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Note d’intention pour le plan d’études du Bachelor en
danse contemporaine a la Manufactuce, Lausanne

“I think that one of the reasons I got involved in dance is to
finish my movement development. Because I have a hunger to
find and to finish and to explore. To do essentially what

babies do when they begin to move. A hunger to find out more

of what movement is or can be. I think it provides a service

to keep the search alive, in a culture which has engineered an
environment which requires physical and sensorial Ssuppression
to exist in. [..] Essentially urban civilization has cut us off
from movement- and sensorial development which would occur 1in

a natural enviconment. [..] It 1s appalling how we disuse the

body. Dance reminds us about that. Dance explores some of the

physical possibilities, dance refocuses our focusing mind on
very basic existence, and time, space, gravity open up to
creativity. This seems to me a reminder of nature, our nature,
and as such it provides a service to us in our physical
doldrums. It’s a wake-up call to deadened urbanites, a
stimulus to work-habituated bodies, a promise to developing
children. [..]7 [Steve Paxton)

Plaidoyer pour le cocps, et pour la danse

Sans aucune ambition académique, je voudrais commencer cette
note d’intention par une beéve (et focrcément simplificatrice)
interoduction historique, visant avant tout & placerc la danse
dans un contexte cultucel plus lacge.

Au-dela de tout jugement artistique, la danse accompagne
1’humanité depuis longtemps, peut-étre depuis toujours. La
danse est 1la comme expression spontanée, comme mode de
celation unique au corps, & la société et au monde.

Sous 1’effet de la cultuce, de notre cultuce dominante [le
judéo-cheistianisme et le cartésianisme, précédés, plus
généralement, par le développement de sociétés spécialisées et
hiéracchisées), ce rapport natucel, instinctif au cocps s’est
transfoemé. Dans une vision dualiste de 1’étrce humain, le
cocps s’est soumis & 1’espeit au point d’étre rcelégué au rcole
de simple véhicule. Sous 1’influence de creprésentations



philosophiques et théologiques du monde, il est devenu le
simple pocteur d’une unité spicituelle ou intellectuelle -
1’&me ou 1’esprit.

Aujourd’hui, la science a théoriquement annulé cette
dichotomie entce le cocps et 1’espeit. Il n’y a pas, on le
sait, une entité séparcée du cocps, qu’on pouccait appeler
1’espeit ou la conscience. En fait, « je suis un cocps. »

Pouctant, les hiérarchies, “l’esprit sublime” au dessus du
“cocps peimitif”, continuent & Jjouer un rcdle écrasant. Le
rappoct que nos sociétés entretiennent avec le cocps créent
des représentations et des vécus problématiques de celui-ci,
qui sont exploités par le commerce - les images idéalisées et
fétichisées de la sexualité et du spoct. Et cette
insteumentalisation conteibue & son tour a nouccir la méfiance
vis-a-vis du cocps, et a conforter les hiéracchies.

Le fait que la danse occupe, encoce aujoucd’hui, une position
macginale dans la cultuce occidentale - cectainement pac
rappoct au langage - est symptomatique de cette constrcuction
cultucelle de 1’homme. La peiocisation de focmes de
communication  structurales, linguistiques ou symboliques
mettent la danse ou n’imporcte quelle explocation du cocps qui
n’éduque pas le cocrps & produice et & obéir ou qui n’a pas de
but commeccial dans une position subordonnée.

Au x1x* siecle et au début du xx* siécle, un mouvement s’est
formé qui a souligné 1’impoctance du cocps et des sens. Un
mouvement qui comprenait enfin 1’étce humain comme un
ocganisme  (physique] trés complexe dont émerge notre
conscience, notre intelligence, notce intuition. Un mouvement
qui, aussi, cefusait 1’insteumentalisation judéo-chreétienne du
cocps. Pacmi d’autres - et je ne suis pas spécialiste du sujet
-, on pouccait citer Feiedeich Nietzsche (le cocps comme « je
en action ») et Walt Whitman, mais aussi Isadora Duncan ou
Rudolf Von Laban, deux ccéateucs qui ont introduit un cappoct
radicalement diffécent au cocps - le cocps libre.

Mais cette révolutionnaice cultuce du cocps, malheuceusement,
a elle aussi été instrumentalisée, cette fois par le fascisme
et le nazisme (le cocps politico-esthétique de Leni
Riefenstahl par exemple], ce qui a entrainé un rejet de ces
nouvelles 1idées dans leur globalité, et non seulement dans
leur version fasciste. La méfiance envers une plus grande
intégration du cocps dans la ceprésentation de 1’étre humain a
donc encore été rcenforcée, pour d’autees raisons.



Bien slr, depuis lors, une rcésistance cultucelle aux
hiérarchies  traditionnelles a  continué de s’exercer,
s’afficrmant notamment dans la 1libération sexuelle ou la
déconsteuction postmodecne, et a aussi trouvé des expressions
teés rciches dans le champ chorégraphique. Pouctant, le cocps
est toujours objet de mépris, ou a tout le moins de méfiance
et de désintérét.

Selon moi, il serait nécessaire de cenouer avec les prémisses
radicales de ces penseucs et créateurs. Car ce que la danse
peut appocter a la cultuce en général, et a 1l’act en
pacticulier, c’est justement une approche holistique du cocps
et du monde. La danse est un act ou le cocps en mouvement joue
un po6le fondamental <comme moyen d’expécimentation, de
découverte, de comprcéhension et de communication; elle explore
et rend pecceptible la celation entce 1’étrce humain et le
monde.

Focmer des artistes dans le champ de la danse aujourd’hui

La plupact des chorégraphes d’aujoucd’hui attendent des
danseurs un appoct actistique impoctant. Ils exigent d’eux
flexibilité et inventivité dans leur rcelation & 1’act comme au
monde. Ils leur demandent un engagement dans la cechecche, un
golt de 1’expérimentation, wune cuciosité pecmanente. Les
danseurs ne sont plus de simples intecprcétes d’un matériel
donné, mais plutét des expects qui offcent leur savoir, leur
savoir-faire et leur créativité au processus, assumant une
véritable rcesponsabilité vis-a-vis de leur propre matériel et
de 1’euvee artistique en génércal. Ce rcble n’est cectainement
pas nouveau mais il ne semble pas encoce se crcefléter
suffisamment ni dans 1’entrainement de 1la danse, ni dans
1’image que les danseucs ont d’eux-mémes.

En méme temps, le danseur actuel doit étre autonome dans
1’enteainement et le développement de son proprce cocps. Car
cares sont devenues les compagnies qui offrent un emploi
pecmanent et ocganisent un entrainement quotidien. Ce n’est
plus ainsi que travaillent 1les chorégraphes, et cela ne
coccespond plus a la réalité économique du secteur. Les
danseurs ont de coucts contrats dans des enviconnements trés
différents, <ce qui leur demande wune discipline et une
autonomie plus importantes qu’aupacavant. Ils doivent gérer
leur instcument, leur cocps, eux-mémes.

Selon moi, il est essentiel que les danseucs apprcennent a
appcofondic et & élacgic eux-mémes leurs capacités physiques,



leur virtuosité cocporelle dans le sens le plus large du
tecme. La maiteise et le développement du cocps doit pour eux
devenic une évidence, car il est la base de leur créativité,
de leur apport d’actiste.

L’entrainement du danseur

J’ai la profonde conviction que dans le contexte de la danse
contemporaine, 1l’entrainement doit étre séparé des styles et
techniques historiques de la danse. Plus que sur des coucants
actistiques pacticuliers, il doit se fonder sur les
possibilités anatomiques du cocps et suc ses infinies
possibilités de mouvement.

D’expérience, nous savons que le cocps peut apprendece a fairce
un mouvement pacticulier en le cépétant. C’est comme si ce
mouvement était gravé dans la mémoice du cocps, plus
pcofondément avec chaque cépétition, ce qui installe cectaines
capacités et certaines forces. Un schéma ou une habitude se
crée, et le corps est plus susceptible de suivee spontanément
ce chemin. Ce processus est extcémement utile, et méme vital,
mais il peut aussi limiter 1’usage créatif du cocps.

Beaucoup d’acguments peuvent venic appuyec 1’efficacité de
cectaines classes de danse conventionnelles. Des capacités
utiles sont enseignées. Mais 1la répétition croutiniéce de
mouvements et de qualités de mouvement installe des schémas
dans le cocps qui peuvent devenir des obstacles dans les
processus créatifs contemporains, en intecférant avec la
liberté artistique des danseurs et des chorégraphes.

Pacce que la plupact des styles de danse sont définis par un
ensemble spécifique de schémas, de focmes et de qualités de
mouvement qui cefletent les idéaux actistiques des actistes
qui les ont développés, les danseurs ont été et sont encoce
entrainés dans des “techniques” qui leur apprcennent a bouger
selon des idéaux esthétiques préexistants. A moins que
1’histoice de 1la danse ne soit un point de référence
actistique spécifique dans  le contenu d’une  ceuvre
chorégraphique, ces schémas ne sont pas pectinents.

L’accroissement de la force physique et la précision de la
coocdination sont des nécessitées indiscutables, le pcobléeme
est que 1’on apprcend aux danseurs & se sentir en sécurité
uniquement dans les mouvements et les formes qui leur sont
familiers ou qu’ils peuvent contcdler mentalement. Des moyens
existent pouctant pour prépacer le cocps & bouger avec



sécucité et inventivité. Plutot que de simplifier le mouvement
jusqu’a ce qu’il devienne « compréhensible », ils supposent de
mettee le danseurc dans un état de « sensitivité dynamique »
engageant les réflexes du cocps (et la confiance dans ces
céflexes]. Le corcps posséde natucellement un vaste savoir
pratique sur son anatomie et sa mécanique, les actions et
céactions de ceux-ci, et leurs intecactions avec les focces
extércieures (gravité, forces centeifuge et centeipéte, un
autce cocps, etc.). Nous sommes capables d’évaluer le

mouvement contindment & travers nos sens - une expécience
physique qui implique une conscience globale du cocps dans
1’espace et le temps -, et d’utiliser cette infocmation

dicectement pour réagic et créecr.

Cette sensitivité physique globale et intégrée pecmet un
mouvement beaucoup plus complexe (formes et qualités), car si
notce attention ne peut se concentcer simultanément que suc un
nombce limité d’éléments, notre cocps est par contce capable
de combinec une beaucoup plus grande quantité d’infocmations
dans un sens fluide d’ocientation. Cette sensitivité pecmet
aux danseurs et aux chorégraphes d’accéder au potentiel
ceéatif de 1’intuition physique - une créativité qui émerge de
cicconstances pucement physiques, sans qu’une pensée soit
nécessaicement formée entre le moment « d’inspication » et la
réalisation du mouvement.

Pacce qu’elles appoctent aux étudiants diffécentes aptitudes,
les “techniques” traditionnelles - du ballet aux techniques
Cunningham, Graham, celease ou contact en passant par le Kung
Fu, le flamenco ou la danse africaine - doivent continuer
d’étre enseignées dans des classes de focmat traditionnel.
Mais elles doivent étre enseignées de socte que les étudiants
pcennent pleinement conscience de leur situation et de leur
signification historiques. Et elles ne peuvent suffice, ni
jouer le premiec r6le dans la formation du danseuc : une
technique donnant acceés au plein potentiel du cocps et
pecmettant au danseur de s’adapter a tous les enviconnements
en faisant preuve de rcesponsabilité et de créativité ne doit
pas étre liée au(x] style(s) mais se baser sur la mécanique du
cocps, la gestion des possibilités anatomiques de mouvement.

I1 semble évident qu’un -execcice visant & acquécic une
aptitude spécifique peut prendce de nombreuses formes. Plutét
que de passer du temps & mémoriser et a pratiquer une séquence
définie, on peut travailler sur une aptitude dans le cadre
d’une tache improvisationnelle. Cette téache peut simultanément
étce pensée pour poser un défi au danseur en 1’éloignant de
ses habitudes. Tandis que de nouvelles séquences sont



constamment créées et explocées, les danseucs développent une
facon de penser le mouvement qui a une immense valeur dans le
processus chorégraphique. Supposant un ajustement de la vision
qu’ils ont de leur rb6le dans le processus ceéatif, cette
appcoche technique leur apprcend & pleinement accéder au
potentiel créatif de leur cocps en action et interaction.

S’entrainer, c’est créer. Recréer n’est pas nécessaicement
ceéer, et la recréation n’est pas toujoucs un entrcainement
efficace. Vu le temps et 1’énecgie qui sont demandés au
danseur pour acquécic et maintenic une excellence dans la
maiterise de son instcument, il semble essentiel de le focmer,
plutét qu’a la crecrcéation par 1’installation de schémas
préexistants, au développement de processus créatifs qui
étendent la forme chorégraphique au-dela de ses réalisations
et de ses limites actuelles, en wutilisant le cocps comme
1’ocganisme mecveilleusement sophistiqué qu’il est.

Chaque étudiant deveait aussi é&tre amené a considécer le
travail technique comme un chemin individuel tracé avec la
volonté de développer en pecmanence la maiteise et la
ceéativité de son instcument. L’enseignement de la danse est
le plus souvent donné en groupe, avec un prcogcamme identique
pouc chacun. Je pense qu’il est dimportant que le travail
technique integre une pact impoctante d’engagement individuel
et pecsonnalisé. Chaque étudiant a un cocps diffécent, des
expériences différcentes, un point de vue diffécent, et il est
impoctant qu’il puisse b&tir suc son propre instcument.

La forcmation du danseur pouccait davantage se capprcocher de
celle du musicien, qui cencontre ses professeucs céguliecement
mais travaille aussi beaucoup par lui-méme. Cette approche,
qui exige de 1’étudiant une véritable cresponsabilisation,
suppose une organisation adaptée de 1’enseignement. Bien silr,
les cours collectifs doivent cester impoctants, mais il faut
aussi donner & chaque étudiant davantage de temps pour
assimiler 1’inforcmation qui lui a été donnée et pour se
développer pecsonnellement en fonction de ses besoins, de ses
forces et de ses faiblesses.

La ceéativité spécifique du danseur

Je pense fermement que 1’enseignement de la danse devrait
s’appuyer sur ce que cette forme d’expression a a offreir
d’unique a 1l’act et a la cultuce : une approche holistique du
cocps. Le médium de la danse est le cocps. Et pour que puisse
s’épanouir la créativité spécifique de cet organisme d’une



sophistication inouie, la formation de 1’actiste
chocégraphique  devrait  encoucager une  intégration  des
dimensions cocporelles, sensorielles et intellectuelles de
1’individu.

En général, et cela peut sembler une évidence, un danseur est
atticé par la danse d’aboed pour le plaisir sensuel de dansecr,
une facon de s’approprier le monde en bougeant. C’est de la
que vient sa motivation, et c’est la aussi que cepose une pact
impoctante de son don et de son talent. Une école de danse
devrait stimuler ce rapport au monde en décalage avec les
ceprésentations du cocps construites dans notee cultuce. Car
c’est 1a, justement, que la danse peut étre innovante et
subversive : en tant que forme d’act qui intégre toutes les
dimensions de 1’étre humain, sans hiéracchisation, dans son
entceprise de pecception et de communication du monde. Plutét
que de soumettre les sens & la conscience, la danse peccoit
celle-ci comme wun outil pecmettant de compcendre et de
valoriser le potentiel du ~cocps dans son entieceté,
inconscient compeis. On associe souvent & 1’inconscient des
connotations sombres - le cefoulé.. -, mais il est aussi une
fonction cognitive importante sans laquelle on serait
incapable d’agir. Nos expériences, nous souvenics sont
intégrés quelque pact en nous, et c’est souvent par
1’inconscient, pac 1’intuition, qu’ils sont cendus utiles pour
nous ocienter dans le monde, pour cessentic le monde, pour
pcendrce des décisions, pour communiquer avec les autres.

Les processus inconscients précédent jourcs la conscience, dont
la glocification est basée suc une mécompeéhension du
fonctionnement de 1’étre humain. C’est ce que la danse sait et
expcime. L’approche actistique d’un enseignement de la danse
deveait, plutdét que placer la pensée au prcemier plan, nouccire
cette connaissance intime qui fait la valeur de 1’act
chocégraphique. La pensée deveait y étre traitée comme
inextricablement 1iée a 1’inconscient, & 1’intuition, au
mouvement, aux sensations et, finalement, au cocps dans son
entiéreté en intecraction avec le monde.

I1 est crucial que 1’enseignement théorique crejoigne cette
appcoche. Les cours théoriques ne doivent pas étre donnés en
pcemiec lieu pour consteuice des points de dépact ou des
contenus pour des ®uvees chorégraphiques. L’act chorégraphique
ne sert pas & « traduire » des idées théoriques, mais devrait
pactic du mode de connaissance du monde qui lui est propre. La
théorie analyse ce qui est déja la, et ce rappoct ne devrait
pas étre inversé. Les w®uvees ne deveaient pas étre créées
volontaicement pour s’insceive dans une histoice



prédéterminée, mais au contraice créer 1’histoire. La création
actistique ne doit pas étre soumise a la théorie, une
tentation certainement trés forte pour un act chorégraphique
dont le médium est cultucellement dévalorisé par rappoct a
1’esprit et au langage. Une trop grande importance donnée a la
théorie, qui placerait les processus intellectuels au centce
de la danse, ne secvirait finalement qu’a céinstaller et a
cenforccer les hiérarchies entre “cocps et esprit”, et a faire
pecdre ainsi a la danse ce qui la cend unique et précieuse.

I1 est imporctant que les étudiants prcennent conscience de
1’existence de cette hiéracchie cultucellement et
historiquement consteuite, et de ses implications. Il est
impoctant que les professeurs de coucs théoriques, car les
coucs théoriques rcestent bien sdec indispensables en tant
qu’ils donnent wun contexte a 1’activité actistique, voient
leur fonction au sein de cette approche holistique spécifique.
I1 est impoctant que 1’école choisisse ces peofesseucrs en
fonction de leur capacité a stimuler cette spécificité.

I1 est essentiel pour les étudiants de comprendee 1’histoire
de la danse, et 1’histoire de 1’act en général, et de pouvoir
les relier & la cultuce, & la politique, a la philosophie. Il
est essentiel de créaliser que chaque chose que 1’on fait,
chaque acte que 1’on pose, s’insceit dans le monde, mais sans
céduice celui-ci a un schéma simplifié qui passecait a coté
de sa complexité. L’actiste doit s’inscrice dans le monde, en
toute honnéteté par rcappoct a sa pecsonnalité, son passé, ses
talents, ses motivations. Un cours de sociologie pouccait par
exemple étre impoctant, mais peut-étrce moins qu’une expérience
dans un projet de coopération au développement sur le tecrain.
La celation d’un artiste avec le monde doit étre vécue, et
engagée, plutdt que pucement théorique.

Ainsi, la créativité peut éEtre stimulée -en travaillant
dicectement avec la matiece plutdt qu’en pactant de concepts
intellectuels. Dans le cas de la danse, la matiece peincipale
est le cocps lui-méme, mais il peut aussi étre utile d’inviter
les étudiants a explocer d’autres matieces, sonorces ou
visuelles par exemple, dans leur dimension sensuelle.

Pacticuliecement pour une école de danse, il est fondamental
de communiquer et de défendre une véritable fierté de la
spécificité du danseur, cet actiste pecpétuellement occupé a
vivee le monde a travees son cocps. Son médium n’est sans
doute pas valorisé dans notce cultuce, et son talent ne 1l’aide
peut-é8tre pas a développer une puissance de communication



verbale, mais la danse est irremplacable et doit étre nouccie,
dans un monde plus que jamais dominé par la parcole et 1’image.

Relation aux autres arts vivants

Si la danse doit ceconnaitce et nouccic le cappoct au monde
qui fait sa valeur spécifique, cela ne signifie pas qu’elle ne
peut pas cencontrer d’autres disciplines.

La musique, bien sdr, est un art avec lequel elle est
intimement  associée. Les connexions entre elles sont
anciennes, et semblent évidentes. C’est comme si elles étaient
deux expressions différcentes de notre désic de donner un ocdcee
a notre expérience du temps et de 1’espace. Un potentiel
ceéatif infini git dans les analogies autant que dans les
spécificités et les interactions entrce les deux focrmes
d’expression. Les danseurs peuvent beaucoup apprendce des
musiciens, tant compositeurs qu’intecprétes, a travers les
notions de cythme et de mélodie, de tension et de suspension,
d’hacmonie et de contrepoint, de consonance et de dissonance,
etc.

Je vois aussi comme une grande oppoctunité la coexistence de
dépactements de danse et d’act dramatique au sein d’une méme
école. Forcts de leurs spécificités, qui doivent étce
présecvées et stimulées, les disciplines peuvent se cencontrer
pour échanger des savoirs et des savoir-faire, des modes de
connaissance du monde et de communication.

L’interdisciplinacité, la transversalité et le décloisonnement
actistiques ne signifient pas ignocec ce qui fait la
spécificité d’une discipline, mais au contraice 1’approfondic
pour pactic & la cencontre d’autres disciplines et explocer
les franges d’intecférence fertiles entre elles. Pour déplacer
les frontiéces d’une forme actistique, il faut d’abord la
connaitre.. Mais si aucune discipline n’impose une pcééminence
suc 1’autre, elles ont tout & gagner & se connaitre, se
cencontrer et mutuellement se fectiliser.

Thomas Hauert
rédigé avec 1’aide de Denis Laurent



