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Nous, Smaïl Kanouté et Clémence Azincourt , 
nous sommes rencontrés pendant la Nuit de la 
Poésie à l ’ Institut du Monde Arabe en novembre 
2018. Cette rencontre a été le début d’un duo très 
complémentaire : Smaïl travaille sur le corps et la 
recherche graphique et Clémence sur la parole et 
la dramaturgie.

Moi,  Smaïl,  je suis né et j ’ai grandi dans le quartier 
de la Goutte d’or à Paris dans une famille d’origine 
malienne. J ’ai grandi entre deux cultures. Pendant 
longtemps je ne pouvais pas dire que j ’étais 
malien, ou que j ’étais français. Pourquoi ce trouble 
identitaire, vécu par tant d’autres autour de moi, 
dans mon quartier certes, mais aussi partout en 
France ? 

Ce désir d ’appartenance m’a suivi durant 
mon enfance et je me suis toujours posé des 
questions : Qui suis-je ? D’où je viens ? À quel 
pays j ’appartiens ? Pourquoi je n’arrive pas 
à parler la langue de mes parents ? Comment 
communiquer avec mes origines ? Pourquoi est-
ce que j ’ai choisi la danse pour m’exprimer ? Est-
ce que mon esprit aussi est colonisé ? En quoi 

ma double-culture estelle une force ? Ce sont 
ces questions,  que je par tage avec d’autres ,  qui 
vont former la trame de la série. 

Je suis en quête d’un endroit où je pourrais enfin 
dire “Je suis. . .”.  Et pour moi,  cet endroit n’est pas 
un lieu ou un territoire mais plutôt une création. 

Car si je n’ai pas pu me définir à travers les critères 
habituels d’appartenance, je suis certain que je 
me définirai toute ma vie à travers mes créations. 

Bègue de naissance, j ’ai développé différents 
moyens d’expression, que j ’ai approfondi pendant 
mes études aux Arts Décos de Paris : le design 
graphique, les arts plastiques, la réalisation 
cinématographique et surtout la danse. C’est cette 
transdisciplinarité qui me permet aujourd’hui 
de questionner les différentes facettes de mon 
identité. 

Chaque création, chaque performance, est ainsi 
l ’occasion d’approfondir ces questions que je me 
pose sur l ’ identité métisse, et qui sont communes 
aux artistes que je convoque ici. Comme moi, ils 

interrogent leur double-culture à travers leurs 
oeuvres : Oxmo Puccino, David Walters, Mory 
Sacko, Felicia Dotse, Poundo, Xuly Bët ,  Corine 
Sombrun, Karine Dellière, Baptiste Darsoulant , 
ou encore Evans Mbugua. 

Comme le récit d’un parcours initiatique, nous 
nous interrogeons ensemble. De cette rencontre, 
et de nos savoir-faire respectifs ,  émerge une 
création. Ainsi,  si c ’est le dialogue et la parole 
qui mettent en avant les enjeux de chaque 
épisode, c ’est bien à travers la création que nous 
cherchons des réponses, que nous proposons 
une interprétation originale, inédite, spontanée, 
de cette quête identitaire. 

Je parle de métissage culturel. Les artistes sont 
choisis pour leur double culture et l ’utilisation 
de cette richesse dans leur art . Mais pour 
moi le métissage est universel et permet de 
proposer de nouveaux imaginaires, de nouvelles 
cultures belles et créatives. “L’ inconnu surgit de 
choses connues”  disait Maurice Béjart quand il 
allait chercher de l ’ inspiration dans les danses 
traditionnelles d’autres pays. 
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Le métissage permet aussi une meilleure cohésion sociale : dans un 
monde globalisé, il nous faut d’urgence une nouvelle manière de voir 
et d’agir. C’est tout l ’enjeu de l ’ interculturel. Que la culture n’alimente 
plus la violence et la guerre, mais qu’elle nous aide à vivre ensemble. 
C’est en allant vers les autres qu’on apprend à se connaître et que l ’on 
peut , ensemble, créer de nouveaux mondes. Ainsi,  cette série porte-
elle également ces enjeux de rendre accessibles d’autres sphères 
culturelles, d’autres mondes. C’est en donnant à voir le processus 
créatif à l›oeuvre, ces duos initiés avec les différents artistes, que je 
cherche à désacraliser la pratique artistique, à la sortir de son cadre 
académique. 

Pendant longtemps je pensais que je n’étais pas légitime en tant 
qu’artiste. Dans ma famille,  être artiste signif iait ne pas gagner 
d’argent , et mes parents étaient venus en France pour que nous ayons 
de “ vrais”  métiers. Et puis l ’Art contemporain semblait être un milieu 
où il n’y avait pas de noirs. 

Aujourd’hui je concilie le graphisme, la danse,  la sérigraphie et la 
réalisation. J ’expose mon f i lm Never 21 au Musée d’Ar t Contemporain 
de Lyon jusqu’au 18 Juil let 2021,  mon installation “Le vil lage de mes 
parents”  est exposée à l ’ Institut des Cultures d’ Islam dans le cadre 
de la Saison AFRICA 2020 jusqu’au 1er août 2021,  mon f i lm dansé sur 
le samouraï africain Yasuke Kurosan,  tourné au Japon, sera montré à 
la Maison Européenne de la Photo en 2021 ;  En tant que chorégraphe 
ma compagnie,  la Compagnie Vivons,  présentera en avril ma première 
création de danse sur le thème des violences liées aux armes à feux . 
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On me demande souvent comment je fais pour faire autant de choses 
différentes. J ’ai la sensation de me déployer dans toutes mes facettes 
mais surtout de m’être autorisé à prendre ma place. Et pour cela j ’ai dû 
répondre aux questions que je me posais sans le cadre établi de ce que 
l ’on attendait de moi. Ni la société, ni la famille. J ’ai trouvé cette liberté 
dans l ’Art Contemporain. 

Les mouvements « Black lives matter », « Justice pour Adama » et de 
nombreux autres à travers le monde se font entendre en descendant 
dans les rues en ce moment. Cette proposition documentaire hybride 
s’ inscrit dans cette actualité en mettant en avant l ’ar t qui est ,  selon 
moi,  l ’outil avec lequel nous pouvons sans cesse créer, recréer notre 
identité, mais aussi interpeller,  donner à voir,  à ressentir,  à un public le 
plus large possible. 

Je dédie ce documentaire à toutes les générations de jeunes issus 
de l ’ immigration que je rencontre en donnant des ateliers de danse. 
Comme moi ils s ’ interrogent et ne trouvent pas souvent de réponses 
en eux . J ’espère, à travers ce dialogue que j ’ initie avec tous ces 
artistes, leur ouvrir une fenêtre et amener la culture là où parfois on a 
l ’ impression que “ça n’est pas pour nous”.

Smaïl  Kanouté et Clémence Azincourt
Auteurs
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Je m’appelle Smaïl Kanouté, j ’ai 34 ans et vis à Paris . Je suis français 
d’origine malienne. Je suis un artiste pluridisciplinaire. Je pratique la 
danse et le design graphique. 

C’est un récit à la première personne que je propose dans cette série 
documentaire. 

Je ne suis pas devenu l ’homme que je suis tout seul,  mais en 
rencontrant des artistes ayant eux aussi une double culture qu’ ils 
utilisent dans leur art . Notre histoire se crée avec l ’aide d’autres 
personnes. Je pense que pour apprendre à se connaître, il faut aller 
vers l ’autre, c ’est pourquoi j ’ai décidé d’ inviter ces artistes qui m’ont 
inspiré et aiguillé dans mon parcours de jeune artiste. 

Ce documentaire dansé, hybride, entre récit à la première personne 
et création artistique, est à l ’ image des questions que je pose sur 
l ’ identité et la culture métisse.  

Je me définis comme choré-graphiste car, pour moi,  le graphisme et la 
danse sont tous les deux une question de ligne, de courbe, d’émotion, 
de rythme et de couleurs. C’est cette pluridisciplinarité qui débride 
mon imaginaire et me donne toute liberté pour explorer de nouvelles 
formes. La série documentaire, dans la même veine, interroge les 
limites du genre documentaire, et puise tantôt dans l ’autoportrait , 
tantôt dans les codes du clip, de l ’ar t vidéo, de la performance. C’est 
l ’ idée d’aboutir à cette co-création inédite avec les artistes que je 
convoque qui guide le récit et détermine la forme de chaque épisode. 
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En fil conducteur, et pour assurer une cohérence d’ensemble, des points d’ancrage pour le spectateur, chaque 
épisode se construit en trois temps : En premier lieu, j ’ interroge le quotidien, le mien mais aussi celui partagé par 
mes pairs. Ces temps introductifs sont autant d’occasions d’explorer la ville et ses racines. Ce sont des espaces 
qui vont du studio familial exigu aux rues de la Goutte d’Or que j ’ai parcouru pendant toute ma jeunesse. C’est 
aussi un temps d’ introspection. Ma voix est intérieure, c ’est une voix off.



Je croise en ces lieux des membres de ma famille,  amis, voisins. Nous partageons 
des souvenirs communs, un mélange subtil de Paris et d’ailleurs. Cela m’amène à 
m’ interroger sur une question plus grande que moi,  plus universelle. Une question 
sur l ’ identité. Et sur le métissage. 

Comme je suis convaincu que je ne peux pas répondre seul à cette question, le 
second temps est l ’occasion d’un échange avec un autre artiste métis . Lui aussi 
se la pose. Ses réponses m’ intéressent. Son travail,  son oeuvre, sont le fruit d’une 
réf lexion que je reconnais, de cette biculturalité qui me colle à la peau. Il est en 
train de travailler en même temps qu’on se parle. C’est un échange spontané, 
pris sur le vif.  Je cherche à capter son environnement , ses gestes. Des images 
d’archives ou musiques de son travail pourront à l ’occasion être intercalées dans 
l ’ interview. Nous convoquons parfois des références communes. C’est au gré de 
cet échange, basé sur nos pratiques artistiques respectives, et sur les pistes de 
réponse à la question soulevée en début d’épisode, que la performance prend 
forme : c ’est le troisième temps.

Le troisième et principal mouvement est ainsi une performance co-créée avec 
l ’ar tiste à partir de la question soulevée : un geste esthétique. Conçu comme 
des courts-métrages de 5 minutes, chaque création aura son identité propre. 
Ici les différentes disciplines des artistes sont mises en valeur. Photographie, 
dessin, chant , écriture, slam, rap, danse et stylisme. C’est une ode à l ’expression, 
à l ’ inventivité, pour mettre des couleurs et des émotions sur la question à laquelle 
nous tâchons de répondre. 

Comme mon court-métrage NEVER TWENTY ONE créé à partir de témoignages 
des familles des victimes liées aux violences des armes à feu dans le Bronx , la 
parole, le réel,  sont mes premières sources d’ inspiration. Ce sont les bases de la 
création. 

Mot de passe : nevertwentyone2019

- 12 -- 12 -

https://vimeo.com/440331096


Je m’assoc ie au réal isateur  Steven Br iand pour  co-
réal iser  ce documentai re .  Nous  par tageons  une 
pass ion commune pour  l ’ univers  du manga et  de 
l ’ animat ion.  Je l ’ a i  chois i  pour  plus ieurs  ra isons . 
D’abord car  je va is  êt re interprète dans  la  sér ie et  que 
j ’ a i  besoin d ’ un inter locuteur  ex tér ieur  expér imenté 
pour  guider  le t ravai l .  Ensui te parce que Steven a 
t ravai l lé à  la  fo is  dans  le documentai re ,  la  f ic t ion et  le 
f i lm d ’animat ion. 

Ces  t ro is  formes  audiov isuel les  cons t i tuent  le concept 
en t ro is  temps  de la  sér ie .  Et  auss i  car  nous  avons 
fa i t  nos  études  aux  Ar t s  Décos  ensemble et  que nous 
par tageons  beaucoup de ré férences  communes .

La place du spectateur  es t  cent ra le dans  le réc i t .  D’ un 
épisode à l ’ aut re :  je l ’ emmène avec moi .  Je le tuto ie ,  
je l ’ apos t rophe .  A chaque début  et  f in d ’épisode ,  je 
l ’ interpel le .  Une fo is  sur  ce qu’ i l  v i t  lu i  e t  une dernière 
fo is  sur  ce qu’ i l  pense avoi r  dev iné de moi .  

A  l a  f i n  de  l ’ ép i s ode 1 ,  j e  l u i  demande s i  s e l on  l u i  j e 
p ré f è re  l e  Maf é  ou  l e  g ra t i n  dauph ino i s .  Pour  qu ’ i l  l e 
découv re  i l  do i t  me su i v r e  dans  l ’ ép i s ode 2  où  i l  me 
r e t r ouve . . .  dans  mon r es t aurant  j apona i s  p ré f é ré  ! 
J ’ ampl i f i e  aus s i  ce t t e  p rox imi t é  avec  l e  s pec t a t eur 
en  f a i s ant  des  r egards  f ace  caméra .  Ce la  s e r t  à  l e 
p rendre  à  t émo in ,  ques t i onne r  ou  r even i r  à  l ’ i ns t ant 
p rés ent  quand  j e  raconte  un  s ouven i r .

- 13 -



C ’es t  avec beaucoup d ’au todér is ion e t  de 
cur ios i t é  que je  t i s s e ,  peu à  peu ,  la  to i l e 
d ’ une soc ié té  mul t i cu l ture l l e ,  l i b re  e t 
éminemment  invent i ve .  Le quar t i e r  de la 
Goutte  d ’Or  regorge de r i chesses ,  j e  l es 
met s  en lumière au f ur  e t  à  mesure des 
ép isodes .  On se t rouve dans  ce quar t i e r 
auss i  b ien par  l e  b ia is  de mes  souveni r s ,  
que pendant  une inte r v iew ou une 
per formance ,  mais  auss i  dans  des  l i eux 
de cu l ture ,  de v ie  pub l ique comme un 
parc  ou dans  l ’ i nt imi té  de l ’ appar tement 
f ami l ia l .  

I l  n’ y  a  pas  de sys témat isme .  On découvre 
auss i  b ien les  habi tants  lambdas ,  que les 
f igures  emblémat iques  ou les  gens  de 
passage ,  i l s  sont  de t rès  bons  ac teurs 
malgré eux . 

La caméra la is se sur veni r  les  évènements 
dans  le cadre et  émerger  la  parole mais 
par fo is  auss i  le s i lence .  La Goutte d ’Or 
fa i t  par t ie intégrante de mon his to i re ,  
c ’ es t  au f i l  des  épisodes  qu’on se rend 
compte de la  to i le qui  a  été t is sée .
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La caméra possède 3 fonct ions  dans 
cette sér ie documentai re se lon les  3 
découpages  de chaque épisode .  Le 
point  commun de ces  t ro is  fonct ions 
es t  la  déambulat ion,  métaphore de ma 
quête ident i ta i re ,  la  caméra avance donc 
toujours  avec moi .

Pour  af f i rmer  encore plus  le réc i t  à  la 
première personne ,  le t ravai l  sur  les 
cadrages  sera i t  de t ro is  ordres  :

•  une caméra «  FPV » ,  déambulat ion dans 
les  espaces  dont  je par le ,  les  rues  de la 
Goutte d ’Or  et  les  aut res  l ieux ,  c ’es t  un 
regard subjec t i f .
•  une caméra qui  me f i lme moi ,  c ’ es t  le 
spectateur  qui  m’accompagne .
•  des  «  inser t s  »  avec des  regards  face 
caméra,  qui  so i t  prennent  le spectateur  à 
témoin et  susc i tent  une connivence ,  so i t 
interpel lent ,  apos t rophent .

Ces  t ro is  cadrages  permettent  de 
c i rculer  dans  les  d i f f érentes  temporal i tés 
inhérentes  à la  forme de la  sér ie ,  souveni r,  
présent  et  temporal i té du spectateur.

Cela permet  auss i  de créer  de l ’ empathie 
avec le spectateur,  comme dans  la  sér ie 
Los t  in Traplanta ou le f i lm de Jean-Pascal 
Zadi  Tout  Simplement  Noi r.  

Pour  les  per formances ,  la  caméra sera au 
cas  par  cas ,  chacune étant  s ingul ière et 
ne demandant  pas  les  mêmes  moyens .  I l 
y  aura des  images  f i lmées  par  drone ,  de 
l ’ animat ion,  e t  une caméra embarquée 
dans  la  danse .
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Jul ien Vi l la ,  le créateur  son,  va composer  un génér ique 
de début  et  de f in .  I l  va auss i  s ’ inspi rer  des  univers 
mus icaux  des  ar t is tes  inv i tés  qui  donneront  l ieu à 
des  col laborat ions  inédi tes  comme des  remixs .  Les 
enregis t rements  l i ve de la  mus ique jouée lors  des 
per formances  seront  un ac teur  majeur.  Nous  jonglons 
ent re le son l i ve et  la  bande son.  Le but  es t  de fa i re 
rencont rer  les  d i f f érentes  cul tures  qui  sont  abordées 
par  les  sujet s  de chaque épisode .  Les  ré férences 
mus icales  d i rec tement  inspi rées  des  or ig ines  des 
ar t is tes  inv i tés  sont  mul t icul ture l les  et  fo isonnantes ,  
à  l ’ image de la  sér ie :

Kora ;  Shamisen ( ins t rument  japonais  à corde)  ;  t a iko 
( tambour )  ;  mus ique t radi t ionnel le togola ise avec 
des  chants  en Fon ou en Yoruba ;  mus ique chinoise 
comme le morceau “ Yue Luo”  de L ingl ing Yu et  Guo 
Gan ;  mus ique béninoise avec des  chants  vaudous 
de la  communauté lacus t re de So Ava ;  de la  mus ique 

lapone avec le morceau “ Gula Gula”  de Mar i  Boine 
Persen ;  mus ique a lgér ienne ;  jazz  et  rap f rançais  ; 
chants  polyphoniques  kenyans  ;  mus ique brés i l ienne 
avec le bai le funk  de MC Nego ;  mus ique por tugaise 
te ls  que l ’ a f robeat ,  le bai le funk  et  la  mus ique cap-
verdienne de Mayra Andrade etc . . .

Des  pr ises  de sons  de l ’ univers  urbain accompagneront 
l ’ image et  le voyage de chaque épisode et  ser v i ront 
comme mat ière à intégrer  dans  des  mus iques  or ig inales 
spéc ia lement  conçues  pour  la  sér ie .  On entendra 
des  sonor i tés  des  langues  du quar t ier,  des  br ibes  de 
d iscuss ion que l ’ on entend sans  les  comprendre ,  qui 
font  par t ie de l ’ env i ronnement  sonore ,  du décor. 

A côté de la  mus ique ,  i l  y  a  auss i  le t ra i tement  des  voi x .  
D’ un côté ma voi x  Off  dans  les  passages  de souveni r,  
d ’anecdote et  une voi x  en d i rec t  dans  les  inter v iews .
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Nous  axerons  le montage sur  l ’ émot ion dans  sa 
forme .  Le spectateur  sautera d ’ une séquence à une 
aut re pour  suivre l ’ évolut ion de mes  ré f lex ions  et 
de mes  rencont res .  Chaque épisode commence par 
une atmosphère int ime avec des  images  d ’archives 
personnel les  et  des  scènes  de v ie .  L’épisode bascule 
dans  un montage plus  nar rat i f  lor s  des  ent ret iens  avec 
les  ar t is tes  et  se dés t ruc ture lors  de la  per formance .

Le montage des  per formances  peut  var ier  de 
l ’ es thét ique du c l ip au f i lm d ’ar t  contemporain suivant 
l ’ univers  de l ’ ar t is te inv i té .  Nous  jouerons  sur  les 
f ront ières  es thét iques  ent re le documentai re int ime ,  
l ’ ent ret ien avec un ar t is te et  l ’ univers  du c inéma .

L’e l l ipse sera ut i l i sée pour  me ret rouver  ent re 
ces  d i f f érents  moments  de ques t ionnements  et 
d ’ int rospect ion et  de se rendre compte de mon 
évolut ion à t ravers  les  ent ret iens  et  les  per formances . 
Je mont rera is  mes  connaissances  acquises ,  mes 
cer t i tudes  balayées ,  mes  idées  nouvel les ,  mais  auss i 
mon changement  dans  mon corps  et  ma ges tuel le .
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J ’ u t i l i s e la  danse comme moyen d ’express ion car 
c ’es t  universe l  e t  intui t i f .  I l  n’ y  a  pas  la  bar r ière d ’ une 
langue .  Cela permet  de t ransmett re des  émot ions  au 
plus  près  de l ’ intent ion.  C ’es t  un ar t  qui  d i t  ce que 
la  parole ou la  f ic t ion ne peuvent  pas  d i re .  La danse 
me permet  de créer  des  nouveaux  imaginai res  car  les 
ges tes  dansés  ne col lent  à aucun s téréot ype .  C ’es t  un
exerc ice ar t is t ique que je veux  t raverser  dans  ce 
documentai re .  Avec la  danse je peux  t raverser 
d i f f érentes  cul tures  et  les  ques t ionner  dans  des 
chorégraphies .  El le es t  auss i  le pont  ent re le v is ib le et 
l ’ inv is ib le .  La danse nous  embarque dans  un voyage 
qui  par t  de l ’ int ime pour  a l ler  vers  l ’ aut re ,  ce par tage 
crée des  idées  universe l les .  La danse es t  mon médium,  
ma langue .

Smaï l  Kanouté et  Steven Br iand
Réalisateurs

La journalitse Frédérique Cantu a réalisé un mini-repor tage «  Never 
Twent y  One »  :  la  danse pour  mémoire »  pour ARTE JOURNAL à 
l ’occasion de la création du spectacle «  Never  Twent y  One »  aux 
Ateliers Médicis :
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JE NE SUIS NI D’ICI NI D’AILLEURS : 
QUEL EST MON PAYS ?

- 20 -
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L’ANECDOTE Porte de Clignancourt. Passage du Poteau. Paris 
XVIIIe. “C’est ici que j’ai grandi. Au deuxième étage. Dans une seule 
pièce avec mon père, ma mère et mes six frères et sœurs. Je crois 
que depuis j’ai développé la phobie d’être seul ! Dès l’âge de trois 
ans je passais mes journées dans la rue parce que la maison c’était 
uniquement pour manger et dormir. Ça m’a donné un accès direct au 
monde. En positif comme en négatif. En négatif parce que trop jeune, 
t ’as pas toutes les armes pour rencontrer des junkies, des prostituées 
et des exhibitionnistes et en positif parce qu’en même temps j’ai 
rencontré beaucoup de personnes avec qui j’ai tissé des liens très tôt. 
J’ai l’ impression de bien connaître la nature humaine. Le XVIIIème c’est 
tout un monde ! Et grâce à ce quartier je me sens citoyen du monde 
plus que parisien ! C’est même ici que j’ai regardé la coupe du monde 
98 avec toute ma famille. Quand la France a gagné on est tous allés... 
sur le boulevard Ney ! Toute la famille ! Y avait toutes les familles du 
quartier, ça klaxonnait , ça criait. En France, on me demande toujours 
d’où je viens, de quel pays. Je réponds que je suis français mais que mes 
parents viennent du Mali et à chaque fois j’entends la même conclusion 
: donc tu es malien. Et quand je suis au Mali, on me fait comprendre que 
je suis français ! Alors c’est quoi mon pays ? En fait ma nationalité ça 
devrait être : je viens du XVIIIème !...”
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Je rencontre David Walters, ” le globe singer ”, multi-instrumentiste, 
ex-animateur de l’émission « Nouveaux explorateurs » sur Canal 
Plus. Il a parcouru et fait voyager les spectateurs dans le monde 
entier à travers le prisme de la musique. C’est un artiste de culture 
antillaise qui trouve ses influences dans la fusion et le croisement 
des genres hip-hop, trip-hop, musique du monde et électro. Élevé 
en métropole, ses premiers voyages sont d’abord les allers-retours 
Paris-Antilles pendant les vacances mais on lui rappelle souvent 
qu’il vient de Paris et il comprend assez vite qu’il est et restera « un 
métro » malgré ses origines caribéennes. Il s’est d’ailleurs inventé 
un néologisme pour définir son statut particulier, celui de « négro-
politain ». 

Nous sommes tous les deux passés par l ’école publique française, 
l ’injonction de nos ancêtres les Gaulois créait un décalage puissant 
entre notre éducation familiale et le monde extérieur. Ce clivage 
nous a poussé à nous réfugier dans nos mondes imaginaires, à 
inventer, à créer des ponts entre nos différentes cultures. Moi, je me 
déploie dans la danse en regardant la vie de mon quartier métissé 
de la Goutte d’or que je considère comme mon seul vrai ancrage 
géographique. Ni d’ici, ni d’ailleurs mais de la Goutte d’or. David, lui, 
dans la musique. J’ai choisi cet artiste car il est allé puiser sa science 
musicale en voyageant partout dans le monde, en interrogeant les 
lieux, les gens. J’ai envie de savoir ce qu’on peut retrouver de toutes 
ces cultures sur le territoire de la Goutte d’Or alors que ce quartier 
ne fait que quelques rues...
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EXTRAIT D’INTERVIEW AVEC DAVID WALTERS AU MARCHÉ 
DE CHÂTEAU-ROUGE

S. K . David, peux-tu me dire d’où tu viens ?

D. W. Moi je suis né en France d’une mère anglaise bien trop jeune 
et d’un père qui a pris la tangente. Je dis souvent que je suis enfant de 
la Ddass et de la diaspora ! Adulte j’ai recomposé ma créolité éclatée 
au fil d’une vie de crapahutages autour du monde, de rencontres 
et de mutations professionnelles, j’ai été sportif de haut niveau, DJ, 
producteur, animateur-explorateur pour Canal+… La musique a toujours 
été mon passeport pour voyager en fait… J’ai fait le tour du monde avec 
les nouveaux explorateurs et je suis toujours en mouvement, soit sur 
scène, soit en voyage avec comme seul bagage... une percussion en 
forme d’étoile (créé par les frères Baschet).

Je m’inspire toujours de mes origines pour mes créations. Dans Soleil 
Kréyol, je parle de mon grand-père qui était un “doux looser”, un petit 
gars des Antilles anglophones (Saint-Kitts-et-Nevis) débarqué dans 
les années 50 à New-York où il a été musicien, danseur de claquettes 
et cuisinier. J’ai eu l’ impression de le faire exister, ce grand-père que 
j’avais si peu connu. C’est aussi un personnage symbolique, incarnation 
de tous ces migrants des îles qui n’ont cessé de traverser l’océan entre 
les Caraïbes, les États-Unis et la France. Nous on est issus de toutes 
ces migrations, c’est pour ça qu’on n’a pas une seule terre, un territoire 
défini et c’est sûrement ça qui nous aide à créer. Il y a un décalage, un 
ailleurs à rêver qui nous permet cet espace de création et de curiosité 
infini...
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En tant que graphiste et danseur, j ’interroge le quartier de la Goutte 
d’Or. Avec David, chacun à notre manière, nous cartographions ce 
petit territoire, d’à peine quelques rues, hors du commun. Nous lui 
créons une carte d’identité musicale et dansante. David crée des 
ambiances musicales pour chaque communautés, origines (le QG des 
sappeurs : rumba congolaise ; temple indien : cithare ; association bol 
d’or : le sabar sénégalais ; Boutique : musique raï etc...) et je crée une 
immense carte au sol sur laquelle je danse. Je commence par des pas 
de rumba congolaise avec un travail sur les hanches qui petit à petit 
bascule vers des mouvements de bras qui rappellent la spiritualité 
hindou sans rentrer dans la caricature. Juste suggérer ou énoncer un 
style qui n’a pas le temps de s’installer mais que l’on connaît à travers 
quelques postures. L’idée est de travailler sur des chorégraphies avec 
des postures clés de danses. C’est une sorte d’une session “ free jazz” 
chorégraphique et musicale avec David Walters. Un montage parallèle 
nous montre tous les deux dans les vraies rues de la Goutte d’Or, dans 
la vie quotidienne. 

Cela m’amène à la question suivante : Comment toutes ces cultures, 
que je ne connais pas, peuvent-elles m’aider à développer un nouvel 
imaginaire ? 
Comment la curiosité envers d’autres cultures me pousse à me 
réaliser ?
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MORY SACKO

JE VIS ENTRE PLUSIEURS CULTURES : 
COMMENT INVENTER UNE NOUVELLE IDENTITÉ ?



DANS CET ÉPISODE, AVEC LE CHEF CUISINIER ÉTOILÉ MORY SACKO, 
SMAÏL EXPLORE LA RÉINVENTION DE SOI À TRAVERS UNE AUTRE 
CULTURE. ICI LA CULTURE JAPONAISE.

L’ANECDOTE « J’ai découvert la gastronomie japonaise en regardant 
des mangas comme « Petit Chef » sur Club Dorothée. La nourriture 
était tellement bien dessinée que j’en avais l’eau à la bouche. Ce manga 
m’a donné envie de devenir cuisinier. Je m’y voyais trop !!! En 3ème j’ai 
fait mon stage à l’Hôtel Crillon à Concorde mais... pendant le ramadan 
! J’avais la haine car j’ai passé 3 semaines dans ce palace et je n’ai 
rien pu mangé à la cantine « quatre étoiles » à cause de mon jeûne ! A 
la fin de la 3ème, je suis allé aux portes ouvertes de l’Ecole d’Hôtellerie 
Belliard, à côté de chez moi, et avant d’y aller j’en parle à ma mère et 
d’un air suspicieux elle me dit : « hein ! Toi ? Devenir cuisinier ? T ’es 
tellement maladroit que tu vas tout casser hahaha! tchip ! ». Pour lui 
prouver qu’elle avait tort , je suis quand même allé aux portes ouvertes. 
Quand je suis arrivé dans le hall j’ai pris une grande inspiration, j’ai 
ouvert les portes de la salle en regardant dedans et je suis parti en 
courant en me disant que ma mère avait raison et que la cuisine c’était 
pas pour moi ! »

	     PETIT CHEF
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La rencontre avec rencontre le chef-cuisinier Mory Sacko dans son 
restaurant Mosuke qu’il a ouvert pendant le 1er confinement. Il a créé ce 
concept en s’inspirant du samouraï africain Yasuke Kurosan. Il explore 
et propose une cuisine ouverte et inventive aux influences africaines, 
japonaises et françaises. Il a découvert la cuisine japonaise, comme moi, à 
travers les mangas. Les mangas nous ont transmis des valeurs, une quête 
d’identité et des objectifs pour nous réaliser. Comme Yasuke, esclave 
affranchi devenu samouraï, nous avons changé notre destin et inventé un 
nouvel imaginaire en rencontrant la culture japonaise.

EXTRAITS
S. K . Quel a été ton premier contact avec la cuisine japonaise ?

M. S.  Mon premier contact avec la cuisine japonaise était d’abord via des
choses insolites : les mangas ! Ils passent leur temps à manger et ça m’a 
donné envie de goûter. Quand je voyais Sangoku, dans Dragon Ball Z, ou 
Nicky Larson, manger ces délicieux plats, j’avais envie d’en manger aussi 
! Donc quand j’ai pu enfin goûter la cuisine japonaise j’ai voulu apprendre 
à la cuisiner et c’est là que j’ai décidé de devenir cuisinier. Durant le 
premier confinement, j’ai eu l’ idée de monter un restaurant de gastronomie 
africaine, japonaise et française. Attention ce n’est pas de la cuisine fusion 
! Je fais une cuisine plurielle qui peut pencher librement du côté du Japon, 
de l’Afrique de l’Ouest ou australe, ou bien du côté complètement français. 
Je ne force aucun mariage : les influences ne s’ imposent pas mais elles 
s’assemblent , naturellement, et dialoguent entre elles.

S.K .  Que représente la figure du samouraï africain “Yasuke Kurosan” pour
toi ?

M.S.  Pour moi cette figure est un réel ambassadeur du mélange culturel.
Une figure qui fait fi de toute appropriation culturelle mais qui au contraire 
évoque le respect mutuel dans le partage. C’est pour ça que je dis que 
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ma cuisine n’est pas de la cuisine fusion, ce terme est barbare. Chez moi, 
l’ idée n’est pas de tout mélanger ou de dénaturer. Il s’agit de rencontre, 
d’apprentissage.

Je fais dialoguer les produits, les techniques, et mon imaginaire pour 
trouver des résonances, créer une harmonie inattendue. Par exemple un 
homard breton cuit sur un barbecue japonais qui donne à tout le plat un 
goût délicatement fumé, les piments africains fermentés fouettent la bisque 
avec délicatesse et le miso à la tomate apporte le sucre. Ma cuisine on 
l’aime ou on l’aime pas mais ce qui est sûr c’est qu’on fait une expérience. 
D’ailleurs, je n’ai jamais mis les pieds au Japon. La figure de Yasuke Kurosan, 
les images de gastronomie véhiculées par les mangas, et les valeurs des 
héros qui ressemblaient aux valeurs familiales que je recevais de mes 
parents, c’est tout cela qui m’a permis de construire mon identité culinaire, 
artistique.

S.K .  Quelle est ta phrase/ta maxime préférée ?

M.S.  « Dur avec les faits, bon avec les gens ». C’est une phrase que Thierry
Marx répétait souvent et que je trouve juste parfaite pour illustrer le 
management de manière générale. On pourrait s’en servir pour notre 
performance ?

S.K .  Oui. D’ailleurs ça me fait penser au bushido. Ce code d’honneur des
guerriers japonais qui inspirent beaucoup les arts martiaux et qui est tiré 
de beaucoup de philosophies et de religions comme le bouddhisme, le 
shintoïsme et le confucianisme. J’ai l’ impression que tu appréhendes la 
cuisine avec beaucoup de respect. Qu’est ce que tu aimerais mettre en 
avant dans notre performance, toi ?

M.S.  Surprendre, émouvoir, régaler !
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PERFORMANCE Avec Mory Sacko, nous allons créer une performance 
culinaire et dansante en s’inspirant de la figure de Yasuke Kurosan. Nous
mélangeons les codes de la cuisine et du bushido, qui ont leur propre 
codes et rituels. Mory va élaborer un plat comme une carte d’identité 
culinaire, à partir de ma danse. Quant à moi je vais m’inspirer des gestes 
précis de Mory, des saveurs et textures des ingrédients de base de sa 
recette pour créer une chorégraphie à la fois culinaire, spirituelle et 
contemporaine. Ma chorégraphie s’articule en trois temps. Tout d’abord la 
préparation. J’effectue des mouvements empruntés au rituel du cuisinier 
avec des mouvements lents et méditatifs qui annoncent une entrée en 
matière. J’emprunte des mouvements aériens à l ’aïkido pour me centrer et 
me concentrer sur ma mission. 

Ensuite, l ’exécution. J’e!ectue des mouvements secs, rapides et ordonnés 
comme la découpe de légumes. Je réinterprète par la danse les 
mouvements de découper, mélanger, pétrir, secouer, râper, émincer. Je 
construis une chorégraphie autour des sens, de l’odorat , du goûter, et des 
épices. Les épices sont des ingrédients poétiques avec une texture, une 
densité, un poid, un rapport avec l’air et l ’espace. 

Et enfin : la dégustation. À travers la performance, mon corps va transpirer, 
respirer, se tâcher, sentir les épices, être badigeonné par une matière 
culinaire. Mon corps sera la trace de tout ce que j’ai traversé pour créer 
cette recette chorégraphique. Comment déguster une chorégraphie ? A la 
fin, tels des samouraïs, Mory et moi dégusterons le plat de Mory. 

Cela m’amène à la question suivante : Est-ce que s’affranchir c’est 
oublier ou c’est perpétuer les traditions en les modernisant ? Et comment 
perpétuer des traditions que l’on n’a pas vécu ? 
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BAPTISTE DARSOULANT

JE NE CONNAIS PAS MES ANCÊTRES : 
COMMENT ME RELIER À MES RACINES ?

ÉPISODE 3 : 



L’ANECDOTE « La première cassette audio que j’ai eu c’était celle de 
Michael Jackson ! Je l’ai écoutée en boucle ! Dans la cour de l’ immeuble 
on essayait tous de faire le moonwalk avec le radio cassette à fond. J’ai 
passé des heures et des heures à essayer ! Qui n’a jamais essayé de 
faire le moonwalk ?! Demande à n’importe quel danseur, il a forcément 
essayé ! Chez mes parents il y avait pleins de vieilles cassettes audio. 
Un jour j’ai voulu les écouter pour savoir ce qu’il y avait comme musique 
dessus. Je demande à ma mère, elle rigole et me dit qu’il n’y a pas de 
musique sur les cassettes, mais que c’est le téléphone. Le téléphone 
? Oui ma mère m’explique que quand ils sont arrivés en France, mon 
père et elle n’avaient pas de téléphone, ils s’enregistraient donc sur 
des cassettes et les envoyaient par courrier postal pour communiquer 
avec leurs familles et leurs amis au Mali. Les cassettes contiennent 
beaucoup d’histoires que je ne connais pas, et beaucoup de voix de 
gens que je ne connais pas... »

DANS CET ÉPISODE, AVEC L’INSTRUMENTISTE BATISTE DARSOULANT, 
SMAÏL EXPLORE LA QUESTION DE SAVOIR COMMENT SE RELIER À SES 
ANCÊTRES QU’IL N’A PAS CONNU. POUR CELA IL S’INTERROGE SUR 
L’INSTRUMENT TRADITIONNEL MALIEN RÉPUTÉ POUR SES POUVOIRS 
DE COMMUNICATION ENTRE LES GÉNÉRATIONS : LA KORA.
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La rencontre avec Batiste Darsoulant , joueur de Kora autodidacte 
d’origine martiniquaise. Baptiste explique pourquoi et comment il est allé 
vers cet instrument. A travers une recherche de ses racines africaines, 
la Kora s’est imposée d’elle-même comme un moyen de communication 
avec ses ancêtres. À l’origine, la kora était un instrument réservé à la caste 
des griots, ces troubadours et gardiens de la tradition orale qui suivent 
de près la généalogie et ancrent ainsi l ’identité de tout un chacun dans 
la communauté. Cet instrument a symboliquement le pouvoir de faciliter 
la communication entre cultures. La kora est une harpe formée d’une 
calebasse en guise de caisse de résonance et d’un manche sur lequel 
sont montées 21 cordes en deux rangées. 

La première fois que j’ai dansé avec la musique de cet instrument je me 
suis senti relié à ceux qui m’ont précédé, ceux que je ne connais qu’à 
travers des dires, des photos ou des souvenirs racontés. J’ai la sensation 
d’une madeleine de Proust mais que je n’aurai jamais goûté. Aujourd’hui je 
cherche à comprendre, à explorer cette sensation. Pourquoi cet instrument 
particulièrement ? Quelle est son histoire ?

EXTRAITS Je rencontre Batiste à l ’Echomusée de la Goutte d’Or, lieu 
mythique où on peut aussi bien entendre des griots africains, des contes 
haïtiens, assister à des fêtes sénégalaises Baye Fall, des cérémonies 
avec des chefs spirituels, des baptêmes, où on fête le carnaval avec des 
chameaux, QG de la scred connection (groupe de rap de la Goutte d’Or)... 
C’est dans ce lieu que j’ai beaucoup appris sur la culture africaine.
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B. D . A 18 ans, je parcourais les routes de Normandie avec Bakary Diarra,
un griot Burkinabé multi-instrumentiste, j’accompagnais ses contes 
musicaux, je jouais au djembé, et Bakary jouait de la kora en racontant des 
histoires du pays Mandé. 

Un jour, il m’a fait signe en me montrant sa kora, j’ai compris immédiatement, 
je me suis installé derrière l’ instrument et j’ai improvisé des suites de notes... 
Inspiré par la musique d’Afrique de l’ouest , j’écoutais en boucle les albums 
de Toumany Diabaté et Ballake Sissoko, essayant de reproduire leurs 
oeuvres et m’inspirant de leur génie. Je jouais des heures et des heures 
dans ma chambre, il m’est arrivé de m’endormir en jouant, me réveillant 
au petit matin, ma kora encore entre les mains. En Afrique, on ne peut 
pas demander d’être élève d’un maître, il faut être choisi par celui-ci. J’ai 
donc appris, à la française, en autodidacte. Fortement influencé par Nicolas 
Plumet un “griot” blanc, lui-même influencé par la lignée des enfants de 
m’badi Kouyaté (Sekou et Kandia). En fait la rencontre avec la kora a été 
une évidence car ça a été la rencontre avec une partie de mes ancêtres. 
Et sans cet instrument je ne sais pas comment j’aurais pu comprendre, au-
delà des mots, d’où je viens, une part de mon héritage, organique. Je suis 
né en France, d’une mère française et d’un père martiniquais. Mon père m’a 
initié très jeune aux percussions africaines mais c’est la Kora qui m’a permis 
de vraiment me plonger dans mes racines lointaines. On dit que la musique 
de la Kora peut traverser des kilomètres et toucher le coeur de personnes 
très éloignées. Elle possède aussi le pouvoir d’être audible jusque dans 
l’au-delà et de parcourir les différents mondes invisibles...
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PERFORMANCE Tous les deux autodidactes dans nos arts, nous 
performons sur ce que nous n’avons pas reçu de la tradition : la transmission. 
Nous invitons le duo de deux maîtres, Ballake Sissoko (Kora) et Vincent 
Segal (violoncelle) pour devenir leurs élèves le temps d’un retour dans un 
passé imaginaire. Cette performance met en avant la magie de la Kora, ses 
sonorités particulières, qui ont pour vocation de venir ouvrir en douceur 
le coeur dur de l’homme et de lui permettre de dégager des émotions de 
façon plus subtile et discrète. Baptiste et moi créons une performance 
sous forme d’un voyage dans le temps, à partir de tous les souvenirs qui 
font partie de nous mais qui ne nous appartiennent pas : les histoires 
racontées mais non vécues, les photos d’ancêtres, les anecdotes et les 
légendes familiales, des objets de famille, l ’histoire de la construction du 
village de mes parents (Fegui) etc... Chorégraphiquement je me plonge 
dans les danses de l’afrique de l’ouest. Je circule dans des situations où 
on ne me voit pas, où je n’existe pas mais où je remarque tous les détails 
qui m’influencent dans ma vie de tous les jours. 

Petit , un marabout venait à la maison pour faire des bénédictions à toute 
la famille , il écrivait des sourates sur du papier qu’il trempait dans l’eau, 
ensuite nous devions boire l ’eau dans laquelle l ’encre avait coulée. Dans 
cette performance, je pars de ce point de départ qui me propulserait chez 
mes ancêtres... 

Cette performance va me permettre de me dire que je peux faire un travail 
d’introspection et d’investigation sur mes origines par la danse mais qu’en 
est-il de l’apprentissage de la langue de mes parents ? Pourquoi ai-je 
un blocage à parler la langue de mes parents alors qu’ils me parlent en 
soninké ?
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LEÏLA MARTIAL

JE NE PARLE PAS LA LANGUE 
DE MES PARENTS : COMMENT 
DÉPASSER MES BLOCAGES ?

ÉPISODE 4 : 



L’ANECDOTE « À la Goutte d’Or on parle beaucoup de langues 
différentes ! Quand je sors dans la rue, les rastafaris me disent “Yeah 
man”, les timals « Sa ka maché ? » mais moi je ne suis ni jamaïquain ni 
antillais, je suis français. Tellement que je ne parle même pas la langue 
de mes propres parents ! J’avais un oncle qui venait souvent à la maison. 
Je le saluais en Soninké puis il continuait à me parler en Soninké mais 
je répondais en français. Mon oncle ne comprenait pas pourquoi je 
ne parlais pas Soninké. Mon père lui disait « Laisse-le il est français 
». Dans ma famille on m’appelle “Madjom-Madjom” pour se moquer 
de mon niveau en Soninké ! “Madjom” ça veut dire “Ca va” et comme 
je comprends rien quand on me parle en Soninké je réponds toujours 
“Madjom, Madjom”. Quand je passe dans le square Léon où des amies 
de ma mère vendent des beignets et du bissap, comme je sais que 
je vais devoir les saluer, je me concentre pour répéter exactement ce 
qu’elles me disent. Quand elles me disent « Comment va la famille ? » 
je réponds « Comment va la famille ? » « Comment vont les enfants ? 
» je répète « Comment vont les enfants ? »... Elles sont sympas, elles 
savent que je ne parle pas et abrègent les discussions ! Je comprends le 

DANS CET ÉPISODE SMAÏL ET LA DANSEUSE SINO-TOGOLAISE 
FELICIA DOTSE RENCONTRENT LA VOCALISTE ET JAZZ WOMAN LEÏLA 
MARTIAL, ENSEMBLE ILS EXPLORENT LA QUESTION DE LA PERTE DE 
LA TRANSMISSION DES LANGUES MATERNELLE ET PATERNELLE.
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“soninké” mais je ne le parle pas. Mes parents me parlent en soninké mais 
je leur réponds en français. C’est une douleur, une honte et la perte d’un 
héritage. J’ai du mal à parler cette langue car j’ai un blocage. Je grandissais 
dans une culture malienne mais j’allais à l’école française. Beaucoup de mes 
amis de parents émigrés ont ce problème et cela augmente notre sentiment 
de déracinement. Felicia Dotse, une amie danseuse sino-togolaise, partage 
ces interrogations avec moi. Elle ne parle ni le mandarin de sa mère 
chinoise, ni aucun dialecte togolais de son père. Le fait de ne pas parler 
ces langues la fait se sentir constamment étrangère. Je l’embarque avec 
moi pour cet épisode... ”

La rencontre avec la vocaliste et musicienne de jazz français, Leïla Martial.
J’ai découvert son travail dans une pièce avec un danseur au festival 
AFRICOLOR en 2019. Elle m’avait marqué par son travail de chant et de 
danse avec son propre langage musical à base d’onomatopées. Avant 
tout , pour elle, il s’agit de jouer de la voix comme on joue d’un instrument 
car les paroles emmènent immédiatement ailleurs. Avant les mots il y a 
le son, elle souhaite explorer le son de la voix en s’inspirant de différentes 
langues pour produire un langage imaginaire entre le scat et le yaourt. 
Le voyage et la rencontre sont au coeur de sa démarche. Elle explore 
différentes manières de parler comme les chants pygmées dans son 
dernier projet. Avec Felicia nous rencontrons Leïla pour essayer de sortir 
concrètement de notre blocage à parler la langue de nos parents.

EXTRAITS « Je n’ai pas de double culture proprement dit mais je suis née 
dans un terreau fertile de musiciens classiques. Je me considère comme 
une vocaliste, une danseuse et un clown. Pour moi le langage n’est pas le 
fruit d’une pensée mais plutôt d’un imaginaire dans le sens que l’origine 
d’une pensée, d’un mot, d’une émotion vient de l’ imaginaire et non de 
l’ intellectualisation d’une pensée. Il faut revenir au langage primaire qu’est le 
son avant de parler de parole. C’est le son qui nous fait imaginer les choses 
en premier et les paroles dans un deuxième temps. J’explore différentes 
manières de parler comme les chants pygmées dans mon dernier projet. 
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L’idée est de faire rencontrer différentes cultures sans passer par la parole 
mais par le son de la voix pour créer un imaginaire et un dialogue instinctif. 
Je ne comprends pas la langue des pygmées mais il y a certaines sonorités 
qui me touchent et me parlent. J’essaye donc de créer mon propre langage 
à travers mes voyages et rencontres. Il est important de rencontrer d’autres 
cultures pour créer son propre langage. En partant du scat et du yaourt je 
réussi à parler aux gens car je les fais voyager en activant leur imaginaire 
par mes sons. Dans mes compositions, je parle plusieurs langues inventées 
mais qui ont pour origine des langues existantes. C’est surtout une question 
de lâcher prise. »

PERFORMANCE Notre performance à trois va explorer les blocages 
dans le corps et dans la voix . Sur l ’envie d’y aller et l ’impossibilité de le faire. 
Sur le surgissement quand les blocages cèdent. A partir de nos langues 
mater-langues maternelles et paternelles (chinois, dialectes togolais et 
soninké) Leïla Martial raconte, à travers sa voix , la recherche de notre 
propre langage au carrefour de différentes cultures. Nos corps répondent 
aux sons de sa voix , notre imaginaire est stimulé par les onomatopées. 
Nous partons des onomatopées pour traverser des bribes de mots de 
différentes langues qui s’écorchent, s’articulent mal, s’entrechoquent et 
petit à petit se maîtrisent dans une sérénité pour s’affranchir de cette 
honte de parler ces langues. A la fin on crée un nouveau langage corporel 
et linguistique propre à nos inspirations, à nos univers multiculturels.

En explorant ce blocage je me rends compte que je réfléchis plus à la 
française qu’à la malienne. J’ai l ’impression que l’éducation française a 
pris le dessus sur l ’éducation de mes parents, à certains endroits, et que je 
le vis comme une sorte de colonisation de l’esprit. Comment décoloniser 
mon esprit ?
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OXMO PUCCINO

QUE SIGNIFIENT LE NOM ET LE PRÉNOM 
QUI M’ONT ÉTÉ ATTRIBUÉS ?

ÉPISODE 5 : 



DANS CET ÉPISODE, AVEC L’AUTEUR ET CHANTEUR OXMO PUCCINO, 
SMAÏL EXPLORE LA QUESTION DES DI!ÉRENTES DÉFINITIONS DU MOI 
EN S’INTERROGEANT SUR LA SIGNIFICATION DE SON NOM ET SON 
PRÉNOM.

L’ANECDOTE “Dans ma famille, faire de l’art c’était pas une possibilité 
! Comme dans beaucoup de famille ! Mon père et ma mère avaient 
migré en France pour que leurs enfants aient un emploi qui rapporte 
de l’argent afin de subvenir à la famille. La famille dans le sens élargi 
: toute la famille même en Afrique ! J’ai pas dit à mes parents que je 
passais le concours des Arts Décos mais quand j’ai reçu l’admission 
j’étais tellement fou de joie que je me suis mis à crier. Ma mère est 
entrée en me demandant ce que j’avais. Je lui ai dit. Elle m’a répondu : 
“c’est pour faire du dessin? “ J’ai dit oui, elle a répondu “Pour quoi faire 
?”. Mes frères et soeurs ont ri. Plus tard, mon père m’a dit “Plombier, 
éboueur, ça c’est des vrais métiers”. Ce qui est marrant à la Goutte 
d’Or c’est que tous les parents immigrés qui ont des enfants artistes 
réagissent pareils : “Ha le pauvre il est artiste !” Même si tu fais une 
super carrière, que tu gagnes bien ta vie, que tu es heureux, épanoui, ils
restent bloqués sur le fait que tu es... Artiste ! D’ailleurs quand je disais 
que j’apprenais le graphisme aux Arts Décos on me disait “Ha oui 
le graphiti...” Un jour, à la Goutte d’Or je vais voir un ami griot Amet 
Sissokho. Je lui demande ce que signifie “Smaïl Kanouté”. Il me répond 
que “Smaïl” veut dire celui qui entend dans l’ islam et “Kanouté” veut 
dire “ceux qui s’aiment” donc “Kanou” veut dire, en mandingue, “aimer” 
et “té” veut dire “ceux”. En apprenant cette définition traditionnelle de 
moi, que je trouve juste et qui me rappelle ma sensibilité je me demande 
quelle serait mon portrait d’aujourd’hui avec mon vécu et ma propre 
histoire ?”
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La rencontre avec Oxmo Puccino, o»cier des Arts et des Lettres, artiste 
rap, écrivain, poète, d’origine malienne qui a grandi à Paris. Il préserve la 
culture orale africaine en racontant des histoires et perpétue l’héritage 
des griots maliens. Qui suis-je ?

EXTRAITS O. P. Lorsque j’ai débuté, j’ai caché mes activités artistiques 
et donc le nom que je portais dans la nouvelle vie, un jour j’étais avec des 
amis et Teupa (r.i.p) m’a interpellé : ”hey Oxmo” je me suis retourné pour lui 
répondre et tous mes amis présents se sont retournés surpris.

S.K. Que signifie ton nom et prénom ?

O.P. Je m’appelle Abdoulaye Diarra, et je m’appelle Oxmo Puccino. Je porte 
le même prénom que mon oncle : Abdoulaye. Et Diarra, mon nom de famille 
est originaire du Mali, anciennement de la caste des nobles... Mon cousin 
m’a beaucoup raconté l’histoire du lion et des raisons pour lesquelles nous 
portons ce nom. Puisque Diarra signifie le lion. Je vous la raconterai...

S.K . Comment te définis-tu ? Griot de la culture urbaine ? Poète, rappeur,
écrivain du bitume ?

O.P. Toutes les dénominations sont vraies selon le contexte. Je travaille 
pour évoluer dans la constance, sinon je suis comme je le sens, mais je 
retiens la définition qu’on se fait de moi afin d’avoir une vision du monde 
en temps réel. Ça m’amuse quand dans les interviews on me dit que je suis 
le “Black Jacques Brel”. Finalement, l’écriture m’apporte une définition, une 
redéfinition de moi tous les jours. Je peux être cet enfant issu d’une famille
malienne vivant à Paris, je peux aller puiser dans mes origines pour me 
définir tout en me redéfinissant avec ma vie qui change chaque jour. Je suis
Abdoulaye Diarra et Oxmo Puccino. L’écriture elle est là pour ça, c’est pour
ça qu’elle est infinie et que je me lève tous les matins à 5h du matin pour 
écrire. N’importe quoi mais écrire pour redéfinir le monde, les gens. Et toi
Smaïl Kanouté, qui es-tu ?
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S.K . Ressens-tu l’héritage des griots en toi ?

O. P. Plutôt celle des soraw, les chasseurs chanteurs, moins « castés », 
moins soumises aux lois. Les griots, c’est une tradition familiale, si on n’est 
pas griot ou griotte dans ta famille normalement tu ne peux pas l’être. Les 
familles griotiques peuvent être spécialisées en histoire du pays et en 
généalogie, en art oratoire, en pratique musicale, ou pratiquer les trois, 
en fonction de l’habileté de chaque griot mais c’est toujours par droit du 
sang. A côté de ça les soraw c’est une confrérie qui a la même fonction que 
les griots mais on peut y accéder par choix . Moi j’ai accéder à l’écriture 
par choix . Et mon rêve c’est de pouvoir continuer tous les jours à faire ce 
que j’aime, chaque jour « du jamais vu » car tout peut s’arrêter du jour au 
lendemain. Je rêve ma vie et je l’écris.

PERFORMANCE Avec Oxmo Puccino nous allons performer autour de 
nos identités d’enfants d’immigrés maliens nés et vivants à Paris. Oxmo va 
imaginer mon identité à partir de la signification de mon nom et prénom. 
Cet exercice de style va poser un nouveau regard teinté de poésie métissée
et de sincérité qui rendra toutes ses dimensions à mon identité multi-
culturelle. A travers le storytelling d’Oxmo, je vais raconter l ’homme que 
je suis devenu aujourd’hui. Ce sera une danse actuelle, inscrite dans le 
présent. La danse deviendra un portrait avec une narration, un numéro, mis 
en scène, comme une fiction avec des évenements, des rebondissements. 
Un mini court-métrage dansé. Maintenant que j’ai une nouvelle carte 
d’identité créative je me rends compte que je réfléchis plus à la française 
qu’à la malienne. J’ai l ’impression que l’éducation française a pris le dessus 
sur l ’éducation de mes parents, à certains endroits, et que je le vis comme 
une sorte de colonisation de l’esprit. Comment décoloniser mon esprit ?



- 43 -

POUNDO

JE SUIS ISSU DE LA COLONISATION : 
COMMENT DÉCOLONISER MON ESPRIT 
ET MON ART ?

ÉPISODE 6 : 



DANS CET ÉPISODE SMAÏL, ACCOMPAGNÉ DE LA CHANTEUSE 
POUNDO, SE DEMANDE S’ IL EST POSSIBLE DE DÉCOLONISER SON 
ESPRIT ET SON ART ?

(NDLR nous avons choisi de développer cet épisode à la page 68)

L’ANECDOTE “Un jour, aux Arts Décos, je présentais un travail avec 
des motifs africains et mes profs m’ont dit : “Ok on sait que tu as cette 
part d’africanité en toi mais il faut que tu te tiennes au graphisme qu’on 
t ’enseigne ici”. Ces mots m’ont choqués. Je ne voulais pas, et je pouvais 
pas, abandonner ce qui était mon imaginaire et ma culture. Finalement, 
en changeant de cours de dessin, j’ai appris à concilier les codes de 
l’Art Contemporain et ceux de ma culture. Et même si je me sentais 
très très loin de ce milieu j’ai appris ses codes de communication, ses 
codes artistiques et sociaux pour pouvoir y accéder. La France, pays 
colonisateur, reste empreinte d’une culture coloniale et elle m’a appris 
l’histoire avec ce regard là, celui du colon. Mes parents aussi sont 
marqués par l’ influence coloniale, vécue dans les ex-colonies, celle 
des colonisés. Tout ceci est moi. Aujourd’hui je me pose la question 
de savoir si mon art a été colonisé ? Et si oui, est-ce possible de le 
décolonniser ?” 
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La rencontre avec l’artiste protéiforme Poundo, chanteuse, danseuse, 
créatrice de mode. Elle cultive son originalité, entre héritage ancestral et 
modernité. Elle a noué des collaborations prestigieuses et nombreuses, de 
Marie-Claude Pietragalla au Cirque du Soleil, en passant par Alicia Keys,
Orelsan et le groupe Wallas and Mahmas. Engagée, hyperactive et solaire,
Poundo Gomis explique l’importance de se forger une identité propre, 
sans pour autant renier son héritage. « Nous sommes plus que ce que l’on
nous fait croire, nous sommes plus que ce que l’on nous a vendu, scandet-
elle notamment dans le morceau We Are More. Nous sommes de l’or, forts, 
audacieux, loin d’être froids. ». Dans cet album, elle crée un afro R’n’B 
féministe sous l’influence de M.IA, appelle à l ’émancipation, renoue avec 
ses racines sénégalaises et guinéenes, notamment par l ’usage de la langue 
mandjak. Avec Poundo, je vais questionner la place de la colonisation de 
l’esprit dans nos manières de réfléchir et de créer.

PERFORMANCE Les danses urbaines sont le fruit de l’inter-culturalité de 
l’immigration. Nous allons travailler sur la déconstruction des mouvements
de la danse hip-hop et africaine que nous avons appris pour aller chercher
l’essence même de notre personnalité, pour créer de nouveaux langages 
chorégraphiques multiculturels. En traversant les danses traditionnelles 
maliennes et sénégalaises, nous imaginons une forme de décolonisation 
créative à travers la danse. Nous allons réfléchir aux notions de 
désapprentissage et de décolonisation de l’esprit pour imaginer un 
processus de création issu de cette double-culture.

Mon processus de décolonisation de l’esprit m’amène naturellement sur 
le terrain du monde invisible et pour continuer cette quête je me pose ces 
questions : Comment puis-je me reconnecter avec l’invisible dans la vie 
quotidienne quand j’en ai envie ? Ai-je besoin de rentrer en transe pour 
créer artistiquement ?
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CORINE SOMBRUN

LA TRANSE PERMET-ELLE D’ACCÉDER 
À UN MONDE PLUS GRAND ?

ÉPISODE 7 : 



L’ANECDOTE « En 2014, lors de mon deuxième voyage à Rio, nous 
sommes allés en boite avec mes potes et arrivés là bas j’ai mis le feu sur 
le dancefloor. J’étais entouré de plein de danseuses qui voulaient danser 
avec moi, mais moi j’étais tellement en transe que je ne voyais rien. 
Pendant des heures j’ai dansé jusqu’à fatiguer ! Quand j’ai repris mes 
esprits, mon pote Igor vient me voir et me dit : Toi tu ne vois rien, tout ce 
qui t ’ intéresse c’est danser, les filles ne t ’ intéressent pas, je comprends 
pourquoi tu n’arrives pas à choper ahahahaha !!!! Je regarde autour 
de moi et les femmes avaient disparu encore une fois comme à mon 
habitude. Je lui réponds : Mec tu sais pas, mais la danse c’est tellement 
bon et tu rentres vraiment dans un autre monde que le fait de revenir 
sur terre me rend triste, donc je danse et c’est tout ce qui m’intéresse ! Il 
y a quelques temps j’ai découvert le travail d’une chorégraphe franco-
algérienne, Nacera Belaza. J’ai été pris d’une émotion indescriptible en 
voyant son travail. Pour moi c’est la seule artiste qui arrive à transcrire 
la notion d’Invisible. On en parle souvent mais comment traduire pour 
quelqu’un qui ne vit pas avec cette notion dans sa vie ? Dans un de ses 
spectacles elle imagine une chorégraphie comme un balai d’étourneaux 
(ce groupe d’oiseau qui crée un ballet de danse dans le ciel, d’une 
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DANS CET ÉPISODE SMAÏL ET LA CHORÉGRAPHE NACERA BELAZA 
RENCONTRENT LA CHERCHEUSE CORINE SOMBRUN POUR EXPLORER 
LES ORIGINES ET LES FONCTIONS DE LA TRANSE COGNITIVE.
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seule voix et d’un seul corps tout en étant des milliers) elle danse une 
énergie ondulante avec toutes les sensations, perceptions, formes jusqu’au 
moment où les oiseaux disparaissent. Quand ils disparaissent l’ impression 
du mouvement calligraphie une lumière persistante dans l’obscurité, la 
perception s’ imprime par rapport à ce que le spectateur a vu et ce qu’il 
imagine. Visible et invisible coexistent. L’ Invisible est suggéré au spectateur. 
L’ invisible c’est la nuit , ce qui se passe dans le monde que l’on ne voit 
pas. Mais les étourneaux reviennent et le balai reprend. Ce sont ces temps 
de suspens qui l’ intéressent. Ces temps où les oiseaux qu’on ne voit pas 
continuent de vivre et où l’ imagination du spectateur est convoquée. La 
performance est infinie puisque le surgissement peut revenir à n’importe 
quel moment. Récemment quelqu’un a parlé à Nacera de la transe par 
rapport à son travail, cela l’a interpellé, je l’ invite donc avec moi pour 
découvrir et avoir des réponses sur ce phénomène de transe.”

La rencontre avec Corine Sombrun, pianiste et ethnomusicienne. Elle est
l’héroïne ( jouée par Cécile de France) du film Un Monde Plus Grand de 
Fabienne Berthaud, qui raconte sa découverte et son initiation à la transe.
En 2001 un de ces reportages pour la BBC world service la conduit en 
Mongolie où elle suit pendant 9 années un enseignement spécifique 
avec une chamane de l’ethnie des Tsaatans. Elle est à l ’origine du premier 
protocole de recherche sur la transe “chamanique” en neuroscience 
au CNRS. Grâce à son expérience dans la pratique de la transe et à sa 
capacité à l ’induire par la seule volonté, elle collabore depuis 2006 avec 
des chercheurs dans le but de comprendre les mécanismes cérébraux 
liés aux états de transe. Ces recherches sont à l ’origine de la première 
publication scientifique sur la transe chamanique mongole : Flor-Henry 
et al. 2017. Comment pouvonsnous nous reconnecter avec notre «nous» 
profond afin d’approfondir notre quête identitaire ? Sommes-nous dans 
un état de conscience modifié quand nous créons ? La création est-elle 
en soi un état de transe ? Pouvons-nous apprendre à maîtriser cet état de 
conscience modifié ?
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EXTRAITS 

C.S. En 2015 j’ai collaboré à un programme de recherche dont le but est 
de permettre à chacun d’induire une transe par la seule volonté. Testé sur 
plus de 500 volontaires, ce programme a permis à 85% d’entre eux de 
vivre un état de transe, démontrant qu’il n’est pas un don réservé aux seuls 
chamanes, mais bien une capacité de tout cerveau humain. Ces résultats ont 
initié de nouveaux protocoles de recherches, notamment au CHU de Liège 
et la création du TranceScience Research Institute, un réseau international 
de chercheurs investis dans l’étude des mécanismes et des applications 
thérapeutiques liés à ce potentiel, désormais appelé « Transe cognitive ». 
Sans aucune substance stimulante (plantes, drogues, alcool) et dénuée de 
son aspect culturel et chamanique, j’apprends aux participants la transe 
“cognitive” grâce à une boucle sonore de tambour que j’ai réussi à isoler 
et qui a été séquencée et modélisée par une équipe de chercheurs. Si ma 
pratique scientifique est essentiellement dédiée aux processus de guérison 
(psychiatrie, oncologie, etc...), je m’intéresse aussi, en tant que pianiste, à la
relation entre l’art et la transe. Ce qui m’ intéresse est la fonction universelle
de la transe. Un état modifié de conscience accessible à tous, créateur et 
révélateur d’une partie invisible du monde. J’anime de nombreux ateliers 
d’induction à la transe notamment dans les écoles supérieures : Beaux-Arts de 
Nantes, Sciences-po Paris etc... La transe est un phénomène d’amplification 
cognitive permettant d’accéder au développement de capacités plus ou 
moins en sommeil, mais aussi à une perception augmentée de la réalité. En 
état de transe on découvre un monde « plus grand » et on expérimente une 
nourriture à créer qui est infinie. Dans les sociétés modernes, nous avons 
perdu notre faculté à entrer en transe pour communiquer avec l’ invisible 
et aussi pour rester connecté avec les éléments de la nature. Dans nos 
villes métropolitaines, nous sommes coupés de la nature et nous sommes 
constamment sollicité par nos rythmes de vie effrénés : le bruit , les écrans, 
les portables, les informations en continu. Apprendre la transe, c’est se 
donner une chance d’améliorer son rapport au monde, à la nature.
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PERFORMANCE Les intuitions esthétiques ont souvent initié des 
grandes découvertes scientifiques. Avec Nacera et Corine nous souhaitons 
performer dans un cadre scientifique avec une vraie équipe médicale. 
En transe, Corine au tambour et moi à la danse, serons à l ’hôpital. Nous 
performons avec des électrodes sur le corps, sur la tête. Les mouvements 
du corps sont retranscrits en langage médical sur des appareils de 
monitoring. Quand les appareils saturent (car la transe est trop forte pour 
être perçue par les appareils actuels, même en IRM) alors la musique 
est amplifiée et la transe se transforme en performance dans un milieu 
naturel. La transe modifie même les vibrations de l’espace autour de nous. 
Cette transcription de l’espace qui se modifie avec la transe sera prise en 
charge par des images d’animation. 

En apprenant à entrer dans un état de conscience modifié dans mon 
processus créatif je me rapproche des croyances animistes africaines et 
pour continuer ce dépouillement je vais encore plus loin en me posant la 
question suivante : Mes ancêtres ont été converti à l ’islam mais quelles 
étaient leurs croyances pré-islamiques ?
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KARINE DELLIÈRE

QU’Y AVAIT-IL AVANT L’ISLAM ? 
ÉPISODE 8 : 



DANS CET ÉPISODE, AVEC LA PHOTOGRAPHE KARINE DELLIÈRE, SMAÏL 
EXPLORE LES CROYANCES ANIMISTES QUI PRÉ-EXISTAIENT À L’ISLAM 
EN AFRIQUE. NOTAMMENT LA PHILOSOPHIE VAUDOUE.

L’ANECDOTE “En novembre 2018 après une performance à la Nuit de 
la Poésie, Karine Dellière, photographe et spécialiste des rites vaudous, 
vient me voir et me dit : “Tu pratiques la danse du serpent ?“. Je lui 
réponds “Hein quoi ? La danse du serpent ? Elle insiste en disant : “Oui 
la danse du serpent”. Je lui répond “Euh... non je danse juste avec mes 
ancêtres dans l’ invisible et je dessine des formes dans l’air. Mais c’est 
quoi la danse du serpent ?” Elle répond : “Tu vas me prendre pour une 
tarée mais la danse du serpent c’est une danse vaudoue que les initiés 
font en l’honneur à la divinité du serpent : Danh”. 

“Croire en quelque chose” est une des bases importantes dans la 
construction de mon identité. J’ai été éduqué par mes parents dans la 
religion musulmane, et s’est petit à petit posé la question de l’avant-
islam. Quelles étaient les croyances animistes de la culture malienne 
qui ont épousées l’islam et le christianisme ?

ref: «danseur de la divinité Sakpata» - 2020 - Karine Delliere ref: «danse pour la divinité Legba» - 2020 - Karine Delliere 32
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La rencontre avec Karine Dellière, photographe franco-lapone. En 2019 
déjà nous sommes partis au Bénin dans la communauté lacustre de So 
Ava pour réaliser un court-métrage sur la ré-interprétation par la danse 
contemporaine de la philosophie vaudoue. Le vaudou est une philosophie 
qui signifie “être bien avec...”. Loin des clichés occidentaux, le vaudou 
est une spiritualité sans dogme que tous ceux qui pratiquent vivent au 
quotidien. Karine Dellière travaille sur des séries de photos autour de la 
philosophie vaudoue. Elle photographie les danses, les rites mais aussi la 
vie quotidienne des habitants de la communauté de So-Ava

EXTRAITS

K.D. Quand j’avais 20 ans, je suis allée au Bénin pour étudier l’organisation
du port autonome de Cotonou. J’ai beaucoup travaillé avec le secteur dit «
informel ». Je voulais comprendre comment les rapports humains pouvaient 
avoir un impact sur le développement économique. C’est alors qu’un jour 
on m’a invitée à une cérémonie vaudoue. J’avais peur, c’était la nuit. Je ne 
bougeais pas, j’essayais de me faire discrète. Quand je suis rentrée une 
heure après, j’avais compris que nous partageons la même philosophie 
et parfois les mêmes rituels. Dans mon clan d’origine, chez les samis de 
Laponie, où on pratique le chamanisme, le verbe avoir n’existe pas, si nous 
devions traduire, on dirait : être avec. Le mot “vaudou” veut dire “être bien 
avec”. Vaudou et Chamanisme ont en commun une vision systémique du 
monde. Depuis que je suis initiée au Vaudou, les deux mots ont le même 
sens : l’équilibre entre visible et invisible.

SK Peut-on vivre à la fois dans une religion monothéiste et dans l’animisme ?

K .D. En Afrique de l’ouest comme par exemple au Bénin, il arrive que dans
une même fratrie, certains soient musulmans ou chrétiens. Chacun pratique 
sa foi selon ses préceptes. En revanche, lors des grands passages de la 
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vie (décès, naissances etc), on fait également appel à certaines pratiques 
animistes qui ne sont que l’ illustration d’une forte connection à la nature, 
aux ancêtres. Le visible et le monde matériel coexistent sur la terre alors 
que la religion connecte l’homme à une spiritualité verticale et un lien 
direct avec son dieu.

SK Qu’est ce, ou qui t ’as influencé pour t ’aider à te réaliser dans la vie ?

K .D. C’est la pratique du vaudou qui m’a aidée à me réaliser dans la vie 
car il a permis la réconciliation entre ma culture animiste laponne et ma 
culture monotéiste française. J’ai également compris que développer une 
vision systémique du monde aide à se réaliser en tant qu’individu, au-delà
des cultures et des croyances. Le vaudou m’a appris à assumer de croire 
en l’ invisible dans ma vie quotidienne et à ne pas voir le monde de manière
binaire mais plutôt comme un tabouret à 3 pieds qui doivent rester équilibrés 
(au cas où un accident de vie fait vaciller l’un des 3) : le monde matériel, 
le monde spirituel et le monde philosophique. La démarche artistique nous 
permet de voyager d’un monde à l’autre.

S.K . Qu’est ce que tu rêves de faire que tu n’as jamais fait ?

K .D. Les diasporas issues de l’esclavage (brésiliens, cubains, haitiens, 
black américains...), pratiquants des religions monothéistes ont en commun 
les racines vaudou. Mon rêve est donc de contribuer à la réconciliation avec
l’histoire en reconnaissant le vaudou originel qui se base sur l’équilibre de
la nature comme un socle positif, fier et progressiste. Je rêve de permettre à
des chefs spirituels béninois, amérindiens, Sami, Inuits etc de se rencontrer
afin d’échanger sur les bases de leur philosophie et d’en tirer une oeuvre 
universelle qui parle à tous ceux qui sont issus des peuples autochtones et
rappelle leur nature profonde à tous les peuples issus du métissage.

S.K . Quelle est ta phrase/ta maxime préférée ?
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K.D. « Si tu es d’accord avec moi tu es mon frère, si tu n’es pas d’accord 
avec moi tu es doublement mon frère car tu m’ouvres de nouvelles portes. » 
Amadou hampâté Bâ

PERFORMANCE Dans les photos très grands formats de Karine, je crée 
une danse qui mélange les croyances mystiques musulmanes (soufies) 
et animistes (vaudoues). Je revisite la danse des “Eguns” qui sont des 
danseurs que l’on appelle “les revenants” dans la philosophie vaudoue. Je 
reprends leur esthétique vestimentaire, les Eguns sont vêtus de costumes 
merveilleusement colorés, recouvert de paillettes, de coquillages et de 
broderies avec une longue cape qui se transforme en une énorme collerette 
autour de leur cou. Ils font tournoyer leurs capes comme des robes. Cette 
cape me rappelle les robes des derviches tourneurs qui font partie de la 
branche mystique de l’islam. Surtout celle des derviches égyptiens qui 
portent une robe doublée, très colorée et ornementée de paillettes et de 
broderies. En dansant, ils se couvrent jusqu’à la tête d’une partie de leur 
robe. Ils ressemblent alors à des sphères qui tournent à l ’infini et nous 
rappellent le mouvement des cycles de l’univers. En circulant entre les 
portraits immenses de Karine prises pendant les cérémonies vaudoues, je 
fais bouger les photos qui donnent l ’impression de prendre vie. 

Le Bénin, un des pays de l’ancienne côte des esclaves, possède une 
communauté afro-brésilienne descendants de trafiquants d’esclaves 
luso-brésiliens ou d’affranchis ayant quitté le Brésil. Le Brésil, lui, 
dernier pays au monde à avoir aboli l ’esclavage, compte beaucoup des 
descendants d’esclaves africains partis depuis la porte des “nons retours” 
à Ouidah. Stigmatisés et vivants dans les favelas, ces métis sont pourtant 
précurseurs de beaucoup de danses et de sons qui n’auraient pas pu voir 
le jour sans la puissance de ce métissage. En quoi le métissage est-il une 
force ?



- 56 -

MAYRA ANDRADE

DANSER CONTRE 
LE RACISME ?

ÉPISODE 9 : 



DANS CET ÉPISODE, AVEC LA CHANTEUSE MAYRA ANDRADE, 
SMAÏL EXPLORE LA QUESTION DE LA PUISSANCE ET DE L’URGENCE 
CRÉATRICE DES MÉTIS AU BRÉSIL FACE À LA MENACE RACISTE.

L’ANECDOTE “La Goutte d’Or c’est le quartier le plus jeune de Paris, 
Un habitant sur 4 à moins de 20 ans. Je n’ai jamais vu ça ailleurs sauf 
peut-être dans les favelas au Brésil. En 2010, à Rio de Janeiro, un soir, 
j’entends au loin un son qui me prend au coeur et qui perturbe mon 
oreille car la structure de la musique est nouvelle. Ce n’est pas de la 
musique africaine, ni urbaine, ni électro, ni brésilienne. C’est un ovni. 
Nous arrivons dans une boîte de nuit et je découvre une foule endiablée 
qui extériorise toutes ces pulsions : c’est la jeunesse des favelas. Je 
dis “Wowwwwww”. Tout de suite je me sens happé par cette musique 
qui est un mélange de samba, de hip-hop et d’électro. Je découvre 
pour la première fois la danse et la musique Baile funk !” J’ai vécu au 
Brésil, où je me suis réalisé danseur. Au coeur des favelas j’ai trouvé la 
liberté de mon expression dans le mélanges des codes, la multiplicité 
des inspirations, portugaises, américaines, africaines. Il y a là-bas une 
urgence à créer. Cette jeunesse a créé un nouveau style de danse et de 
musique dans une urgence de création et de fureur de vivre. Ces jeunes 
organisent d’énormes fêtes au péril de leurs vies car il y a fréquemment 
des descentes de policiers militaires. Ce que j’ai aimé c’est le fait 
qu’ils s’ inspirent de plein de choses, les reprennent et les détruisent 
rythmiquement et symboliquement pour créer un nouveau langage. 
Je mets en parallèle ce que j’ai découvert au Brésil et mon quartier 
de la Goutte d’Or. Des quartiers métissés et foisonnants où naissent 
des artistes dont les créations multiculturelles posent un regard non-
ethnocentré sur le monde.”
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La rencontre avec Mayra Andrade à Lisbonne, chanteuse cap-verdienne, 
née à Cuba. Dans son album “Manga” elle revient à des sonorités africaines
et modernes qu’elle mélange avec audace. C’est cette multiplicité de 
sonorités qui m’intéresse en ouvrant de nouveaux mondes. 

EXEMPLE

EXTRAITS

“Je suis cap-verdienne mais j’ai vécu 14 ans dans le marais. C’est Aznavour
qui a lancé ma carrière en France. Mais c’est ici à Lisbonne que je me suis
enfin trouvée. Lisbonne c’est la plaque tournante de la production musicale
afropéenne. J’ai déménagé là-bas en 2016, complètement vidée après 
la tournée de Lovely Difficult , en manque de vitamines, aspirant à autre 
chose et cette ville m’a procuré le shoot de soleil et le brio créatif dont 
j’avais besoin. Ca fait 6 ans que j’avais pas sorti d’album, mon répertoire 
a changé, a évolué. Même si j’ai toujours chanté en créole, portuguais, 
français, anglais et que j’ai carrément affiché mon cosmopolitisme comme 
marque de fabrique artistique, je suis née à Cuba, puis j’ai vécu au Sénégal 
en Angola, en Allemagne car mon beau-père était ambassadeur, dans ce 
nouvel album “Manga” (la mangue”) j’ai changé de cap. Avec mes quatre 
premiers disques, je crois que j’avais à coeur d’être identifiée comme une 
chanteuse cap-verdienne. Le nouveau, très hybride, ressemble à la femme 
que je suis devenue : j’ai moins peur, j’ai envie de m’amuser. Maintenant 
j’assume l’Afrique la plus contemporaine — l’afrobeats, avec un s ! — qui 
pulse dans l’habillage synthétique et les programmations électro. Mon 
nouvel album a été concocté avec 2B et Akatché, deux jeunes beatmakers 
en vogue à Abidjan et Dakar avec des rythmes dub et afrotrap. Ils ont 
appris la musique à l’église et aujourd’hui ils produisent les gimmicks les 
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plus efficaces du moment, tout en restant branchés sur la scène électro 
brésilienne : j’aime cette ouverture de la nouvelle génération. Avec eux , j’ai 
pris le temps, j’ai essayé des choses, en me laissant provoquer par leurs 
idées... Mon nouvel album a un son neuf crépitant et sensuel qui flirte avec 
les dernières tendances de la pop africaine... »

PERFORMANCE Avec Mayra Andrade j’ai envie d’aller à la rencontre 
des jeunes de la favela “Cova da Mura” (“ tombe mauresque”) de Lisbonne. 
C’est une des banlieues les plus malfamées d’Europe, avec une forte 
communauté cap-verdienne qui préserve sa gastronomie, son artisanat 
et sa musique. C’est un quartier qui a été bâti avec l’afflux d’immigrés 
des ex-colonies comme l’Angola ou la Guinée-Bissau. Nous performons 
tous les deux sur la Bayle Funk, en montrant toute la vie, la beauté et la 
jeunesse de ce quartier. Je veux créer une danse qui parle de l’urgence 
créative de ces jeunes qui ne savent pas de quoi demain sera fait. Je crée 
une chorégraphie avec des mouvements frénétiques, puissants et vivants 
jusqu’à l ’épuisement. Je cherche cette créativité sans limite. Je reprends 
des pas de baile-funk, passinho pour les mélanger avec les danses 
urbaines. Sous formes de battles avec les jeunes je convoque l’idée de se 
surpasser et de raconter qui ils sont. Mayra Andrade va raconter l ’exil de 
cette population, la vie d’aujourd’hui et le futur incertain tout en essayant 
de se créer une identité et de se reconnecter avec leurs origines. 

Pour moi le métissage est bien une force contre le racisme. En connaissant 
les codes des oppresseurs nous pouvons les esquiver et emprunter 
d’autres chemins pour créer un espace de liberté, de créativité et faire 
avancer les mentalités. 

Cet élan est parfois brisé par un manque de moyen. La pauvreté empêche 
d’avoir accès à des vêtements dignes. Le métissage demande aussi de 
concilier deux univers vestimentaires. Comment être présentable ?
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XULY BËT

LE VÊTEMENT PEUT-IL 
EFFACER LA PAUVRETÉ ?

ÉPISODE 10 : 



DANS CET ÉPISODE, AVEC LE STYLISTE XULY BËT, SMAÏL EXPLORE 
LA QUESTION DE L’IMPORTANCE DU VÊTEMENT POUR RESTER 
DIGNE MALGRÉ LA PAUVRETÉ.

L’ANECDOTE « En décembre 2015, Xuly Bët m’appelle et me demande 
de passer dans son atelier à la Goutte d’Or. J’arrive et il me montre 
des tissus et des robes pour sa prochaine collection qu’il présente un 
mois plus tard à la Fashion Week de New York. Après m’avoir montré 
50 robes, il me demande malicieusement si je peux les sérigraphier, 
avec mes motifs. Je lui réponds : “Ok”, sans savoir comment j’allais 
procéder et où le faire. Je décide alors de le faire dans le salon de ma 
mère et pendant deux semaines complètes je sérigraphie jour et nuit sa 
collection Automne/Hiver qui part à New-York ! »

La rencontre avec Xuly Bët , fashion designer malien, me permet de 
m’intérroger sur l ’importance d’être bien habillé dans n’importe quelle 
circonstance. Cela étant la garantie d’une dignité souvent mise en 
péril par la pauvreté. La dignité d’un métis, pour moi, est la quête de 
l’affirmation et de l’acceptation de sa double-culture par soi et par 
la société. Nous affirmons notre existence dans plusieurs mondes 
différents, disons que notre identité est multiple et affichons ce 
métissage fièrement et en ne laissant pas le choix à la société. Cette 
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dignité se gagne par un chemin initiatique et une volonté personnelle. Il 
est plus difficile d’être digne car en tant que métisse nous sommes souvent 
marginalisés des deux côtés par rapport à notre différence identitaire. 
Être présentable est très constitutif de ce que je suis ; le vêtement en est 
l ’élément déterminant. À quoi peut-il ressembler ?”

EXEMPLE

EXTRAITS

“Un créateur de mode découvre les vêtements à travers les gens qui les 
portent. En tant qu’Africain, je suis très sensible aux rondeurs, à la sensualité 
des corps, à la féminité à fleur de peau. Ce trait commun caractérise la 
mode des créateurs africains qui prennent en compte la diversité des 
corps. Il est nécessaire d’ouvrir, à travers mes créations, un espace de 
vie en regardant les vêtements portés. On apprend beaucoup à travers 
les clients. Généralement, je cherche à désenclaver la mode au profit 
d’une approche plus démocratique. Même si elle est glamour, ma mode 
se veut aussi accessible. L’adhésion se fait surtout autour du portefeuille. 
Quand j’ai commencé à faire de la mode en 1991, le recyclage s’est plus 
imposé comme un moyen de parvenir à faire une collection que comme 
une finalité. En Afrique, le recyclage est quotidien, c’est dans ma culture. 
Avec ma mode, je voulais redonner une autre âme au vêtement. Maintenant 
l’upcycling c’est une mode en France mais ça fait longtemps qu’on l’utilise 
en Afrique. S’habiller c’est très important , mais pour ça il faut avoir de la 
matière première et comme ça coûte cher, et que tout le monde ne peut pas 
se le permettre j’utilise la seconde main. J’ai même fait une collection bio 
pour Leclerc. La mode doit rester accessible pour que chacun puisse être 
fier de mettre son corps, son identité en avant ”
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PERFORMANCE D’un vêtement artistique nous allons vers un vêtement 
qui sera digne de l’inter-culturalité. Je dessinerai, sérigraphierai et danserai 
un motif identitaire et symbolique de la protéiformité artistique. L’idée de 
l’upcycling est de redonner une deuxième vie aux vêtements et aux tissus
usagés en les transformant en pièces neuves. J’évolue en dansant dans 
des volumes, des tas de tissus usagés que je vais pétrir, lancer, déchirer, 
couper et coudre de manière chorégraphique en reprenant les gestes du 
couturier Xuly Bët. Comment représenter l ’upcycling chorégraphiquement 
? Qu’est ce qu’un geste usagé ? Qu’est-ce qu’un geste upcyclé ? Quels 
changements le geste a subi dans le processus de l’upcycling ? Comment 
je peux redonner une dignité, un second souffle à mes pas classiques ? 

Maintenant que j’ai trouvé l’apparence extérieure en accord avec ma 
double culture je peux aller vers les autres, en vibrant dans une identité 
stable. J’ai toujours considéré la rencontre comme un élément déclencheur. 
Déclencheur de joie, d’apprentissage. Pour moi, la rencontre est un lieu, 
où tout est possible, où je m’améliore. Ma dernière question est sur 
l ’importance de la rencontre. Aurai-je été celui que je suis si je n’avais pas 
rencontré tous les gens qui m’ont inspirés ?
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EVANS MBUGUA

RENCONTRER, 
C’EST CRÉER ?

ÉPISODE 11 : 



DANS CETTE ÉPISODE, AVEC L’ARTISTE PEINTRE EVANS MBUGUA, 
SMAÏL EXPLORE L’IMPORTANCE DU MÉTISSAGE ET DE LA RENCONTRE 
POUR CRÉER.

L’ANECDOTE “Après mon bac, ma prof d’Espagnol de terminale 
m’a proposé de m’initier au Reiki pour m’aider à travailler sur mon 
bégaiement. Reiki vient du japonais “Rei” qui signifie l’esprit au sens 
de la conscience et “Ki” l’énergie. Le Reiki est donc une méthode pour 
permettre à chacun de puiser sa force d’esprit. L’ initiation m’a fait 
ressentir ma connexion avec l’énergie universelle. Pratiquer le Reiki a 
complètement changé ma vision des choses. J’ai pris conscience que 
je fais partie d’un grand tout. Depuis j’ai la sensation de vivre dans 
l’ instant présent. Pour moi il n’y a pas de hasard chaque instant , bon 
ou mauvais, est là pour une raison. Chaque rencontre à quelque chose 
à m’apprendre...”
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La rencontre avec l’artiste plasticien Evans Mbugua, je questionne la place
de la rencontre dans le métissage. Evans vit entre Nairobi et Paris, deux 
villes modernes et cosmopolites qui se caractérisent par le métissage 
culturel de différents peuples. L’humain est au centre de sa démarche 
artistique. Il privilégie le portrait pour célébrer ses personnages. Il utilise 
le verre et le plexi-glass pour sublimer ses sujets par la brillance et les 
reflets, tout en soulignant la fragilité humaine. Tout comme chaque étoile 
constitue l’univers, chez Evans chaque touche de peinture représente 
un individu qui a une place très importante pour le rendu final de son 
oeuvre. Son travail est le fruit des ses rencontres. Il met en scène sa vie, 
celle de ses amis, de proches ou moins proches. Ainsi la diversité nourrit 
sa curiosité envers le monde. Ce métissage porte une double prise de 
conscience : celle de l’Autre et d’un monde commun reçu en partage qui 
privilégie les identités de relation, le refus de convaincre, et intègre les 
notions de mouvement, d’évolution, d’impermanence, de transformation, 
de devenir et de création.

EXTRAITS

E.M. “J’associe souvent l’univers aux étoiles. Un soir, je me suis retrouvé 
(presque) seul dans un parc naturel en Suède devant un grand ciel rempli
d’étoiles. C’était magique. J’étais aux aguets en essayant d’observer chaque 
étoile qui brillait devant mes yeux. J’ai associé les étoiles aux individus 
où chaque étoile représentait une personne, chaque personne devenait 
potentiellement brillante et unique et donnait à tour de rôle un peu de sa 
magie. Mon procédé de création artistique s’ inspire de ce constat ou chaque 
touche de peinture que je pose sur une plaque de plexiglass représente un 
individu qui a une place très importante pour le rendu final de mon oeuvre 
bien sûr mais aussi pour la façon dont la rencontre avec cette personne va 
influencer ma vie, en faire partie.

S.K . Quelle est ta place dans l’Univers ?
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E.M. Je pense que j’occupe un espace-temps bien défini pendant un 
temps qui lui est à l’ infini. Et je cherche à le vivre le mieux possible en 
restant curieux du temps qui passe. Je rêve d’aller visiter beaucoup (trop) 
d’endroits sur terre. Je m’y attelle et j’espère pouvoir réaliser au moins un 
quart de mon rêve !!! Entretemps, je voyage aussi à travers les personnes 
que je rencontre (certains viennent de ces endroits). C’est déjà ça ! Ma 
mère m’a souvent répété dans mon enfance “La vie n’est pas une répétition. 
Il faut la vivre à fond !“ Je me sers de cette phrase pour donner du sens à 
chaque rencontre que je fais.“

EXEMPLE DE PERFORMANCE (DESSIN ET DANSE)

Comment traduire ce qu’une rencontre provoque artistiquement ? Dans 
cette performance je porterai une robe blanche qui deviendra au fur et à 
mesure une robe colorée car elle aura rencontré le dessin. Sur la terrasse 
de l’Institut du Monde Arabe, avec une vue sur Paris à couper le souffle, 
je me mets en mouvement. Je tourne la paume de ma main droite vers le 
ciel et ma paume de main gauche vers la terre. A la manière d’un derviche. 
Vue d’en haut, on voit un mandala très coloré qu’Evans est en train de 
dessiner et dans lequel je danse. Je tourne, je tourne jusqu’à me sentir 
connecté à l ’univers et sentir ma place. Ma robe en tournant efface les 
motifs au sol. Evans redessine indéfiniment les motifs effacés. Je tourne 
maintenant de plus en plus vite... Je m’arrête, on voit mon corps respirer. 
Ma robe blanche est maintenant toute colorée. Je me sens chez moi et à 
ma place car je vis à travers cette rencontre les choses qui animent ma 
création et ma vie : les couleurs.



I / ANECDOTE

	 Puces de portes de Clignancourt

Aux puces de Porte de Clignancourt , un samedi, Smaïl se balade dans la 
foule venue acheter des vêtements. On distingue deux sortes de puces, les 
“ formelles” des boutiques qui ont pignon sur rue avec des stands, et des 
boutiques “informelles” improvisées ou les affaires sont posées à même le 
trottoir. Formelles, ou informelles, on voit surtout des babioles et des fringues 
bon marché. Smaïl regarde les vêtements pour enfant , les baskets, les 
casquettes...

Voix OFF “Nous on allait chez Sol d’Or, tu connais ? Très vite, c’est devenu 
Gigastore. Ou chez Jabi, ou chez Tati. Tu connais Tati ? Tout le monde connaît 
les magasins Tati ! Comme on n’avait pas d’argent, on achetait tout là-bas ou 
alors aux puces. Les puces c’était surtout pour les chaussures. Au collège tout 
le monde avait des T-shirt ou des baggy BANGA, merci la mode des années 
90 ! Quand j’ y repense ça n’a aucun sens de s’attacher à une marque mais 
enfant je voulais absolument en porter ! Les puces de Clignancourt c’est là 
où il y a tous les revendeurs ! C’est sur les stands des boutiques que ma mère 
m’achetait des chaussures. Quand j’ai commencé à avoir une bourse, en 6eme, 
j’ai commencé à m’acheter des chaussures tout seul avec mes frères ou mes 
copains. J’achetais des Stans Smith parce que ça coutait pas trop cher mais 

ceux qui avaient de l’argent ils achetaient des Requins, des Nikes ! Je voulais 
aussi des Requins ou des Air Max mais j’en ai jamais eu !! C’est de là qu’est née 
mon envie de faire des vêtements. J’ai appris la sérigraphie pour pouvoir faire 
mes propres vêtements ! D’ailleurs très vite je me suis mis à sérigraphier des 
chaussures. Et toi tu t ’habillais comment quand t ’étais petit ? Est-ce que tes 
parents ils ont pas un peu abusé sur le style dans les années 90 ?? “

On voit des photos de Smaïl et d’autres enfants dans les années 90. Des
sweat mickey, des baskets, des polos très colorés, jeans, salopettes...

Voix Off “Viens je t ’emmène dans mon atelier.”

	 Atelier de Smaïl

Smaïl est dans son atelier de sérigraphie. Aux murs on voit ses oeuvres, 
des affiches noires encadrées avec de grands masques africains dorés 
sérigraphiés dessus. Il écoute de la musique brésilienne “Vai que cola” de 
Jorge de Filhos. 

Smaïl pratique la sérigraphie traditionnelle artisanale qu’il a apprise au Brésil. 
Il fait tout à la main. La voix off, nous explique les différentes phases du 
processus : Le dessin, l ’impression sur du papier transparent, la fabrication 

SÉQUENCIER ÉPISODE 6
JE SUIS ISSU DE LA COLONISATION : 

COMMENT DÉCOLONISER MON ESPRIT ET MON ART ?
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des cadres, l ’enduit du cadre avec les solutions photosensibles, le séchage, 
la superposition du dessin et du cadre, l ’insolation, le nettoyage du cadre et 
enfin l ’impression.

Voix off “C’est un français que j’ai rencontré au Brésil, DEUG, qui m’a appris 
cette technique. J’ai tout de suite kiffé parce que tu peux faire ça partout : dans 
ta chambre, dans ta salle de bain !” 

Smaïl prend une raclette de peinture dorée et enduit d’un grand geste précis 
le cadre de sérigraphie. Quand il le soulève un masque doré apparaît.

Voix OFF “Ici je fais une série de masques dorés pour leur redonner leur énergie, 
redorer leur blason si tu veux ! J’essaye de faire faire le chemin inverse aux 
oeuvres qui ont été pillées en Afrique à cause de la colonisation. Une statuette 
sacrée arrachée à un autel n’a plus aucune énergie dans un musée. Ici je fais 
des masques que je dore intensément comme pour les activer, leur insuffler 
une âme, parler de leur fonction symbolique qui agit quand ils font partie 
d’une culture. D’ailleurs selon l’application de la dorure je peux lui donner une 
émotion, une souffrance, ou une fierté...”

Un jour, aux Arts Décos, je présentais un travail avec des motifs africains et 
mes profs m’ont dit : “Ok on sait que tu as cette part d’africanité en toi mais il 
faut que tu te tiennes au graphisme qu’on t ’enseigne ici”. 

Ces mots m’ont choqués. Je ne voulais pas, et je pouvais pas, abandonner ce 
qui était mon imaginaire et ma culture. 

Finalement, en changeant de cours de dessin, j ’ai appris à concilier les codes 
de l’Art Contemporain et ceux de ma culture. Et même si je me sentais très 
très loin de ce milieu j’ai appris ses codes de communication, ses codes 
artistiques et sociaux pour pouvoir y accéder. 

Aujourd’hui je me pose la question de savoir si mon art a été colonisé ? Et 
si oui, est-ce possible de le décoloniser ? Et pour répondre à cette question
je vais rencontrer Poundo !” 

Smaïl fait défiler des images de l’instagram de Poundo.

 “Je l’ai découverte sur Instagram, en plus d’être une superbe artiste j’aime les 
questions qu’elle pose et son engagement qui est directement lié à son travail. 
J’ai vu qu’elle rendait hommage à Cheikh Anta Diop, un grand intellectuel 
sénégalais, égyptologue, qui a travaillé toute sa vie sur la question de ce que la 
culture africaine a apporté à la culture et à la civilisation mondiale. Et comment 
l’histoire de l’Afrique, notamment la colonisation, a été sciemment effacée. Moi 
j’ai toujours été persuadé que je descendais des Pharaons ! J’aimerais bien que 
Poundo me le confirme !! 

Poundo est l’égérie française de l’Afro-futurisme. L’Afro-futurisme c’est 
un mouvement artistique, esthétique, né aux Etats-Unis, qui concilie les 
traditions africaines et la vision d’un monde futur. L’afro-futurisme comporte 
l’ idée d’affranchissement d’un passé de domination coloniale pour essayer 
de repenser un avenir loin de ce cadre et des idées que cette période a pu 
diffuser, afin d’affirmer le potentiel créatif de l’Afrique, continent indépendant 
et dynamique. C’est se réapproprier une histoire trop longtemps « racontée par 
les autres », savoir d’où l’on vient pour mieux écrire l’avenir.” 

A l’écran, des bulles de conversation entre Smaïl et Poundo apparaissent.

- ”Salut Poundo, je m’appelle Smaïl, je suis artiste plasticien et danseur. Ton 
travail m’intéresse beaucoup, j’aimerais bien te rencontrer pour que tu me 
parles de ta démarche et qu’on fasse une performance ensemble. J’ai vu que 
tu connaissais Batiste Darsoulant , c’est mon sauce, je travaille avec lui depuis 
mes débuts.” 
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- “Salut Smaïl, oui Batiste c’est mon frère aussi ! Avec plaisir pour se rencontrer. 
Rejoins-moi chez Mapo. J’ y suis.”

II/ INTERVIEW

	 Métro Château-Rouge

Métro Château-Rouge, Smaïl se fait interpellé par des aguicheurs de salon 
de coiffure qui lui disent “Tu veux coiffer... Tu veux dreads... Mon ami tu veux 
coiffer”. Smaïl répond non et un des aguicheurs lui répond : “Mais tu as vu ta 
coiffure ? Elle est gâtée mon ami, il faut tout couper ou faire de vrais dreads, 
c’est chaud là !” 

Smaïl lui répond “Non c’est bon !”. En s’éloignant Smaïl dit “Tchiiip même un 
aguicheur de château rouge me charrie sur mes cheveux mais je ne veux plus 
me couper les cheveux. Plus jamais ! Plus jamais ! Ma dernière coupe ça a été 
une catastrophe. T ’as déjà été déçu en sortant de chez le coiffeur ? Voilà ! C’est 
ça qui m’est arrivé et depuis je me suis fais la promesse de ne plus me couper 
les cheveux. J’avais une coupe !! Pfffff... Laisse tomber je te montre même pas 
la photo !! Je te la montre ?! Allez.” 

On voit une photo de smaïl, les cheveux coupés courts de chaque côté, qui 
laisse apparaître ses oreilles décollées.

	 Salon de coiffure

Smaïl retrouve Poundo, rue Panama à la Goutte d’Or, au salon de coiffure 
“Mapo Coiffure” en face de la boutique Sape & Co tenue par The Bachelor, 
l ’un des plus grands sapeurs congolais de Paris. 

Ambiance féminine, dans le salon des femmes coiffent , d’autres sont en train 
de se faire coiffer. Ça discute, ça rigole. Smaïl salue tout le monde. Poundo, 
assise, est en train de se faire coiffer sa coiffure favorite en cône.

S.K . Salut Poundo, ça va ?

P.G. Salut Smaïl, ça va et toi ? On est là.

S.K . Ça vient d’où ta coiffure Poundo ?

P.G. Je porte une pointe de cheveux sur la tête depuis quatre ans, il faut le 
faire. C’est une coiffure inspirée d’une coupe ancestrale, que j’ai repérée sur 
une photo vintage prise au Mali. J’adore les costumes, l’extravagance. Je n’ai 
pas froid aux yeux. Et toi c’est quoi ta coupe Smaïl ?

S.K . Laisse-tomber ! Ce matin, je travaillais dans mon atelier sur des masques 
africains et je me posais la question pourquoi je vais dans cette direction en 
fait ? J’ai l’ impression de vouloir à la fois désapprendre et réapprendre. J’ai 
l’ impression que mon esprit a été colonisé et que je dois travailler dans un sens 
dans lequel personne ne m’a poussé. Tu te sens colonisée toi aussi ?

P.G. La France est un pays qui ne reconnaît pas toute son histoire et ça a 
une incidence sur la population immigrée et/ ou issue de l’ immigration. On a 
un passif très lourd. En ce qui concerne la colonisation, par exemple, ce qu’on 
nous apprend à l’école nous façonne déjà d’une certaine façon. Cependant, il y 
a une différence avec les générations de nos arrières grands-parents, grands-
parents et parents par rapport aux dernières générations. On est beaucoup 
plus libres et on ne veut plus s’adapter et se baser par rapport à ce qu’on nous 
a imposé depuis longtemps. Nous voulons déconstruire ces schémas où on 
doit se sentir reconnaissants à chaque fois, se taire à chaque fois, avoir moins 
d’opportunités que d’autres alors que nous avons accès au même système 

- 70 -



éducatif dans certains cas. Limite s’excuser d’exister. Dès l’enfance, mon esprit 
s’est scindé en 2 quand j’étais à la maison et quand j’étais à l’école. J’ai grandi 
avec 3 langues qui ont chacune des chemins de pensée différents. On devient 
très vite un caméléon pour s’adapter à toutes les situations. Je l’ai vite appris 
en portant un prénom africain et un deuxième prénom français. Je me suis 
toujours amusée à changer mes prénoms en fonction des situations. Je ne te 
divulguerais pas mon prénom français mais je l’utilise quand bon me semble.

S.K . A quel moment t ’es-tu sentie colonisée ?

P.G. Quand on me ramène constamment à mes origines. Dans le corps : 
Quand je dois m’adapter physiquement pour un casting par exemple. Je dois 
être le plus caucasienne possible. Je dois avoir les cheveux lisses sinon je 
ne serais pas prise avec mon Afro ou mes cheveux tressés. Dans l’esprit : 
La dualité entre ce que je pense vraiment et ce que je peux faire. Pendant 
longtemps, j’ai restreint mon sentiment, pour ne pas être trop Noire mais 
‘Black’. (#politiquementcorrect)

S.K . Comment fais-tu pour décoloniser ton esprit et ton corps ? Par quels 
procédés ?

P.G. Lire, apprendre de mon histoire et de mes ancêtres, danser... Créer, créer,
créer !!! Lire, c’est par exemple apprendre la véritable histoire de l’Afrique avec 
des auteurs tels que Cheick Anta Diop. Danser, c’est être en connexion avec 
mon fort intérieur et toucher au divin. Créer, c’est être libre de s’exprimer.

S.K . Qu’est ce, ou qui t ’as influencé pour t ’aider à te réaliser dans la vie ?

P.G. Ma grand-mère, mes parents.

S.K . Qu’est ce que tu rêves de faire que tu n’as jamais fait ?

P.G. Rendre l’éducation accessible à toutes les fillettes et les femmes.

S.K . C’est quoi ta phrase/ta maxime préférée ?

P.G. “Born To Show Off ", née pour crâner. Pour moi, ça veut dire qu’on a 
tous le potentiel requis pour réussir et qu’il faut vivre à son full potentiel. La 
colonisation a soumis les hommes et les femmes, elle les a fait taire, elle a 
voulu les rendre invisibles, les priver de droits et les empêcher de prendre 
leur place. “Born to Show Off ” c’est aussi prendre enfin sa place, fièrement en 
faisant clairement passer le message qu’il y a de place pour tout le monde et 
que chacun doit trouver sa place. On a tous une mission. La mienne clairement,
c’est mon message. Ça ne m’intéresse pas d’être une star ou d’être célèbre, 
c’est mon message qui importe. Comme disait Nina Simone “Il faut refléter son 
temps”. C’est ça ma mission d’artiste.

S.K . On est à Chateau-Rouge et il y a le fléau de l’éclaircissement de la peau
qui est très présent, tu penses que ça découle aussi de la colonisation ?

P.G. Oui bien sûr car avant tout la colonisation s’est faite par deux voies : la 
destruction et l’éducation. D’un côté, la France a colonisé des pays africains 
en détruisant des cultures locales traditionnelles, et de l’autre, elle a enseigné 
aux générations descendantes des colonisés une histoire pleine de pièces 
manquantes et de trous. C’est très difficile de s’ identifier quand il y autant 
de zones d’ombre. Par exemple, j’ai grandi avec des poupées blanches, des 
produits de beauté pour les femmes blanches et j’étais obligée de m’identifier 
à elles. Alors que si on retourne ce miroir, je ne pense pas qu’une femme 
blanche s’identifie à une femme noire. Par exemple si on voit une pub pour 
une crème pour peau noire, aucune femme blanche ne va l’acheter car elle va 
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penser que c’est un truc de noire, que ce n’est pas fait pour elle. Du coup si 
on nous apprenait vraiment toutes les facettes de l’histoire on vivrait plus en 
harmonie et dans une vraie réalité et une vraie mixité. Je pense que ce désir de 
ressembler aux blancs en s’éclaircissant la peau est une cause ou un dommage 
collatéral de la colonisation car tout le monde veut ressembler au stéréotype 
de la femme blanche. Maintenant ça commence à changer, mais à cause de ce 
lavage de cerveau le blanchiment de la peau se répand dans le monde entier 
et même en Inde où les stars de Bollywood ont toutes la peau claire. En plus 
ces produits sont un fléau, ça crée des maladies et c’est irréversible. Il faut 
réapprendre son histoire pour savoir qui on est et s’assumer. Les gens sont 
perdus identitairement. La décolonisation doit passer par l’éducation, c’est 
certain. Il faut intégrer dans les manuels d’histoire la vraie histoire de l’esclavage 
et de la colonisation. La France est en retard, alors qu’en Amérique c’est un 
autre délire, ils en parlent mieux et ouvertement avec moins de complexes. 
Même si aux Etats-Unis il y a d’autres problèmes, communautaires. Un jour je 
suis allé au Musée de l’esclavage d’Atlanta, dans lequel ils ont retracé l’histoire 
de l’esclavage avec des statues à tailles humaines. C’était très émouvant, car 
dans une salle, ils avaient reconstitué une cale de bateau remplie d’esclaves. 
On était vraiment avec eux , ça m’a pris aux tripes. J’étais pas prête à ça et ça 
m’a fait froid dans le d’eau. En France tu ne verras jamais ce genre de chose... 
Alors oui commençons par s’éduquer pour se décoloniser l’esprit. Il faut écouter 
nos traditions, nos sages, nos familles qui nous transmettent nos origines car 
comme on dit chez nous quand un vieillard meurt c’est une bibliothèque qui 
brûle.

S.K . hummmm, Ok ben vas-y, je pense à un lieu qui pourrait nous donner des
clés. Allons dans une bibliothèque pour nous éduquer sur ce sujet. Poundo, 
riant : “Je rêverais de faire une performance dans la Sainte-Chapelle ou dans la 
Galerie des glaces du Château de Versailles !”

S.K . amusé : Je vais essayer d’ activer mes contacts !

PERFORMANCE

Métaphore de la quête d’un afro-descendant à la recherche d’une partie 
inconnue de son histoire en mettant en avant la puissance du savoir, des 
livres et de l’art. 

Synopsis : C’est la nuit. Smaïl vient rendre un livre emprunté à la BNF Richelieu. 
Il avance seul dans la grande galerie de verre en cherchant l ’emplacement 
du livre. Il entend un croassement d’oiseau, fausse frayeur, il continue son 
chemin. Il remet son livre à sa place et au même moment un autre tombe 
par terre un à côté. Smaïl va pour le ranger mais le livre ne rentre plus dans 
la bibliothèque. Soudain, de la lumière apparaît au bout de la galerie. Smaïl 
hésite à y aller mais rebrousse chemin et va pour sortir de la bibliothèque. 
Une voix chantée surgit “We are more...”. Smaïl inquiet accélère le pas mais au 
moment où il arrive devant les portes de la bibliothèque celles-ci se referment 
brusquement. La musique se fait de plus en plus puissante et le livre semble 
guider Smaïl vers la lumière. 

Au bout de la galerie, c’est un masque qui émet de la lumière. Smaïl le touche 
et le masque reste accroché à sa main. Il a maintenant le livre dans une main 
et le masque dans l’autre. Peu rassuré, il avance vers la voix . Dans la rotonde, 
une statue égyptienne vivante, Poundo, chante We Are More. Elle prend le 
masque et le livre des mains de Smaïl et l ’invite à danser. Libéré, Smaïl joue le 
jeu. Mais très vite Poundo l’arrête et lui montre ce qu’il doit faire. Les gestes 
de Poundo sont intenses, elle danse sans pause, elle déploie une très forte 
énergie ce qui finit par faire apparaître différentes versions d’elle-même dans 
son dos. Smaïl n’en revient pas. Elle l ’initie à cette danse. Smaïl n’y arrive 
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d’abord pas, puis Poundo l’accompagne et lui montre ce qu’il doit puiser en 
lui, dans les livres, dans l’art pour y arriver. Finalement Smaïl réussit.

Au petit matin, Smaïl sort de bibliothèque. Il marche dans la rue comme il 
est arrivé. Soudain il convoque ses quatres versions de lui pour quelques 
secondes et s’enfonce dans la bouche de métro. Heureux, confiant.

NOTE DE RÉALISATION

	 La danse

De l’arrivée de Smaïl dans la bibliothèque jusqu’à sa sortie au petit matin, tout 
est chorégraphié. Le code n’est pas réaliste. C’est une performance dansée 
qui utilise plusieurs codes. D’abord une fausse désinvolture dans la marche 
de Smaïl qui vient rendre son livre. Puis des extensions des bras pour remettre 
le livre à sa place, des sauts pour récupérer celui tombé au sol. Même le côté 
étriqué de la peur est travaillé. Dans la deuxième partie de la performance, la 
danse est au coeur de l’oeuvre. 

Smaïl danse mais Poundo l’arrête, elle lui montre comment ses mouvements 
doivent être effectués. Il s’agit de situations nécessaires ou d’urgence, 
directement tirées des conditions de vie dans les colonies. Les gestes sont 
issus d’esquives, de combat, de protection, de cris. Il n’y a plus de rupture 
dans la danse car Poundo crée des phrases dansées à partir des situations 
qui sont décrites dans les planches du livre : elle intègre des torsions, des cris 
du corps. De toute cette énergie dégagée par la danse, Poundo commence 
à se démultiplier. Apparaissent dans son dos, 4 versions di!érentes d’elle-
même. La danse est démultipliée. 

C’est maintenant Smaïl qui s’initie à cette danse plus organique. Il n’y arrive 
pas du premier coup, s’énerve, abandonne, recommence. Finalement fatigué, 
il lance son corps. Une version de lui apparaît dans son dos. Il recommence. Il 
a maintenant 4 versions de lui dans son dos mais elles sont toutes similaires. ll 
doit donc faire confiance à son imaginaire. Smaïl ne comprend pas comment 
faire. Poundo lui indique le livre, les objets, le masque, les costumes. Smaïl 
cherche dans tout ce qu’il a à disposition mais n’y arrive pas. C’est en lâchant 
prise que la première version de Smaïl apparaît. Mais il n’arrive pas à faire 
advenir les trois autres. C’est finalement en portant le masque, le costume, 
en faisant vivre les objets dans une danse effrénée que ses quatres versions 
apparaissent. Poundo le guide dans la danse pour trouver l ’alternance des 
rythmes de repos et d’agitation pour faire naître chaque avatar. Les quatres 
versions sont les personnifications de la Tradition, du Futurisme, d’une Divinité 
(d’un élément naturel ou d’un animal) et d’un Esprit.

	 Caméra

Dans une logique de clip avec une arche narrative, la caméra joue sur tous les 
codes : travelling dans l’immensité de la galerie de verre, caméra embarquée
avec les danseurs, gros plans sur les ornementations, masques, visages, 
parties du corps. Ici il y a une volonté de mettre sur un même plan la beauté 
des corps dansés, de la voix chantée, celle de l’architecture et des savoirs 
millénaires que la bibliothèque renferme. 

Comme dans le clip “ Thriller ” de Michael Jackson, le spectateur doit parfois 
avoir peur pour son héros. Seront alors mis en avant des plans de portes 
qui claquent, d’apparitions d’ombres, de la lumière qui surgit de l’obscurité 
au fond d’un couloir pour appeler le héros. Il y a aussi de l’animation. Dans 
l’apprentissage de Poundo à Smaïl, il y a la démultiplication : derrière leurs 
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corps apparaît en même temps qu’eux, comme en éventail, quatres autres 
versions d’eux-mêmes, mélange de tradition, de futurisme, de divinité et de 
chimères. La danse est filmée de façon très organique et énergique avec 3 
e!ets possibles :

- double passe ralenti & timelapse en vue d’une séquence composite de Smaïl 
en « temps suspendu » dans un décor en temps réel ou accéléré.
(https://www.instagram.com/p/CCv8qTmlRM9/)

- mouvements rotatifs qui s’inversent, le temps part à rebours. 
(https://www. instagram.com/p/CA-vsq_IDCw/)

- caméra qui se locke sur la position de Smaïl dans l’espace, le décor se met 
à tourner autour de lui qui reste stable. 
(https://www.instagram.com/p/B9PTtetKnqd/)

	 Son

Dans un premier temps, le clip joue sur l ’alternance de silences et de 
sons. Comme dans les codes du film d’horreur. On entend un croassement 
d’oiseau, des portes qui claquent, le sou#e de Smaïl. Dans un second temps, 
quand la bibliothèque commence à s’enchanter, on entend le chant a capella 
de Poundo, comme un appel. La musique arrive au fur et à mesure de la 
performance. Chaque étape de l’initiation de Poundo à Smaïl pour apprendre 
à se démultiplier fait arriver de nouveaux éléments dans la musique. Le remix 
de We Are More commence donc a capella, puis l ’instru électro rejoint la 
voix . L’instrumentation prend de plus en plus de place, Poundo chante de 
moins en moins, c’est la phase qui laisse place au corps. Un vrai temps de 
musique électro qui mélange des influences d’afro-beat. Quand le chant 

reprend Poundo chante maintenant en manjak. Puis c’est à l ’instru de cesser, 
ne restent que des paroles manjak entre des bribes de mots des paroles en 
anglais de We Are More.

	 Le lieu

La bibliothèque nationale de France Richelieu est un site magistral. La beauté 
de l’immense perspective de la galerie de verre remplie de livres, la structure 
architecturale de la rotonde des arts du spectacle et des expositions, la 
salle Labrouste, les rangées de manuscrits, les collections de médailles 
et de décorations, sont autant de décors à filmer que de messages à faire 
passer. Ce site est un véritable pôle pour les chercheurs en histoire de l’art 
et du patrimoine, nous souhaitons montrer l ’immensité du savoir dans ce lieu 
magistral. Si Smaïl est en quête de savoir qui il est et de reconstituer son 
identité il ne le peut que grâce à ce travail majestueux de savoir, d’archivage
et de connaissance qui constitue un patrimoine ouvert à tous.

	 Le patrimoine

Les objets exposés dans la bibliothèque et l ’Institut national d’histoire de l’art , 
masques, costumes et livres seront filmés comme de véritables personnages 
secondaires. La magie ne pourrait pas opérer sans eux . La performance les 
met en valeur et met en lumière l ’organicité qu’ils détiennent : une oeuvre 
d’art , ou un livre, n’ont valeur que s’ ils parlent du monde et bouleversent 
quelque chose chez le spectateur/le lecteur. Ici les objets prennent vie, les 
masques sont puissants, les statues ont des messages à faire passer. La 
culture est appréhendée comme une matière vivante et un guide pratique 
pour devenir une meilleure version de soi-même.

https://www.instagram.com/p/CCv8qTmlRM9/
https://www. instagram.com/p/CA-vsq_IDCw/
https://www.instagram.com/p/B9PTtetKnqd/
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	 L’esthétique

Les costumes sont très importants : entre tradition africaine et mode 
contemporaine, les costumes seront le fil conducteur de la transformation 
de Smaïl. Il passera du style urbain à son arrivée dans la bibliothèque, à des 
vêtements de fortune dans son initiation jusqu’à de vrais costumes dans ses 
4 versions de lui. 

Poundo elle, est dès le départ dans un habit qui émet de la lumière. Son 
costume est riche, comme les costumes exposés dans la rotonde. Elle 
ressemble à une reine égyptienne, dans une version futuriste. Ici tout est 
noir et or comme l’esthetique des masques de Smaïl, vus dans le début de 
l’épisode. Quand Poundo danse, elle se libère de son grand manteau brodé. 
Le haut de son corps est bandé, elle porte un pantalon en cuir très large qui 
lui permet de faire de grands mouvements avec des passages au sol. Ses 
4 versions d’elle-même sont : un esprit , la divinité de l’eau Mamiwata, une 
ancêtre et une petite fille du futur. 

On passe de l’obscurité à la lumière. Quand Smaïl s’acharne pour trouver ses 
quatres versions de lui, la lumière semble même être un soleil brûlant.



PAROLES DE WE ARE MORE

I  d idn’ t  t ake water  f o r  granted
From the v i l lage a  p lane landed
To pursue a  des t iny  my  ances tor s  wanted
Be sure a  seed has  been p lanted
To b lossom in  a  f i e rce f lower
You can’ t  descr ibe ,  there ’ s  no co lor

CHORUS
WE ARE MORE THAN WE ’ VE BEEN TOLD
WE ARE MORE THAN WHAT WE ’ VE BEEN SOLD
WE ARE GOLD,  STRONG,  BOLD,  FAR AWAY FROM COLD
IT ’ S  T IME TO UNFOLD ALL THE BEAUTY
WE ARE MORE THAN WE ’ VE BEEN TOLD
WE ARE MORE THAN WHAT WE ’ VE BEEN SOLD
WE ARE GOLD,  STRONG,  BOLD,  FAR AWAY FROM COLD
IT ’ S  T IME TO UNFOLD ALL THE BEAUTY

I  d idn’ t  t ake my  l i f e  f rom granted
Mama,  Mama,  Yay  taught  me we l l
I  shouldn’ t  be a  f ighter
I ’m not  an out s ider
Peace could  reach i t s  own g lor y
But  one dec ided to  s tand out
And te l l  the p lay  to  f rame the same
Ones  that  a re  s i l ent l y  b l ind

CHORUS
WE ARE MORE THAN WE ’ VE BEEN TOLD
WE ARE MORE THAN WHAT WE ’ VE BEEN SOLD
WE ARE GOLD,  STRONG,  BOLD,  FAR AWAY FROM COLD
IT ’ S  T IME TO UNFOLD ALL THE BEAUTY

WE ARE MORE THAN WE ’ VE BEEN TOLD
WE ARE MORE THAN WHAT WE ’ VE BEEN SOLD
WE ARE GOLD,  STRONG,  BOLD,  FAR AWAY FROM COLD
IT ’ S  T IME TO UNFOLD ALL THE BEAUTY

C L I P  “ W E  A R E  M O R E ”
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https://www.youtube.com/watch?v=OM6ux97Zrbwt
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J’ai découvert le travail de Smail Kanouté à travers l’oeuvre Never Twenty  One. J’ai été 
profondément émue par la puissance de sa proposition, de l’ interprétation par la danse 
de la parole documentaire qu’il a patiemment et humblement recueillie, et par cette 
réalisation assurément originale, qui brouille les frontières entre la performance, le film 
documentaire, l’art vidéo. 

C’est avec grand plaisir que je m’associe aujourd’hui au projet de série documentaire 
Je danse donc je suis, dont les performances sont produites par la Compagnie Vivons, 
dans la perspective d’un projet ambitieux , mais qui a toute sa place dans le paysage 
audiovisuel actuel. Je danse donc je suis est une oeuvre hybride, mais éminemment 
contemporaine. Le travail d’écriture de Smaïl Kanouté et Clémence Azincourt , que 
nous présentons ici, est le fruit d’une longue réflexion, et d’un savoir-faire qui puise 
sa source à la fois dans l’expérience de Smail chorégraphe et artiste pluridisciplinaire, 
et de Clémence, scénariste de fiction. D’ores et déjà salué par la Commission du 
Fonds Image de la Diversité du CNC, qui a décidé de soutenir le travail d’écriture de 
la série, la proposition explore sans détours les questions identitaires et culturelles en 
empruntant aussi bien aux codes du documentaire, du clip, de la performance dansée, 
et de l’autofiction. Les deux auteurs avancent dans la série documentaire un enjeu de 
taille : comment raconter l’universel, comment faire nôtres ces questions qui traversent 
leur auteur, comment tisser un réseau de paroles, de souvenirs et d’expériences qui 
racontent ainsi notre histoire à tous, métisses ou non ? En interrogeant son histoire 
intime, en la partageant avec d’autres, en allant à la rencontre d’artistes qu’il a!ectionne, 
Smail Kanouté ouvre un champ des possibles où la création artistique est foisonnante. 
Elle n’a pas encore de cadre, elle est précisément le résultat d’un questionnement, d’un 
travail de recherche commun, de l’exploration des sens, des sensations, de ce qui se 
passe dans le corps. 

Ainsi, le dialogue initié dans la partie documentaire de chaque épisode se complète 
parfaitement avec la performance dansée. Le corps et l’esprit se rejoignent pour explorer 
ensemble les questions qui permettent à Smail, mais aussi au spectateur, d’aller encore 
plus loin. Petit à petit se dessinent les couches de ce qui forme l’ identité d’un individu, 
tandis que nous arrivons à la conclusion que cette identité est mouvante, multiple, et 
surtout , une création. Quel plaisir, quelle libération d’entendre que nous sommes toutes 
et tous artistes de nos vies. 

La sympathie évidente de Smail Kanouté, enfant des années 90, qui transparaît dans 
chaque épisode, rendent ces actes de création accessibles à tous. Il a cette étonnante 
capacité à désacraliser l’art , à en explorer les mécanismes, à découper le geste, la 
pensée. Et c’est bien là l’un des enjeux de la série documentaire, mais aussi des 
performances en elles-mêmes : apprécier et comprendre aussi bien la création que le 
processus à l’oeuvre. 

La période de pandémie qui nous touche actuellement a mis en évidence notre soif 
d’oeuvres, de culture, et de partage. Le travail déjà engagé par la Compagnie Vivons 
nous assure l’accompagnement d’acteurs culturels prestigieux comme les Ateliers 
Médicis, le Centquatre ou encore l’ Institut du Monde Arabe. Par ailleurs, le soutien 
du CNC, et la liste d’artistes ayant d’ores et déjà confirmé leur participation, nous 
permettent d’avancer sereinement sur le développement du projet. Les chaînes de 
télévisions et leurs plateformes numériques sont essentielles à la diffusion d’oeuvres 
culturelles auprès du grand public. Nous avons à coeur de développer et produire une 
oeuvre accessible, joyeuse, engagée. Nous espérons que cette proposition saura vous 
convaincre, afin de lui donner toute l’ambition nécessaire.

Marion Papillon
Productrice

NOTE DE PRODUCTION
JE DANSE DONC JE SUIS
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Comédienne, auteure et metteuse en scène, Clémence Azincourt se forme au 
conservatoire d’art dramatique du VIème arrondissement de Paris, puis à l ’École 
Professionnelle Supérieure d’Art Dramatique de Lille. Elle a joué avec Stuart Seide La 
Bonne me (Théâtre du Nord), Stéphanie Loïk La Supplication (Théâtre du Nord, et en 
tournée), Gildas Milin Toboggan (Théâtre National de Strasbourg), Malvina Morisseau 
Femmes, Folies, Musique (Péniche Opéra, et en tournée). Elle joue également dans 
Immortels (Théâtre Vidy-Lausanne et tournée) et dans Vertiges (MC2 Grenoble, 
Théâtre de la Colline et tournée ) de Nasser Djemaï. Elle joue dans Maradona c’est 
moi de Julie Roux, m.e.s. Etienne Durot au Théâtre de Belleville. Avec Septième Ciel, 
une série tv actuellement en développement chez NextEpisode/UGC dont elle est 
la créatrice, Clémence se lance dans une suite logique de sa carrière d’artiste et 
de passionnée d’histoires : l ’écriture. Elle pourra dans cet exercice compter sur la 
collaboration de son amie Alice Vial (César 2018 meilleur court-métrage) pressentie 
pour réaliser la série. C’est naturellement qu’elle met toute son expérience de jeu, 
d’écriture et de mise en scène au service de l’écriture de son premier documentaire « 
Je danse donc je suis ».

FORMATION EPSAD 
Ecole Professionnelle Supérieure d’Art Dramatique – Lille
Licence de philosophie Sorbonne – Paris I
Licence Lettres, Langues et Arts – Lille 3
Conservatoire JP Rameau Art Dramatique – Paris VIeme

ÉCRITURE SCÉNARIO
- Les Vieux de l’Amour - série 10x26’
Créatrice de la série. Fonds d’aide à l ’innovation du CNC ( juin 2019) -
Prise d’option NextEpisode/UGC Henri Debeurme

ÉCRITURE ET MISE EN SCÈNE THÉÂTRE
Mille et une Nuits - Institut du Monde Arabe - Juillet Aout 2020
(Re) – lecture Calisto – 2018 - POP (Péniche Opera), Paris.

L’Histoire – 2016 – Péniche Adélaïde, Paris.
Made in Calaferte - 2011 – Théâtre du Nord, Lille.
Au fond, a droite - 2008 - Théâtre 14 Festival “En compagnie d’été”

ASSISTANAT À LA MISE EN SCÈNE
EUGENE ONEGUINE Jean-François Sivadier Abbaye de Royaumont
TOBBOGAN Gildas Milin Théâtre National de Strasbourg

COMÉDIENNE / théâtre
VERTIGES Nasser Djemaï, MC2 Grenoble, Théâtre de la Colline janvier 2020
MARADONA, C’EST MOI Etienne Durot , Scène Nationale du Creusot - 2019
FAUST Ronan Rivière, festival d’Avignon – 2016
FEMMES, FOLIES, MUSIQUE Mireille Laroche, POP (péniche Opéra) 2015
IMMORTELS Nasser Djemai, Théâtre Vidy-Lausanne - 2013/2014
TOBOGGAN Gildas Milin, Théâtre national de Strasbourg - 2012
LA BONNE ME Stuart Seide, Théâtre du Nord – 2012

COMÉDIENNE / radio
LES ROMANS D’AMOUR - Cedric Aussir - France Culture
LECONS INAUGURALES DU COLLEGE DE FRANCE - Merryl Moneghetti - France culture

Par tenariats fréquents
Nuit de la poésie Institut du Monde Arabe – 2018/2019
Une heure avec... Institut du Monde Arabe - 2019
Bibliothèque des Femmes - Bibliothèque nationale de France – 2019
Comité de lecteurs du Jeune Théâtre National – 2019

CLÉMENCE AZINCOURT
AUTEURE - COMÉDIENNE - METTEUSE EN SCÈNE
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Après avoir obtenu un diplôme Son Audiovisuel à l ’ISTS Paris, Julien Villa signe 4 EPs 
chez le label Sodasound. Il mixera en live ou Dj set dans plusieurs clubs parisiens 
comme le Trabendo, la Bellevilloise, le Batofar, au Grand Palais, dans quelques festivals 
à travers la France, ainsi qu’en tant qu’invité dans des émissions de radio sur Le Mouv ’, 
Rinse fm, le Mellotron et Hotel Radio. 

Il multiplie les collaborations avec le milieu chorégraphique et crée des compositions 
sur mesure pour le cinéma expérimental du réalisateur Pascal Beugré Tellier dans son 
film dansé « Out of Body ». Ainsi que le spectacle vivant, pour la dernière création de 
la compagnie la Mer Noire, lauréats des Hip Hop Games concept 2016. Julien est le 
compositeur de la bande originales de L’Appel à la Danse, l ’éclectisme de son univers 
permet un voyage musical aux sons dub, hip-hop et électronique.

Lien Label Sodasound : http://sodasound.fr/artist/julien-villa

Soundcloud : https://soundcloud.com/julienvilla

Facebook : https://www.facebook .com/villajulien

EXPERIENCES PROFESSIONNELLES

	 2020

- Lowela, Compagnie la Mer Noire : Musique, Sound Design : 
http://www.ciearttrack.com/lowela-2

- Atina nada : Musique, Sound Design : 
https://vimeo.com/402205380

- Le Jardin : Mixage, Musique, Sound Design : 
https://www.youtube.com/watch?v=8yeGeqSge48&t=2s

- Sonatrach : Musique, Sound Design : https://vimeo.com/458542373

	 2019

- Des Visages : Mixage, Sound Design : https://www.youtube.com/watch?v=2TYdrvdehq4

- IWA - The Mysteries : Musique, Sound Design : https://vimeo.com/358931386

- L’Appel à La Danse : Musique, Sound Design : https://vimeo.com/307527315

	 2018

- Song For Dexter, I Love This Dance : Musique : 
https://www.youtube.com/watch?v=0dR1JAxgU-c

- Gaou, Compagnie La Mer Noire : Musique, Sound Design : 
https://www.youtube.com/watch?v=MkwrsBum-MQ / http://www.ciearttrack.com/gaou

- Out Of Body, Musique, Sound Design : https://vimeo.com/227650213

JULIEN VILLA
CRÉATEUR SONORE - BEAT-MAKER - DJ

http://sodasound.fr/artist/julien-villa
https://soundcloud.com/julienvilla
https://www.facebook.com/villajulien
http://www.ciearttrack.com/lowela-2
https://vimeo.com/402205380
https://www.youtube.com/watch?v=8yeGeqSge48&t=2s
https://vimeo.com/458542373
https://www.youtube.com/watch?v=2TYdrvdehq4
https://vimeo.com/358931386
https://vimeo.com/307527315
https://www.youtube.com/watch?v=0dR1JAxgU-c
https://www.youtube.com/watch?v=MkwrsBum-MQ
http://www.ciearttrack.com/gaou
https://vimeo.com/227650213
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Juin 2012 : Master 2 en Design Graphique et Multimédia à l ’Ecole nationale Supérieure des 
Arts Décoratifs de Paris.

	 smailkanoute.com

ACTIVITÉ PROFESSIONNELLE
Designer graphique indépendant depuis 2010 :
- collaboration en freelance sur de nombreux projets en agences graphiques
- collaboration régulière avec des marques et des designers de modes ( Xuly BËT, Sakina
M’sa, Doc Martens, PANAFRICA Shoes, AFROPUNK, Michel LEBRUN ...)
- création de la marque de vêtements sérigraphiés WEAR’T en 2012

EXPOSITIONS
- Exposition collective “Zone Franche” à l ’Institut des Culture d’Islam du 3 février au 1er août 
2021 (AFRICA 2020)
- Exposition collective “Daïdo Moriyama et Shomei Tomatsu : Tokyo” à la MEP du 10 
novembre 2020 à Avril 2021
- Exposition collective “Comme un parfum d’aventure” au MAC de Lyon du 6 octobre 2020
au 18 juillet 2021
- Exposition collective au KATART Global Art Fair du 19 au 22 janvier 2020 à Doha au Qatar.
- Exposition solo au Galerie BZZ au Centquatre en Janvier 2019.
- Exposition collective à la Foire d’Art Contemporain de Rouen “ART UP” avec AGNEZ ART 
GALLERY en octobre 2016.
- Exposition collective “ THE OTHER VISION EXPERIENCE” au Quartier Général en Juin 
2015
- Exposition collective “IN/OUT” à la galerie “I Comme Phénix ” en Novembre 2014
- Exposition collective sur le thème de “Guernica” à l ’Atelier Picasso en Septembre 2004

DANSEUR ET CHORÉGRAPHE DEPUIS 2011
- Chorégraphe et interprète dans le trio du specatacle Never Twenty One (2020)
- Danseur et chorégraphe de l’Incubateur de La Fabrique de la Danse septembre 2017.
- Création de la compagnie de danse Vivons en août 2016
- Cession de spectacles et collaborations régulières avec des lieux culturels : Le Centquatre 
Paris, Les Ateliers Médicis, L’Institut du Monde Arabe, La Philharmonie de paris, L’institut 
des Cultures d’Islam, Palais de Tokyo, Mains d’oeuvres, La Basilique de Saint-Denis, le 
Musée de l’Histoire de l’Immigration, la MPAA.

- Tournée nationale et européenne de HEROES de Radhouane El MEDDEB depuis 2014 
(Panthéon de Paris, La Villette, Centquatre, Ballet National de Marseille, Pôle Sud Strasbourg...)
- Tournée nationale et européenne de BITTER SUGAR de Raphaelle Delaunay de 2011 à 
2013.

INTERVENANT ARTISTIQUE (PERFORMANCES)
- Chorégraphe de la performance “DAÏRA” dans l’exposition AL MUSIQA de la Philharmonie 
de Paris.
- Chorégraphe de la performance de danse «BODY TALKS» lors de la ART PARIS ART FAIR 
en collaboration avec l’artiste Evans Mbugua et la chorégraphe Wanjiru Kamuyu au
stand de ARTCO GALERIE, en avril 2018.
- Chorégraphe de la performance “JIDUST” (danse, art numérique et interactive) en 
collaboration avec Antonin Fourneau à la Mairie du 18ème de Paris à l ’occasion de la Nuit 
Blanche 2018.
- Chorégraphe de la performance CALLIDANSE (sérigraphie, danse et calligraphie) en 
collaboration avec la street-artiste SIFAT à l’Institut des Cultures d’Islam à l’occasion de la
Nuit Blanche 2017.
- Chorgraphe de la performance DANCINK (sérigraphie et danse) à l ’occasion des Dauphine
Art Days à l ’Univer- sité Dauphine
- Artiste résident au CENTQUATRE PARIS dans le cadre du Laboratoire des Cultures 
Urbaines et dans le cadre du programme « l’Art Pour Grandir » depuis 2016.
- Artiste résident à l ’institut des Cultures d’Islam de 2016 à 2017 dans le cadre du programme
« l’Art Pour Grandir » - Intervenant à l ’exposition de Tino Sehgal au Palais de Tokyo d’octobre 
à novembre 2017.
- Coordinateur de 2014 à 2015 du projet COCOON de l’artiste new-yorkaise Kate Brown
pour la Nuit Blanche 2015 à Paris.

COURT-MÉTRAGES ET DOCUMENTAIRES (DANSE ET ART CONTEMPORAIN)
- STREET DANCER#1 (danse - 2013) / UNIVERS (danse et dessin - 2015) en collaboration
avec Philippe Baudelocque / DANCINK (danse et sérigraphie - 2015) / GIYA (danse et 
dessin - 2015) / REQUIEM (danse et sécnigraphie - 2016) en collaboration Lamyne M. / XXX 
(danse et mode - 2017) / WITHOUT YOU (danse et art plastque - 2017) / JIDUST (danse et 
art nuémrique - 2018) en collboration avec Antonin Fourneau / NEVER 21 (documentaire 
dansé - 2019) / YASUKE KUROSAN (documentaire dansé - 2020) / SO AVA (documentaire 
dansé - 2020), BUSHIDO (performance dansée et commandée par la MEP - 2021), DECOR 
A CORPS#4 (performance dansée et commandée par le Palais de la Porte Dorée - 2021).

SMAÏL KANOUTÉ
CHORÉGRAPHE ET RÉALISATEUR
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Juin 2011 :  Master 2 en Cinéma d’Animation à l ’Ecole nationale 
Supérieure des Arts Décoratifs de Paris.

STEVEN BRIAND
RÉALISATEUR, CONCEPTEUR ET CRÉATEUR DE CINÉMA D’ANIMATION
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LIENS DE PRÉCÉDENTS PROJETS DE SMAÏL KANOUTÉ 
(RÉALISATEUR ET CHORÉGRAPHE)
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NEVER TWENTY ONE

Mot de passe : nevertwentyone2019

BUSHIDO (commande de la Maison Européenne 
de la Photographie)

Mot de passe : bushido2020

YASUKE KUROSAN

Mot de passe : Yasukekurosan2019

DECOR A CORPS#4 (commande du Palais 
de la Porte Dorée)

Mot de passe : decoracorps32020

https://vimeo.com/440331096
https://vimeo.com/492035819
https://vimeo.com/438618342
https://vimeo.com/492483651
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LIEN DE PRÉCÉDENTS PROJETS DE STEVEN BRIAND 
(CO-RÉALISATEUR)

PROTEIGON

Vimeo : 3.3 M views 
Youtube : 1.2 M views 
Total : 4.5 Million views

SUPA SUPA 
(web série)

Supa Supa 1st video - Youtube : 1.6M views
Supa Supa series - Youtube : 210K views

Supa Supa Making Of episodes -
Youtube : 17K views 

Total : 1.8 Million views

FRICTIONS

Vimeo : 279K views 
Youtube : 36K views 

Dailymotion : 10K views 
Total : 325K views

SHUNPO

Vimeo : 528K views 
Youtube : 7K views 
Total : 535k views

CHIMERA

Vimeo : 16K views 
Youtube : 7K views 
Total : 23K views

https://www.stevenbriand.com/proteigon
https://www.stevenbriand.com/supa-supa
https://www.stevenbriand.com/frictions
https://www.stevenbriand.com/shunpo
https://www.stevenbriand.com/chimera
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PARTENAIRES DU PROJET

LES PERSONNALITÉS INVITÉES AU PROJET

« Je danse donc je suis » est accompagné par ZED production et par la compagnie de danse VIVONS. En décembre 2020, nous avons reçu l’aide à 
l ’écriture du Fonds Images de la diversité du Centre National du Cinéma. Ce documentaire est actuellement soutenu par plusieurs lieux : 

Ateliers Médicis, Institut du Monde Arabe, MC 93, CDN d’Ivry - Manufacture des Oeillets, le Centquatre, la Place 
- Centre culturel Hip-Hop, l ’Espace 1789, la Villette.

David Walters, Oxmo Puccino, Ballaké Sissoko, Vincent Segal, Mory Sacko, Felicia Dotse, Leïla Martial, Poundo, Xuly Bët , 
Nacera Belaza, Corine Sombrun, Mayra Andrade, Karine Dellière, Batiste Darsoulant , ou encore Evans Mbugua.



Producteur et distributeur indépendant depuis plus de 25 ans, la société ZED, dirigée par Manuel Catteau, 
est un acteur majeur du paysage audiovisuel et compte, parmi ses partenaires, les plus grands diffuseurs 
internationaux :  France Télévisions, Canal+, ARTE, BBC, National Geographic, Discovery, PBS, ZDF, NHK ou 
ABC Australia.

Grâce à une solide équipe de 6 producteurs, ZED produit une quarantaine de films par an, couvrant tous les 
genres majeurs du documentaire de création : histoire, science, investigation, découverte, art et culture et 
films de société. Dotée d’un catalogue de plus de 1200 heures, ZED est également un distributeur majeur 
représentant plus de 130 sociétés de production françaises et étrangères dont elle distribue les contenus.

Ces dernières années, ZED a été nommée 5 fois parmi les 10 meilleurs producteurs français de l’année (Prix 
Procirep) et a remporté à 3 reprises le Prix de l’Export TVFI, récompensant le documentaire le plus vendu 
à l’ international. En 2019 et en 2020, RealScreen intègre ZED dans la liste des 100 meilleures sociétés de 
production dans le monde (REALSCREEN GLOBAL 100).

L’exigence, la créativité et la qualité de ses films sont régulièrement récompensées dans les Festivals du monde 
entier et permettent de générer de fortes audiences. C’est ainsi que Jeunesses  H i t lér iennes ,  l ’ endoct r inement 
d’ une nat ion  a intégré le Top 5 des meilleures audiences 2018 de la chaine National Geographic US, que la série 
L’Ody ssée I n ter s tel lai re ,  4x52’, a enregistré un record de visionnages sur la plateforme SVOD CuriosityStream, 
ou que son court métrage Hobbies  a concouru pour une Palme d’Or dans la Catégorie Meilleur court métrage 
lors du Festival de Cannes 2019.



CONTACT

Marion Papillon  
Productrice

mpapillon@zed.fr
+33 (0)1 53 09 98 74
+33 (0)6 87 95 57 77

www.zed.fr


