strip. (2003). Sa rencontre avec 
Gilles Jobin détermine ses ambitions. 
Parallèlement, il travaille en tant que réalisateur de vidéo-
clips et de documentaires, comme Balade à Hué pour France 
3 et installe des dispositifs vidéo pour la CIE 111. 
En novembre 2003, Pierre Rigal fonde la compagnie dernière 
minute, conçoit et interprète sa première pièce, le solo 
érection, co-mise en scène par Aurélien Bory. 
En juin 2005, il est interprète du chorégraphe Ariry Andria-
moratsiresy pour Dans la peau d’un autre dans le cadre du 
vif du sujet, production SACD / Montpellier Danse. 
En octobre 2006, il crée en collaboration avec Aurélien Bory 
Arrêts de jeu au Théâtre National de Toulouse. Avec cette 
pièce, le chorégraphe propose un spectacle de groupe sur le 
monde de l’enfance et du foot. 
En mai 2007, dans le cadre de la manifestation « comme un 
été », Pierre Rigal présente au Théâtre national de Toulouse, 
La mort est vivante, une installation photographique. 
Fin 2007, il est collaborateur artistique d’Aurélien Bory pour 
sa nouvelle création Les sept planches de la ruse. 
Pour le Gate theatre de Londres, il créé Press un nouveau 
solo qu’il interprète en 2008 où il déplore la banalité de 
l’homme moderne pris au piège entre consommation et  
standardisation.  
Dans son travail, l’artiste s’inspire des nouvelles technolo-
gies et du numérique. Il s’inscrit de ce fait dans l’extrême 
modernité de la danse contemporaine. Le danseur nourrit 
son expérience en participant à la réalisation de vidéo-clips 
et de courts métrages. Inspiré par les fictions du monde 
contemporain, Pierre Rigal explore des univers potentiels. 
Entre précipitation et immobilité, objets animés et images 
fixes, il offre une réflexion ouverte sur nos mythologies or-
dinaires.  
Saluées par les critiques en France et à l’étranger, les créa-
tions de Pierre Rigal sont intelligentes dans le propos et 
dans l’esthétique.



	 b) Interview 

Par Juliane Link rédactrice sur Paris-art.com, le 19 février 
2009.  

Juliane Link : Tu as un parcours assez éclectique, entre 
mathématiques, cinéma et athlétisme. Quelle importance 
accordes-tu aujourd’hui à ta carrière d’athlète de haut ni-
veau ? Quelle distinction fais-tu entre le geste sportif et le 
geste chorégraphique ? 
 
Pierre Rigal : Mon parcours de sportif m’a avant tout trans-
mis des références, des habitudes et une grande lucidité 
dans mon travail. Je considère que le geste sportif est  
d’abord un geste lié à une efficacité, il appartient au re-
gistre de l’utilité. Dans la recherche de cette utilité, nous 
décelons cependant toujours une forme de grâce. Ce  n’est 
pas sans raison que l’on surnomme un footballeur comme 
Zidane : le danseur. Une certaine harmonie gestuelle habite 
son corps quand il évolue sur le terrain. Ce n’est pourtant 
pas l’effet qu’il poursuit ou la finalité première. Dans mon 
travail chorégraphique, j’ai cherché à  transposer cette effi-
cacité du geste sportif et à faire naître ainsi la grâce. Dans 
la tradition de la danse, les danseurs tentent, dès le départ, 
d’accéder à une forme de grâce. Même si les danseurs 
contemporains essaient de traduire différemment cette re-
cherche, de détourner cette esthétique, en se nourrissant 
des gestes du quotidien ou en tentant de banaliser le geste 
dansé, cette attente ne disparaît pas tout à fait. Aussi, 
la confrontation avec le geste sportif me semble intéres-
sante, elle ouvre de nouvelles potentialités. 

J.L.: De quels autres éléments liés à l’univers sportif te 
nourris-tu dans ta recherche chorégraphique ? 
 
P.R. : L’univers sportif est un espace fait de contraintes, à 
travers un ensemble de règles de jeux. Dans le sport, nous 
sommes dans un espace de jeu fini, mais aussi dynamique. 
Il est déterminé par une aire de jeu qui se modifie en fonc-
tion de l’intervention des autres joueurs, qui sont toujours 
en mouvement dans cet espace. Dans mon travail avec la 
danse, je me nourris de ces contraintes et tente d’y ré-
pondre. Par exemple, dans Press, je recompose ce type d’es-
pace, un espace fini mais dynamique qui va se modifier au 
fur et à mesure de la pièce. Une autre notion importante qui 
habite l’univers du sport est celle du jeu. Cette dimension 
est finalement commune au sport et à l’art. C’est ce que je 
cherchais à signifier dans Arrêt de jeu, en français, le mot 
jeu appartient au registre du sport et du théâtre. Il souligne 
l’aspect ludique de ces disciplines.  
 
J.L.: Ton utilisation de la lumière dans la scénographie est 
tout à fait intéressante, il semblerait que la lumière com-
pose parfois à elle seule la scénographie. Nous retrouvons 
ce choix dans ton solo Erection mais aussi dans la nouvelle 
création Asphalte. Quelle est la continuité de ce travail 
scénographique ? 

P.R. : La lumière est effectivement un élément essentiel de 
la scénographie. Dans mon solo Erection, la source vidéo 
est utilisée comme source de lumière, il n’y a pas d’autres  
sources lumineuses que la vidéo. La scénographie est alors 
construite à travers des projections vidéos au sol qui va-
rient de la simple ligne au carré lumineux. Dans mes autres 
pièces, la lumière est également au coeur de la scénogra-
phie, de la mise en espace. Cela m’intéresse car j’envisage 
la lumière comme une source interactive et vivante, elle 
réagit, elle est en permanence en dialogue avec les autres 
éléments qui constituent un spectacle, c’est-à-dire le 
mouvement et le son.

J.L. : Quel lien peux-tu faire entre tes propositions chorégra-
phiques et ta formation cinématographique ? 
 
P.R. : Dans mon travail de recherche cinématographique, je 
me suis intéressé à l’image fixe. Pour cela, j’avais travaillé 
sur le film La Jetée de Chris Marker. Cette préoccupation, cet 
intérêt pour la rupture du mouvement, je la retrouve dans 
mon travail chorégraphique. Je m’intéresse notamment au 
mouvement qui précède, au mouvement qui amène à l’ar-
rêt du mouvement, à la fixité des images. Cette recherche 
s’exprime soit par un travail sur le corps lui-même, dans 
l’interprétation du geste ; mais elle peut aussi se traduire 
par des utilisations spécifiques de la lumière, par la création 
d’effets visuels. 
Mon expérience audiovisuelle, puisque j’ai aussi réalisé des 
films documentaires, m’a permis d’expérimenter des effets 
techniques et de me nourrir des possibilités offertes par 
ces technologies.  
 
J.L.: La première de Press a eu lieu à Londres, l’an dernier. 
Comment cela s’était-il décidé ? 
 
P.R. : J’ai réalisé l’ensemble du travail de résidence pour la 
pièce au Théâtre Garonne à Toulouse. Par la suite, la direc-
trice du Gate Theatre à Londres, qui avait vu mon précédent 
spectacle, m’a contacté et m’a proposé trois semaines 
de représentations. Je ne savais pas réellement si j’étais 
prêt mais l’opportunité de jouer pendant trois semaines 
en continu m’a convaincu, ces occasions sont assez rares 
dans la danse contemporaine. Je savais que l’expérience 
de plateau, la représentation face au public me permettrait 
d’affiner ma démarche. Ensuite, les choses sont allées as-
sez vite. 

J.L.: Comment as-tu réagi face au succès de Press ? Com-
ment le considères-tu aujourd’hui ? 
 
P.R. : J’ai d’abord été assez surpris. Bien sûr, cela fait très 
plaisir de connaître une telle réception du public. Mais, il y a 
une part assez irrationnelle dans ce succès. On se demande 
pourquoi cette pièce tout à coup connaît un tel succès alors 
que mes pièces précédentes me semblaient aussi intéres-
santes. Finalement, je reste aussi très prudent car le milieu 



de la danse contemporaine n’est pas populaire, dans le sens 
où c’est un milieu assez réduit. Effectivement, le succès 
de Press a un impact positif pour la suite de ma démarche 
de création, mais tout dépendra de l’accueil de ma future 
pièce. Ce n’est pas vraiment comme au cinéma où le succès 
d’un film peut rendre un artiste bankable et assurer la suite 
de sa carrière. Dans la danse, chaque travail est jugé pour ce 
qu’il est, ce qui est très bien d’ailleurs, mais cela peut faire 
un peu peur aussi. Tout cela est assez relatif. 
 
J.L.: Peux-tu me décrire le processus de création de ta nou-
velle pièce Asphalte, créée pour le Festival Suresnes Cité 
Danses en janvier dernier ? 
 
P.R. : Cette pièce est née sous l’impulsion d’Olivier Meyer, 
directeur artistique de Suresnes Cité Danse. Il m’a appelé et 
m’a fait cette proposition artistique de travailler avec des 
jeunes danseurs hip-hop. Le festival Suresnes Cité Danse a 
la vocation d’accompagner la danse urbaine et de stimu-
ler sa créativité artistique en créant des conditions suffi-
santes à son épanouissement. Le pari s’est révélé intéres-
sant et stimulant. J’ai réfléchi à cette proposition pendant 
deux mois et j’ai finalement accepté. 
Nous avons donc réalisé un casting auprès d’une centaine 
de jeunes danseurs hip-hop pour garder finalement cinq 
danseurs. Je ne connaissais aucun de ces danseurs en 
amont du travail. Le processus de création s’est très bien 
passé, nous avons présenté une forme courte de 38 mi-
nutes, très bien accueillie par le public. L’idée est mainte-
nant de créer une version longue, d’environ une heure pour 
l’automne prochain.  
 
J.L.: Comment as-tu envisagé le travail avec des danseurs 
hip-hop ? 
 
P.R. : J’étais déjà familiarisé avec la danse hip-hop. 
Travailler avec ces jeunes danseurs, âgés de 18 à 22 ans 
pour la plupart, m’a permis de les amener à développer de  
nouveaux axes dans leur travail. Il s’agissait de leur faire 
prendre conscience de certaines dimensions ignorées par 
la performance hip-hop, notamment dans les battles, de les 
amener vers des notions plus abstraites liées au mouve-
ment, à la mise en espace et à l’inscription du geste dans un 
espace scénique. Nous avons aussi travaillé sur les arrêts 
du mouvement, la rupture du geste, thèmes qui me sont 
familiers, comme je l’ai déjà évoqué. Leur créativité est très 
riche, ils ont souvent été force de proposition, cela a donné 
lieu à une découverte et un enrichissement mutuel.  
 
J.L. : Ton travail chorégraphique pourrait se traduire à tra-
vers ces deux notions : minimalisme et abstraction ? 
 

P.R. : Oui et non. Effectivement, mes propositions sont mi-
nimalistes. Le solo Erection parle d’un homme couché qui 
cherche à se lever. Mon solo Press enferme un homme 

dans un espace qui peu à peu se rétrécit autour de lui. 
Ces deux créations pourraient d’ailleurs être considérées 
comme deux formes de réponse à une même interrogation 
sur les inquiétudes de l’homme moderne. Cependant, face 
à ces propositions minimales, la manière de construire mes 
œuvres, l’ensemble des étapes de mon travail donne 
naissance à une infinité de propositions. 
 
J.L. : Que t’as apporté ton travail auprès de chorégraphes 
tels que Gilles Jobin, Bernardo Montet, Wim Vandekeybus ? 

P.R. : J’ai travaillé trois ans avec Gilles Jobin. C’est le pre-
mier chorégraphe avec lequel j’ai travaillé, je le remercie 
avant tout de m’avoir fait confiance et d’avoir expérimenté 
à mes côtés, alors que je venais d’un autre univers, celui 
du sport de haut niveau. Il a su trouver les lignes de forces 
et les potentialités de mon parcours, et notre collaboration 
m’a permis d’élaborer mon propre langage dans la danse 
contemporaine, tout en continuant à me nourrir de l’uni-
vers dont j’étais issu. Pour les autres chorégraphes cités, 
ce sont des stages que j’ai suivi auprès d’eux et qui m’ont 
permis de développer de nouveaux appuis, de connaître des 
déclics. On peut travailler des années sur un langage choré-
graphique, sur une approche formelle, et un jour, en une se-
conde, avoir l’impression de franchir un cap, et entrer dans 
un nouvel univers. Ces chorégraphes ont accompagné ces 
moments de déclics. 
 
J.L. : As-tu un nouveau projet de création en tête ? 

P.R. : Oui, effectivement. Je travaille actuellement sur une 
nouvelle création pour l’automne 2010. C’est un projet sur 
le thème de la gestuelle du rock’n’roll, sur les gestes sté-
réotypés et les représentations qu’a construit cet univers 
et auxquelles ont contribué l’ensemble des artistes de ce 
mouvement. Il réunira des danseurs et des musiciens. Je 
souhaite travailler sur la distinction entre gestes néces-
saires et gestes codifiés. Le geste nécessaire est celui 
que doit réaliser un musicien, par exemple un batteur, pour 
produire un rythme avec son instrument, ici la batterie. Le 
geste codifié est celui qu’il va effectuer, non dans le simple 
but de produire un rythme, mais parce que ce geste va être 
interprété par ses pairs et par le public. C’est ce geste-là qui 
va apporter un supplément de sens, réunir tout le monde 
autour d’une signification commune et créer la mythologie 
du rock’n’roll. J’avais déjà travaillé sur cette thématique 
dans Arrêt de jeu en m’intéressant à la manière dont la té-
lévision construit un vocabulaire de l’image, à travers l’uti-
lisation récurrente des mêmes procédés : l’arrêt sur image, 
le ralenti, l’accéléré. La manière dont la télévision construit 
ces gestes contribue à les codifier et à créer les attentes du 
spectateur. Ce qui est intéressant, c’est que l’on retrouve le 
même vocabulaire dans la danse.



	 c) Liste des pièces chorégraphiées

•	 Micro
•	 Asphalte
•	 Press
•	 Arrêt de jeu
•	 Érection
•	 Dans la peau d’un autre
•	 Que serai-je serai-je

3 - L’Equipe de création 

Mélanie Chartreux, assistante artistique et costumière 
Elle a suivi une formation de gymnaste et a remporté le 
championnat national en 1999. Après six ans d’études 
théâtrales, elle travaille en tant qu’assistante, comédienne 
et acrobate pour plusieurs compagnies mêlant musique 
et théâtre. En 2007, elle travaille pour la CIE 111 dirigée par  
Aurélien Bory pour la reprise de rôle de Plus ou moins l’infini. 
En 2008, elle intègre la compagnie dernière minute. Depuis 
elle a travaillé auprès de Pierre Rigal pour la création de son 
solo Press. Elle est lauréate des Rencontres Talents Danse 
Adami 2008 avec un solo Que serai-je serai-je chorégraphié 
par Pierre Rigal

Frédéric Stoll, constructeur décor, lumières 
Il a étudié la construction mécanique à l’université, tout en 
poursuivant son intérêt pour la photographie. Pendant ses 
études à Avignon, il a étudié l’éclairage et la conception de 
décors. Ces vingt dernières années, il a travaillé avec plu-
sieurs compagnies de danse, notamment avec Dominique 
Bagouet, Jacques Patarozzi, Mark Tompkins, Patricia Ferrara, 
ainsi qu’avec les metteurs en scène : Mathias Langhoff, 
Jean- Marie Doat, Mladen Materic et Aurélien Bory. Il conti-
nue de développer son travail dans la photographie.

Julien Lepreux, musique 
Il commence son apprentissage de trituration sonore dès le 
collège en tant qu’animateur d’une émission rock sur une 
radio locale d’Angoulême. Comédien, formé par Gilles Turlot-
Malcore, il a expérimenté les différents postes du secteur du 
théâtre et du cinéma. Il travaille sa pâte sonore au sein du 
collectif Terra Incognita et signe en tant que auteur-com-
positeur plusieurs bandes originales de jeux vidéo, de courts 
et de longs métrages avec le soutien du producteur Olivier 
Chanut, ancien directeur artistique d’EMI. Il participe à la 
création du Studio des Résistants avec Matthieu Metzger, 
où il enregistre les disques de Moon Pallas et Alan Cock dans 
lesquels il officie comme compositeur et guitariste, regrou-
pés en 2009 sous le collectif Vice Beni.

Les 5 danseurs :

Mathieu Hernandez (dit Segzprime)

Né en 1990. Réside à Fontenay-St-Père (78)

Pratique la danse hip-hop depuis 7 ans. 

Spécialité : pop et locking 

Autre activité : composition, chant et piano 

Hervé Kanda (dit Roméo)

Né en 1987. Réside à Créteil (94)

Pratique la danse hip-hop depuis 3 ans. 

Spécialité : krump

Autre activité : danseur dans le groupe de krump Blood 

Brothers Crew

Yoann Nirennold (dit Naruto)

Né en 1988. Réside à Créteil (94)

Pratique la danse hip-hop depuis 3 ans. Spécialité : pop

Autre activité : animateur en centre aéré

Camille Regneault

Née en 1985. Réside à Saint-Ouen (93)

Pratique la danse hip-hop depuis 10 ans. Spécialité : pop

Autre activité : danseuse dans la compagnie Elioz

Julien Saint Maximin (dit Bee D.)

Né en 1982. Réside à Champigny (94)

Pratique la danse hip-hop depuis 12 ans. 

Spécialité : break dance

Autre activité : Danseur dans la compagnie de hip-hop Black 

Blanc Beur. Participation à de nombreuses battles.

4 - Une petite histoire du hip-hop

D’où vient le hip-hop ?
Le hip-hop est un mouvement culturel et artistique apparu 
aux Etats-Unis au début des années 70 et qui depuis s’est 
diffusé dans le monde entier. Issu des ghettos  new-yorkais, 
il mélange des aspects festifs et revendicatifs.

Qu’est-ce qui caractérise ce mouvement ?
Les principaux éléments de la culture hip-hop sont le rap et 
plus généralement la musique hip-hop, le graffiti (dessins 
sur les murs), la danse hip-hop et le DJing / Scratch.

Quel est le message du Hip-Hop ?
Le hip-hop est porteur du message d’Africa Bambaataa et 
de la Zulu Nation : « peace, love and having fun » soit « la 
paix, l’amour et s’amuser », mais aussi le respect des autres 
ainsi que l’unité des peuples.



Mais qui est Africa Bambaataa ?
Il est l’un des « boys » du Bronx. Il appartient au gang des 
Black Spades. Les bagarres entre les gangs sont dures et un 
de ses amis est abattu en 1975 par des policiers. Africa Bam-
baataa quitte alors le gang et devient Dee-Jay. Il ne veut 
plus de violence. Il crée alors la Zulu Nation. C’est d’abord 
un état d’esprit. L’inverse d’un gang : tout le monde y est 
accepté. Peu importe la couleur, la religion et les convic-
tions politiques. La “Nation“ est internationale, elle a des 
membres dans le monde entier. Pas besoin de s’inscrire ou 
de prendre une carte : la Zulu Nation, comme le mouvement 
hip-hop, est une façon de vivre en amitié avec les autres.

La danse hip-hop, c’est quoi ?
La danse hip-hop apparaît avec la breakdance, une danse 
caractérisée par son aspect acrobatique des figures au sol. 
Les danseurs se rassemblent dans les allées, dans les cours 
des immeubles avec un radiocassette et un bout de carton 
au sol où ils s’entraînent et échangent leur pas. Le hip-hop 
se danse également debout, chaque danseur ayant son 
propre style : locking, popping, boogaloo, new style, crump… 
Les danseurs se retrouvent lors de “battles“ ou “défis“, 
ils s’affrontent en équipes appelées “crew“ ou en solo.  
Aujourd’hui il existe des compétitions dont le rayonnement 
est international comme par exemple la célèbre “Battle 
of the year“ qui rassemble des milliers de jeunes chaque  
année.

Et dans les théâtres ?
Aujourd’hui la danse hip-hop investit les théâtres : de nom-
breuses créations voient le jour. Cette danse issue de la rue 
est mise en scène : costumes, éclairages, musiques enre-
gistrées ou mixées en direct. Beaucoup de chorégraphes 
contemporains s’intéressent au hip-hop, ils font des re-
cherches chorégraphiques en intégrant à leur spectacle le 
cirque, la danse classique, la danse africaine… Les styles se 
mélangent et c’est ainsi que les danses se forment.

LEXIQUE DE LA DANSE HIP-HOP

B-Boy ou B-Girl : servait de terme générique dans les an-
nées 1970 pour représenter tout breaker. Aujourd’hui signifie 
un membre actif du mouvement  hiphop.

Battle : confrontation verbale ou dansée entre deux rap-
peurs ou breakers.

Beat : rythme.

Beatboxing : discipline où le corps, notamment la bouche, 
sert d’instrument.

Boogaloo : danse reposant sur des ondulations et des 
contractions du corps.

Breakdance : danse enchaînant des figures acrobatiques et 
des pas de danses au sol.

Crew : groupe d’amis réunissant rappeurs, graffeurs, DJ’s, 
etc.

Cut : technique de DJ qui consiste à fragmenter une partie 
d’un vinyle et de le faire aller de l’avant en arrière plusieurs 
fois afin d’obtenir un effet de répétition (généralement en 
baissant le son du disque scratché à l’envers et en l’aug-
mentant quand celui-ci est relâché). Dur à expliquer, dur à 
faire.

DJ : abréviation de disc jockey. Il manipule les disques sur 
ses platines.

Flow : manière qu’a un rappeur de débiter ses paroles. Le 
flow est composé de l’intonation, de la musicalité et de la 
vitesse d’élocution du rappeur.

Freestyle : improvisation d’un rappeur, d’un bad boy sur une 
bande instrumentale, ou d’un graffeur.

Graffiti : inscription calligraphiée ou dessin, tracé, peint ou 
gravé sur un support qui n’est normalement pas prévu à cet 
effet (ex : les murs…).

Hip-hop : regroupement de manifestations artistiques très 
liées entre elles autant sur le plan musical (rap), chorégra-
phique (breakdance) ou graphique (tags, fresques,…) et for-
mant un mode de vie à part entière.

Hip-hopper : acteur du mouvement hip-hop.

Hype : danse debout jouant sur le décalage entre les danses 
effectuées.

Locking : danse debout inspirée du disco.
New School : deuxième génération de rappeurs (début des 
années 1990).

Old School : première génération de rappeurs (années 1980).

Rap : texte, improvisé ou non, souvent rythmé par les pla-
tines du DJ.

Sample : échantillon sonore emprunté à un disque pour être 
incorporé à une nouvelle composition. Le procédé est le 
sampling et la machine est le sampler.

Scratch : bruitage effectué par un DJ par manipulation d’un 
disque vinyle.

Skit : intermède entre deux morceaux, souvent constitué 
de dialogues.



Tag : signature simple du graffeur.
Underground : de l’anglais - signifie littéralement 
souterrain. Adjectif désignant les hip-hoppers tra-
vaillant hors des circuits commerciaux (production 
indépendante, aucun recours à la promotion...).

4 - Les pistes pédagogiques

En interdisciplinarité avec le prof de français, le prof 
d’EPS et le prof de musique :
- Exercices d’improvisation de scènes de la vie  
Eurbaine :
Au préalable, réflexion sur qu’est-ce qu’une improvi-
sation?
- conversations de jeunes dans différents lieux  
(collège, vestiaire, en attendant le bus...)
- déplacements de jeunes dans différents endroits 
(dans la rue, sur les trottoirs, dans un grand maga-
sin...)
- simulation de courses-poursuites (au ralenti, en  
accéléré)
- simulation de bagarres (au ralenti, en accéléré)
- une rencontre amoureuse en milieu urbain
- Travail autour du titre: Asphalte

POUR EN SAVOIR PLUS

- Au sujet de Asphalte : - Reportage Arte culture 
Suresnes Cité Danse. Lien sur l’émission arte  
diffusée le 12 janvier 2009 : 
http://www.arte.tv/fr/recherche239412.html

- Pierre Rigal et Joëlle Bouvier, tous deux choré-
graphes et invités du Festival Suresnes Cités Danse 
2009, nous parlent de leurs créations et de leur per-
ception de la danse hip- hop. 
http://www.wat.tv/video/joelle-bouvier-pierre-rigal.
html

- Au sujet d’autres pièces de Pierre Rigal :
www.pierrerigal.net

- Reportage sur Press : 
http://culturebox.france3.fr/all/6952/Pierre-Rigal et 
http://tv.lepost.fr/2009/07/27/1635548_press-de-
pierre-rigal-theatre.html

- Reportage sur Arrêt de jeu 
http://www.oc-tv.net/arret-de-jeu.htm

- Au sujet de la danse :

Le Moal P., Dictionnaire de la danse, Paris, Larousse, 

1999.
Bourcier P., Histoire de la danse en occident, Paris, 
Seuil, 1994 2e édition.

Danse nomade, Nouvelles de danse, n°34-35, 
Bruxelles, Contredanse, 1998

Laban R., La maîtrise du mouvement, Actes Sud, 1994 
(l’art de la danse). Trad. J. Challet Haas et M. Bastin
Michel M., Ginot I., La danse au XXe siècle, Bordas, 
1995. 
Pastori J.P., La danse, Paris, Gallimard, Vol I et II. (La 
Découverte) 
Preston Dunlop V., Hoghsdon J., Rudolph Laban, Actes 
Sud. 
Soupault P., Terpsichore, Actes Sud Papiers. 
Valéry P., L’âme de la danse, La Pleïade, 1960.
Wigman M., Le langage de la danse, Actes Sud Pa-
piers, 1986. trad. J. Robinson

Ce dossier a été réalisé avec l’aide du dossier pédago-
gique de la maison de la danse de Lyon.
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