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Discours d’ouverture par Jack Ralite, président des Carnets Bagouet 

Voir un extrait filmé de cette communication :  

http://www.lescarnetsbagouet.org/ressources_colloque/ 

Chacune et chacun d’entre vous, 

D’abord merci aux organisateurs et parrains (IMEC, Carnets Bagouet, CNAM, Revue Mouvement, 
Centre Chorégraphique National de Caen et « Danse Perspective »), merci aussi à Olivier Corpet, 
fondateur de l’IMEC, et son animateur depuis la rue de Lille à Paris jusqu’à ce lieu de toute beauté 
humaine en Normandie. Merci enfin à Anne Abeille dont on ne dira jamais assez combien elle est 
fidèlement mainteneuse de la mémoire de Dominique Bagouet.  

Si j’avais eu à titrer ma petite communication, j’aurais repris le titre d’un article du directeur de la 
Schaubühne de Berlin, Thomas Ostermeier, qu’il vient de publier dans « Le Monde Diplomatique » 
(avril 2013) : « Un art malmené mais toujours puissant. Du théâtre par gros temps ». De la danse par 
gros temps aurais-je dit.  

Je préside les Carnets Bagouet depuis 1997 parce que très lié avec Dominique Bagouet, ses œuvres, 
ses actions, nos entretiens, notamment lors des Etats généraux de la culture, singulièrement à Berlin 
en 1991 où il donna à l’Université Humboldt des extraits de « So Schnell ».  

J’ai tout de suite trouvé aux Carnets des danseurs et danseuses très attachés à l’œuvre de Bagouet et 
voulant tout faire pour la transmettre. Il y eut beaucoup de débats, avec ces deux variantes, 
transmission-copie (le retour) et transmission au présent (un recours). Cette dernière orientation 
l’emportant finalement avec l’esprit d’Aragon : « Se souvenir de l’avenir » et de Walter Benjamin : 
« L’ange de l’histoire a le visage tourné vers l’arrière ». Les cahiers captaient l’énergie du 
commencement.  

Dans cette foulée qui a fait « disputer », comme au 18ème siècle, les œuvres de Bagouet ont fait 
beaucoup plus qu’un tour de France.  

Les Carnets ont publié un ouvrage rare et fondamental « Les Carnets Bagouet - la passe d’une 
œuvre » où l’on découvre un compte-rendu minutieux des débats des Carnets, travail immense et 
très original des danseurs. Le livre illustre parfaitement la démarche d’Henri Michaux : « La pensée 
avant d’être œuvre est trajet ». Dominique Bagouet ne revient pas, il vient.  

La qualité de ce travail a abouti à une rencontre au CNAM avec le Laboratoire d’Yves Clot. Elle s’est 
renouvelée sous différentes formes, voire ses participations à des colloques. Nous allons demain 
retrouver Yves Clot et deux membres de son équipe de recherche, Christiane Werthe et Mylène 
Zittoun.  

J’ai rencontré aussi dans les conversations avec les danseurs et les chorégraphes un certain désarroi 
dû à la précarité, à un statut de…..« survie », à une revigoration non innocente du style néoclassique, 
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à l’omniprésence de « programmateurs » et « administrateurs » qui sont mis en situation de 
dominance sur les artistes.  

Comme tous les arts dans notre pays, la danse est confrontée à une situation préoccupante. Ses 
réseaux se resserrent. Quand intervient un contrat avec une salle, souvent les 4 dates deviennent 3, 
ou les 3 dates deviennent 2. Beaucoup de danseurs vivent au niveau du RMI et leurs cachets 
n’atteignent pas le niveau de l’intermittence. On le constate au quotidien. Par exemple à Pantin, au 
Centre National de la Danse, il a fallu baisser le prix des cafés et nombre de ceux qui le fréquentent 
amènent leurs repas au lieu d’aller à la cantine. Beaucoup de danseurs se replient dans l’action 
culturelle. La réponse est toujours : « Il n’y a pas de sous ». Encore faut-il qu’il y ait une réponse. 
Nous avons demandé 20.000 € pour les Carnets à la fin de l’été, sans aucune réponse à ce jour.  

Aujourd’hui, l’art n’est que rarement évoqué dans les discours politiques. Il n’y a plus de gestes 
symboliques à son intention, on en arrive à ne parler que de coûts, de comptes, de chiffrages, et plus 
de civilisation, de contes, de déchiffrages. Un fait récent à Aubervilliers l’illustre. Au Conservatoire à 
Rayonnement Régional 93 - Aubervilliers - La Courneuve, devait être choisi le directeur de la nouvelle 
partie de la structure « Enseignement supérieur ». Il y avait 7 candidats dont un musicien qui dirigea 
d’ailleurs le Conservatoire d’Aubervilliers-La Courneuve, il y a quelques années, et une HEC par 
ailleurs non musicienne. C’est l’HEC qui a prévalu. Partout aujourd’hui l’esprit des affaires l’emporte 
sur les affaires de l’esprit.  

La danse et les autres arts ne sont pas seuls soumis à ce traitement. La recherche (notamment 
fondamentale) dans l’université connaît une passe très préoccupante avec la multiplication des 
évaluations orientées non vers des publications qui disent des imaginaires, des pensées, des gestes, 
mais par des projets susceptibles de rapporter de l’argent. Une référence à la quantité qui s’impose à 
la qualité. Une mise en cause de la recherche fondamentale et sa sortie de l’industrie. A l’université, 
comme dans les arts, on assiste à une sorte de détournement du métier, de détournement de la 
pensée, de détournement de l’essentiel.  

Tout ce que je viens d’évoquer prouve, en tout cas dans la mouvance Bagouet, avec ses 
transformations et les apports qu’elle a reçus, que la résignation, la démission ou l’abandon n’ont 
pas gagné. Au contraire on constate une capacité potentielle et pratique d’espoirs, de pensées et de 
gestes chez les danseurs concernés. Ils veulent un avenir à leur origine.  

Camus disait « Mal nommer les choses c’est ajouter au malheur du Monde ».  

Quelques citations du livre Sur le fil de Georges Didi-Huberman, de l’ouvrage roboratif Argumenta et 
Dogmatica de Pierre Legendre, de l’écrivain Jurek Beker, polonais d’origine, ayant vécu en 
République Démocratique Allemande et en République Fédérale Allemande : 

 

1. Georges Bataille dans « La Souveraineté (3ème volume de « La Part Maudite ») : « Envisageait 
le travail de l’artiste à travers un rapport de force dont l’enjeu n’était rien de moins que 
d’exiger l’impossible en face d’interlocuteurs - les institutions culturelles ou politiques, le 
« public » lui-même - qui ne font somme toute qu’attendre le possible d’une activité de 
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l’esprit, l’art envisagé comme cerise sur le gâteau de l’histoire réelle, bref comme pur espace 
de réconciliation symbolique » (…) « On entre chez le marchand de tableaux comme chez un 
pharmacien en quête de remèdes bien présentés pour des maladies avouables ». Et il 
questionnait : « Y aurait-il dans ce monde un lieu où cet impossible (de l’art) ait sa place ? ». 
Il répondait : « Dans la société soviétique, l’écrivain ou l’artiste sont au service des 
dirigeants…..Le Monde bourgeois qui d’une manière fondamentale est plus encore que le 
communisme fermé à la souveraineté décisive, accueille il est vrai l’écrivain ou l’artiste 
souverain mais à la condition de le méconnaitre ».  

 

2. Georges Legendre écrit : « L’emprise de l’Economie généralisée, la Science muée en 
scientisme, l’omniprésence technique réactualisent pour notre temps, sous une forme 
inédite, le triomphe de l’Absolutisme. Le sujet de la culture ultramoderne serait-il en train de 
se ruer dans « La servitude volontaire » en l’occurrence la servitude libérale ? ».  
Un propos du cinéaste Wim Wenders résume l’imposture : « Nous sommes tous devenus des 
mini-Etats ».  

L’incertitude est totale quant aux effets de contre-institution qui s’ensuivent. Par exemple : 
Que signifient pour la vie des personnes et des peuples des pratiques juridiques 
internationales à la carte, qui consistent pour un entrepreneur à choisir la loi de l’Etat dans 
laquelle il trouve son avantage ? 

 

3. Jurek Beker sous l’intitulé « Gare à l’écrivain » explique : « De la littérature qui a été un jour 
en concurrence avec l’industrie du divertissement, on fait ainsi de plus en plus une branche 
de l’industrie du divertissement. C’est presque une loi de la nature que sur le marché, ce qu’il 
y a de plus charlatanesque se porte le mieux….. 

 

La plupart des livres doivent passer de force dans le chas de l’aiguille que constitue un pronostic 
favorable de ventes pour avoir le droit d’exister. Ce faisant, ils perdent leur incorruptibilité, en lieu et 
place de laquelle s’installe quelque chose de factice et de calculé, quelque chose d’effronté qui est 
avide d’applaudissements.  

Dominique Bagouet avait abordé ces questions : « Il ne faut pas vouloir plaire immédiatement au 
premier degré. Il faut manier la séduction avec parcimonie parce que c’est un piège » (…) « Rien n’est 
plus dangereux qu’une recette » (…) « Le consensus collectif est dramatique parce que souvent c’est à 
la valeur la plus basse que les choses sont choisies » (…) « Très souvent l’idée de performance est 
d’esbroufe ».  

Ces références me font penser à Mandelstam : « Une citation n’est pas un extrait. La citation est une 
cigale. Sa nature est de ne pouvoir se taire. Une fois accrochée dans l’air, elle ne le lâche plus ».  

Dans les années 60, 70, 80, il y avait une grande bataille d’idées sur les arts, aujourd’hui on a la pépie 
alors que nous sommes  - je le répète - confrontés au règne de la gestion (« La paix gestionnaire c’est 
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la guerre » dit Pierre Legendre qui ajoute « Le droit des affaires est la pointe avancée du 
management »). « Le marché est naturel comme la marée » ose avancer le visiteur du soir Alain 
Minc, ce qui aboutit à une véritable torsade privé-public favorable au privé.  

C’est la mise à distance des artistes, leur effacement, un engourdissement du compagnonnage 
humain, une explosion organisée et appauvrissante du singulier et du collectif, (tout le contraire de 
l’intitulé de notre rencontre), une vulgarisation de la vulgarité. Enfin, persistent dans beaucoup 
d’esprits les injonctions sarkoziennes à sa ministre de la culture en août 2007 : « Donnez aux gens ce 
qu’ils demandent, donnez aux artistes des obligations de résultats, faites que les subventions soient 
aléatoires ». Tout cela est synthétisé par la déclaration du rapport Jouyet-Levy de 2006 : « Donner au 
capital humain un traitement économique ».  

Il y a une exacerbation d’une allégeance dévorante à l’argent.  

Il ne faut pas oublier le public dont il est si facile de lui concéder un rôle analogue à celui des 
figurants dans un spectacle ou dans la vie. Marielle Macé, chercheuse en littérature, parlant d’eux, 
écrit : « Sous-exposé (dans le mépris) et surexposé (dans le spectacle), exposé, mais invisible, exposé 
en fait à disparaître, voilà le sort du peuple dans une ère médiatique qui conjugue excès d’images et 
indifférence ». Heureusement, poursuit-elle, et à l’unisson de Georges Didi-Huberman : «  Il y a 
« survivance » qui devient « affaire de résistance » où « apparaissent à la fois leur impouvoir et leur 
puissance ». A réfléchir, non ? 

Je m’arrêterai là, et je nous souhaite, après avoir salué tous nos rapporteurs, Annabelle Pulcini, 
Sylvain Prunenec, Elsa Ballanfat, Nathalie Collantès, Frédéric Pouillaude et Michèle Rust, dans cet 
IMEC qui nous est cher, de travailler comme dans une fabrique où on dépasse, voire ignore les 
arrangements, les adaptations. Les Carnets Bagouet, une nouvelle fois, sont bien des « lucioles ».  

Ils savent avec Curt Sachs que : « La danse est le premier né des arts. Avant de confier ses émotions à 
la pierre, au verbe, au son, l’homme se sert de son propre corps pour organiser l’espace et rythmer le 
temps ».  

Ils entendent Pina Bausch : « Dansez, sinon nous sommes perdus ».  

Ils ont aussi entendu le psychologue Vygotski des années 20 : « L’homme est plein à chaque minute 
de possibilités non réalisées ».  

Au travail, à l’œuvre ! 
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Le danseur, une conscience en mouvement 

 

par Sylvain Prunenec, chorégraphe et interprète 

 

Recherche menée par Sylvain Prunenec avec la complicité de Julie Perrin,  

Eric Didry et Elise Capdenat 

 
Voir des extraits filmés de cette communication :  

 

http://www.lescarnetsbagouet.org/ressources_colloque/ 
 

L'interprète est un funambule ou un alpiniste. 
Il suit avec rigueur la ligne de crête, la ligne droite et blanche de l'écriture. 
En même temps, de chaque côté du sillon tracé, l'infini des possibilités, des occurrences l’expose à un 
fragile déséquilibre, un tremblement jubilatoire et saisissant. 
Sur le fil,  sur le sentier, il y a le pas mesuré.  
De chaque côté, la chute ou l'envol. 

Evénements 

La recherche que j’effectue aujourd’hui trouve son origine dans le souvenir de deux événements 
survenus dans mon parcours de danseur qui ont profondément transformé mon rapport à la danse 
et bouleversé l’idée que je me faisais de ma place d’interprète ; même si ce bouleversement ne s’est 
réalisé qu’après-coup et qu’il m’a fallu du temps pour en saisir toute la portée. 

En 1992, j’étais interprète dans la compagnie de Dominique Bagouet. Trisha Brown avait été invitée 
par lui à créer, à Montpellier, une pièce pour six danseurs de la compagnie : One story as in falling. Le 
processus de composition de la pièce s’était déroulé en deux étapes principales. Trisha Brown nous 
avait d’abord transmis une phrase chorégraphique de base intitulée « little man ». Ensuite, sous l’œil 
d’une caméra vidéo, nous improvisions à partir de cette phrase. De subtils décalages dans la durée, 
l’orientation ou la qualité des mouvements  donnaient à ce qui était au départ un parfait unisson une 
instabilité, une incertitude, une sorte de suspens. Lorsque Trisha Brown était satisfaite d’une 
improvisation, l’enregistrement vidéo nous permettait de la reconstituer à l’identique. La pièce se 
construisait ainsi en suivant la chronologie de la phrase « Little man ». 

Lors d’une de ces séquences d’improvisation, à un moment où le groupe était immobile, j’ai amorcé 
le mouvement suivant de la phrase, un pas assez vif sur le côté. Mais au moment où je commence à 
bouger, il me semble que je commets une erreur et que je dois absolument et au plus vite retourner 
à ma place. Au moment où je suis sur le point de retrouver ma place initiale, je décide que je ferais 
mieux d’assumer mes choix et j’accomplis finalement le mouvement jusqu’au bout. Cela se passe 
très vite, trois secondes tout au plus, sans préméditation, sans y réfléchir. Il en résulte un 
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mouvement un peu chaotique, une sorte d’hésitation où chacune de ses étapes se trouve pourtant 
clairement définie malgré sa très courte durée : amorce – retour – accomplissement. A ce moment, 
Trisha Brown se lève de sa chaise et crie « Yes !» en pointant le doigt vers moi.  

Je suis bouleversé, pour deux raisons : la première, c’est que je n’en reviens pas d’être ainsi scindé, 
partagé, comme si moi, je pouvais recevoir les injonctions contradictoires de deux autres moi-même 
- ce qui fait que nous serions déjà au moins trois à habiter ce corps ; la seconde raison, c’est qu’à 
travers cette expérience, j’ai pu percevoir le moment où une pensée émerge du trou noir de 
l’inconscience, la voir mentalement poindre, et simultanément sentir mon corps être agi par cette 
pensée avant même d’avoir pu la raisonner.  

Le second événement a eu lieu la même année au cours d’une répétition avec Dominique Bagouet du 
solo de l’émir dans la pièce Necesito. Nous tournions la pièce depuis un moment. Dominique 
souhaitait revoir ce passage. Le solo, inspiré en partie de la calligraphie arabe, oscille entre majesté 
et mélancolie, entre sensualité et vigueur. A un moment précis de la danse - une prise d’élan, un saut 
du type « grand jeté » et, à la réception du saut, le buste qui ploie vers l’avant en même temps que 
s’amorce un changement radical de direction de tout le corps – j’ai eu cette sensation étrange, que je 
n’avais jamais ressentie auparavant, que je m’étais absenté, que le mouvement s’était réalisé de lui-
même. Je ne m’étais pas vraiment absenté car j’avais été très conscient de ce qui se passait, mais 
cela s’était passé sans volonté, sans souci de faire bien ou juste, sans ce petit reste de conscience 
déterminée qui permet tous les infimes réajustements du corps dans la conduite du mouvement. Pas 
de conduite, pas de maîtrise, juste un corps, transparent, sensible, traversé par le mouvement, 
traversé par l’écriture. 

Après m’avoir fait quelques retours sur la danse, D. Bagouet m’a demandé si je pouvais à l’avenir 
faire ce passage du solo – le saut, le changement de direction - comme je venais de le lui montrer et 
j’ai été très étonné car je ne pensais même pas que ce que j’avais ressenti ait pu être visible.  

De ces deux événements ressortent de nombreuses questions que, plus tard, j’ai cherché à élucider, 
et qui restent pour certaines encore assez énigmatiques : des questions sur les multiples états de 
conscience qui nous habitent lorsque nous dansons et l’opportunité de leur lisibilité ; des questions 
sur la nature de cette humanité représentée dans un projet de création chorégraphique qui la 
contient, la traverse et le plus souvent la dépasse. 

Si ces questions prennent ici la forme d’une multiplicité de dualités, chacune d’elles est à 
comprendre comme une infinité de nuances possibles entre deux pôles opposés : la maîtrise ou le 
relâchement – décider ou se dessaisir – être multiple ou être entier, fragmenté ou indivisible - la 
technique, la virtuosité ou leur dépassement – ce que je ressens et ce que l’autre voit ou perçoit – 
qui du corps ou de la pensée agit sur l’autre ? – qui de l’interprète ou de l’écriture est traversé par 
l’autre ? – comment la mémoire est impliquée dans l’invention de l’acte présent ? - la mémoire est-
elle fiable ? 
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Mémoire 

En avril 2012, je suis allé à la médiathèque du CND visionner des captations de One story as in falling. 
Je n’avais pas revu ces images depuis vingt ans. Au premier visionnage, je n’ai pas reconnu le 
moment d’hésitation qui m’avait tant bouleversé au moment de la création, pourtant je me souviens 
très bien que ce moment avait été inclus dans l’écriture de la pièce. Je me suis alors rendu compte 
que ma mémoire avait associé deux images, deux souvenirs distincts. Le mouvement d’hésitation 
existait bien, mais il s’était combiné avec un mouvement appartenant au corpus d’exercices du cours 
d’Odile Duboc avec qui j’ai travaillé avant et après mon engagement auprès de D. Bagouet. Il 
s’agissait aussi d’un déplacement latéral mais les bras étaient très présents, effectuant un 
mouvement de balancier au-dessus de la tête, alors que celui de One story as in falling était 
beaucoup plus simple et sans mouvement particulier des bras.  

C’est en travaillant avec Deborah Hay, en 2006, à l’adaptation de son solo Room que j’ai pu éprouver 
cette activité autonome de la mémoire et sa capacité à continuellement modifier et recomposer les 
éléments disparates qui la constituent : une mémoire souple, poreuse, inventive. Le protocole de 
création reposait sur la transmission, essentiellement orale, de la partition chorégraphique qui 
laissait une très grande liberté d’interprétation, et sur la pratique régulière de la partition. En nous 
engageant à « performer » le solo chaque jour, pendant les trois mois précédant la première 
représentation publique, nous laissions la pièce et son interprétation se constituer conjointement et 
par strates successives. Pendant trois mois, nous avons exploré, malaxé, survolé ou approfondi, 
coupé et recollé, oublié, laissé faire… Parfois la mémoire nous rappelait au bon souvenir d’un détail 
apparu quelques semaines auparavant  puis qui avait sombré dans l’oubli. Il s’imposait de nouveaux, 
le même et pourtant différent, comme chargé d’une densité nouvelle, enrichi par ce double 
mouvement de son oubli et de sa réminiscence. 

Si à travers la danse de Deborah Hay, ce sont les mouvements de la conscience du danseur que l’on 
perçoit, cette conscience est portée par la mémoire des expériences accumulées. Ce n’est pas une 
mémoire nostalgique, pesante. Au contraire, elle recombine les multiples éclats des souvenirs qui s’y 
sont déposés. Ainsi, elle garantit la multiplicité et la richesse des possibilités toujours renouvelées de 
l’instant présent et de celui juste à venir. Une des séquences de la partition s’intitule « dragging my 
burden » (traînant  mon fardeau). Il ne m’a pas fallu longtemps pour comprendre que le fardeau 
pouvait, si je le souhaitais, être très léger et qu’il pouvait lui-même me porter, m’entraîner plus 
avant.  

On peut imaginer que c’est sensiblement le même processus qui agit lorsque l’on est confronté à une 
danse très ciselée, très précise comme, par exemple, la danse de Dominique Bagouet. L’écriture 
laisse apparemment peu de place à l’invention de l’interprète. Pourtant, dans la pratique régulière de 
cette danse, le danseur explore les trajets qu’emprunte le mouvement dans son corps. Il 
expérimente d’infimes variations dans le rythme et la qualité du geste. Parfois, le trajet se trouve, 
puis se perd et, plus tard, se retrouve, clarifié. Il y a ce même parcours vers la perte, l’oubli et la 
réapparition. Oublier la danse, se dessaisir de sa propension à vouloir la maîtriser, c’est sans doute se 
donner la chance d’être agi par elle. Au plus profond de la conscience, du corps-conscience, tous les 
éléments qui constituent cette danse, tous les moments qui la composent sont assemblés sans souci 
de hiérarchie ni de cohérence chronologique comme une multitude d’éclats éparpillés. Mais tel le 
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collier de perles jeté en vrac dans une boîte qui se dévide limpidement lorsque l’une des perles est 
soulevée, le rappel du premier geste de la danse la fera se dérouler, se recomposer d’elle-même. 
Alors, parfois, le danseur, déchargé de l’expertise technique du mouvement et de sa compétence en 
matière de mémorisation, pourra s’émouvoir de se sentir bougé par l’écriture. 

Multiplicité et porosité 

  
Entretien avec Christophe Ives : il me parle de son expérience auprès d’Alain Buffard pour la création 
de la pièce Les inconsolés.  

« Avec Alain, c’était aussi révéler des choses en moi qui étaient plus de l’ordre de l’intime. Je peux 
aller sur des terrains qui me sont très personnels mais je peux aussi trouver, dans ma proposition et la 
manière dont elle s’agence, une distance par rapport à ça. Je livre des choses mais je ne me livre pas 
moi-même.  
Pour cette pièce, nous avons fait faire des masques à partir des moulages de nos visages. Selon les 
sections de la pièce, nous portions tous les trois, soit le masque d’Alain, soit celui de Mathieu (Doze), 
soit le mien. Nous avions des visages qui se ressemblaient mais qui n’étaient pas vraiment les mêmes 
parce que, en-dessous, la morphologie de chacun déformait le masque. C’était hyper troublant ! Et 
quand j’ai vu Alain et Mathieu sous mon masque, c’était même flippant ! Il y a ce trouble et en même 
temps une espèce de familiarité. Tu es face à une part de toi-même. C’est très spécial. Il y a deux 
autres corps qui proposent des choses complètement différentes de ce que moi je proposerais et dans 
lesquels je peux tout de même me reconnaître.  Ça remet en jeu ce que tu connais physiquement de 
toi-même. Ça ouvre des perspectives. Il y a un effet de dépassement dans tes propositions de 
mouvements, d’actions… » 

En 2010, J’ai assisté en tant que « grand témoin » à la manifestation Schools organisée par le CNDC 
d’Angers, une rencontre d’une semaine des grandes écoles européennes de danse contemporaine. 
Dans l'atelier proposé par des étudiants de P.A.R.T.S, la proposition de l'un, le « modèle », est 
interprétée par un second. On en passe par la description verbale ou par le toucher les yeux fermés, 
ou par l'écoute du son, pour décrypter le mouvement initial. Parfois le modèle, à son tour, 
réinterprète, recrée à partir du mouvement altéré du second. De même, au cours d’un atelier de 
Jennyfer Lacey, dans un jeu à deux, l’un danse, l’autre observe et donne verbalement à son 
partenaire plusieurs interprétations possibles de sa danse. Proposition, transmission, interprétation, 
recréation se combinent dans une même boucle sans fin passant de l'un à l'autre puis à un autre 
encore : « je bouge parce que tu as bougé ou que tu vas bouger, je danse parce que tu danses, je 
vous regarde parce que vous me regardez... ». Le mouvement du danseur s’initie dans un autre lieu 
que son propre corps. Ou bien, son propre corps se déploie au-delà de sa surface visible pour 
englober l’autre. L’autre devenant une part de lui-même. La porosité du danseur, c'est sa capacité à 
être constamment modifié, constitué même, par la présence de l’autre. 
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Recevoir, émettre 

Au printemps 2012, j’ai été invité par le Département Danse de l’Université de Paris VIII à suivre une 
série de cours donnés par Hubert Godard. A l’issue de cette session, j’ai pu avoir un entretien avec 
lui. Ici, un extrait de cet entretien sur le chiasme sensoriel du regard. 

« Dans la psychomotricité, l’élément postural est pris comme ce qui fait la colle entre la vie psychique, 
la vie cognitive et le mouvement. La posture est un conglomérat des trois. Pour changer une posture, 
quand des gens viennent pour un problème clinique, ce n’est pas sur le geste qu’on va se focaliser, 
mais sur quelque chose qui se joue bien avant le geste. Comment comprendre ce processus ? Ce 
processus est diachronique. Il démarre au moment où  ce clic, cette fermeture qui a eu lieu, cet 
habitus qui se joue avant le mouvement, s’est inscrit. Il s’est inscrit dans une situation particulière 
dans l’histoire propre à chacun, un trauma par exemple.  

Ce travail-là, ensuite, je l’ai poursuivi et ça m’a amené au chiasme sensoriel. C’est à dire que je ne 
peux pas prendre la posture comme un élément moteur mais comme un élément sensori-moteur. 
Donc, à partir de là, il y a l’ouverture sur des questions plus philosophiques. La conscience émerge de 
la relation avec le monde ; et non pas une conscience qui préexisterait, ontologique presque, à cette 
rencontre. Comment rejouer encore et encore cette rencontre avec le monde pour créer du devenir 
conscient ? C’est quelque chose qui s’élabore.  

Dans la philosophie, ce qui m’intéressait c’était la notion de chiasme sensoriel. Effectivement, la 
nouaison de l’habitus postural se fait sur des nouaisons de sensorialités. Comment on noue ? Parce 
que la construction de l’individu, c’est évident pour tous les gens qui travaillent avec des enfants, des 
bébés, c’est ce moment où toutes ces multiplicités de sensorialités se nouent. On sait que la maman 
qui parle, elle parle mais en même temps le bébé sent son sein, en même temps il la touche, en même 
temps il a le gout et en même temps il entend sa voix ; et quelque chose s’apaise de l’enfance quand 
se noue l’inter-sensorialité. 

Donc il y a eu cette enquête sur la question de la sensorialité, et plus particulièrement sur ce que 
j’appelle la vergence ou la vastité, et de s’apercevoir de ce que Michel Bernard appelle le premier 
chiasme : à savoir qu’à l’intérieur de chaque sens il y a un double mouvement qui est de recevoir et 
d’émettre, ou afférent et efférent. Donc, je regarde les objets du monde, je peux, avec mes yeux, aller 
les chercher, les toucher ou, au contraire, je peux les recevoir. C’est le débat philosophique qu’il y 
avait chez les présocratiques : l’un soutenait que le regard c’était l’œil qui lançait une flamme qui 
touchait l’objet, quand l’autre disait « non, la flamme part de l’objet et touche l’œil ». Ils parlaient 
évidemment de ce chiasme. Bien sûr, c’est les deux à la fois. Et de s’apercevoir que dans cette palette 
sensorielle, chacun dessinait un mode d’être dans l’inter-sensorialité mais surtout à l’intérieur de 
chaque sens.  

Et du coup, tout un travail sur la vergence, c’est à dire le mouvement de l’œil convergent et émergent. 
Je me suis aperçu que des personnes n’avaient pas cette possibilité d’un côté, ou des deux, mais en 
tout cas d’un côté beaucoup plus fréquemment : c'est-à-dire un œil qui avait perdu la capacité 
périphérique, qui était uniquement focal, qui allait toucher les objets du monde mais qui ne se laissait 
pas toucher par le monde. Et à partir de là, c’est devenu évident pour moi que, comme le corps ne 
s’arrête pas à la peau mais est dans l’espace, il y avait souvent des espaces blessés. Si j’ai un accident 
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de voiture, une voiture qui me rentre sur la droite, comment rester périphérique, comment continuer 
à recevoir sur la droite ? Il y a eu un trauma qui crée une dissociation, une hémi-négligence 
phénoménologique. Ce n’est pas physiologique. Ce n’est pas un trauma qui a bouleversé la 
physiologie. C’est un événement psychologique, phénoménologique. Et du coup tout un travail sur 
comment se nouent et se dénouent  ces accords sensoriels, et bien évidemment avec la posture 
puisque l’un ne peut pas changer sans l’autre. Si je ne change pas de posture je ne change pas de 
sensorialité. Et en générale, l’écho d’une sensorialité qui perd le recevoir ou le périphérique se 
dispache sur les autres sens. Par exemple si d’un côté une personne a un œil qui n’est que focal et si je 
prends un carton et que je remue l’air près des deux joues de la personne, il y a la même chose : une 
joue qui reçoit l’air et l’autre qui ne le reçoit pas. C’est plus général que sur un sens, c’est toute 
l’attitude. Et donc quand je me constitue en tant que postural, je constitue le monde. Chaque posture 
est une manière de voir le monde. C’est une manière d’organiser la perception de manière à garder 
un continuum de moi-même. » 

Un jour, pendant la création de O,o, Deborah Hay a installé au milieu du studio de travail une chaise, 
contre la chaise un manche à balai et par-dessus un seau. Elle nous a réuni sur un des bords de 
l’espace et, nous présentant l’empilement d’objets, nous a dit « This is Henry. Look at Henry », puis, 
après quelques minutes d’observation, elle a ajouté « Now, look at yourself looking at Henry ».  

Par cette petite expérience, elle voulait nous faire prendre conscience du jeu possible entre le regard 
focal (looking at Henry) qui isole l’objet regardé et en permet une description précise, et le regard 
périphérique (looking at yourself looking at Henry), qui rend l’objet moins net mais le replace dans le 
contexte général de l’expérience, l’espace entre les différents éléments en présence (l’objet, 
l’observateur, les murs de la salle…) devenant beaucoup plus sensible. D. Hai y incluait une autre idée 
du dédoublement : la projection de soi-même en dehors de son propre corps afin de se regarder 
regardant Henry. 

Je peux donc avec mes yeux, avec ma peau, aller toucher les objets du monde mais je peux aussi me 
laisser toucher par eux. Je peux être un et simple ou multiple et complexe. Si je t’écoute parler, il se 
peut que je ne sente plus mon corps. Il se peut aussi que j’entende la musique de ta voix sans 
chercher à comprendre le sens de ce que tu dis. Il y a un centre et une périphérie, un corps gauche et 
un corps droit, le haut et le bas, le derrière et le devant. Il y a un corps transparent qui se laisse 
traverser par l’écriture et un corps qui fait le cabotin… 

L’interprète est pris dans un réseau de multiples lignes de tensions qu’il module en même temps 
qu’elles l’animent. Dans la solitude de l’entre-les-choses - entre l’écriture et le regard du spectateur, 
entre son temps intérieur et le temps extérieur de la représentation, entre sa personne et sa 
personne dansant, entre la chute et l’envol - le danseur, toujours mouvant, résiste à la fixité et donc 
à la mort, entraîné par un besoin vital d’éprouver sa place en tant qu’être vivant et en tant qu’être 
social, quand bien même cette place est fragile, incertaine. 

 

 

 


