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MISE EN SCÈNE 
Riyad Fghani

ÂGE 
À partir de 6 ans

DURÉE 
Environ 45 minutes + freestyle

JAUGE 
Pas de minimum, pas de maximum

INFORMATIONS 
SPECTACLE

3



Suite à l’annonce de l’entrée du breaking - style de danse né dans les années 1970 aux États-Unis - 
aux Jeux Olympiques, la compagnie Pockemon Crew a eu l’envie de raconter l’incroyable histoire 
de cette discipline à la nouvelle génération, forte de ses 23 années à participer à son évolution 
jusqu’à sa consécration.

NOTE D’INTENTION

De la rue aux Jeux Olympiques

J’ai plusieurs noms. On me connaît sous le nom de breaking, breakdance, danse hip-hop, …

Mais finalement je suis une partie de vous-mêmes.

Depuis des années, on essaie de m’analyser et de me comprendre pour savoir où je vais et 
pourquoi, sans jamais trouver la réponse.

J’ai commencé tout petit dans la rue et mon parcours est incroyable. Il n’a pas été facile tous les 
jours, mais avec beaucoup de passion et de travail j’ai gravi les échelons jusqu’à atteindre 
l’apothéose : entrer aux Jeux Olympiques.

Suivez-moi, je vous invite dans mon univers pour découvrir mon incroyable histoire.

SYNOPSIS
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LA DANSE HIP-HOP
D’où vient le hip-hop ?

Le hip-hop est un mouvement culturel et artistique apparu aux États-Unis au début des années 
1970, et qui s’est diffusé dans le monde entier. En plein coeur du ghetto new-yorkais, de la drogue, 
du crime et de toutes les formes de violences, ce mouvement a été le point de rencontre de 
diverses cultures et expressions artistiques, mélangeant des aspects festifs et revendicatifs.

Qu’est-ce qui caractérise ce mouvement ?

Les principaux éléments de la culture hip-hop sont le rap et plus généralement la musique hip-hop, 
le graff (dessins sur les murs), la danse hip-hop et le DJing / Scratch.

Quel est le message du mouvement hip-hop ?

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

Mais qui est Afrika Bambaataa ?

Dans les années 1970, les luttes font rage entre groupes rivaux dans le Bronx de New-York. Afrika 
Bambaataa est membre des Black Spades, le gang le plus important. Après la mort violente d’un 
de ses amis, il devient un fervent partisan de la non-violence et cherche à détourner la violence à 
travers des défis artistiques, basés sur la créativité. Il s’agit de « transformer l’énergie négative (les 
bagarres, les pillages, la drogue, ...) en énergie positive et constructive ».

La valeur fédératrice, le point de ralliement imaginé par Afrika Bambaataa s’appelle la Zulu Nation.
C’est d’abord un état d’esprit, l’inverse d’un gang : tout le monde y est accepté. Peu importe sa
couleur, sa religion et ses convictions politiques. La « Nation » n’a pas de frontière, elle a des 
membres dans le monde entier. La Zulu Nation, comme le mouvement hip-hop, est une façon de 
vivre en amitié avec les autres.
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Les débuts de la danse hip-hop

La danse est la plus ancienne expression artistique du mouvement hip-hop. Cette place privilégiée 
accordée initialement à la danse transparaît dans le terme « hip-hop » puisque « to hop » signifie 
danser.

Dans les années 1970, dans les rues de la zone sud du Bronx de New-York, des jeunes qui ont 
envie de s’en sortir se regroupent, s’inventent des noms (Kool-Hurc, Phase-2, Grand Mixer D.S.T) 
et inventent une danse : le break ou breaking, caractérisée par son aspect acrobatique des figures 
au sol. Ce sont tous des B-Boys (un raccourci pour « Break Boys »). Les « boys » se mettent en 
cercle, ils attendent que le « DJ » (un raccourci pour Disc-Jockey, celui qui choisit les disques), qui 
est aux commandes de deux platines, se mette à scratcher, à breaker. Quand le tempo est donné, un 
boy se détache du cercle pour danser, puis un autre, chacun à tour de rôle. C’est cela le 
breaking, l’origine de la danse hip-hop.

                                         Dans les années 1980, le mouvement hip-hop traverse l’Atlantique et 
                                            connaît un écho très important en France. Il connaît un premier 
                                               développement entre 1982 et 1984 grâce aux relais des médias 
                                                audiovisuels. À cette époque, les radios libres françaises diffusent  
                                                 beaucoup de rap américain. TF1 s’empare de cette mode et 
                                                 demande à Sidney, alors animateur sur Radio 7, de concevoir une 
                                                émission. En 1984, la chaîne lance donc son émission « H.I.P.-H.O.P. » 
                                               pendant laquelle, tous les dimanches, les jeunes viennent danser en  
                                             direct sur l’antenne. Concerts live, entretiens, « défis » entre les  
                                           breakers. C’est un formidable moyen de faire connaître le mouvement  
                                       hip-hop. Cette émission accompagne ainsi la première vague de 
développement du rap et de la danse : les jeunes se rassemblent dans les allées, dans les caves, 
dans les cours des immeubles. Un bout de carton au sol, un radiocassette et ils dansent en imitant 
ceux qu’ils viennent de voir à la télévision. Le mouvement est arrivé en France.

Le hip-hop dans la rue

On danse dans les grandes villes, des Halles de Paris aux gravats des tours écroulées des 
Minguettes à Lyon. Des groupes se constituent. Les jeunes dansent et inventent une culture de la 
rue, où la danse va avec le graff et le rap. Ils s’expriment par les mots, les gestes et la peinture. Ils 
se réunissent non pas en bandes mais en « possee » (en troupes) pour échanger leurs idées, leurs 
pas.

Le hip-hop mélange peu à peu le break et la danse debout, chaque danseur ayant son propre 
style : locking, popping, boogaloo, new style, krump, ... Le hip-hop s’amuse à s’inspirer de tout ce 
qui lui plaît. En intégrant de nombreuses techniques, il s’enrichit et le danseur a de plus en plus de 
gestes et de mouvements à sa disposition. Dans la danse hip-hop, on peut ainsi reconnaître de la 
danse africaine, de la capoeira (danse et sport brésilien), du flamenco espagnol, de la danse 
indienne, de l’acrobatie, de la danse contemporaine, du jazz, du butô (danse japonaise), ... C’est 
grâce à toutes ces danses que le hip-hop évolue.

Les danseurs se retrouvent lors de « battles » ou « défis », ils s’affrontent en équipes appelées 
« crew » ou en solo. Aujourd’hui il existe des compétitions dont le rayonnement est international 
comme le célèbre « Battle of the year » qui rassemble des milliers de jeunes chaque année.
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Et dans les théâtres ?

Dans les années 1990, des danseurs hip-hop veulent présenter leur danse 
dans les théâtres et être considérés comme des professionnels. De 
nombreuses compagnies comme Käfig, Aktuel Force, ou Black Blanc 
Beur naissent alors et commencent à vivre de leur travail.

Le hip-hop est progressivement reconnu comme une forme de danse 
à part entière par le Ministère de la Culture.

Depuis quelques années, la danse hip-hop connaît un processus 
d’institutionnalisation et se voit requalifiée en « courant de la danse 
contemporaine ». De nombreux acteurs culturels se battent pour la faire
vivre et accepter par le plus grand nombre.

La danse hip-hop a donc investi les théâtres : de nombreuses créations voient le jour et sont 
présentées sur scène. Cette danse issue de la rue est mise en scène : costumes, éclairages, 
musiques enregistrées ou mixées en direct. 

Beaucoup de chorégraphes contemporains s’intéressent aussi au hip-hop, ils font des recherches 
chorégraphiques en intégrant à leurs spectacles le cirque, la danse classique, la danse africaine et 
s’inspirent des mouvements des danseurs hip-hop. Ils s’appellent José Montalvo, Karole Armitage, 
Josette Baïz, Jean-Claude Gallotta, Karine Saporta ou Maryse Delente. Les styles se mélangent et 
c’est ainsi que les danses se forment et se transforment.

7

DANSER LE HIP-HOP
Le break ou danse au sol

Le breakdance mixe acrobaties et figures au sol. Les danseurs de breakdance sont de vrais athlètes 
qu’on surnomme breakers ou b-boys / b-girls. La notion de cercle, indissociable du break, 
emprunte clairement aux rituels africains de célébration, mais également aux danses 
sud-américaines et à la capoeira (danse brésilienne de combat). 

Bien qu’essentiellement au sol, le breakdance consiste également en un travail de danse debout,
notamment pour la préparation à la descente au sol : le top rock est une série de mouvements de 
jambes très rapides, un échauffement en quelque sorte.

Le danseur effectue une fois au sol des figures appelées pass-pass, puis peut enchaîner avec des
figures plus spécifiques généralement exécutées selon une géométrie circulaire. L’objectif ultime 
de tout breaker est de pouvoir enchaîner ces figures imposées, en y ajoutant une touche plus 
personnelle.

Voici quelques exemples de figures de break :
• Le « thomas » (faire tourner ses jambes en s’enroulant à l’aide des mains) est l’équivalent du 
cheval d’arçon au sol
• La « coupole » exige une très grande technicité, le danseur au sol tourne sur le dos en s’aidant de
ses jambes
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• Le « ninety-nine » consiste à tourner sur une main en équilibre
• Le « headspin » (ou « spin tête ») est, comme son nom l’indique, une rotation sur la tête
• Le « scorpion » s’effectue par un appui sur les mains, les jambes à l’horizontale

La danse debout

La danse debout s’inspire de différents styles de danse, notamment le swing, le lindy hop, le 
charleston et les claquettes. On distingue aujourd’hui un nombre important de formes de danse 
hip-hop debout :

• Le smurf : les premiers danseurs de hip-hop enfilaient des bonnets et des gants blancs, comme 
Les Schtroumpfs, pour faire ressortir les mouvements, d’où le nom de la technique (en anglais 
Schtroumpf = Smurf). Le principe de cette danse repose sur une dissociation des différentes 
parties du corps. Le smurf désigne le style electric boogie, qui produit des contractions et 
ondulations.

• Le popping ou pop se compose de mouvements saccadés comparables à ceux d’un robot ou 
d’un automate.

• Le locking est une des danses debout les plus anciennes. Cette forme a été lancée par Don 
Campbell essayant de reproduire les mouvements de certains dessins animés et de la vie 
quotidienne, ou encore les mouvements du mime Marceau.

• L’ondulation ou waving est un mouvement coulé et fluide : la vague. Le mouvement part du 
poignet, court le long du bras puis les épaules jusqu’à l’autre main.

• Pour le tetris dont le nom vient du jeu vidéo, il s’agit de jeux de bras à angle droit que l’on 
enchaîne seul ou à plusieurs pour créer des figures. On le nomme aussi égyptien, par similitude 
avec les représentations des pharaons d’Égypte antique (mouvement des mains en plaçant son
corps de face et le visage de profil ou le contraire). 

• Le boogaloo est avant tout un style souple qui utilise chaque partie du corps. Il implique des
déplacements corporels et des mouvements très fluides afin que toute la danse reste fluide. 
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D’autres formes de danse sont apparues par la suite :

• La house est née dans les années 1980 à Détroit et Chicago. C’est une fusion entre le jacking
(danse de club) et quelques pas de danse hip-hop. La House était essentiellement jouée dans des
entrepôts désaffectés : les Warehouse. Le terme House en est donc l’abréviation.

• La hype, tout en intégrant les figures précédentes, s’éloigne du mime. Apparue dans les années
1990, elle s’inspire autant des danses africaines, des claquettes, de la danse jazz, que des clips. La
hype joue avec les épaules et des sauts sur place, tandis que le poids du corps se déplace 
rapidement mais souplement.

• Le krump est une nouvelle danse aux gestes secs et électriques, dérivée du clowning. Elle est
née d’une volonté de créer un personnage de clown pour animer les goûters d’anniversaires dans 
les ghettos, à la suite des émeutes raciales de 1992 aux États-Unis. Le krump permet donc aux 
jeunes des ghettos de canaliser leur rage et leur colère et de la transformer en énergie positive. 
Elle est le sujet du film Rize de David LaChapelle.

• Le new style est une synthèse de tous les styles hip-hop, plutôt axée sur la tap dance et teintée
de modern jazz. Considérée par certains puristes du hip-hop comme une danse commerciale, le 
new style est souvent utilisé dans des clips.

Pockemon Crew

Tout débute il y a vingt ans, à Lyon, alors que le breakdance prend son essor en France. Les jeunes 
danseurs du Pockemon Crew, passionnés, se lancent alors le défi de remporter le Grand Chelem 
des battles de breakdance, afin d’asseoir leur notoriété et de faire reconnaître leurs style unique.  
Persévérants et combatifs, ils deviennent rapidement la première compagnie de breakdance la plus 
titrée dans le monde, titre qu’ils détiennent encore aujourd’hui.

Discipline à cheval entre le sport et les arts vivants, le breakdance trouve difficilement sa place 
dans les salles de spectacle. Les Pockemon Crew vont alors tout faire pour faire reconnaître cette 
discipline comme une danse à part entière. En 2004, Riyad Fghani, élément fédérateur de la 
compagnie, se met à l’écriture artistique et fait émerger toute l’énergie et la technicité des gestes 
qui font la beauté de la danse hip-hop dans « Sii...si ! », première création de la compagnie. En plus 
de leur technicité sans failles, les Pockemon continuent d’imposer leur style unique porté par la 
force et les valeurs des battles, qui restent jusqu’à aujourd’hui leur principal moteur et l’ADN de la 
compagnie. Ainsi, on retrouve dans leur répertoire, aujourd’hui composé de dix pièces, la 
sémantique de cette discipline qui les a forgés : respect, persévérance, dépassement de soi et 
ouverture d’esprit.

En parallèle, la compagnie fait partie des premiers acteurs du hip-hop à travailler en partenariat 
avec de grandes institutions, comme l’Opéra de Lyon qui les accueillera en résidence pendant dix 
ans. De plus en plus sollicités pour des événements d’envergure, la compagnie développe aussi les 
prestations sur-mesure (showcases, démos, organisation de battles), ce qui contribue à développer 
leur notoriété auprès du grand public et à démocratiser encore plus leur discipline. 

LA COMPAGNIE



Direction artistique : Riyad Fghani

Riyad Fghani débute le breakdance à l’âge de 15 ans, inspiré par son grand frère et ses amis qui 
pratiquent le smurf (discipline de danse hip‑hop).

Présent depuis les prémices de Pockemon Crew, il en est l’élément fédérateur.

En 2000, il intègre l’Opéra Bastille, et rencontrer des artistes variés – danseurs contemporains, 
classiques, hip‑hop, artistes circassiens, mimes, comédiens et ténors – l’éveille à d’autres méthodes 
de travail.

Danseur de talent, il met un point d’honneur à transmettre sa passion et son amour de la danse 
hip-hop au plus grand nombre en France et à l’étranger. Parallèlement à sa fonction de directeur 
artistique, il encadre depuis 2005, de nouvelles générations de breakers. Il peut être fier d’avoir 
révélé d’innombrables talents issus du terreau lyonnais, constituant la deuxième et la troisième 
génération de danseurs de la compagnie.
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Devenus des modèles pour les nouvelles générations, les danseurs s’attèlent très rapidement à la 
transmission et à la formation, partageant avec plus de 5000 personnes les techniques du 
breakdance ainsi que les valeurs de cette discipline à travers des ateliers et formations, tant pour 
les amateurs que pour les professionnels. La cinquième génération de danseurs professionnels 
vient ainsi d’intégrer la compagnie, la plupart issus de ses propres formations. 

Collectif précurseur, innovant et engagé, le Pockemon Crew a apporté une contribution 
hors-normes au monde du hip-hop depuis vingt ans, ayant conquis plus de 800 000 spectateurs 
dans plus de 50 pays à travers le monde.

La compagnie accorde une grande importance à la transmission. Le Pockemon Crew souhaite donc, 
autant que possible, familiariser la jeune génération avec le breakdance.

Ainsi, 4 danseurs se déplaceront pour proposer aux élèves un cours d’initiation au breakdance et 
un freestyle, prédédés d’une présentation sur les origines de cette danse, et comment elle est 
passée d’une pratique de rue à un sport officiel inscrit au programme des J.O. 2024.

PISTES PÉDAGOGIQUES
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Suggestions d’activités autour de l’atelier

• Vous pouvez proposer aux enfants de mettre par écrit leurs impressions, personnelles ou 
collectives :
Cet écrit est un lieu de mémoire et, s’il est partagé, un espace d’échanges. Il permettra à l’enfant 
de noter ses impressions, ses ressentis, quelques temps après l’atelier. La forme peut varier selon 
l’imaginaire de chacun.

• Expression libre :
Proposez aux enfants d’écrire à chaud leurs premières impressions, juste après l’intervention des 
Pockemon Crew. Il faut leur demander d’aller plus loin que « c’est bien », « c’est nul », 
« c’est beau », « j’ai pas aimé », ...

• Foire aux questions :
Chaque élève écrit une question sur un papier et le dépose dans un pot / une boîte. Le pot passe
ensuite d’élève en élève. L’élève qui a le pot prend une question et pose celle-ci à haute voix à
l’ensemble de la classe.

• Création d’affiches :
Par groupe, à l’aide de dessins, collages, … réaliser une autre affiche de l’atelier et venir la 
présenter devant la classe pour justifier ses choix.

• Travail autour des cinq sens :
Autour d’un visage dessiné distribué aux élèves, à l’endroit de la bouche, des yeux, du nez, de la
peau, des oreilles, remplir des bulles où chaque « organe » dit ce qu’il a ressenti pendant l’atelier.



Christine Weiler
Directrice Artistique

06 77 73 03 07 | christine.7tours@gmail.com


