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Atelier de culture artistique

L’art de s’exprimer par son corps : danse et création

1ère séance : mardi 4 mai 2010

animée par Marinette Dozeville

danseuse, chorégraphe

15 personnes

* * * * * 

1-Présentation

        Cursus de danseuse et chorégraphe. Parler de danse et de création

2-Introduction

        La danse est un art primitif ; l'homme s'est tout de suite mis à danser, porté par sa musicalité interne, à savoir son rythme cardiaque. En plus d'être un art premier, la danse est aussi une pratique innée : tout enfant sait naturellement danser, et prend plaisir à se mettre en mouvement, à improviser, se balancer, tourbillonner, rouler, animer son corps au rythme d'une musique...

        Et pourtant, nous savons à quel point il est difficile, voire pénible, pour nombre de personnes de se mettre à danser. Et bien plus encore, à quel point nous manquons de conscience et de maîtrise de notre corps et de nos sensations.   

        Nous savons aussi que c'est notre culture occidentale qui a banni le corps, en faisant du corps, le temple du péché, ce corps attaché aux « bassesses » de notre monde et de nos besoins vitaux, par opposition aux aspirations élévatrices de l'homme, à savoir ses aspirations spirituelles. Puis, nous avons continué à nier le corps, en valorisant toujours plus ce qui vient de la pensée, de l'intellect, par opposition au physique, au manuel. Et pourtant, nous n'avons jamais autant fait la promotion qu'aujourd'hui, du corps parfait, du corps rêvé, qui doit s'aligner sur un cadre de référence bien restreint, à savoir le corps des mannequins qui font la une de nos panneaux publicitaires. Cette promotion d'un corps plastique ne fait que nous brider encore plus. 

        De là, nous héritons de corps bridés, et surtout nous méconnaissons à quel point le coprs possède sa propre intelligence, sa propre intuition, et une mémoire défiant toute concurrence.

        J'aimerais ce soir, à travers les témoignages et réflexions que je pourrais apporter autour de la danse, tenter très modestement, de réhabiliter le corps en mouvement, le corps intelligent et le corps sensible. 

3- Qu'est ce que la danse ?

        Pas évident de définir ce qu'est la danse, ce qu'est l'action de danser...

        Si je prends un dictionnaire traditionnel, je tombe sur : « danser : mouvoir son corps en  cadence, le plus souvent au son d'une musique. » Et autant vous dire, que si c'est difficile d'admettre que c'est complètement faux, c'est par contre pleinement insatisfaisant.

        Et si je regarde dans le dictionnaire de la danse dirigé par Philippe le Moal, professeur d'histoire de la danse, je m'aperçois qu'ils ont carrément éviter le problème : on y trouve tout le jargon chorégraphique, mais aucune trace d'une définition de la danse...

        Alors, je vais faire une tentative...

        La danse, est-ce une codification, une grammaire de mouvements ? Par opposition aux « gesticulations » de notre quotidien ? Il est vrai qu'en danse classique comme en danse hip-hop, les mouvements sont tous codifiés, mais ce n'est pas le cas en danse contemporaine, pour laquelle il n'existe pas de pas de danse pré-existants : chaque chorégraphe est à l'origine des mouvements qu'il utilise.

        Danser, est-ce se mettre en mouvements dans un rythme ? Mais alors, s'il n'y a pas de rythme, est-ce qu'il peut y avoir danse quand même ?

        Danser, est-ce forcément en mouvement ? Pourtant, il semblerait, aussi étrange que cela puisse paraître, que nous puissions danser, immobiles...

        Pour moi, la danse n'est pas de l'ordre du mouvement, mais de l'état, d'une manière d'être. Danser, c'est être dans un état de conscience accrue aux choses, à l'environnement qui nous entoure, aux autres, à soi, ses sensations, son corps, sa posture, sa respiration... C'est une manière de sentir, de se sentir, d'ouvrir ses perceptions. C'est cet état de conscience accrue qui dissocie « gesticulation » et danse et non un registre de mouvements. Ainsi, nous pouvons danser avec n'importe quel geste du quotidien. Danser, c'est entrer en relation avec ses partenaires, avec le public, avec la musique, l'espace qui nous entoure et que nous sculptons avec nos mouvements et nos déplacements. 

Danser, c'est sculpter l'espace et le temps, avec un corps conscient et sensible. 

        Cette définition de la danse apporte une certaine universalité à la danse, et ne la cantonne pas au rang de danse savante ou de danse de divertissement. De même, cette définition bouscule l'idée d'une certaine forme de discrimination qui ferait que pour danser, il faille avoir un corps particulier, ou un âge particulier. Tout le monde, sans exception, est à même de danser, à partit du moment où chacun développe une conscience, une intelligence à partir de ce qu'il est. Ce qui n'hôte en rien le travail et la réelle complexité que cela nécessite...

        Maintenant, je voudrais vous proposer quelques exercices qui permettent petit à petit d'accéder à cet « état dansant » dont nous parlions toute à l'heure.

4- Pratique

        a) marche : verticalité, déroulé du pied/rapport au sol, tenue du corps = observation

        b) arrêt : projection du corps dans l'espace, tenue du dos

c) marche avec cette conscience + exagération du déroulé du pied

d) + regard périphérique

        e ) arrêt : conscience de l'espace qui me sépare des autres, plafond

        f) marche : conscience de l'espace et de ses fluctuations

        g) occupation de l'espace au mieux réparti

        h) arrêt à l'écoute d'un guide déterminé, puis de n'importe qui

i) comme relié à l'espace par élastiques : mouvements de bras

5- La danse, comme moyen d'expression et de création

         La danse, naturellement plus abstraite que le théâtre de par sa communication non-verbale (comparable de ce fait à la musique), utilise le corps comme moyen d'expression et n'a aucune restriction quant à ce qu'elle est en mesure d'exprimer. Raconter une histoire, exprimer une idée, un concept, un message, une émotion, ou simplement exprimer la beauté d'un geste et d'un moment : le corps dansant peut se faire le médiat, la métaphore de n'importe quelle envie ou besoin d'expression, et peut traduire notre relation au monde et aux autres.

        Quelques exemples de comment la danse peut se faire métaphore :

        Par exemple, lorsque je suis amenée à travailler avec des tout petits : je sais qu'à leur âge, ils ont beaucoup de mal à se décentrer d'eux-mêmes pour s'adapter aux autres, à se laisser guider plutôt qu'à guider... Du coup, je les fais travailler avec des objets, en les sensibilisant, en nourrissant leur imaginaire sur le fait que l'objet est un véritable partenaire, dont il faut prendre soin, sur lequel il faut se calquer, s'adapter, que c'est lui qui doit mener la danse, de par ce qu'il est : sa forme, son poids, sa matière, les déplacements qu'il propose (par exemple un ballon de baudruche). Et une fois que les enfants arrivent, par le biais de leur imaginaire, à se décentrer d'eux-mêmes, à se laisser guider par leur « objet-partenaire », je remplace l'objet, par un camarade de classe... Très souvent, notre relation à l'autre dans le mouvement dansé traduit de manière générale notre manière d'être en relation à l'autre...

        Un autre exemple : j'ai déjà été amenée à danser ici au temple. La première fois, c'était pour Pâques, dans cette salle. Et Christian Tanon, pour me donner des éléments, m'a parlé de pâques en me disant : Pâques, c'est se mettre debout, avec des pieds solides dans la terre et le corps érigé vers le ciel, et c'est gagner en aisance, en disponibilité et en ouverture, pour se tourner et aller vers les autres... Et là, je l'ai remercié en lui disant  : merci, tu viens de me donner toute ma chorégraphie, et en effet j'ai commencé au sol avec des mouvements de recherche de différents appuis au sol, puis j'ai fini par me lever et chercher à me consolider dans cette verticalité, et consolidée, j'ai évolué vers l'extérieur, vers les autres. Voilà, un autre type de métaphore...

        Et un dernier exemple, qui n'est autre que le spectacle que j'ai créé l'année dernière, qi s'appelle « Précaire » : je me suis dit que le titre était tellement chargé et avait tellement d'échos dans notre actualité, qu'il fallait faire attention à ne pas souligner le sujet, mais au contraire j'ai eu envie de prendre de la distance en traitant le sujet par une véritable métaphore par le corps, ou plus exactement par trois métaphores différentes, vu qu'il s'agit d'un triptyque, donc d'une pièce que j'ai découpée en trois parties autonomes. Dans chaque partie, j'ai utilisé des manières différentes de mettre le corps, ou le mouvement en situation de fragilité :

· dans une partie solo, dont je vais vous montrer un court passage tout à l'heure, j'ai utilisé des chaussures à talons aiguilles, et j'ai exploré des mouvements ou des situations de déséquilibre ou d'inconfort. Et je me suis intéressé à voir comment le corps s'adapte, comment il réagit, comment parfois il est obligé de prendre les choses en force, et quel personnage naissait de cette contrainte...

· dans une partie duo, une autre danseuse et moi avons les yaux bandés, et nous avons disposé autour de nous quatre haut-parleurs aux quatre coins pour pouvoir modérément nous repérer dans l'espace, avec autour un élastique de sécurité pour ne pas tomber de scène ou finir dans les coulisses... Dans cette partie-là, la fragilité de départ était évidente, nous étions vraiment perdues dans l'espace, avions déjà beaucoup de difficulté pour marcher droit, alors quant à danser ensemble... Et là ce qui m'a intéressé, c'était non pas de s'arrêter à cet état de fragilité, mais de chercher comment on pouvait sublimer la contrainte, comment, nous pouvions certes nous adapter pour avoir quelques repères, mais surtout comment nous pouvions même prendre plaisir et trouver de la poésie au sein même de notre situation : non pas vivre notre espace, comme un espace entravé, mais comme un espace ouvert dont nous ne voyions pas les limites, goûter comment toutes nos sensations se dilataient (le rapport au temps, à l'espace, le contact avec sa partenaire, comment tout devient événement, et chercher une danse de l'abandon dans l'espace...)

· Et, dans un autre duo, j'ai voulu traiter de l'aléatoire et de l'éphémère, en utilisant des allumettes que les danseurs grattent et qui peuvent conditionner parfois la durée de leurs déplacements et conditionnent la tension de leurs corps...

            L'abstraction naturelle de la danse, du fait qu'elle passe par le corps et non par la parole (je mets là de côté tout ce qui est pantomime, la pantomime étant une codification de gestes ayant un sens bien particulier, que l'on utilise parfois dans les ballets classiques, par exemple le mariage), permet d'apporter plus ou moins de distance quant au sujet traité, suivant le type de danse ou le type de spectacle, et cette distance permet une multiplicité de lectures possibles : ainsi le spectacle de danse (sauf s'il est pleinement figuratif) n'impose pas une seule lecture conduite de bout en bout, mais laisse au spectateur une marge d'appropriation possible. J'explique souvent, qu'un spectacle, c'est 50 % ce que suggère l'auteur et 50 % comment le spectateur se l'approprie. Ainsi, chaque spectateur va vivre un spectacle unique et sur mesure, qui dépendra entre autres choses, de l'état dans lequel il arrive (en forme ou fatigué, tranquille ou stressé, est-ce qu'il a des attentes par rapport à ce qu'il va voir, qu'a été sa journée, quelles sont ses préoccupations ou ses lectures du moment, etc...). Chaque spectacle comme chaque oeuvre d'art est l'objet d'une rencontre. Avec la particularité en plus du côté du spectacle vivant, que chaque représentation est unique, qu'il ne peut se produire deux représentations identiques, même si elles sembleraient dérouler la même partition...      

6- La démarche d'une création : 

        Une création fait appel, ou en tout cas doit faire appel à une nécessité d'expression : c'est la nécessité de s'exprimer qui doit être motrice.

D'autre part, elle est le développement d'une pensée, d'une démarche artistique.

Un projet de création passe d'abord par un temps de maturation intellectuelle : personnellement, je vis avec une envie de projet pendant très longtemps (souvent, un an et demi, deux ans), avant de passer au démarrage des répétitions. Je vis avec ce que ce projet suscite comme images, comme envies, qui au fur et à mesure du temps de maturation finissent par se modifier, disparaître ou s'imposer, avant de véritablement entâmer le travail de recherche en studio de répétition avec les membres de l'équipe. D'autre part, j'essaie de faire confiance à mon intuition, (intuition qui est cadrée par les jalons qu'impose le projet), car je pense que l'intuition s'avère souvent juste et permet d'aller explorer des endroits que nous n'irions pas fouiner avec uniquement une bonne méthodologie de travail. Elle permet d'aller toucher des choses que nous avons du mal à cerner au départ. Au début du travail de recherche, il y a souvent un décalage entre la netteté et la précision des images et des pistes qui s'imposent à nous et la capacité à les mettre en mot. Puis, plus le projet de création se digère, puis les mots viennent se poser sur les choses, puis nous sommes à même de nommer le processus de construction de l'oeuvre, et de passer de l'instinctif à l'identifié.

Un travail de création est un savant mélange de travail de recherche laborantine, durant lequel on joue avec le matériau chorégraphique, on le malaxe, on le triture, on le sculpte et on l'écrit, avec également une part d'inconscient, d'instinct qui nous dépasse, que l'on finit plus ou moins par identifier, et qui nous permet d'aller chercher des choses au-delà de nos cadres de référence habituels.

7- Présentation d'un extrait de « Précaire #2 »

8- Questions/échanges

planning des prochains spectacles :

vendredi 7 mai, "Précaire" à l'Etoile du Nord, Paris, 20h30

22 et 23 mai, "MU-Saison1", Palais du Tau/Reims, festival Orbis Pictus

25 et 26 juin, festival Brise-glace, Centre Culturel st Exupéry/Reims, "Précaire #2" le 25 et "Précaire #3" le 26.

