
Blue Moon Spring – Anneleen Keppens 
9/11/2023 – An interview with Oonagh Duckworth 

Having followed her work since the outset, I was very curious to see Blue Moon Spring. 
Anneleen has been me@culously tackling the challenge of making abstract dance more 
accessible, readable and pleasurable to a wider audience. Blue Moon Spring is set to jazz, 
music which, although glorious, is big niche and ini@ally had me doub@ng as to whether this 
choice would help her achieve her goal. What a delight to discover a work that welcomes you 
in, carries you on a cushion of sensual pleasure, and somehow, seems to put a troubled 
world to rights. I leD the theatre beaming and was happy to catch Anneleen at a later date to 
chat and find out how she’d flipped exactly the right switch to blend the ingredients of her 
ongoing research into such a deliciously upliDing and diversely flavoured experience. 

Anneleen Keppens 
All the research I’ve been busy with is there in the background in Blue Moon Spring; but 
there’s been a big shiG since my previous work. I think motherhood has changed me and has 
affected how we worked for this new piece. I’m much more go-with-the-flow nowadays! 
There’s been no other opPon! 

But seriously, I was also inspired and helped by Jeroen Peters’ book about dramaturgy ‘And 
then it got legs’. He suggests that making a work is not about “staging a piece” but really it’s 
about “staging a process”. I took this to heart and decided my biggest responsibility was 
deciding how we would work together, how we communicate, what kind of pracPces we 
would develop. It was out of all those findings that the piece came about. This took the 
pressure off, and instead of having a noPon of an end product, we culPvated a way of being 
together, a way of dancing together and that was hugely inspired by jazz music.  

OD: Talk about why you chose jazz music. 

AK I've always felt drawn to jazz music, plus it has clear correspondence with becoming a 
mother too. There’s a lot about jazz music that I can apply to parenthood  – one of the 
biggest is having to remain laid back as I already menPoned. When a jazz musician plays a 
very virtuosic saxophone solo for example, they're not aware of every single finger 
movement, if they were, they wouldn't be able to play.   

As a dancer, I was taught about discipline, focus, and controlling every movement. It’s the 
hardest thing to unlearn. In Blue Moon Spring, I'm not even on stage, so once the piece 
starts there's not much I can do. The dancers are improvising all the Pme. 

OD They look so very sure of their moves. How did they achieve such confidence and fluidity 
whilst improvising? 

AK Together with composer and base player Nicolas Rombouts, with whom we collaborated 
closely on all the musical aspects of the piece, we developed something I like to call atomic 
pracPce. He suggested the idea that music is vibraPon, and its energy is a frequency that is 
put into space and lingers for an undeterminable amount of Pme, from as recently as the 



hour before, to as long ago as the Big Bang. We used this same idea in all the different 
spaces we rehearsed. We made movement with the noPon we were temporarily sculpPng 
energy that's already present in the space. That we don't have to create anything new but 
that we’re open to what is already there. We called it atomic pracPce because the atomic 
layer of informaPon is conPnually vibraPng and so you can open up to the vibraPons of 
everything in the space including those of the audience.  

Also, as dancers, we worked on ridding ourselves of our obsessive need to look good. That 
was hard. But I’m convinced things don’t have to be preay. I didn’t want any unisons in the 
piece for example, so I’d ask the dancers to change whenever they felt something was 
beginning to happen in unison. Things don’t have to be preay or harmonious, but they do 
have to be real. 

Also, each Pme the piece is performed, the dancers do a guided meditaPon before the show 
— it’s a ritual that helps them let go of the decisions they made in the previous 
performance, whether they were good or bad. It’s important not to repeat something, even 
if it worked brilliantly, again to keep things real, keep them alive. 

OD You say you feel Blue Moon Spring is a very feminine work.  

AK We read a lot of literature about jazz and gender. Women have been part of jazz history 
from the very beginning, but they have been less recorded or celebrated. Female jazz players 
emerged in swing bands during the war, but once the war was over, they were thanked and 
expected to go back to being housewives. They were allowed to be singers but oGen the 
music was wriaen for tradiPonally ‘male’ instruments like the saxophone and women had to 
transpose everything to be able to sing all the notes. 

Yet, there are a lot of qualiPes in jazz that could be described as ‘feminine’. Improvising 
together is a very inPmate and vulnerable thing to do. You need to pracPce listening to each 
other. And allowing the life-force to express itself through you, allowing the mystery of it all. 
We were very aaracted to these qualiPes of jazz, which defined our choices in music.  

We tried to seek out jazz music wriaen by women: Alice Coltrane for example, the wife of 
John Coltrane. The very first music you hear in the piece is by Aki, a Belgian, female led 
band. Nicolas also encouraged us to use our own non-professional music that we recorded 
during an improv session, as well as a song that I sung. The further we got into the creaPon 
process, the more personal we allowed the work to become.  

In Blue Moon Spring we’re not trying to recreate the chronology of jazz or an encyclopaedia 
of different genres but more a sphere of Pme where it doesn't maaer whether we're going 
forwards or backwards. This roundness is something I was seeking for in the work and for 
me, it reflects the essence of the music. Jazz really welcomes you in and fills you up. 

OD You say jazz is the most open of forms. You’ve researched its history in depth? 

AK We made the piece with great awareness that the origin of jazz is rooted in the suffering 
of slavery, and we also steered very clear from all forms of jazz dance, which began as a 
black movement and was appropriated by the likes of Bob Fosse. We just wanted to see how 



the music makes us, contemporary dancers, move today. Like in a lot of music, there’s always 
been a huge amount of exchange within the jazz genres. And, unlike dance or the 
performing arts, there seems very liale fear about cultural appropriaPon, in fact cultural 
cross-overs and musical meePngs are at its core. For example, the instruments come largely 
from western music, as do some of the harmonies. Miles Davis went to Juilliard school in 
New York to study Western harmony and then made it his own.  

OD The set and the hanging drapes of different sorts of fabric play a significant role in the 
work, tell me a bit more. 

AK Sofie Durnez, who studied costume design but is now more interested in making 
scenography, seemed the right choice for this piece. I love the fabric that she uses to define 
the different spaces in which we dance. It moves and floats almost like another performer. 
It's so physical and somehow it really affects the work. I was also drawn to the idea of the 
stage as the living room, a cosy space where everyday acPviPes like folding fabric, changing a 
light or puhng on a record could happen, but at the same Pme, those acPons also become 
the performance. Again, I wanted to create different zones of Pme and space, because the 
music comes from different epochs and all that fits nicely together with the atomic pracPce 
that I described.  

At the end of the show, the large net of fabric descends; we call it “the nest” and effecPvely 
the dancers nestle on and inside it. It’s full of the material we used for rehearsal but that 
wasn’t included in the final set. It reappears in the piece but in a different form. 

OD You nearly always use “we” when referring to who made the work. 

AK It feels almost weird to say the piece is mine because I made it together with the whole 
team and there’s a very strong “we” feeling. The dancers are all very beauPful people. I 
couldn't have made it without them. But yes, it's my piece. I came up with the proposals. I 
guided the whole thing. But, maybe because of the nature of the work, it feels very much 
more than just my piece. The whole process centres around the physical and sensorial 
pleasure of the dancers being on stage together. And of course, if they don't show up, 
nothing can happen, so I really depend on them! 

 

 

  



Blue Moon Spring – Anneleen Keppens 
9/11/2023 – Een interview met Oonagh Duckworth 

Ik volg het werk van Anneleen al sinds het begin en was erg benieuwd naar Blue Moon 
Spring. Anneleen is de uitdaging aangegaan om abstracte dans meer toegankelijk, leesbaar 
en plezierig te maken voor een breder publiek. Blue Moon Spring speelt zich af op 
jazzmuziek, een muziekgenre dat, hoewel glorieus, ook niche is en waarvan ik aanvankelijk 
twijfelde of deze keuze haar zou helpen haar doel te bereiken. Wat een genot om een werk te 
ontdekken dat je verwelkomt, je meeneemt op een kussen van sensueel genot en op de een 
of andere manier een onrus@ge wereld recht lijkt te zeRen. Ik verliet stralend het theater en 
sprak Anneleen op een later @jds@p om te begrijpen hoe ze precies de juiste schakelaar had 
gevonden om de ingrediënten van haar lopende onderzoek te mengen tot zo'n heerlijk 
opbeurende en gevarieerde ervaring. 

Anneleen Keppens 
Het onderzoek waar ik mee bezig ben geweest, zit op de achtergrond in Blue Moon Spring; 
maar er heeG een grote verschuiving plaatsgevonden sinds mijn vorige werk. Ik denk dat het 
moederschap me heeG veranderd en invloed heeG gehad op hoe we voor deze nieuwe 
creaPe hebben gewerkt. Ik ben tegenwoordig meer go-with-the-flow! Er was geen andere 
opPe! 

Maar serieus, ik werd ook geïnspireerd en geholpen door Jeroen Peters' boek over 
dramaturgie ‘And then it got legs’. Daarin suggereert hij dat het bij het maken van een werk 
niet gaat om "het ensceneren van een stuk", maar dat het eigenlijk gaat om "het ensceneren 
van een proces". Ik nam dit ter harte en besloot dat mijn grootste verantwoordelijkheid was 
om te beslissen hoe we zouden samenwerken, hoe we zouden communiceren, wat voor 
soort prakPjken we zouden ontwikkelen. Uit al deze bevindingen is het stuk ontstaan. Dit 
nam wat druk weg en in plaats van te focussen op een eindproduct, ontwikkelden we een 
manier van samenzijn, een manier van samen dansen die enorm geïnspireerd was door 
jazzmuziek. 

OD: Vertel eens waarom je jazzmuziek hebt gekozen. 

AK Ik heb me alPjd aangetrokken gevoeld tot jazzmuziek, plus het heeG ook een duidelijke 
overeenkomst met moeder worden. Er is veel in jazzmuziek dat ik kan toepassen op het 
ouderschap - een van de belangrijkste is dat je “laid back” of relaxed moet blijven, zoals ik al 
zei. Als een jazzmuzikant bijvoorbeeld een zeer virtuoze saxofoonsolo speelt, is hij zich niet 
bewust van elke vingerbeweging, als hij dat wel was, zou hij helemaal niet kunnen spelen.    

Als danser leerde ik discipline, focus en controle over elke beweging. Dat is het moeilijkste 
om af te leren. In Blue Moon Spring sta ik niet eens op het podium, dus als het stuk eenmaal 
begint, kan ik niet veel doen. De dansers improviseren de hele Pjd. 

OD Ze lijken zo zeker van elke beweging. Hoe hebben ze zo'n zelfzekerheid en fluïditeit bereikt 
@jdens het improviseren? 



AK Samen met componist en bassist Nicolas Rombouts, met wie we nauw samenwerkten 
aan alle muzikale aspecten van het stuk, ontwikkelden we iets wat ik “atomic pracPce” 
noem. Hij opperde het idee dat muziek vibraPe is en dat de energie ervan een frequenPe is 
die in de ruimte blijG hangen voor onbepaalde Pjd, van zo recent als het uur daarvoor tot zo 
lang geleden als de oerknal. We gebruikten ditzelfde idee in alle verschillende ruimtes waar 
we repeteerden. We maakten bewegingen met het idee dat we Pjdelijk vormgaven aan 
energie die al in de ruimte aanwezig was. Dat we niets nieuws hoeven te creëren, maar dat 
we openstaan voor wat er al is. We noemden het atomic pracPce omdat de atomaire laag 
van informaPe voortdurend vibreert en je je dus kunt openstellen voor de vibraPes van alles 
in de ruimte, inclusief die van het publiek.  

Als dansers werkten we er ook aan om onszelf te bevrijden van onze obsessieve behoeGe 
om er goed uit te zien, om goed te dansen. Dat was moeilijk. Maar ik ben ervan overtuigd 
dat dingen niet mooi hoeven te zijn. Ik wilde bijvoorbeeld geen unisono in de voorstelling, 
waar alle dansers samen hetzelfde dansen, dus vroeg ik de dansers om iets te veranderen 
wanneer ze voelden dat er iets in unisono begon te gebeuren. Dingen hoeven niet mooi of 
harmonieus te zijn, ze moeten vooral écht zijn. 

Elke keer dat het stuk wordt opgevoerd, doen de dansers ook een meditaPe voor de 
voorstelling - dit is een ritueel dat hen helpt om de beslissingen die ze in de vorige 
voorstelling hebben genomen los te laten, of die nu goed of slecht waren. Het is belangrijk 
om niets te herhalen, zelfs als het briljant werkte, om de dingen écht te houden, om ze 
levend te houden. 

OD Je zegt dat je Blue Moon Spring een erg vrouwelijk werk vindt.  

AK We lazen veel literatuur over jazz en gender. Vrouwen maakten vanaf het begin deel uit 
van de jazzgeschiedenis, maar ze werden minder opgenomen of gevierd. Vrouwelijke 
jazzspelers kwamen Pjdens de oorlog op in swingbands, maar toen de oorlog voorbij was, 
werden ze bedankt en konden ze terugkeren naar hun taak als huisvrouw. Ze mochten wel 
zingen, maar vaak was de muziek geschreven voor tradiPoneel 'mannelijke' instrumenten 
zoals de saxofoon en moesten vrouwen alles transponeren om alle noten te kunnen zingen. 

Toch zijn er veel kwaliteiten in jazz die je als 'vrouwelijk' zou kunnen omschrijven. Samen 
improviseren is heel inPem en kwetsbaar. Je moet oefenen om naar elkaar te luisteren. En 
toelaten dat de levenskracht zich via jou uitdrukt, het mysterie van dit alles toelaten. We 
voelden ons erg aangetrokken tot deze kwaliteiten van jazz, die onze muziekkeuzes 
bepaalden.  

We zochten naar jazzmuziek die door vrouwen geschreven werd: Alice Coltrane 
bijvoorbeeld, de vrouw van John Coltrane. De allereerste muziek die je hoort in het stuk is 
van Aki, een Belgische band van een vrouwelijke componiste. Nicolas moedigde ons ook aan 
om onze eigen niet-professionele muziek te gebruiken die we opnamen Pjdens een 
improvisaPesessie, evenals een lied dat ik zong. Hoe verder we in het creaPeproces kwamen, 
hoe persoonlijker we het werk lieten worden. 

 



In Blue Moon Spring proberen we niet de chronologie van jazz of een encyclopedie van 
verschillende genres te recreëren, maar een meer sfeervormige Pjd waarin het niet uitmaakt 
of we vooruit-of achteruitgaan. Die rondheid is iets waar ik naar op zoek was in het werk en 
voor mij weerspiegelt het de essenPe van de muziek. Jazz verwelkomt je echt en vult je op. 

OD Je zegt dat jazz de meest open vorm is. Hebben jullie de geschiedenis grondig 
onderzocht? 

AK We hebben het stuk gemaakt in het besef dat de oorsprong van jazz geworteld is in het 
lijden van de slavernij en we hebben ons ook ver gehouden van alle vormen van jazzdans, 
die begon als een zwarte beweging en werd toegeëigend door mensen als Bob Fosse. We 
wilden gewoon zien hoe de muziek ons, hedendaagse dansers, vandaag laat bewegen. Zoals 
in veel muziek is er alPjd een enorme uitwisseling geweest binnen de jazzgenres. En, in 
tegenstelling tot dans of podiumkunsten, lijkt er weinig angst te bestaan voor culturele toe-
eigening, in feite vormen culturele cross-overs en muzikale ontmoePngen de kern. De 
instrumenten komen bijvoorbeeld grotendeels uit de westerse muziek, net als sommige 
harmonieën. Miles Davis ging naar de Juilliard-school in New York om de westerse harmonie 
te bestuderen en maakte het zich vervolgens eigen. 

OD Het decor en de hangende draperieën van verschillende soorten stof spelen een 
belangrijke rol in het werk, vertel me er eens wat meer over. 

AK Sofie Durnez, die kostuumontwerp heeG gestudeerd maar nu meer geïnteresseerd is in 
het maken van scenografie, leek me de juiste keuze voor dit stuk. Ik hou van de stof die ze 
gebruikt om de verschillende ruimtes waarin we dansen te definiëren. Het beweegt en 
zweeG bijna als een andere performer. Het is zo fysiek en op de een of andere manier 
beïnvloedt het echt het werk. Ik voelde me ook aangetrokken tot het idee van het podium 
als de woonkamer, een gezellige ruimte waar alledaagse handelingen zoals het vouwen van 
stof, het verwisselen van een lamp of het opzeaen van een plaat kunnen plaatsvinden, maar 
tegelijkerPjd worden die handelingen ook de voorstelling. Nogmaals, ik wilde verschillende 
zones van Pjd en ruimte creëren, omdat de muziek uit verschillende Pjdperken komt en dat 
past allemaal mooi bij de atomic pracPce die ik beschreef.  

Aan het einde van de voorstelling komt een groot net van stof naar beneden; we noemen 
het "het nest" en de dansers nestelen zich er effecPef op en in. Het zit vol met het materiaal 
dat we Pjdens de repePPes gebruikten, maar dat niet in de uiteindelijke set zat. Het komt 
terug in het stuk, maar in een andere vorm. 

OD Je gebruikt bijna al@jd "wij" als je verwijst naar wie het werk heeD gemaakt. 

AK Het voelt bijna raar om te zeggen dat het stuk van mij is, omdat ik het samen met het 
hele team heb gemaakt en er een heel sterk "wij"-gevoel is. De dansers zijn allemaal 
prachPge mensen. Zonder hen had ik het niet kunnen maken. Maar ja, het is mijn stuk. Ik 
kwam met de voorstellen. Ik heb alles begeleid. Maar misschien door de aard van het werk 
voelt het veel meer dan alleen mijn stuk. Het hele proces draait om het fysieke en 
zintuiglijke plezier van de dansers die samen op het podium staan. En natuurlijk, als ze niet 
komen opdagen, kan er niets gebeuren, dus ik ben echt aqankelijk van hen! 


