Stage EPS 4101 - district de Champigny-  18 et 19 nov.2004


« ENSEIGNER LA DANSE »

 Objectifs du stage :

Maîtriser la démarche d’enseignement pour concevoir et mettre en œuvre un cycle de niveau 1 en danse(
· Identifier les objets d’enseignement liés à la mise en jeu de 3 rôles (danseur, chorégraphe et spectateur) et s’approprier les contenus correspondants

· Identifier les « éléments clés » (situation de référence ; structure d’une séance ; rôle et attitude de l’enseignant ; …) qui fondent la démarche pédagogique en danse.


Quelques rappels théoriques :

Définition :

Danser c’est organiser intentionnellement des formes corporelles utilisant l’espace , le temps et l’énergie de façon optimale et destinées à créer un impact impressif chez autrui

Danser, c’est reproduire ou créer des mouvements, seul ou à plusieurs, pour ressentir le plaisir du(es) corps qui s’anime(nt) et pour communiquer et provoquer à travers les formes perçues, des réactions affectives chez des spectateurs : émotion, surprise, rire, ..

Danser, c’est « mouvoir et s’émouvoir pour émouvoir »1 

Que doit faire l’élève ? (but de l’activité)

«  essayer de trouver une parole juste avec son corps pour se raconter, révéler ses états et ses pensées et les partager » 2
 Quels sont les problèmes rencontrés par l’élève en danse? (Problèmes fondamentaux)

· Percevoir, situer, isoler, mobiliser les différentes parties du corps

· Maîtriser différentes actions (sauter, chuter/descendre au sol, s’équilibrer, tourner, se déplacer…)

· Maîtriser l’équilibre du corps

· Mémoriser des mouvements et les enchaîner

· En concordance avec une musique( moduler les vitesses d’exécution et les qualités de mouvement

· Orienter son corps dans l’espace

· Mobiliser son imaginaire et sa sensibilité

· S’engager avec d’autres dans un projet

· Mener à son terme un projet
· Oser faire devant les autres

· …

Quelles sont les ressources sollicitées ?

· Affectives et relationnelles :++++ ;il s’agit d’apprendre à contrôler ses émotions pour accepter d’être regardé(e) et investir un état, un personnage, un sentiment..= interpréter ; de s’impliquer personnellement dans un projet :oser proposer, argumenter, choisir, faire, …, dans le respect, l’écoute et la confiance dans les autres

· Cognitives :+++ ;développer sa créativité et sa capacité de symbolisation

· Informationnelles : +++ ;elles permettent le contrôle interne des mouvements et le repérage dans l’espace et par rapport aux autres et à la musique.

· Mécaniques+++ ; elles sont sollicitées pour maintenir le placement et l’équilibre du corps,  en statique et/ ou en mouvement
Acquisitions visées :

· En termes moteurs : développer une disponibilité corporelle, une aisance motrice basée sur :

 
a) :  la  maîtrise du corps et de son placement

b) : la « richesse »  (=variété et complexité) des mouvements dans l’ espace, le temps et l’énergie (qualité des mouvements du point de vue musculaire : lourd/léger ; saccadé/continu ; fluide..).

· En termes de démarches : 

a) : développer la créativité ( capacité à explorer, inventer, transformer, improviser…)

b) : réaliser un projet de création ( capacité à reproduire, faire des choix, affiner, revisiter, mettre en forme, répéter, mémoriser…)

· En termes d’attitudes :développer l’écoute et la confiance en soi et dans les autres (capacité à oser, s’impliquer, se concentrer, accepter, regarder, argumenter…). 

Ces acquisitions renvoient aux compétences et connaissances nécessaires pour assumer les 3 rôles de chorégraphe, danseur et spectateur, sur lesquels reposent les programmes.

· Le Chorégraphe doit concevoir, composer et mettre en scène une création (choix d’un inducteur,( plus ou moins élaboré et contraignant),développement chorégraphique = mise en mouvements et en relation des danseurs+structuration de la chorégraphie, cadrage/mise en espace, utilisation d’éléments scéniques…

· Le Danseur doit développer une motricité expressive 3 et communiquer un émotion en situation de représentation (contrôle de ses propres émotions)(renvoie à l’idée de présence, que T.PEREZ et A.THOMAS définissent comme un « état de porosité au monde », une « sorte de vibration entre le monde intérieur du danseur et le monde environnant » et dont la qualité est dépendante de la capacité à se concentrer à la fois sur soi-même et sur l’extérieur.4 

· Le Spectateur doit apprécier et critiquer une création L’enjeu est d’accéder à une conscience artistique, phénomène de maturation lente qui ne se décrète pas et qui passe par une éducation du regard, une éducation au spectacle vivant…5 

Conséquences sur la construction d’un cycle et des séances en danse

Les 3 intentions suivantes  doivent structurer toute intervention:

1/ Développer les apprentissages moteurs 

· Par la confrontation à un modèle (enseignant ou autre élève) = reproduction de formes

· Par la confrontation à des consignes de recherche précises = production de formes 

2/ Mettre les élèves en situation de communiquer :

· En leur fournissant ou en les laissant libre de leur intention chorégraphique

En les plaçant systématiquement en situation de représentation, pour leur permettre de prendre la mesure des exigences de cette situation, intégrer ce qu’il faut mettre en oeuvre pour s’y préparer, tout en respectant une progressivité dans le degré d’exigence de cette situation, qui irait de :

« je montre en groupe »→« je montre seul » ; 

« je montre quelque chose de court »→« je montre quelque chose qui dure » ;

 « je montre dans un espace informel » →« je montre dans un espace de représentation délimité et orienté » 

« je montre à une personne »→ «  je montre à l’ensemble de la classe » 

« je montre quelque chose qui m’engage peu affectivement » « je montre quelque chose qui m’est très personnel »

Leur faire composer une chorégraphie par rapport à un projet, une intention:

· En les guidant tout au long de leur activité de recherche et d’élaboration

· Systématiquement, en leur accordant des temps de recherche d’autant plus long  qu’ils sont autonomes ; que l’on avance dans le cycle et/ou que l’on se rapproche de l’échéance finale

· Afin de les habituer à travailler en groupe : leur permettre de développer des habitudes de composition, ainsi qu’une attitude d’écoute entre eux ;  aboutir à un résultat.

La situation de représentation cristallise l’ensemble des problèmes qui se posent à l’élève; elle est un incontournable et sert de support privilégié à la formation du spectateur

Comment mettre les élèves en mouvement ?

Deux types d’approche sont possibles et, à mon avis, nécessaires et complémentaires :

· L’imitation et la reproduction d’un modèle, prof ou élève

Intérêts : 

· C’est par ce biais que les élèves s’attendent à « rentrer en danse »

· Cela peut être un moment propice à partager avec l’ensemble de sa classe ou de son groupe. Il peut être placé à l’échauffement. Ce temps de danse collectif peut d’autant plus systématiquement  se prévoir que l’on est en début de cycle ; sa durée ne doit pas être inférieure à 10 minutes et peut facilement aller jusqu’au double.
· Il a pour fonctions essentielles de : 

Faire danser, c’est à dire d’ « être en mouvements », en musique, suffisamment longtemps pour que les corps se libèrent ;
 De faire travailler la mémoire gestuelle ;
D’enrichir le potentiel moteur par la confrontation à la motricité de quelqu’un d’autre et/ou à un thème particulier (ex : explorer l’espace ; travailler la latéralité ; répertorier différentes formes de tours, sauts, chutes, …; découvrir de différentes qualités de mouvements….). 

Tout ceci ne peut s’obtenir que par la répétition

NB- N’importe quel enseignant est capable à un moment donné de composer et de démontrer un enchaînement à un niveau d’initiation, sur un thème précis qui lui confère sa cohérence, à condition d’être en confiance par rapport à lui-même et  à ses élèves.

· La création, c’est à dire la production de formes, qui nécessite le choix d’un inducteur (point de départ) : musique, objet, thème…,  plus ou moins contraignant, qui sollicite l’imaginaire.
Intérêts :

· C’est par ce bais que les textes officiels demandent d’aborder la danse, et  qu’elle pourra réellement être envisagée en tant qu’activité artistique

· Elle permet à tous les élèves, à partir du moment où ils acceptent cette démarche, d’être en réussite

· Elle sollicite en particulier les élèves en tant que chorégraphes, et leur permet de développer les compétences et les attitudes nécessaires à la maîtrise des démarches de création.

Quel mode d’entrée ?

Un préalable pour l’enseignant va être d’identifier les représentations de ses élèves par rapport à l’activité et de tenter de s’appuyer dessus en choisissant un mode d’entrée adapté : par l’expression et la symbolique ; par le mouvement , voire la performance(hip-hop) ; par le projet chorégraphique…Cela peut  se faire par la discussion, ou encore par la présentation de vidéos6…

Néanmoins, au collège, l’accent sera plutôt mis sur le rôle du danseur et les différentes étapes de création seront vécues de manière guidée.

Le choix de(s) l’objet d’enseignement peut se porter sur :

· Les différentes maîtrises à acquérir pour développer une motricité expressive, et en particulier celles de l’espace, du temps et de l’énergie

· Les différentes « familles » de mouvement qui structurent le vocabulaire gestuel et que l’on peut exprimer en verbes d’action : tourner, sauter, s’équilibrer, chuter, coordonner/ dissocier
Au lycée, l’accent peut indifférement être mis sur le rôle du danseur ou du chorégraphe, ce qui permet d’aborder d’autres objets d’enseignement :

· Les relations entre danseurs (occupation collective de l’espace= formes de groupement ; rompre l’unisson et créer des décalages dans le temps ; les contacts et portés)

· Les procédés de composition : la transposition ; l’accumulation ; la répétition ; le contraste ; l’inversion ; l’analogie ; tous les procédés liés au temps…


Jeudi 18/11 matin :

· Présentation/ tour de table

· Séance pratique autour de la notion d’espace scénique

· Bilan/ analyse
Jeudi 18/11 après-midi :

· Séance pratique autour de la notion d’énergie

· Utilisation d’un déclencheur particulier pour les mouvements : les photos

· Bilan/ analyse
Vendredi 19/11 matin :
· Séance pratique autour des contacts et des portés

· Composer une chorégraphie à partir d’une partition tirée  au sort

· Bilan/ analyse
Vendredi 19/11 après-midi :
·  L’évaluation

· Visionnage du stage et de productions d’élèves

· Bilan du stage

Jeudi 18/11 matin :
THEME : UTILISATION DE L’ESPACE SCENIQUE
TRANSFORMATIONS ET EFFETS RECHERCHES (passer de … à …)

· Rentrer dans l’activité : appréhender sa logique (fonctionnement sur le mode créatif et non compétitif) ; accepter un mode de sollicitation particulier du corps ; développer des habitudes de création/ représentation en petits groupes (duos), et sa sensibilité de spectateur

· Passer d’une mise en scène basée sur la recherche de l’identique(unisson ; reproduction des mêmes mouvements dans le même espace) et de la symétrie à une mise en scène qui exploite les différentes composantes de l’espace scénique (cf ci- dessous) et varie les relations entre danseurs
CONTENUS THEORIQUES

 Les différentes composantes de l’espace scénique :

· trajectoires =lignes droites, courbes, brisées, …, non géométriques/ convergentes, divergentes/…; 

· directions = devant, derrière, à droite, à gauche, en diagonale….(il existe dans l’absolu, une infinité de directions qui rayonnent à partir de l’emplacement d’un danseur);

· orientations= face, dos, profil,  biais ; 

· plans = horizontal, frontal, antéro-postérieur;

· niveaux = du tout en haut(air) au tout en bas (sol);
 +l’espace comme modalité de relation entre danseurs : les formes de groupement (positionnement des danseurs les uns/autres)( proches/éloignés ; symétrique/disymétrique ; aléatoire/géométrique ; …

CONTENUS PRATIQUES/ DESCRIPTION DE LA SEANCE
	OBJECTIFS
	TACHES ET CONSIGNES
	VARIABLES D’EVOLUTION

	Entrer dans l’activité

· Prendre conscience des autres dans l’espace

· Utiliser son regard ; produire des trajectoires courbes/ brisées

· Etre à l’écoute ; prendre des repères sur les autres danseurs
	a) Marcher en dispersion dans la salle

·  Agrandir l’espace de déplacement/ le réduire ;  se frôler/ se faufiler/ s’éviter /se contourner….

· Se déplacer en marchant jusqu’à un point virtuel et s’arrêter lorsqu’on y est rendu

· Choisir quelqu’un et se déplacer en l’ayant toujours dans son champ de vision

b) jeu de l’ombre ; par 2, l’un suit l’autre dans tous ses déplacements marchés, « comme son ombre »

Opérations à mettre en œuvre : rester sur des marches simples ; amorcer progressivement les changements de trajectoire, sens, vitesse…. ; être très proche de celui que l’on suit (aspiration ; l’unisson ne passe pas par le regard)
	· Se déplacer sur des lignes droites et se détourner quand quelqu’un entre dans son champ de vision
· Redémarrer quand tout le monde est arrêté

· Varier le sens de déplacement (avant/ arrière) ; la vitesse de déplacement (lent/ vite)

· Reprendre sa liberté et se détacher de l’ombre de celui qu’on suit pour suivre quelqu’un d’autre…ou non !

	Explorer de façon  guidée différentes (possibilités de) formations collectives 
	a) Par groupes affinitaires de 4 ; 

Former un cercle ; une ligne droite ; un carré ; un M ; un X ; un P…..

b) composer une chorégraphie à partir des consignes suivantes :

· une entrée en marchant

· une formation collective au sol, statique et plane

· un déplacement libre en courant

· une formation collective, en volume et mouvante
	Varier :

·  les distances entre danseurs( contacts(portés

· les niveaux de réalisation (sol/ debout/ aérien)

· les volumes (« à plat »/ en « 3d »)

· les orientations

statique/ en déplacement= mouvante

	Apprentissage d’une phrase chorégraphique basée sur l’exploitation des notions de direction ;  trajectoire, niveau et orientation (
· mémoriser / coordonner

· danser avec d’autres (être à l’écoute)     


	But : Reproduire le modèle proposé 

Critères de réussite : reproduire la chorégraphie sans guidage(modèle, décompte..) et à l’unisson
1) Réalisation à droite

2) Réalisation à gauche (à trouver)

3) Enchaîner droite et gauche

« Spectacle » en 2 x ½ groupes, qui alternent :l’un danseur, l’autre spectateur ; choisir sa position de départ : face ou dos
	Décomposition de la phrase en blocs de mouvements appris un par un , puis enchaînés

Accélération du tempo en fonction de la maîtrise progressive des mouvements

Diminution du guidage en fonction de la maîtrise progressive des mouvements

	Utiliser et organiser l’espace scénique dans une création collective à partir d’un thème imposé

Présenter son travail devant un public

Tenir les rôles de chorégraphe, danseur, spectateur (être sensible à l’impact du contraste)
	But composer une chorégraphie à partir d’une partition imposée

Aménagement  matériel : duos (ou trios) constitués par affinités 

Opérations à mettre en œuvre : 

· Début( entrée sur « scène »

· 1ère répétition de la chorégraphie apprise

· Transition

· 2ème répétition de la chorégraphie apprise, selon une modalité différente

· Fin( « Arrêt sur image »

(discuter, proposer, coopérer, être à l’écoute ; 
Critères de réussite :le début et la fin sont identifiables; la concentration est conservée pendant toute l’exécution de la chorégraphie
	Faire varier les distances entre les danseurs, les directions de déplacements, les orientations…

Rechercher le contraste


Jeudi 18/11 après-midi :

THEME :LES ENERGIES 
TRANSFORMATIONS ET EFFETS RECHERCHES (passer de … à …)
· Passer d’une danse qui utilise toujours le même registre de sollicitation  musculaire, à une danse qui exploite différentes qualités de mouvement= énergies

· Passer d’une danse envisagée comme une succession de positions à une danse où l’essentiel réside dans les transitions

CONTENUS THEORIQUES

Définition : 

· Tout mouvement du corps humain s’analyse en fonction de 3 composantes : le temps, l’espace et l’énergie


Espace

                                                                                                   




Temps          Energie

· L’énergie renvoie au tonus musculaire, à l’intensité et à la qualité de la contraction . Elle peut être forte ou faible ; soutenue, saccadée, relâchée….elle donne du sens aux mouvements,  les « colore », sert de support à l’interprétation des danseurs…
Histoire : 

Historiquement, c’ est la danse moderne qui, dans sa recherche pour nuancer et amplifier le pouvoir  expressif   des mouvements, a exploité les différents états de tension musculaire et les passages de l’un à l’autre. Danser devient jouer avec l’énergie, ce qui crée des chutes, des élans, des blocages, des ruptures dans le mouvement . Elle reste très caractéristique de la danse contemporaine, y compris en hip-hop .
Intêret pour l’élève :

Elle permet de développer l’expressivité des mouvements et sert de support pour rentrer dans l’interprétation, en créant un lien avec l’imaginaire (le travail des énergies repose sur l’évocation et l’utilisation de consignes imagées)

CONTENUS PRATIQUES/ DESCRIPTION DE LA SEANCE

	OBJECTIFS
	TACHES ET CONSIGNES
	VARIABLES D’EVOLUTION

	Créer une disponibilité mentale et corporelle
	 But :  traverser la salle en se déplaçant vers l’avant et/ou l’arrière et en répondant aux consignes 
Aménagement  matériel : En grand groupe

Opérations à mettre en œuvre : « Etre  à l’écoute les uns des autres »

Critères de réussite : conserver la cohésion du groupe (proximité des danseurs, unisson)
	· Les vitesses : lent/vite/accéléré/décéléré

· Les amplitudes : petit/grand/de plus en plus grand/ de plus en plus petit

· Les énergies : mécanique/fluide/avec des accents

	Envisager différents types d’énergie

Interpréter un module appris en fonction d’un type d’énergie particulier

Danser avec d’autres (être à l’écoute)     
	a) Apprentissage d’un module 

But : Reproduire le modèle proposé 

Critères de réussite : reproduire la chorégraphie sans guidage(modèle, décompte..) et à l’unisson

Apprentissage collectif, puis répétition individuelle ou par 2, puis « spectacle » en 2 x ½ groupes, qui alternent :l’un danseur, l’autre spectateur 

b) Par 3 ; transformer le module appris en fonction d’une intention (état, matière).    

 Un mot est tiré au sort (liquide ; guimauve ; élastique ; plomb ; soudain ; plume) et gardé secret

Recherche en groupe, puis présentation

Critères de réussite : les spectateurs retrouvent l’intention et peuvent qualifier l’énergie
	· Décomposition de la phrase en blocs de mouvements appris un par un , puis enchaînés

· Accélération du tempo en fonction de la maîtrise progressive des mouvements

· Diminution du guidage en fonction de la maîtrise progressive des mouvements

	Lier les mouvements : définir, varier et maîtriser  les transitions entre 2 positions

Rentrer dans une démarche de composition guidée

Répéter pour maîtriser et mémoriser

Présenter son travail devant un public

Tenir les rôles de chorégraphe, danseur, spectateur
	a) Apprentissage de 5 postures ou déplacements, représentées sur des photos de danse

b) Reproduire la posedemandée, puis 2, puis 3 en les enchaînant

Opérations à mettre en œuvre :« Les liaisons doivent être conscientes, précises (répétées) ; varier les parties du corps qui déclenchent les mouvements ; ne pas forcément aller au plus court »
c) par groupes de 3 ou 4 affinitaires ; choisir 4 nouvelles photos

· Une au sol

· 2 qui impliquent un contact entre les danseurs

· une libre

d) composer une chorégraphie collective en reliant les différentes photos selon un ordre ( de (1+2+3+4+5+6+7+8)

e)  « spectacle »

Critères de réussite : le début et la fin sont identifiables; la concentration est conservée pendant toute l’exécution de la chorégraphie ;  les spectateurs reconnaissent les différentes « photos »
	· Statique / en déplacement

· Debout/ au sol

· Varier les vitesses (lent/vite) ; les énergies (accents ; fluide ; saccadée)

· Inclure des actions entre 2 postures : un tour ; un saut ; ..

· Jouer sur les énergies, les vitesses, les parties du corps pour varier les liaisons entre les « photos »

-        Varier les relations entre danseurs dans l’espace (distance ; orientations ; niveaux) et le temps (contraste mouvement/arrêt ;  de vitesse ; unisson ; ..)

-       Chaque danseur n’est pas obligé d’interpréter toutes les « photos »


Vendredi 19/11 matin :

THEME :LES PORTES
TRANSFORMATIONS ET EFFETS RECHERCHES (passer de … à …)
· Passer d’une production de formes individuelles à une production de formes collectives et aborder un mode particulier de relation entre danseurs

· Passer d’une manipulation stéréotypée à une manipulation variée : résoudre collectivement les problèmes de contact, d’appui et d’équilibre pour composer des portés, statiques et dynamiques, originaux et inédits

· Passer d’une composition chorégraphique linéaire et monotone à une création chargée en images fortes

· Passer d’une représentation contraignante des phases de création à une vision plus ludique, et donc plus motivante

CONTENUS THEORIQUES

Définition :

· Les portés « amenés » se construisent progressivement, par transferts de poids, jusqu’à un état d’équilibre

· Les portés « jetés » se réalisent sans qu’aucun contact n’existe avant la phase de porté, à la suite d’une impulsion et d’un saut

· Dans un porté, différentes actions sont possibles : maintenir quelqu’un ; se déplacer (porteur ou porté) ; propulser/ se propulser

· Dans un porté, on peut varier les appuis (mains, dos, cuisses, épaules, etc.), les temps de contact (bref, long),  les orientations (face, dos, profil, etc.), les sens (tête en haut, tête en bas, etc.), les niveaux (au sol, à genoux, debout, etc.), les formes (symétriques, dissymétriques, etc.), etc.
Intêret pour l’élève :

Le travail des portés est souvent motivant pour les élèves et peut constituer, à ce titre,  un mode d’entrée intéressant  dans la danse ; plus spécifiquement ,  les élèves vont devoir apprendre à exploiter le phénomène mécanique de la pesanteur dans une relation de contact interpersonnel. Cela permet également de :

· préciser un aspect particulier de la notion d’appui, 

· de faire communiquer les élèves entre eux, de développer l’ écoute de l’autre et

· de les mettre en projet collectivement . 
CONTENUS PRATIQUES/ DESCRIPTION DE LA SEANCE 

	OBJECTIFS
	TACHES ET CONSIGNES
	VARIABLES D’EVOLUTION

	Entrer dans l’activité

Développer écoute et confiance dans les autres

Manipuler, saisir, porter, déplacer en sécurité


	a) « Jeu de la bouteille »

Aménagement  matériel :Par groupes de 4 à 6 ; en cercle autour d’un étudiant, seul debout au centre

But :  Repousser celui qui est au centre de partenaire en partenaire/ se laisser repousser

Opérations à mettre en œuvre : accepter le déséquilibre vers l’avant, l’arrière et le côté/ ne pas mettre en jeu la sécurité de celui qui est au centre

Critères de réussite : conserver un alignement du corps

b) « La poupée molle »

 Aménagement  matériel :Par groupes de 4 à 6 ; un allongé au sol, yeux fermés ;  les autres debout autour

But :  chercher à faire perdre ses repères  à celui qui est allongé en le portant, déplaçant, faisant tourner, redressant, balançant, renversant,  ramenant au sol...

Opérations à mettre en œuvre : « Etre  à l’écoute les uns des autres, sans que cela ne passe par la parole ; rester à l écoute de celui qui est allongé,  pour ne pas aller au delà de  ce qu’il peut accepter »
	· fermer les yeux

· augmenter l’amplitude des chutes en retardant le contact, la réception

· manipuler (réceptionner et repousser) à plusieurs

· manipuler (réceptionner et repousser) avec différentes parties du corps


	Créer des portés inédits et originaux (images fortes)

Les intégrer dans un déplacement
	a)  Recherche guidée de 5 portés  (construire un porté à partir d’une posture figée individuelle)

Aménagement  matériel :Par groupes de 4 à 6 ; chacun doit être une fois le porté

Opérations à mettre en œuvre :  Chacun son tour propose un geste sportif dans sa spécialité( le symboliser, le styliser dans un porté collectif
b) Créer une traversée de la salle qui intègre ces 5 portés

Critères de réussite : le mouvement est continu : il n’ y a plus « d’arrêt sur image »
	· Jouer sur : les niveaux, les orientations, les surfaces de contact et points de saisie

· Varier le mode de constitution ( le porté= « voltigeur » s’installe en premier, en dernier, …) et d’apparition du porté (porté masqué qui surgit, ou porté constitué progressivement, ..)

	Composer une chorégraphie collective en étant guidé étape par étape dans la démarche 

Répéter pour maîtriser et mémoriser

Réinvestir dans sa danse les éléments explorés et abordés au cours du stage
	But : composer une chorégraphie à partir de propositions tirées au sort au fur et à mesure

Aménagement  matériel : 5 enveloppes correspondant à 5 étapes dans le déroulement chronologique de la chorégraphie et contenant chacune des propositions qui seront tirées au sort, au fur et à mesure de l’avancement de la chorégraphie

E1 =« début »
·  danseurs immobilisés sur « scène » dans une pose et éloignés les uns des autres

· une partie des danseurs est immobile dans une pose ; l’(es) autre(s) rentrent en «  scène » et les remettent en mouvement (contact)

· pose collective, en contact

E2= « moment de danse à l’unisson basé sur »
· la reprise  de tout ou partie du module appris sur l’espace

· la reprise  de tout ou partie du module appris sur l’énergie

E3= « rencontre et construction d’un ou plusieurs portés »
· en statique

· en déplacement

E4= « moment de danse en décalage dans le temps »
· succession de poses statiques en question-réponse

· réalisation d’un enchaînement de mouvements en canon

· réalisation d’un enchaînement de mouvements à des vitesses différentes

E5= « Fin »
· une partie des danseurs reste immobile dans une pose ; l’autre sort

· les danseurs sont immobiles dans une pose et éloignés les uns des autres

· pose collective  en contact

Opérations à mettre en œuvre :  « rechercher l’originalité, le différent ; dépasser la première idée venue ; beaucoup répéter pour mémoriser et trouver une fluidité sur l’ensemble de la chorégraphie »
	· Varier, contraster les vitesses, les énergies, les distances, les orientations, les niveaux, ….


Bibliographie :

· Les textes officiels (programmes collèges et lycées ; documents d’accompagnement ; évaluation de l’EPS au Bac)

· ((BRUN-BEZOMBES Marielle et LAVIE François : « Quels contenus ? Quelles conditions pour entrer dans l’activité ? » Revue EPS n°301- 

· (M.DELGA, M-P. FLAMBARD, A.LE PELLEC, N.NOE, P.PINEAU « Enseigner la danse en EPS » Revue EP.S 226- nov déc 1990

· ((GUISGAND Philippe « Importance des représentations en milieu scolaire » Revue EP.S 259- mai juin 1996

· (GUISGAND Philippe « Conditions d’une écoute et formation du spectateur » Revue EPS n°273- sept.oct.1998

· LACINCE Nelly « Danser en EPS- Futilité ou nécessité ? » Revue EPS n°282- mars avril 2000

· ((LOMBARD Françoise « Danses à vivre, danses à voir » Revue EP.S 250-nov.déc.1994

· ((PEREZ Tizou & THOMAS Annie « Danser en milieu scolaire »CRDP des Pays de la Loire-1994

· (PEREZ Tizou & THOMAS Annie « Danser les arts » CRDP des Pays de la Loire- 2001

· (PEREZ Tizou & THOMAS Annie « La présence » Revue EPS n°291- sept.oct. 2001

· PEREZ Tizou « Enseignement et rapport à la technique » Revue EPS n°284-juillet août 2000

· Revue Contre-pied n°13 « Danse avec les autres »- Centre national d’étude et d’information « EPS et société »- nov 2003

Discographie :

· Les musiques écrites pour la danse contemporaine (ballets de Découflé, de Montalvo,…)

· M. WANDJI

· Musiques du monde

· Musiques électroniques

· BO de films

Tout est utilisable à priori (jazz, classique, rock, dance..) ; l’essentiel est de ne pas trop heurter les goûts et attentes des élèves, même s’il est souhaitable de leur faire rencontrer d’autres univers musicaux( ne pas aller au delà de ce qu’ils peuvent « recevoir »…

On peut, bien sûr, associer les élèves au choix de la musique, mais ne pas tomber non plus dans une imposition de leur part : cela relève souvent d’un compromis, et il demeure essentiel que la musique choisie vous plaise (vous allez l’entendre beaucoup !!!) 

NB- Certaines musiques ont « contre elles » d’avoir été trop utilisées et entendues dans les AS danse et de ne plus être originales ; c’est pourquoi je ne les aie pas citées, pour vous inciter à vous tourner vers d’autres sources, même si elles demeurent évocatrices et pertinentes (Cf R.AUBRY ; H.LE BARS ; TORGUE /HOUPPIN ; LAMBARENA…)
Comportements observables aux différents niveaux :
T.PEREZ et A.THOMAS [« Danser en milieu scolaire » CRDP des Pays de la Loire-1994] analysent le sens du progrès sur différents plans :

Mobilisation corporelle :

·  d’une danse où le mouvement est perçu comme une succession de formes extérieures (à une danse où le mouvement est senti et « habité » de l’intérieur ;

·  d’une danse qui privilégie les membres inférieurs et supérieurs dans des mouvements globaux proches du quotidien(à une danse qui mobilise de façon variée et originale les différentes parties du corps
Utilisation de l’espace :

·  D’une danse qui privilégie l’espace corporel proche, avant et des mouvements de peu d’amplitude, sans utilisation du sol (à une danse qui utilise une combinaison variée des directions, des niveaux, des dimensions et des tracés dans l’espace ;

·  D’une danse où l’espace de déplacement est organisé dans un espace avant en fonction des relations (à une danse où l’espace de déplacement est organisé en fonction du projet des danseurs, selon des directions, des niveaux, des tracés et des dimensions variées ;

·  D’une danse où l’espace scénique est occupé sans se soucier des spectateurs( à une danse où l’espace est « habité » en fonction du projet de communication des danseurs et des particularités de l’espace scénique.
Structuration du temps :

·  d’une danse dépendante de la musique( à une danse qui peut trouver sa propre musicalité sans la musique ;

·  D’une danse où le corps est silencieux (à une danse où le corps est producteur de sons ;

·  D’une danse stéréotypée qui reproduit systématiquement la musique( à une danse qui entretient avec la musique une relation dialoguée et contrastée
Mobilisation de l’énergie :

·  D’une danse confuse gênée par des tensions musculaires parasites (à une danse clarifiée par la disponibilité corporelle des danseurs, liée à la régulation du tonus( à une danse utilisant des dynamismes variés et contrastés qui créent des ruptures

Mise en œuvre des relations entre danseurs :

·  D’une danse utilisant surtout les mains dans les contacts entre danseurs (à une danse utilisant des contacts variés et originaux entre danseurs,

·  D’une danse utilisant 1 ou 2 formes de regroupement sécurisantes organisées de façon à ce que la prise de repères visuels soit facilitée( à une danse utilisant des espaces variés, intimes ou lointains, pertinents par rapport au projet ;

·  D’une danse privilégiant un seul mode de rapport au temps( à une danse utilisant de façon pertinente des modes de rapport au temps différents ;

·  D’une danse où les rôles ne sont pas définis ou où un même rôle est toujours tenu par le même danseur(ex : rôle de leader toujours tenu par celui qui a de l’expérience dans l’activité)( à une danse où les danseurs assument des changements de rôles acceptés et prévus par le groupe ;

·  D’une danse où le danseur centré sur lui-même a des difficultés à percevoir les actions des autres( à une danse où l’ouverture du regard permet une centration sur les autres par une prise de repères visuels variés,

·  D’une danse où la prise de repères auditifs est peu exploitée( à une danse où les danseurs choisissent les repères auditifs pertinents pour coordonner leurs actions ;

·  D’une danse où le contact entre danseurs dans un espace proche est difficile( à une danse où l’acceptation d’enter dans l’espace intime de l’autre permet à chacun de choisir ses propres repères kinesthésiques.
Principe de communication = relations danseur(s)/ spectateur(s) :

·  d’une danse où le regard gêne la clarté du mouvement( à une danse où le regard placé intentionnellement donne au mouvement du sens et de l’intensité ;

·  D’une danse où l’attention du spectateur se perd à cause de gestes parasites et de l’imprécision des actions( à une danse où le spectateur retient son attention car chaque danseur assume sa présence dans le mouvement et l’immobilité, ainsi que dans la clarté de ses actions ;

·  D’une danse où le spectateur s’ennuie( à une danse où le spectateur est sans cesse impressionné
	E1 =« début »
·  danseurs immobilisés sur « scène » dans une pose et éloignés les uns des autres

· une partie des danseurs est immobile dans une pose ; l’(es) autre(s) rentrent en «  scène » et les remettent en mouvement (contact)

· pose collective, en contact

E2= « moment de danse à l’unisson basé sur »
· la reprise  de tout ou partie du module appris sur l’espace

· la reprise  de tout ou partie du module appris sur l’énergie

E3= « rencontre et construction d’un ou plusieurs portés »
· en statique

· en déplacement

E4= « moment de danse en décalage dans le temps »
· succession de poses statiques en question-réponse

· réalisation d’un enchaînement de mouvements en canon

· réalisation d’un enchaînement de mouvements à des vitesses différentes

E5= « Fin »
· une partie des danseurs reste immobile dans une pose ; l’autre sort

· les danseurs sont immobiles dans une pose et éloignés les uns des autres

· pose collective  en contact


corps





Planning du stage :








1 « Enseigner la danse »- M.DELGA ; M-P.FLAMBARD ; A. LE PELLEC ; N.NOE ; P.PINEAU- Revue EPS n°226- nov/déc 1990


2 « La danse à l’école »- J.LASCAR- L’Harmattan-2000


3selonT.PEREZ, les « données essentielles techniques » devraient s’organiser autour de fondamentaux des danses liés à la mobilisation corporelle » ; … l’enjeu est de «développer chez chaque élève, en fonction de ses ressources propres, une plus grande maîtrise au service d’un projet de communication de sens et d’émotion ». Cela nécessite de respecter quelques grands principes :


- Recherche d’une qualité intérieure inhérente au mouvement dansé, sans laquelle le mouvement, au lieu d’être signifiant, n’est que simple décoration


- Recherche d’un mouvement organique : l’essence du mouvement réside dans les transitions et non dans les positions ;contenus d’enseignement, …


-Respect des lois anatomiques et physiologiques,


-Usage de 2 modes d’observation( de l’extérieur et de l’intérieur) qui fournissent des informations différentes…à terme, l’enjeu est de développer la sensibilité kinesthésique


-Usage des métaphores pour qualifier et décrire le geste qui confère un soutien imaginaire initial que chaque sujet développe en fonction de ses connaissances pour aboutir à une intégration, puis à une interprétation personnelle du geste, vers une voie poétique..


4 Cela suppose, entre autres, pour l’élève d’apprendre à :


-Réguler son tonus musculaire pour supprimer les gestes parasites et les tensions inutiles, assumer les temps d’immobilité,


-Ouvrir le regard et le placer de façon intentionnelle,


-Etre à l’écoute des sensations tactiles et kinesthésiques pour sentir l’origine et le prolongement du mouvement,


-Etre juste et précis dans l’espace, le temps et l’énergie du mouvement, 


-Etre à l’écoute des autres par affinement des perceptions visuelles, auditives et kinesthésiques


5 « On pourra toujours dire à un élève de se taire tant que la prestation de son voisin n’est pas terminée, mais on ne pourra se satisfaire de son attitude de respect que si elle apparaît de manière spontanée. »( P.GUISGAND)


6 cf GUISGAND Philippe « Importance des représentations en milieu scolaire » Revue EP.S 259- mai juin 1996
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