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Au coin d’une rue, quand une vie bascule et le ciel perd ses moyens: en 1994, 
Robyn Orlin passe quelques mois à New York. Frappée par la présence des SDF 
dans les rues du Lower East Side, elle leur consacre un spectacle métaphorique, 
performé dans une boîte de réfrigérateur en carton. Ce solo fondateur, mêlant 
actions, mouvements et danse, autant que son parcours à Chicago, constitue 
un tournant dans son travail pour la scène. In a corner… restera dans 
un coin de sa tête, pour ressurgir soudainement pendant le confinement de 2020, 
comme symbole du basculement soudain vers un mode de survie. L’idée s’impose 
alors de transmettre cet acte de désobéissance esthétique à Nadia Beugré en 
2022, puis à Marta Izquierdo Munoz en 2024 et aujourd’hui à Volmir Cordeiro, 
un danseur et chorégraphe qui incarne l’esprit et l’énergie rebelles qui carac-
térisaient la jeune Robyn Orlin.
 
Née en 1955 à Johannesburg, Robyn Orlin développe dès l’enfance une pratique 
chorégraphique marquée par un éclectisme radical, embrassant aussi bien les 
 dan       ses zouloues que le ballet classique ou le hip-hop. Formée à la London School 
of Contemporary Dance puis à l’Art Institute of Chicago, elle débute en Afrique 
du Sud en tant que danseuse, chorégraphe et pédagogue. Son travail, traversé 
par un engagement contre l’Apartheid, se distingue par une écriture singulière, 
foisonnante, critique et plastique. Au début des années 2000, sa pièce Daddy, 
I have seen this piece six times before… la fait connaître en Europe et lui 
ouvre une reconnaissance internationale. En France, elle crée notamment Beautés 
cachées, sales histoires, l’opéra L’Allegro… à l’Opéra national de Paris, et 
Les Bonnes d’après Jean Genet. Elle poursuit en parallèle son travail en Afrique 
du Sud avec des compagnies comme Via Katlehong, Phuphuma Love Minus ou Moving 
into Dance.
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Tu as créé In a Corner the Sky Surrenders en 1994. Dans quel contexte 
cette pièce a-t-elle vu le jour? Quels souvenirs gardes-tu de cette période?

In a Corner the Sky Surrenders est la première pièce que j’ai créée après 
mon master à l’Institut d’art de Chicago, où j’étudiais grâce à une bourse 
Fulbright, au début des années 1990. Après mon diplôme, je me suis installée 
à New York, pleine d’énergie mais sans savoir comment trouver ma place dans 
la danse. La vie y était dure: un minuscule appartement, pas d’espace pour 
répéter, une ville écrasante. C’est alors que j’ai rencontré un sans-abri de 
ma rue, qui vivait dans une boîte de réfrigérateur en carton. Nous plaisantions 
sur la similarité de la taille nos logements, le sien sur le trottoir, le mien 
quelques étages plus haut. Un jour, sa boîte, sa maison avait disparu. Volée. 
Nous avons traversé la ville à la recherche d’un nouveau refuge. J’ai alors 
pris conscience de la précarité et de l’évidence vitale d’un toit. C’est 
de là qu’est née la pièce: raconter l’espace comme lieu de survie, de repos, 
de reconstruction. La pandémie a ravivé ce souvenir, nous ramenant à notre 
fragilité, à notre rapport au monde et à l’avenir. 

Aujourd’hui, In a Corner the Sky Surrenders est interprété par plusieurs 
artistes. Qu’est-ce qui t’a donné envie de transmettre ce solo à différentes 
personnes?

Mes souvenirs de cette pièce me sont revenus pendant la pandémie, mêlés 
à une réflexion plus intime, liée à l’âge, à la question de la vieillesse, 
au rapport à l’espace domestique, et à celle, inévitable, de l’archivage 



des œuvres. Tout cela m’a traversée d’un coup. Je crois qu’à 68 ans, il est 
assez naturel de commencer à penser à la manière de transmettre son travail. 
Plutôt que de tout numériser et de ranger mes pièces dans un dossier ou une 
boîte, j’ai eu envie de les transmettre autrement. De les mettre à disposition, 
vivantes. Les premières personnes à qui j’ai confié ce solo sont trois artistes 
aux parcours très différents: Nadia Beugré, Marta Izquierdo Muñoz et Volmir 
Cordeiro, tous trois danseuses et danseur et chorégraphes engagés. D’autres 
suivront. Depuis le début de ce projet, je suis habitée par l’idée d’“archives 
vivantes”, de mémoire en mouvement, d’une histoire qui ne cesse de se réécrire. 
Il n’y aura pas de version “juste”. L’essence reste, mais chaque artiste 
apporte sa touche, son propre récit. Et c’est précisément ce que je cherche.

La transmission s’appuie-t-elle sur un dispositif défini, ou t'adaptes-tu 
à chaque artiste selon sa manière d’entrer dans les matériaux de la pièce?

J’ai cessé de tout prévoir dans mes processus. Je travaille avec l’artiste, 
à partir de ce qu’il ou elle apporte. La transmission de In a Corner the Sky 
Surrenders repose sur une écoute active et un dialogue constant, jamais sur 
un dispositif figé. Le processus change énormément d’un interprète à l’autre, 
car il s’agit d’une pièce profondément personnalisée. Mon rôle est d’accompa-
gner l’émergence de sensations, souvenirs, tensions liés à leur vie du moment. 
On part d’un cadre commun — une structure, une boîte, des objets — 
pour explorer ensemble. Le cœur de la pièce demeure: qu’est-ce qu’“avoir un 
chez-soi” aujourd’hui? Comment cela se manifeste-t-il dans le corps, la parole, 
la présence scénique? Il ne s’agit pas de rejouer une histoire passée, mais 
d’inventer une réalité partagée au présent.

Aujourd’hui, c’est au tour de Volmir Cordeiro de porter ce solo. Peux-tu 
revenir sur votre rencontre artistique?

J’ai rencontré Volmir pour la première fois il y a une quinzaine d’années, 
lors d’un atelier que j’animais au Centre national de la danse. Il m’avait 
déjà marquée à l’époque par sa présence. Depuis, j’ai suivi avec intérêt l’évo-
lution de son parcours artistique, admirant son ouverture, sa lucidité et sa 
capacité à se confronter à l’inconfort. Je pense sincèrement que c’est une 
figure  essentielle de la scène chorégraphique actuelle. Il est curieux, engagé, 
toujours prêt à explorer des zones qui ne lui sont pas confortables. Nous venons 
également tous les deux de l’hémisphère sud, et je crois que ça crée une forme 
d’affinité dans notre manière d’aborder les choses. Ce qui me touche particuliè-
rement chez lui, c’est sa capacité à se situer avec précision dans un contexte, 
à penser sa position d’artiste dans un paysage politique et culturel plus large. 
C’est une qualité rare et précieuse, surtout dans un projet comme celui-ci, 
qui interroge la mémoire, la filiation, le passage entre les générations.

Comment s’est passé le processus de transmission avec Volmir?
Pour ce projet, je commence toujours par de longues conversations avec 

l’artiste. C’est la base du travail. On aborde des thèmes comme la solitude, 
l’absence de foyer, la notion de “chez-soi”. On discute aussi des objets 
présents dans la pièce, la boîte, bien sûr, mais pas seulement. Ce sont souvent 
ces objets qui ouvrent des portes vers des récits intimes, des tensions, des 
souvenirs. Mais avec Volmir, la dynamique a été différente. Il est entré tout 
de suite dans le mouvement, dans l’expérimentation. Il ressent ce dont il 
a besoin sur le moment, sans forcément passer par la parole d’abord. C’est 
une manière de travailler plus directe, plus physique, et ça a donné une autre 
énergie au processus. Et je dois dire un mot sur le corps de Volmir: il est très 
grand, avec une morphologie très différente de celle des autres interprètes. 
Travailler avec un corps comme le sien, c’était vraiment une découverte. 
La boîte en carton était clairement trop petite pour lui, c’était à la fois 
une contrainte et une source infinie de jeu.

Est-ce que ces différentes transmissions changent ta manière de percevoir 
ta propre pièce?

Chaque nouveau corps m’ouvre évidemment une perspective différente. 
Plus je retravaille cette pièce avec de nouveaux interprètes, plus je sens que 
je peux me permettre d’explorer librement. C’est comme si, à force de la trans-
mettre, j’atteignais quelque chose de plus nu, de plus essentiel. Et peut-être 
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aussi que je m’autorise davantage à aller là où je n’osais pas aller avant. 
Ce qui me touche, c’est que l’essence de la pièce reste la même, cette question: 
comment continuer à exister avec presque rien? Comment fabriquer un chez-soi à 
partir de peu, parfois de rien du tout? Alors oui, chaque nouveau corps me fait 
voir cette pièce autrement. Chaque interprète ouvre un chemin que je n’avais 
pas encore pris. Et je découvre à chaque fois de nouvelles potentialités. 

Selon toi, comment la pièce résonne-t-elle aujourd’hui comparé à 1994?
En me replongeant dans ce travail, j’ai pu constater que le monde d’au-

jourd’hui est sensiblement le même qu’en 1994, sauf qu’il est désormais plus 
intense, plus médiatique et plus urgent. Auparavant sous-jacent, le racisme, 
la xénophobie, le capitalisme, la misogynie, l’homophobie, la colonisation 
et le fascisme n’ont aujourd’hui plus peur de nous regarder droit dans les yeux. 
À mesure que le monde devient de plus en plus instable, écologiquement, politi-
quement, intimement, cette idée d’inventer un espace à soi, de résister à partir 
de très peu, devient de plus en plus centrale. Quand je vois les images de 
 réfugiés aujourd’hui, je ne peux pas m’empêcher de penser à ma propre famille, 
quittant la Lituanie pour l’Afrique avec rien. Absolument rien. C’est cette 
résilience humaine que la pièce interroge.


