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Avant-propos
J’écris des chorégraphies pour mes élèves depuis très longtemps et souvent, il me revient les mêmes questions au sujet de la composition. En faisant le parcours DU en Improvisation, Créativité et Intervention, j’ai cherché des réponses dans les œuvres des autres artistes en danse et en art performatif. Dans les livres théoriques notamment. J’ai beaucoup consulté le livre de Melinda Buckwalter « IMPROVISATION WHILE DANCING » qui analyse le travail de 26 chorégraphes modernes et contemporains qui ont utilisé l’improvisation comme un outil principal dans leur travail. J’utilise également mon propre parcours, mon vécu et mon expérience pour pouvoir construire ma vision de la composition.
Toutes ces réponses ne peuvent pas être absolues, alors j’ai vérifié leur valeur et leur utilité en pratique. J’ai appliqué ma base théorique en composant une pièce de danse. En partant de l’idée créative, j’essaie de jouer et créer avec des outils que j’ai découverts en théorie. Je vous propose donc de consulter le matériel vidéo et la partition d’improvisation qui sont présentés dans mon travail, sous la forme de liste d’instructions.
 Introduction 
L’improvisation en danse c’est une expérience du mouvement pendant laquelle un corps peut revivre des gestes et dynamique acquises et probablement arriver dans des endroits et des états pas encore connus. Donc cette pratique peut être utiliser comme dans des buts artistiques autant dans des buts thérapeutique, social, spirituel etc. Alors chacun est libre de trouver sa propre motivation pour pratiquer l’improvisation en danse. Dans mon cas premièrement j’ai été attiré par l’improvisation dans le but de la génération des mouvements pour la composition chorégraphique. Et par la suite j’ai découvert des autres aspects d’improvisation. J’ai remarqué combien on peut apprendre du danseur qui improvise. En participant dans des ateliers d’improvisation ouverts a tous j’ai vu aussi comment des non danseurs arrivent aux ateliers avec un seul et clair but donc c’est simplement de danser et comment pour des danseurs ce n’est pas toujours évident. Le milieu compétitif de la danse exige toujours d’effectuer les mouvements plus haut, plus rapide, plus fort et le but premier, pourquoi on a commencé faire de la danse, part dans des oublies. Néanmoins le plaisir de sentir son corps bouger est le moteur principal du progrès. C’est une nécessité basic et essentiel alors depuis toujours il existe de rassemblement de gens pour danser que ce soit un club, un bal, une piste de danse dehors ou autres, en revanche on ne néglige pas l’importance du côté social car danser tout seul chez soi ce n’est pas tout à fait la même chose. Par contre pour se construire en tant que danseur ou chorégraphe il est nécessaire d’avoir des connaissances clés pour éviter des perturbations et pouvoir créer quelque chose nouveau en continu. Dans ce cas il est utile de participer dans des ateliers guidés d’improvisation qui sont basés sur la technique existent. Évidemment l’improvisation doit rester libre mais pour la retrouver c’est mieux de prendre le chemin le plus court en acceptant de prendre ce qui existe. Ce qui ne veut pas dire d’imiter la manière d’improviser chez quelqu’un mais d’utiliser les approches proposées pour construire les siens. De tout façon je croix fort que la matière est dans le chacun de nous, dans notre imagination et les artistes ce sont des gens qui arrivent à la partager avec des autres.
L’improvisation est un outil fort de la recherche en mouvement. Et d’ailleurs c’est devenu un outil basic pour la composition de chorégraphie en danse contemporaine. En improvisant on est dans un état de recherche qui n’emporte pas toujours et tout de suite des résultats désirés. Alors ce n’est pas toujours spectaculaire. C’est une de raison pourquoi l’improvisation reste derrière la porte fermée de la salle de danse. On ne peut pas ignorer que pendant l’improvisation un danseur se concentre beaucoup sur ses émotions et ressentie ce que ne facilite pas l’échange et le contact avec le public. Néanmoins on a assez d’exemple quand l’improvisation monte sur scène souvent bien structurée, en forme bien précise et définie. Dans ce cas le public devient un témoin du moment unique et peut voyager dans le monde intérieur du danseur. Mais pour faciliter le contact entre des artistes et spectateurs il faut bien définir les règles du jeu. Souvent le directeur de performance impose le timing, des transitions, le langage, le format (pourquoi pas ne pas casser quatrième mur entre des performateurs et le public) ce qui rends la pièce plus accessible et enrichissant au final. Alors un chorégraphe se retrouve devant plusieurs choix et décisions possibles. 
Pourquoi improvisé ? – Pour chercher. Et mes recherches sont dirigées vers l’analyse de la composition en danse sur la base de l’improvisation dans ses formes différentes.
1. PARTIE THEORIQUE. L’improvisation en danse. Ou se trouve sa place dans la société moderne ?
1.1 LIBEREZ DES DANSEURS ?!
La question principale en composant avec l’improvisation c’est de laisser ou pas la liberté aux danseurs d’improviser sur stage. Et si oui, jusqu’au quel point on les laisse la liberté ? La plupart des chorégraphes modernes utilise l’improvisation comme un moteur principal de génération des mouvements pour créer la base de la chorégraphie en utilisant des méthodes différentes et inclus des personnalités de ses danseurs. Ce choix de ne pas prendre de risque est expliqué par certain nombre des exemples precedents. Bien sûr en regardant l’histoire on peut trouver des échecs commerciaux en vrac de L’impro sur scène. Encore un
défaut c’est la reproduction de la pièce. C’est vrai que même si la pièce a eu du succès c’est très difficile de faire la même reprise réussite.
· Alors si la décision de renfermer l’improvisation dans la salle d’entraînement est prise par la chorégraphe il passe à l’étape suivant - la création.  Dans ce moment il est utile de faire une courte revue des techniques utilisées et proposées.
La composition se repose sur trois éléments fondamentaux comme :
· Le matériel de base, des mouvement basic ;
· L’idée principale, le développement de la chorégraphie sur la base construite ;
· La structure dramatique.
Pour récolter des mouvements des bases les chorégraphes recourent à des mesures extra différentes. Ils s’inspirent par la musique, les images ou autre type de langage ou de l’art. Ils improvisent eux même ou donnent des tâches différentes à ses danseurs pour trouver les mouvements ou des conséquences des mouvements de base qui vont être utiliser plus tard pour le développement de la chorée.
En ayant des éléments et mouvements de base la chorégraphe commence de construire sa création. Il y a des milliers de possibilité de developper des idées mais normalement tout est basé sur BODY, TIME, SPACE.
Par exemple
BODY: on rajoute des isolations du corps pendant les enchainements, on peut ajouter également du contact entre les danseurs.
TIME: on change l’ordre des enchainements, on change la dynamique, on ajoute des pauses etc.
SPACE: on ajoute des transitions, on peut changer des plans, on peut agrandir ou réduire l’espace dansant.
La danse est un art autonome alors il peut exister sans la structure dramatique. Mais on a toujours la liberté donner une à notre pièce en choisissant entre les structures principales :
· Circulaire: l’histoire commence avec la fin, se développe et finisse avec le début;
· Inversé: l’histoire commence avec la fin et se développe progressivement vers le début;
· Plat: il n’y a pas de changement d’intensité dans l’actions ou conflits. Il y a qqch qui se passe (Exemple: «En attendant Godot » de Beckett.)
· Suspendu: l’histoire grimpe vite au sommet, retombe un peu pour remonter encore et ça continue  encore et encore (exemple: Soap’s operas)  
· Fragmenté: les parties de l’histoire se déroulent en désordre.
· Autrement on peut prendre un risque et laisser l’art d’improvisation vivre son chemin sur la scène. Comme il n’existe pas de bonne façon d’improviser, on a pour chacun sa possibilité d’improviser alors la question reste de trouver sa façon d’improvisation. On a tous la liberté d’utiliser son intuition en danse comme on fait dans la vraie vie quand on improvise dans des circonstances quotidiennes et ne pas toujours utiliser des stratégies précises et choisis.
Une de légende vivante parmi de chorégraphe qui a pu prendre le risque et monter l’improvisation sur la grande scène c’est William Forsyth. Lui qui a inventé le code de l’improvisation pour ses danseurs dont est devenu accessible pour tout le monde. Il n’a pas pu résister garder l’improvisation uniquement dans ses salles des répétitions. On peut avoir l’esprit critique vers cette décision mais en tout cas on ne peut pas ignorer son impact culturel sur la danse contemporaine. Il n’était pas le premier mais il faut reconnaître que c’est grâce a lui les danseurs classiques ont obtenu l’accès aux improvisations. Il a fait tomber le mur entre la danse classique et la danse contemporaine en utilisant la mélange de la technique fort de danseurs classique (surtout la technique de jambes) avec la liberté de choix de mouvement décrite par sa technologie d’improvisation.
On a plusieurs d’autres artistes qui sont précédés au travail de W. Forsythe et a qui nous devons notre performing art d’aujourd’hui. Je ne peux pas de ne pas parler d’Anna Halprin et son travail dans les années 1950. C’est elle qui a instauré le dialogue dans le corps de danseur qui est à l’écoute de ses sensations et qui réponds avec le mouvement. Ou Simone Forte influencée par le travail d’Anna Halprin qui s’est permis à l’époque utiliser la marche et construisait ses chorégraphies sur la base des tâches pour ses danseurs.
1.2  JOUER DE VIVRE OU JOUIR DE VIVRE?!
Danseur-interprète est un instrument de transmission des messages chorégraphique ou un humain qui est mise en situation et vie cette situation sur scène. Ce questionnement est présenté pour des acteurs également. Des écoles hollywoodiens entraînent quotidiennement une émotion par émotion comme des muscles de ses comédienne pour après sortir au bon moment une émotion précise (joie, colère, tristesse etc.). Tandis que des écoles qui sont basées sur la méthode de Stanislavskii vont aller chercher revivre complètement la situation imposée sur scène ou devant la caméra. Voici une parallèle avec des danseurs qui peuvent entraîner et puis utiliser ses « états du corps » pour exprimer des émotions justes.  Ou laisse vivre des états de transe pendant la représentation comme duende en flamenco. Ou contrairement mentir au public comme propose le chorégraphe Min Tanaka. Quant à lui si l’intérieur d’interprète est lié directement aux émotions ça perd son élément de surprise et danseur deviens facilement prévisible, la public peut facilement deviner ce que va se passer ensuite alors quand on bouge on peut aussi mentir. Pour entraîner cette qualité chez ses danseurs il utilise beaucoup d’imagination pour générer des mouvements, mais les mouvements ne correspondent pas directement aux sensations.
Évidemment chaque de ces choix est fondé sur la base solide et sa technique efficace. Précise et argumenté.    
Chaque dance-maker a sa façon de préparer ses danseurs à la prestation. Les techniques sont fondées sur des bases différentes mais néanmoins il y a toujours une chose en commun - c’est la compréhension qui s’installe entre les interprètes qui s’entraînent ensemble en utilisant l’improvisation car ce dernier a un fort pouvoir social qui approche et regroupe les danseurs. Les danseurs qui utilisent des jeux de miroir ou follow the leader pendant ses entraînement développent l’écoute et compréhension en un coup d’oeil dans la troupe. Pendant la performance l’homogénéité du groupe attire attention aussi car les mouvements individuels de danseurs sont influencés par le groupe et donne sensation commun même si les danseurs ont l’univers très différentes.
1.3  DANSER égal IMITER?!
En faisant des études en formation de danseuse professionnelle notre directeur de l’école nous avons dit que la danse c’est de l’imitation et notre but principal d’apprendre imiter à notre mieux possible. Je m’en souviens que c’a provoqué en moi désaccord intérieur mais je ne savais pas l’expliquer ni le justifier. Depuis je réfléchissais beaucoup à ce point de vue qui m’a dérangé. Et j’ai trouvé la théorie de danseuse et chorégraphe Barbara Dailley assez satisfaisante. L’échange pendant la formation est plus subtil et a plus des sens quand on parle plutôt de l’influence à la place de l’imitation. L’exemple important est la danse buto car ce style de mouvement rejette complètement l’imitation. Il cherche la source de mouvement en force d’imaginer que tu es quelqu’un ou quelque chose pas en l’imitant.  Buto donne la possibilité au corps d’intégrer l’information complètement nouvelle pour après la réutiliser en danse, comme pour la création et pour l’interprétation. Alors on peut conclure qu’avant d’arriver les danses modernes les danseurs imitaient beaucoup mais en arrivant les danses modernes ont changé pas seulement la forme de danse mais la réflexion et le rapport. Depuis on a besoin plutôt d’apprendre d’accepter l’influence, pouvoir l’utiliser ou laisser tomber.
Ma génération a été élevé sur les bases de droits de l’homme et individualisme. On est tous unique et on doit s’écouter, notre propre corps, notre cœurs etc. Je n’entre pas dedans pour supposer comment on vit mieux ou pas que des générations précédentes qui ont été élevés sur des bases plus normatives. Mais évidemment ça fait une empreinte sur l’art contemporaine. On ne veut plus voir trente danseurs de mêmes tailles et couleur de peau en imitant tous les mêmes mouvements. On est tous différents et on assume. On est qui on est, avec tout notre vécu et nos expériences, notre culture et notre caractère. Et les chorégraphes contemporains nous incitent à utiliser toute notre bagage physique, intellectuel et spirituel en danse pour développer son propre style d’expression de soi. En pratiquant l’improvisation de cette manière on développe notre « personnel vocabulaire de mouvement ». Ça permet aussi d’améliorer sa technique de danse en intégrant la virtuosité par personnel vocabulaire de mouvement. Susan Sgorbati parle de la danse autosuffisante qui est évolutive. Elle recommande travailler sa pratique d’improvisation en solo autour de : incarnation, vocabulaire physique, environnement spatial, concentration sur le particulier. On peut utiliser plusieurs d’autres techniques existantes ou inventer la sienne pour trouver sa voix d’expression en danse.
1.4  LA MUSIQUE POUR LA PUBLIQUE ?
Le regarde sur l’accompagnement musical pour la danse a partir de l’époque de la danse moderne a beaucoup changé. On n’est plus obligé d’être soutenu par la musique pour danser, on peut faire de la musique avec notre corps. Les multiples expérimentations ont été réalisé dans ce champs. Après la fameuse proclamation de Cage et Cunningham separate but equal partners on parle de cohabitation, co-influence et coexistence de deux arts égaux. On va jusqu’à abandonner la musique complètement et trouver le groove en dedans du corps. Le spectacle de danse sans musique est plutôt exception. Mais néanmoins on peut trouver des exemples marquants dans ce champs aussi comme la compagnie qui propose l’improvisation instantané sur scène. Leur travail inclus des mouvements, des objets, la voix mais pas toujours la musique. Le développement de mouvements est indépendant et joue le rôle d’un ingrédient   de base dans la composition instantanée. Comme les règles d’exécution de mouvement sont précises et complètes, la présence de musique n’est pas du tout obligatoire.
Pour la première fois je n’ai pas ressenti le manque de musique pendant les ateliers de la Composition Instantané avec Paolo Cigoliani, danseur et performateur de la Compagnie de Julien Hamilton. Nous les danseurs n’ont pas du tout ressenti le manque de la musique et pour la premier fois on s’est posé la question « Est-ce qu’il aura de la musique ? » à la fin de deuxième jour de notre travail et la réponse « Non » plutôt nous a convenu car il y avait déjà beaucoup de choses a penser et la présence de musique pouvais nous perturbait encore plus.
L’héritage de Cage et Cunningham a ses adeptes, Judith Dunn, une de danseuse de la compagnie de Cunningham, avec un musicien jazz Bill Dixon a collaboré avec succès. Ils pratiquaient la composition pendant l’improvisation et ils sont proposé des cours comme pour les danseurs tant pour musiciens. C’est bon exemple de coexistence égale entre la danse et la musique. Même dans le cas où la présence de la musique influe sur le mouvement, leur rapport est changé et pas seulement à cause décisions révolutionnaire de la danse post-moderne mais aussi à cause d’évolution de la musique elle-même. Les musiciens minimalistes comme Jon Gibson, LaMonte Young, Steve Reich, Terry Riley, Philip Glass et autres ouvrent le dialogue entre la musique et la danse. Désormais les musiciens se sent libres et ouverts aux expérimentations, ils mutilent de différents sons synthétiques, des différents bruits et des sons sans accords et on laisse derrière nous le débats comment placer des mouvements de danseurs sur la musique, les danseurs sont libre de placer ses mouvements comme ils veulent et contrarier a tous les vieilles habitudes de danses synchronisées. On observe de plus en plus ateliers d’improvisation ou on mélange deux univers musical et dansant pour générer des nouveautés tant en danse qu’en musique.
J’ai eu de la chance de participer dans un atelier de ce genre dans le CNSM de Paris à Pantin ou l’association de musiciens et danseurs « Les heures Perdus ». Cette expérience a été marquant car il avait des instruments de musique différents avec les musiciens professionnels qui cherchaient de s’éloigner du dogme classique et trouver les nouvelles possibilités d’utiliser son instrument et son corps. Les musiciens la plupart de temps rester assise mais quand même ils sont fais échauffement avec nous pour la compréhension entre des danseurs et musiciens s’installe. Et bien sûr rester assise pour le musicien ne vaut pas dire rester immobile, coincé dans son corps. De notre côté de danseurs on a utilisé les sons, les cris ou des notes qu’on a chanté pour effectuer ensuite sound-painting qui est une méthode assez intéressant pour pouvoir diriger des danseurs de façon de chef-d ’orchestre. C’est un langage commun qui permets de trouver assez vite l’accord pour donner la forme à l’improvisation pour le rendre plus spectaculaire aux publique ou pour la composition éventuelle.
1.5  LA DANSE QUI TOUCHE ?
La danse est toujours très influencée par le monde l’intérieur et l’extérieure de danseurs. En faisant la même chorégraphie seul ou avec des autres danseurs, dans la salle de répétition ou devant le publique va donner la danse différente etc. Et si on enlève en plus la chorégraphie et commençons à parler d’improvisation dans les différentes circonstances ça va multiplier des choix et des résultats qu’on peut avoir. La danse est une sorte de communication avec soi-même, publique, autres danseurs qui partagent le plateau ou tout au même temps. Et ça reste très clair pourquoi beaucoup de chorégraphe inspiré par la contacte improvisation pour collecter leur matériel pour des pièces. Si on parle de la danse contacte, on parle Steave Paxon qui a vraiment fait une énorme contribution au développement de la danse contacte. Il l’a intégré un autre point de vue sur l’espace à travers le mouvement en contact des corps. Son héritage a créé toute la génération de chorégraphes inspirés par lui et qui sont garder l’esprit de la danse contacte comme la major direction de leur travail en danse. La danse contacte a beaucoup utiliser pour des raisons thérapeutique. Et ç’a devenu une branche indépendante de la danse. Mon intérêt particulier au travail de Steave Paxon a limité surtout à sa technique de miroir qui lui a permis travailler avec le duo en utilisant le contact mais pas physique. Un de méthode proposée c’est l’improvisation de duo en face en imitant un partenaire. Le développement est fascinant car au début on imite les grands gestes pour essayer de refléter ce qu’on voit mais des petits en petits on commence entrer dans les détails, imiter les choses moins visibles, probablement des petits tics de danseur et entrer dans son univers. Par ce moyen on peut atteindre au final le langage commun qui s’installe entre deux danseurs.  
La danse contacte a devenu une branche indépendante et pris un élan pour devenir un trend socio-culturel. Des jas de danse contacte sont très répandu en Europe et aux États-Unis. Je ne suis pas très active dans ce champ. Je m’intéresse à la danse contacte comme un partnering sur scène. Je veux revenir vers mon expérience rechante de travail de Bobbi Smith. On a pas du tout cherché la contacte mais il est apparu tout seul vers la fin de stage quand on a dansé avec les yeux fermés et comme pour le répertoire on a dansé souvent a deux ç’a installé une certaine confiance. On a pu. Être plus efficace dans l’écriture des séquences chorégraphique à deux et trouver plaisir dans l’interprétation de la chorée en donnant des qualités aux touchés et conscience entre influence des poids de corps.
1.6 
IMPROVISER - DECOMPOSER - COMPOSER
Comme ça a été dit déjà la composition en danse contemporaine ne commence pas par une idée mais par d’une improvisation. Ce que permets de donner aux mouvements le spontanéité et absence des idées obsédées qui vont faire devenir la suite de mouvements. Dans l’improvisation la présence de la surprise attache le regarde du spectateur, ça crée l’intrigue entre des danseurs et l’audience. C’est évident que reproduire cet effet en composition demandes de vrai savoir-faire mais crée le moment de surprise pendant l’improvisation ne demande pas moins savoir-faire. Comment guider des danseurs pour les amener au-delà de ses mouvements habituels, comment les faire être surpris d’eux-mêmes ? Il existe de milliers de technique inventé mais la plupart nous servent la parcelle jusqu’au notre imagination qui est la plus grand moteur et richesse de chaque artiste. Une de technique largement utiliser c’est de collecter la matière et puis après couper, découper, lié et broder par-dessus pour construire la partition de la pièce. Ce travail est très proche au travail de compositeur de la musique. La matière collectée ne fait pas que crée le langage avec laquelle le chorégraphe va communique avec le public mais la mélodie et l’essence de la pièce ne sont pas soumisses aux techniques, ça reste le travail de l’artiste. La composition en danse reste une composition, l’accord harmonique. Et chacun chorégraphe cherche son harmonie dans les détails différents. Nina Martin a parlé de la première importance de placement sur scène dont elle a comparé avec l’arrangement des fleurs en bouquet comme dans un Ikibana japonais. Alors c’est toujours notre imagination qui accompagne la création peu importe de référence qu’on utilise, des règles communes ne peuvent pas exister, on est limité par nous-même.
J’avais de la chance de participer au workshop de Bobbi Jene Smith qui a partagé son travail actuel avec nous. Elle génère les mouvements pour ces chorégraphies grâce à l’imagination et une de méthode qu’elle utilise pour se brancher au plus rapide a son imagination c’est de fermer les yeux. Pendant 10 jours on a pratiqué les improvisations avec les yeux fermé en se devisant par deux, une personne improvise et l’autre le suivi et prends soin d’elle pour la protéger de dangers et accident. Malgré la simplicité de tache elle apporte énormément dans les deux situations et quand on regarde et quand on improvise et même quand on prend le recul et on regarde une trentaine de personne pratique ce travail. On a commencé par 15 min par personne et le dernier jour on a fait 30 min chacun et personne n’a remarqué la différence. Finalement quand on improvise avec les yeux fermer ça devient un sort de méditation ou rêverie, on peut facilement étonner nous-même par le mouvement qui arrive à notre corps mais beaucoup moins facilement les souvenir et reproduire après. L’absence de regarde donne la liberté au mouvement et apporte expressivité aux mains qui dure retrouver en faisant les chorées. On a essayé de reprendre juste une séquence courte qu’il nous reste après improvisation et franchement c’était très dure de faire un enchainement, il y avait de bout de mouvements qui sont restés dans la tête mais pas toutes les liaisons entre eux et pas de précision dans les mouvements. Absence de jugement avec les yeux fermer m’a permis d’intégrer plus facilement les choses qui Bobbi Smith nous a proposé faire pendant le répertoire. Par exemple de garder la même posture ou mouvement mais complètement changer l’histoire et avec les yeux fermer je me suis retrouvé de faire exactement le même mouvement mais avec des intentions complètement différentes pendant une même improvisation et j’étais très étonnée. En intégralité je trouve cette pratique très inspirant et nourrissant même si ce n’est pas un outil concret pour écrire de chorégraphie.  Néanmoins les pratiques pareils sont très utiles et importants car comme on a souligné avant, tout est imprimé dans notre corps et on pourra surement le réutiliser plus tard peut-être même sans se rendre compte.
1.7  QUELQUE PART ENTRE PRÉVU ET IMPRÉVU OU L’INSTANT EN PERPÉTUER
L’improvisation se trouve quelque part entre prévu et imprévu et c’est ça qui va lui donner son côté magique. C’est le processus artistique inspiré mais personnel au même temps qui peut aider pas seulement de développer son écriture chorégraphique mais se connaître mieux. Mais aussi ça reste le moment unique qu’on ne peut pas reproduire ou on peut quand même ? Justement c’était cette questionne qui m’a donné envie d’écrire ce travail. Et en approfondissant mes recherches la questionne s’est transformé plutôt à « Comment on peut d’écrire l’improvisation pour avoir une partition de la pièce ? ». Évidemment chaque chorégraphe a sa technique, ses instruments et ses outils. Il y a des chorégraphes qui préfère de jouer le rôle de chef d’orchestre et diriger l’improvisation sur le plateau par des différents moyens. Dans ce cas on peut reproduire le cadre de la pièce (le nombre de participants, le genre des participants, les objets et décorations sur scène), mais la pièce ne pourra pas être pareil. Aussi on peut essayer donner les mêmes taches aux danseurs pour avoir la même écriture mais on n’aurait jamais le résultat pareil.
Je suis attirée par l’utilisation des outils numérique. L’utilisation de captation de la danse date depuis à peu près de création des caméras. Utilisation de la vidéo influe sur le processus créatif. Une caméra peut jouer des rôles différents, comme des rôles principaux dans le vidéo de danse ou des danseurs communique directement avec elle ou des rôles secondaires quand elle capte des répétions ou des prestations sans nécessairement avoir l’interaction.  
La plupart de chorégraphes de deuxième moitié de siècle passée utilisait des films de répétition, de spectacle et perpétuer les moments d’instant improvisation avec des caméras. Il y en a parmi eux qui ont développé des logiciels numériques pour garder et réutiliser leurs vidéos dans la façon personnelle et unique. Peu importe la façon d’utilisation, ça reste l’empreinte numérique de la danse et sur la danse.  
2 PARTIE PRATIQUE. COMPOSITION DE LA PIECE EN UTILISANT DES METHODES PROPOSÉES D'IMPROVISATION
2.1 Introduction dans la matière de la pièce ”Nerd”
2.1.1 Lexique
Avatar est un personnage social et interactif représentant un utilisateur sur Internet et dans les jeux vidéo. À l’origine, il s'agit de l'incarnation numérique d’un individu dans le monde virtuel d'un jeu en ligne. Le terme avatar trouve son origine en Inde (du sanskrit avatāra : « descente » ; ava-TṚ : « descendre ») et peut être traduit par « incarnation divine ».
Nerd est, dans le domaine des stéréotypes de la culture populaire, une personne solitaire, passionnée voire obnubilée par des sujets intellectuels abscons, peu attractifs, inapplicables ou fantasmatiques, et liés aux sciences (en général symboliques, comme les mathématiques, la physique ou la logique) et aux techniques - ou autres sujets inconnus aux yeux de tous.
2.1.2 Les personnages :
La personnage narratrice
Alter ego Agathe18
La personnage narratrice est nerd et son alter ego Agathe18 est son avatar.  La pièce se passe entre la chambre de la narratrice et monde virtuel de son profil.
2.2 Partition de la pièce
En courant derrière la perfection on a trouvé le monde de superpuissance ou tout est possible et accessible, le monde habité par de meilleurs versions de nous, décomplexés, sociaux, beaux, généreux etc. Le monde qui est juste à côté est appelé le monde virtuel.
Tous les utilisateurs d’Internet ont un avatar vu plusieurs qui vivent entre notre imagination collective et fils électrique.
L’autre jour j’ai regardé le mien, l’avatar Agathe18. C’était captivant, j’ai pris le recul pour la regarder de loin et je n’ai pas pu m’empêcher de profiter de sa perfection tout en voir les choses qu’on a en commun, comme quand je vois les traces de ressemblances avec mon enfant, je ne les vois pas tout le temps mais ils me frappent juste de temps en temps. En effet on se ressemble pas du tout. Elle est vraiment différente. Peut-elle être autonome ? Est-ce que c’est toujours moi qui lui dirige ? Est-ce que c’est vrai que je passe ma vie de satisfaire tous les besoins de mon profil en priorité ? Comment je suis arrivée jusqu’à là ? Pourquoi je suis devenue la servante de mon alter ego ?
 Je veux sortir de cette emprise maintenant. Je veux que ça s’arrête ! Je veux plus qu’elle fasse la partie de moi-même. Je veux plus Agathe18, Je veux la décomposer.
J’efface mon profil, et si je l’efface est-ce qu’elle cesse à exister ? Je ne suis pas sûr mais je l’efface quand même et juste avant de voir la page blanche je vois tout notre histoire ensemble comme en court petit film en accélérer.
La page blanche…plus de photo, ni mot ni personnage. Il n’y a plus que moi-même dans ma tête. Est-ce que je peux maintenant être qui je veux, faire tout ce que je veux, changer mon apparence, avoir d’autant succès dans la vie réel que j’avais à l’époque dans le monde virtuelle ? Le monde réel est bien rempli de codes et règles sociaux, n’est-ce pas ? Est-ce que la solitude est en prix pour garder mon identité ? Si je suis plus heureuse dans le réseau qu’ici, pourquoi je me dois me priver de ce genre de plaisir. Je vais juste jeter un œil ce se passe là-bas. Mon profil n’est pas complet pour se connecter. C’est le moment de faire un autre identifiant, dessiner un autre autoportrait.
2.2.1 Questionnement
Mon expérience virtuelle reste bien réelle. Je fais mes avatars et je m’observe, je m’étudie et je me comprends mieux.
Je ne fais mal à personne en restant connecté à part peut-être moi-même mais est-ce que je me fais plus du mal que du bien en vivant ma vie virtuelle ?
Agathe18 n’a pas la réponse, elle se questionne et se précipite entre deux mondes.
2.3 Construction chorégraphique
La pièce est faite de 3 parties ou la première et la troisième sont des solos d’improvisation de danseuses encadrée dans les différentes méthodes d’improvisation et la deuxième partie est un duo qui est écrite.
I
La narratrice et son avatar sont profil, ils se sourient. L’avatar Agathe18 a l’air heureuse, ses mouvements sont définis avec beaucoup de grâce et elle sait maitriser son corps et l’espace autour d’elle, elle saute sur des collines d’Hollywood, elle court sur la plage, elle boit son jus sur un toit d’un gratte-ciel new-yorkais, elle fait ses 36 fouettés sur le pique de Tour Eiffel. La narratrice l’observe silencieux, sans bouger, elle se questionne dans sa tête.
Le solo de la première partie réalisé par le personnage numérique ce que veut dire que les mouvements sont bien mesurés, claires, précis et limité par la notion d’espace géométrique. La technologie de l’improvisation chez Forsyth permet bien respecter ces conditions car chez lui utilisation de Laban cube est très courante. Et bien sûr l’utilisation de point-point-line permets faire l’image nécessaire d’héroïne numérique.
II
La décision est prise, elle efface son alter ego. Le décompte est commencé, on observe son histoire avec Agathe18 qui se tourne en arrière. On voit comment elles communiquent ensemble, ses différences et complicités, l’harmonie entre elles, l’harmonie en elle.
La construction du duo a été inspirés par les différentes techniques et influencées par des plusieurs langages de danse.
III
La narratrice reste seule face à ces murs blancs. Elle se questionne sur son futur et de ces choix qui vont suivre. Elle ne trouve pas la réponse, elle s’est reconnecte dans son monde imaginaire, elle commence de créer ses nouveaux avatars.
Dans le solo de troisième partie a été utilisé le langage de GAGA danse car elle reflète les ressentis de cette fille nerd qui s’est perdu entre deux monde, elle sent son chair, son sang, son cœur qui batte mais l’imagination essaie de rompre ses sensations charnelles et la ramener dans le monde de plaisir mental.
Tout en observant ses émotions, sensations et physique, ses selfies, elle commence la création de ces futur incarnations numérique.
2.4 Les étapes de la création et finalisation du projet
Ma création est née en trois étapes principales :
I).         Le travail mentale (j’ai eu une idée, je l’a développé jusqu’à j’ai eu une histoire, j’ai visualisé le lieu et les inspirations chorégraphique). J’ai défini la structure de la composition chorégraphique.
II).         Le travail dans la salle (utilisation des inspirations pour générer le matériel, ensuite la sélection des mouvements et la composition chorégraphique). Et la définition des taches d’improvisation.
III).      Le tournage et le montage du film
I).
L’idée de la chorégraphie est venue de notre vie quotidien, j’observe beaucoup des gens dans les rues, dans le transport en commun et le sujet de la cohabitation du monde réel et virtuel est évidente. Notamment je me suis intéresse aux images que nous nous donne dans le monde d’Internet et l’influence de cette image sur nos vies. Pour connaître plus de ce sujet j’allais chercher des témoignages et recherches autour de ce thème. Un de source que m’a permis mieux comprendre les tendances et influences actuels est le livre « I, AVATAR. The culture and Consequences of Having a Second Life » de Mark Stephen Meadows. Avatar qui est notre image social et interactive est omniprésent sur Internet, dans tous les réseaux sociaux, blogs, jeu vidéo etc. Le monde de réseaux sociaux est presque inévitable aujourd’hui alors ce domaine m’a été familier mais par contre il me manque de connaissance dans le monde de jeu vidéo. Alors j’ai y approfondi mes connaissances. En se entourant des influences et des inspirations ma pièce a commencé de prendre sa forme et j’ai été près de passer aux étapes suivantes.
II).
Pour la création je me suis basée sur l’ennéagramme de Melinda Buckwalter (dessin 2.1).  Dans cet ennéagramme on peut retrouver des phases de la création chorégraphique. Néanmoins même elle-même ne respecte pas toujours l’ordre des phases. Pour elle le chemin le plus simple de commencer par trouver la forme et puis générer des mouvements et retourner vers le début même à la fin, le processus de la création est très individuel. On ne peut pas proposer un sort de pochoir pour l’improvisation car ça perd le sens mais pour décrire le processus les étapes proposés vont être très utiles.
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2.1 Drawing and Enneagram. Melinda Buckwalter
1. Début
2. Collecter et générer de matériel
3. Jouer
4. Continuer
5. Trouver la forme
6. Processus
7. Travail
8. Fin
9. Faire la danse improvisée
Le premier pas ç’a été de définir l'ordre de la réalisation de la création.  Alors je suis commencé par l’étape 2 de M. Buckwalter - Collecter et générer de matériel. J’ai été fourni de la musique et des idées pour générer des mouvements.  
Les sources d’inspirations pour générer les mouvements :
L’avatar est un auto-portrait. Pour crée un l’auto-portrait on commence par l’auto-observation et l’utilisation des miroirs et des selfies.
Puis en passant par l'étape 4 je me suis concentré sur la forme (étape 5). En trouvant la forme et en ayant assez de matériel j’ai dû faire la sélection de mouvements.
Le principe de sélection de mouvements :
Enfin d’avoir tout un bagage des mouvements je pouvais passer à l’étape suivante de l’association et composition. Pour moi l’étape le plus important et difficilement expliqué.  C’est l’essentiel processus de la création ou il y a incompatible nombre de choix qui doivent être faite pour y arriver a la partition chorégraphique.
L’exemple de la composition de ma création :
En utilisant cette structure j'ai construit complètement deuxième partie de ma création ou j'ai proposé un duo écrit en image miroir (dessin 2.2).
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2.2 La répétition de la chorégraphie crée à la base d’improvisation

III).
La pièce a été écrite pour la présentation publique mais elle a été adaptée pour un vidéo clip qui permets de consulter une version possible de la réalisation de projet. Le vidéo a été tourné dans l’espace publique dans un quartier modern de Paris (dessin 2.3). Pour avoir des vraies conséquences d’improvisation on a essayé d’utiliser le minimum de montage sur des passages improvisées. Le développement et enchainement des taches d’improvisation a été précis ce qui a permis quand même d’utiliser de temps en temps le montage. La séquence a été filmé plusieurs fois en entiers ce qui a permis de garder l’esprit, le logique et l’énergie comme pendant une représentation.
 [image: image2.jpg]00 0
L
R

=





2.3 Le tournage du film ”Nerd”

Voici, je vous présente la version finale du vidéo après le montage et production du film :
https://www.youtube.com/watch?v=gqQ11llHa3s
Le tournage est un point final pour cette pièce pour le moment. J’espère de ne pas m’arrêter ici et continuer de travailler sur ce projet pour l’adapter à la prestation publique.
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