Lautonomie du

Dans les stages qu’il organise, le Théatre contempo-
rain de la danse se donne les moyens d’étre un lieu de
pratique et de réflexion, un lieu original de foisonne-
ment qui ne glisse pas dans la conformité du goit du
moment, un lieu ou puisse s‘instaurer un travail
critique et se manifester la présence d'une pensée
active, une pensée d’émulation. Sa responsable des
activités pédagogiques, Patricia Brouilly, présente ici
les grandes lignes du programme de formation.

Au coeur de la création contemporaine, le
danseur vit des mutations pour lesquelles
il lui faut un lieu de ressourcement. La
danse passe essentiellement par le regard
de l'autre (celui du chorégraphe ou celui
du spectateur) et entraine parfois un état
de dépendance. Pour y échapper, le dan-
seur a besoin de préserver son autonomie
et son équilibre intérieur, & partir de ses
propres points d’appui et références, et de
s‘adapter 4 toute situation créative.
Solliciter l'inspiration individuelle du dan-
seur et lui permettre de se ressourcer
“naturellement” aux grandes traditions
artistiques et aux avant-gardes du siécle,
c’est entretenir un phénoméne de fertili-
sation. Le programme pédagogique du
Théatre contemporam de la danse met

*edagogpt

I'accent sur I'enseignement des grandes
techniques, celles de José Limon, Merce
Cunningham, Alwin Nikolais, Kurt Jooss,
Mary Wigman, et aborde aussi les différents
courants issus de ces techniques qui
se sont imposés comme de véritables
langages et des mouvements de pensée en
perpétuelle évolution.

Des temps privilégiés de
recherche et de pratique

Ces formations ont pour objectif de déve-
lopper chez le danseur ses capacités
d’'innovation et d’'élever son niveau de
qualification. Ce ne sont pas des actions
ponctuelles mais une réflexion globale
et cohérente permettant au danseur de




anseur

faire face au double enjeu de l'interpréte
et du partenaire créateur du chorégraphe,
en préservant son identité et sa liberté
de choix. La fonction d’innovation et de
recherche étant un atout majeur du déve-
loppement culturel et artistique du dan-
seur, la pédagogie doit étre considérée
comme une forme critique qui participe
de ce “déplacement du regard” de V'artiste
contemporain. Nos stages de perfection-
nement s’adressent a des danseurs profes-
sionnels, intermittents du spectacle,
demandeurs d‘emploi. La danse, par la
nature de ses cycles et de son mode
d'organisation professionnelle, porte le
chémage, et nous devons tous y remédier.
Simultanément, le danseur doit étre dispo-
nible de corps et d’‘esprit, alors qu‘il se
retrouve la plupart du temps entre deux
créations épuisé et exclu, face a l'urgence
de trouver un nouvel engagement. Notre
mission pédagogique est claire: aider les
danseurs a mieux connaitre et approfondir
les techniques, les aider a se ressourcer et
a se préparer au spectacle.

L'enseignement des techniques
fondatrices

Investir un langage technique ne réside
pas uniquement dans la parfaite maitrise
d'une grammaire corporelle, mais c’est en
comprendre les fondements et revenir
a l'initiation du mouvement, en capter le
sens pour en saisir la forme sans la cris-
talliser par le simple jeu de styles. Dans
I‘'urgence de la création, le danseur a
recours au geste répétitif inaccompli, qui
n‘engage pas tout le tissu corporel et peut
crée des états de souffrance et de “déchi-
rure” (comme le souligne Hubert Godard,
responsable des formations en analyse du
mouvement a |'lfedem et maitre de confé-
rence associé a I'Université Paris 8). Il
s'agit donc pour le danseur d’opérer une
lecture a la fois de l'intérieur et de I'exté-
rieur, qui I'améne a une parfaite intégra-
tion d'une technique, sans pour autant
qu'il soit assujetti 3 une simple codifica-
tion abstraite du mouvement ni au jeu du
mireir. ll n'y a pas de technique valable une
fois pour toutes, le danseur a besoin de
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renouer avec une expérience car tout
s'origine dans la pratique. Je parle d’une
pratique pourvue de ses fondements et en
relation avec ses origines. Une pratique
qui privilégie la recherche des srtuctures
du mouvement a I’'écoute de la musicalité
du corps. Une pratique qui favorise un
retour a lI'acte de danser. Par |‘apport
bénéfique des techniques d’analyse du
mouvement, on assiste au retour d’'un
phénoméne d’individuation qui permet
de renforcer le corps en tant que support
originel, et non pas seulement comme
simple instrument organique “émetteur-
récepteur”. Le corps est envisagé comme
un instrument de transformation de
I‘'espace, dépositaire de la mémoire, tissu
vivant de l'imaginaire, capable d’engen-
drer du sens. Le danseur peut envisager
alors un retour au geste fondateur de sa
propre danse.

Une meilleure conscience
du bon usage de soi

Ces techniques s'appuient principalement
sur les principes de visualisation inté-
rieure du mouvement. Par le phénoméne
d’auto-observation et de feed-back, elles
développent une meilleure conscience du
bon usage de soi. Elles renforcent les
supports organiques du corps et son
équilibre neuro-physiologique. Affinant la
perception du mouvement, elles facilitent
son organisation, sa coordination dans
I'espace, sa mémorisation a partir d'un
plan profond et originel. Par I'ensei-
gnement de ces différentes méthodes
(Matthias Alexander, Moshe Feldenkrais),
des principes des Fondamentaux de Laban
Bartenieff ou des “release technic” (tech-
niques de relachement), le danseur
acquiert une force d‘enracinement, un
étayage plus solide de son axe terre-ciel
et une précision du trajet intérieur du
mouvement. A partir de la reconnaissance
de ses “patterns” (modéles, motifs) et
d’une meilleure identification de son
terrain d’origine, il définit davantage son
travail d'interpréte a partir de la qualité
du mouvement et de |I'écoute intérieure,
et s‘affirme en tant que partenaire du



chorégraphe. L'originalité de ces métho-
des est qu’elles font intervenir a la fois la
pratique et la réflexion, font appel a
I'expérimentation par le mouvement, le
toucher, la lecture du corps et la discus-
sion. Donnant accés a lI'imaginaire du
corps, elles permettent au danseur de
dépasser la vision anecdotique de I'espa-
ce, de lui donner la capacité de passer du
langage organique au langage symbolique
puis abstrait.

Rencontrer les chorégraphes
dans leur démarche de création

Solide, mobile et autonome, le danseur
devient un interpréte attentif, en perpétuel
état d’'éveil, cultivant cette écoute profon-
de, cette vigilance porteuse d’instants de
création : il peut s’établir alors une relation
de confiance avec le chorégraphe. Le dan-
seur a également besoin de participer, a
travers ses rencontres avec les différentes
oeuvres chorégraphiques du répertoire, au
mouvement de la pensée contemporaine.
Il n’y a pas de danseur sur scéne sans
mémoire du corps. C'est dans la trans-
mission de l'ceuvre qu‘il reconstitue la
mémoire des états de perception du corps,
et dans ce partage humain du champ
d’expérience qu’il peut échapper a ses
acquis, bouleversant ses habitudes et ses
mécanismes. |l faut revenir a I'acte de dan-
ser, aux états intérieurs de performance,
au partage du plaisir de I"élaboration d’un
langage chorégraphique, au désir d’étre
confronté a tous les éléments constitutifs
de la création: musique, textes, décors et
scénographie.

De plus en plus les chorégraphes font
appel au texte, a la voix parlée ou chantée,
a l'incursion d'éléments théatraux. Nos
stages abordent la danse comme un
concept pluriel. lls proposent de dévelop-
per un travail de recherche sur I'autono-
mie créative de l'interpréte, par le
repérage et l'analyse des phénomeénes
d’interactions personne-danseur-specta-
teur. Il s"agit la d’'une recherche sur I'ima-
ginaire, sur l'approche des éléments
concourant a l'ouverture du jeu, sur les
processus traversant l'improvisation, afin
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de donner accés a la construction et a la
composition chorégraphique et de faire
émerger une parole spécifique du danseur,
s’appuyant sur la voix et I'écriture. |l faut
retrouver l‘authentique pratique, I'expé-
rience de ce rapport a la création, car
ce que l'on voit des spectacles ne renvoie
plus a cette dimension d’expérience par-
tagée, mais simplement a un objet esthé-
tique en soi. La scéne doit redevenir ce
lieu magique de toutes les transforma-
tions, pour que la danse continue a opérer
un changement de regard sur les choses
et sur le temps.
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Activités pédagogiques

du 22 février au 16 avril

Premiére partie :
du 22 février au 19 mars

Deuxiéme partie :
du 22 mars au 16 avril

du 10 mai au 4 juin

du 5 juillet au 28 aoit

Conférence do Susan Buirge dans les studios
du Théatre contemporain de la danse

Stage de pe;fectionn ent aux techniques
du répertoire contemporain et aux technique
chorégraphique.

Stage de réaliss
de danse-conta 3 -
avec Mark Tomph{iERE ' an HamiliGh G 8711 §e
En collaboration VAN . °DAS et

Stage de danse hip hop en relation avec les arts du cirqhe
et la danse contemporaine.
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