

« Parler de danse, c’est se situer dans une problématique de l’art et de la création dans le but de développer les fonctions, d’intervention de réalisation et de communication.

La danse se caractérise par un langage poétique du corps, lieu de l’imagination et de la symbolisation, évocateur de sens et d’émotion pour le danseur et le spectateur. »

Andrée Bonnéry.

Axes de développement communs à la danse

    Concevoir et réaliser un projet chorégraphique et accéder à de nouvelles valeurs esthétiques.

 POUR L’ELEVE, IL S’AGIT DE :

 Passer d’une motricité habituelle à une motricité stylisée avec une optimisation des rapports :    


  Corps /Espace

                                              Corps/Temps         CECI POUR L’ELEVE 

                                              Corps/Energie         DANSEUR
                                              Corps /Relation 

    = compétences mettant en jeu les différents systèmes fonctionnels.

Passer de « oser être » à « être »  

                                           CECI POUR L’ELEVE INTERPRETE
= compétences liées à la qualité d’expression par le corps 

Passer d’une écriture corporelle linéaire narrative à une écriture épurée essentielle  (avec des combinatoires maîtrisées.)

                                           CECI POUR L’ELEVE   COMPOSITEUR
= compétences à mettre en forme de façon pertinente et cohérente l’écriture corporelle d’un propos


      Passer d’une lecture horizontale à une lecture transversale d’une œuvre ;

                                      CECI POUR L’ELEVE SPECTATEUR
   = compétences à lire une prestation dansée. 

Ces quatre registres de compétences à développer sont à prendre en compte quel que soit le niveau de l’élève.         

Danse pour communiquer

Le danseur ou le groupe de danseurs va choisir de mettre en relation d’une façon particulière :

· le corps

· l’espace        

· le temps 

· l’énergie

· les relations      

    Ceci en jouant sur les procédés chorégraphiques :

· la répétition

· la transposition

· l’accumulation…

                    Ceci de façon à produire des effets sur le spectateur.

Danser pour communiquer suppose donc une bonne lisibilité des prestations chorégraphiques :

· L'élimination d'éléments parasites (gestes, rires, tics non contrôlés)

· La précision du regard.

· La précision des mouvements dans l'espace, le temps, l'énergie.

· La clarté des actions entre les danseurs, qui supposent une écoute entre eux.
Quelle Danse enseigner en E.P.S. ?
Une danse qui respecte la logique d’une activité artistique, qui permet le développement de la personne.

Chaque style opère un choix, exemple : la danse classique mobilise surtout le corps du  danseur dans deux dimensions, la hauteur par la recherche de la verticalité et la largeur par la position en dehors. L’espace frontal est privilégié. La danse jazz choisit le jeu de la dissociation segmentaire pour mobiliser les différentes parties du corps.

Une étonnante palette de techniques s’est déployée à partir de l’utilisation des différents matériaux de la danse. Mais des fondamentaux traversent les styles et ce sont eux qui constituent l’essentiel de la danse à l’école.

La Danse et sa relation avec la musique ?
Les différentes techniques ont réalisé des choix de mouvement et de musiques : la danse classique comme la danse africaine ou le folklore utilisent la musique en adéquation avec le mouvement. La danse jazz y ajoute le contre temps, la danse contemporaine selon son style, joue sur des registres divers : en échos, en contraste, sur le mode aléatoire, en opposition etc…
Cette relation musique/danse traverse tous les styles et l’école ne peut enfermer l’élève dans une seule de ces modes. Jouer sur une palette allant d’un rapport proche en adéquation à la musique, à un rapport plus distancié, c’est ouvrir des portes à l’élève. 

Organiser la Danse autour du processus de création
Le processus de création permet à l’élève de créer sa propre danse :

· du spontané..  à l’élaboré.

· de l’habituel ………… à l’inhabituel.

· de la créativité ……..  à la création.

Les différentes phases du processus vont de : la  sollicitation  avec diversité et variété des réponses en passant par un enrichissement  soumis ensuite à un choix individuel ou collectif en vue d’une construction et d’une confrontation au regard de l’autre.

                 Les deux rôles danseur et spectateur sont fondamentaux et ne peuvent se développer l’un sans l’autre.
La créativité : profusion de réponses
La création : combinaison d’éléments ou de matériaux nouveaux pour produire quelque chose de nouveau  «  Choix de la combinaison la plus féconde, menant à l’œuvre « 
Concevoir et réaliser un projet de création chorégraphique
         L’idée et son développement chorégraphique
Avoir un projet expressif, ce qui sous-tend la présence d’une intention, d’un fil        conducteur et donc d’une certaine cohérence. 

    Le corps en mouvement

          Sa forme :   - agit globalement, en dissociation.

                             - clarté sur l’origine du mouvement, ce qui le déclenche et le motive.                   

                             - variation des formes dans le corps dans   l’espace.

 Sa qualité :   - fluidité, tension, relâchement, rebond,  explosion.

                             - variation des énergies.

         Les interactions

       

° Relations en fonctions de l’espace :

- face à face 

- côte à côte

- proche / loin

- dos à dos      

        

° Relations en fonction du temps : 

                                - à l’unisson

                                - en canon

                                - en cascade
                                - questions réponses

        

° Relations en fonctions du rôle à jouer :

                           - faire identique /différent 

        

° Relations en fonction des autres :

                                - être à l’écoute 

                                - utiliser le regard, les contacts.

                                - structure commune, structure indépendante (duo, trio, solo)
           Le monde sonore :

- nature : musique, bruitage, voix, sons, mots, textes, silences

   - être avec ou contre la musique

   - créer son monde sonore pour créer un univers
           La scénographie : Décors – Costumes




       - être en relation avec le thème ou en « distance »




       - sert le propos

           Ce qui est attendu :

   - une prestation lisible et construite avec un début un 

   - développement et une fin.

                                    - une participation active de tous les membres du groupe        

   - une interprétation de qualité et une présence réelle (concentration

et élimination des éléments parasites)
           Ce qui est intéressant :

                             -  produire des effets sur les spectateurs par des variations d’énergies, des ruptures des contrastes.

                                 - provoquer des surprises, de l’étonnement et de l’émotion.
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     Danser en milieu scolaire
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