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I/Élaboration du projet 

 

 

a/Le répertoire  

 

 Ce projet a été rapidement mis en place après notre entrée au CEFEDEM. Au premier 

trimestre de la formation, j'ai rapidement compris que ma pratique musicale allait être 

différente de celle parcourue tout au long de ma scolarité au conservatoire. Dorénavant, elle 

allait se faire de façon autonome. A cette fin, j'ai proposé à Cécile Gazeau (flûte) et Rafael 

Santoyo (guitare) de monter un trio. 

 

 Ayant eu pendant les années 2007 à 2009 un trio de même formation, j'en  

connaissais le répertoire . J'ai donc proposé à Rafael et Cécile de travailler deux œuvres qui 

selon moi  sont intéressantes musicalement et cela pour chacun des membres du trio:, Le 

grand tango de Piazzola  et Per suonare a tre de Brouwer. A partir du mois de novembre 

2009, nous  avons travaillé ensemble une fois par semaine pour monter ces deux pièces. Je 

vais essentiellement décrire les étape de travail sur le trio de Brouwer, car c'est ce dernier qui 

influença le plus notre projet final.  

 

 Quelques semaines après avoir déchiffré ce morceau, nous avons eu la chance d'avoir 

eu une rencontre organisée avec Stephan Oliva et Jean-Marc Foltz. Ce contact a représenté 

un tournant dans notre trio. Après leur avoir joué le Brouwer, ils nous l'ont fait travaillé 

autour de l'improvisation. Ils nous ont tout d'abord demandé d'improviser sur des tenues 

pour favoriser l'équilibre et l'écoute. Ensuite nous avons du reprendre cette improvisation en 

y ajoutant une nuance faible et en l'enchainant directement avec le début de morceau de 

Brouwer. Per suonare a tre commence dans un élan d'énergie. Selon les deux intervenants, 

cette énergie ne peut être sincère que si elle se révèle comme une libération. En condensant 

notre énergie par une improvisation statique, le morceau commence alors quand nous avons 

besoin de la libérer. Cette première expérience nous a fait prendre conscience du rapport et 



de l'apport des musiques écrites et improvisées. Nous avons poursuivi cette méthode de 

travail ensemble.  

 

 Peu à peu, l'improvisation a pris une place de plus en plus importante dans notre 

travail. Nos répétitions devenaient des séances d'improvisation. Manquant radicalement de 

méthodes de travail pour cette pratique musicale nous avons rencontré à diverses reprises 

Alain Bioteau. Nos séances s'organisaient autour de ce qui est pour lui des  fondamentaux de 

la musique: le thème et la combinatoire. Ses conseils nous ont permis de rendre nos 

improvisations plus vivantes et dynamiques. Il nous conseilla d'improviser à partir de mots. 

Nous retrouverons d'ailleurs cette méthode lors de nos séances d'improvisation avec Hélène 

Labarrière en deuxième année.   

 

 Après ces différentes rencontres, nous nous sommes décidés à créer un répertoire 

autour de l'esthétique contemporaine, mais sans la différencier de la pratique écrite et 

improvisée.  Nous avons ajouté à notre répertoire une pièce de François Rossé,Impromptu et 

Winter Impression de Sergio Assad. Cependant dans notre forme finale, nous ne retrouvons 

aucune pièce de répertoire. En effet ayant eu l'opportunité de jouer au festival de danse à 

Cesson, notre format de spectacle en était réduit à vingt minutes (contrairement aux 

quarante-cinq minutes préalablement convenues). Ce format nous a demandé de condenser 

notre propos et de n'en garder que l'essentiel. Nous avons donc convenu  ensemble que  

l'improvisation semblait nous lier particulièrement et qu'elle était pour nous un challenge en 

la présentant sur scène.  

 

 

B/ La piste 

 

 La seule musique entièrement écrite est la piste que nous avons créée.  Le but était 

de concevoir une bande sur laquelle nous pouvions danser sur le début de notre spectacle. Il 

nous paraissait important de créer un univers musical en rapport avec la musique qui, 

ensuite, allait être jouée en direct.  La création de cette bande a été proche de notre système 

de pensée musicale pour le spectacle et les improvisations. Elle s’est fabriquée avec un 

mélange d’idées préconçues et d’aléatoire.   



 Pour cela, nous nous sommes inspiré du morceau de Leo Brower pour alto, guitare et 

flûte. Nous y avons repris les idées vocales en onomatopées et les effets sonores des 

instruments tels que frapper, souffler, frotter. Lors de l’enregistrement des sons nous nous 

sommes limité aux bruits qu’on pouvait produire avec une table et une tuyauterie. Sans 

l’utilisation des instruments, nous souhaitions cependant recréer l’univers du trio de Brower.  

Nos principes d’écriture étaient le contrepoint et l’accumulation. C'est une musique non 

mesurée. Nous avons mis des effets sur chacun de nos sons. Chaque son devait être le plus 

éloigné de son essence. 

 

 

C/ La transversalité 

 

 Lors de nos séances d'improvisations, nous nous sommes aperçu que nous travaillions 

beaucoup avec des thèmes faisant référence au visuel. Ils s'apparentaient à l'idée de 

mouvement, de couleur ou d'état de corps. Nous avons voulu renforcer ce rapport entre le 

sonore et le visuel et libérer l' imagination qui en découle. Ayant travaillé une année entière 

sur la musique, notre principal travail lors nos répétitions avec les danseurs a été de 

s'adapter à l'exigence propre à leur art.  La troupe Hepta est constituée de Rafael à la guitare, 

Cécile à la flûte, moi même à l'alto, et Pierre-Henri, Clément, Solène et Laurine à la danse.  

 

 

 

 

 

 

 

 

 

 

 



 

II/les méthodes de travail 

 

 

 

a/ La rencontre entre deux arts  

 

 N'ayant jamais pratiqué la danse, il m'a fallu comprendre cet art. Il nous a semblé 

important, nous musiciens, de nous confronter à cette pratique. L'improvisation demandant 

une connaissance de l'autre, nous voulions éprouver de façon succincte la danse. Lors de 

notre première rencontre avec les danseurs nous avons tous inventé chacun notre tour un 

geste nous évoquant la musique. La chorégraphie s'est donc constituée des gestes suivants : 

former une guitare dans l'espace, l'impulsion d'un souffle, gratter des cordes, la respiration, 

la prise en main d'un alto, la prise en main d'une flûte et à nouveau la respiration. Chaque 

membre était maître de son geste et devait l'apprendre aux autres, y compris pour les 

musiciens. Ce travail a été vraiment intéressant. 

 Je vais parler de mon expérience. J'avais pris comme geste la prise en main de l'alto. 

Répétant ce geste depuis mon plus jeune âge, ce dernier est devenu naturel pour moi. Le fait 

de devoir l'apprendre sans l'instrument et seulement pour la beauté du geste m'a rappelé 

l'exigence d'exécution qu'il demande. De plus j'ai été étonné de remarquer qu'il était 

perturbant pour les danseurs de ne pas regarder le geste qu'ils dansent. En effet, c'est le seul 

moment de la chorégraphie où le regard n'accompagne pas le geste. Alors que cela m'est 

naturel, je réalise combien  il est difficile de le demander à nos élèves.  

Une fois les gestes appris, il a fallu les travailler et les détailler, tel un cours d'instrument.  

 

 Il a fallu se mettre d'accord sur différents paramètres auxquels je n'avais pas songé. 

Les danseurs demandent une grande exigence quand à la qualité et à l'homogénéité du 

geste. Chaque partie du corps était détaillée pour chacun des gestes. Il a fallu se mettre 

d'accord sur les points d'appui, l'amplitude et la vitesse des mouvements.  La dernière étape 

de notre travail sur la chorégraphie était de passer un par un devant les autres en la dansant. 

Cet exercice permet tout d'abord aux autres de constater des défauts d'exécution, mais 



surtout  de tester sa mémoire. Je trouve le rapport à la mémoire très différent en danse. 

N'ayant pas appris la chorégraphie à l'aide d'une partition ou d'un support quelconque, je ne 

mémorisais pas une image ou un son fixés à l'intérieur de moi. J'avais l'impression que mon 

corps avait inscrit la chorégraphie comme un seul et même geste.  Chaque mouvement 

découle de l'autre.   

 

 La principale difficulté de cette chorégraphie résidait dans son rapport à la musique. 

La bande n'étant pas mesurée, il nous était impossible de se repérer en comptant. Un grand 

travail d'écoute nous a été nécessaire pour réussir à être ensemble sur chacun des gestes. La 

conscience des autres est essentielle. Il a fallu aux musiciens développer le regard 

périphérique. Tout en fixant un point il était nécessaire de réussir à regarder ses voisins.  

 

 Notre spectacle débute sur cette chorégraphie. Il était déroutant mais intéressant 

pour les musiciens de ne pas être catégorisés comme musiciens accompagnant les danseurs. 

Le début de la représentation amène le spectateur à nous considérer comme un groupe, une 

unité.  

 

 

B/ L'importance de l'espace 

 

 La gestion de l'espace est totalement différente quand on travaille avec des danseurs. 

Alors que pour un concert nous nous plaçons sur scène d'une façon préétablie par un 

répertoire et ses conventions, les danseurs eux doivent constamment réinventer l'espace. 

Pour présenter le projet aux danseurs nous leur avions indiqué que nous voulions travailler 

autour de la notion de combinaison, que ce soit d'ordre musical, chorégraphique ou encore 

spatial. En dehors de la première partie, les musiciens sont des éléments aux places définies 

en triangle. Le guitariste symbolise particulièrement le pilier des formes géométriques 

propres à chaque partie. Du début jusqu'à la fin, il est l'élément statique de la pièce.  

 Les dimensions du plateau était de huit sur huit. Ce qui nous laisse peu d'espace. La 

partie chorégraphie a été mise en espace afin que chacun puisse être vu du spectateur. Nous 

avons beaucoup utilisé le quinconce. En rouge est symbolisé le guitariste, élément centrale 

de l'espace mis en valeur par son arrêt du mouvement dès le début.   



 

 

La deuxième partie, consacrée aux improvisations, présentait quelques difficultés. Les 

musiciens étaient contraints de revenir toujours à la même place pour un souci logistique. 

Les câbles et micros devaient gêner le moins possible les danseurs. En rouge, nous 

retrouvons le guitariste qui ne bougera jamais même s'il ne joue pas. En bleu, la flûtiste et 

moi même. Nous nous placions toujours à la même place, mais sortions de scène quand 

nous ne jouions pas. En noir sont précisés les espace utilisés par les danseurs pendant les 

improvisations.   

 

Pour la dernière partie, les danseurs jouaient sur la symétrie. Leur chorégraphie fonctionnait 

par couple, un formé de deux garçons et l'autre par les deux filles. Alors que le premier 

s'avançait dans le cercle, le deuxième dansait sur les côtés de la scène.  

 



 La gestion d'entrée et de sortie de scène était une chose complétement nouvelle 

pour les musiciens. Cela nous obligeait à rester concentrés sur le spectacle même en dehors 

de l'espace scénique. L'attitude en coulisse faisait partie du spectacle et nous obligeait à ne 

jamais décrocher.  

 

c/ Transversalité et improvisation 

 Alors que nous avions tous plus ou moins une expérience dans l'improvisation, nous 

étions novices dans l'improvisation entre danseurs et musiciens. Il a fallu trouver des 

fondamentaux communs aux deux pratiques artistiques. Tout d'abord nous nous sommes 

mis d'accord sur ce que signifiait pour nous l'improvisation. Nous nous sommes accordés sur 

l'explication suivante : c'est un ensemble de sons ou de gestes combinés sur le moment 

présent.  

 Nous avons tout d'abord essayer d'improviser tous ensemble pour voir ce que cela 

pouvait donner. Malheureusement nous avons vite constaté que cela ne menait à rien. Il a 

fallu établir des contacts entre les différents membres de la compagnie et apprendre à se 

connaître. Nous avons donc commencé à travailler, comme nous l'avions fait pour la musique 

avec des thématiques. L'inspiration était alors plus présente mais nous tombions rapidement 

dans l'illustration. Les danseurs illustraient la musique et vice-versa. Nous avions l'impression 

que cela n'amenait rien au propos artistique. Peu à peu, nous avons commencé à travailler 

en petite formation. On choisissait un thème et ceux qui le souhaitaient  jouaient et 

dansaient. Rapidement nous avons remarqué que certaines formations fonctionnaient mieux 

que d'autres. Je pense que l'énergie liant plusieurs personnes sur l'instant est l'élément 

essentiel  pour improviser ensemble et cela quelque soit la discipline. Les improvisations 

réussies n'étaient d'ailleurs pas forcément celles où les personnes se regardaient.       



 

III/la notion temporelle 

 

 

a/ le temps dansé et le temps joué 

 

 La notion du temps en improvisation est difficile à concevoir. Elle est encore plus 

compliquée à ressentir quand les artistes sont issus de deux arts différents. Tout au long de 

notre travail nous avons constaté que les musiciens avaient tendance à jouer plus longtemps 

que les danseurs. En effet, les musiciens  jouant sans carrure se permettent d'étendre leur 

propos. Je pense que les danseurs, eux, définissaient leur trajectoire avant d'improviser et 

leur donnaient ainsi un indicateur temporel. De plus, le rapport au corps étant différent cela 

se ressent sur la gestion du temps. Certaines improvisations demandaient aux danseurs un 

investissement corporel tellement intense que la fatigue physique délimitait le temps de 

l'improvisation. Cela est flagrant sur le trio avec flûte, guitare et un danseur. La  source 

d'inspiration étant la tension, le danseur avait choisi d'avoir un état de corps reflétant cette 

thématique.  Alors que les musiciens parvenaient à créer une tension sonore avec un détente 

corporelle, le danseur lui ne pouvait pas le concevoir. Il ne souhaitait pas différencier l'effet 

d'une réalité physique. Le rapport au corps change son rapport au temps.  

 

B/ Le temps comme élément scénique 

 

 La principale difficulté rencontrée pour l'élaboration de notre spectacle a été le 

temps. En effet, participant à une soirée en plusieurs parties, notre représentation était 

limitée à vingt minutes. Même sur les moments improvisés nous étions contraints par le 

temps. En s'entraînant à jouer pendant environ trois minutes nous tentions d'intérioriser ce 

format. Cependant après plusieurs tentatives, nous avons convenu qu'il nous serait 

impossible en si peu de répétitions de réussir à intégrer un temps strict sur les 

improvisations.  

  



 Pour y palier nous avons considérer la contrainte temps comme un élément 

fondateur de notre spectacle. Le fil rouge serait la représentation du temps. Nous en avons 

choisi différents symboles pouvant être mis en valeur scéniquement. Une des danseuse 

représente le temps et vient rompre chacune des improvisations par différents procédés:  un 

poids suspendu par un fil qui tombe, un cycle de mouvements, le changement de position, 

une traversée représentant les différents âges de la vie et le sable qui s'écoule. La danseuse 

était un contrepoint. Elle provoquait une tension interne entre un semblant de liberté par 

l'improvisation et le fait que le temps nous contraint et nous rattrape toujours. Nous 

pouvons penser que l'espace de l'improvisation est le temps de l'insouciance et les symboles 

du temps celui d'un destin. 

 

 

 

C/ Le temps vécu 

        

 L'une de nos principales surprises à la sortie de la représentation a été le vécu 

temporel. Ce dernier a été totalement différent de celui vécu en répétition. Pour ma part, 

mon solo par exemple m'a semblé extrêmement court. Alors qu'habituellement je manquais 

d'inspiration pour ce moment du spectacle, le jouer devant un public m'a stimulée et m'a 

apporté une radicalité dans mon propos. J'ai eu particulièrement envie de défendre mes 

idées. Alors que l'indicateur de temps me montrait mon arrêt j'ai éprouvé à ce moment 

précis l'envie de développer mon idée. Il est alors extrêmement difficile de renoncer à son 

inspiration du moment. Dans l'improvisation la phase de recherche fait partie de la musique. 

C'est sûrement pour cette raison que la notion temporelle varie en fonction des moments. 

Parfois la 'bonne' idée arrive rapidement et d'autre fois elle demande plus de réflexion et de 

recherche. Cela varie encore plus avec la présence d'un public. Une ambiance se dégage de 

l'instant de la scène. On a envie de jouer avec et cela  ne se prévoit pas.  

 

 

 

 

 



 

IV/Rapport écriture/improvisation 

 

 

a/ La forme et le propos 

 

 Notre spectacle s'est établi autour des concepts de Liberté et de Contrainte. La liberté 

se trouve dans les instants d'improvisations et écrits. L'improvisation donne un droit 

d'expression individuel et l'écriture offre un cadre favorisant le développement personnel. 

Les contraintes se trouvent dans les durées, les thématiques et les formes. Notre propos 

s'oriente vers des équilibres et des déséquilibres entre ces deux concepts. Ce sujet est 

représenté par nos costumes. Le choix des couleurs noires et blanches symbolise l'opposition 

entre deux concepts:  la Liberté offrant la lumière et la Contrainte obscure. Chacun avait la 

possibilité de jouer avec ces deux couleurs en variant les motifs. Dans une contrainte 

donnée, chacun était libre de se l'approprier.    

 

 Le spectacle s'articule en trois tableaux. Le premier est d'une durée d'environ cinq 

minutes. Il est constitué d'une entrée de scène et d'une chorégraphie. Le spectacle 

commence quand la piste est lancée; il n'y a personne sur scène. Après plusieurs secondes 

chacun rentre sur scène. Les musiciens et les danseurs ont pris la liberté de choisir leur 

démarche, le but étant de créer une hétérogénéité dans les attitudes. Cependant le point 

d'arrivée était prédéterminé par l'emplacement pour la chorégraphie (voir chapitre II, 

premier schéma). Certains ont choisi une démarche rêveuse, d'autres excitée ou encore 

neutre. Le plus important était d'arriver sur scène en se positionnant en tant qu'individu, une 

entité propre. Cette conception se confronte à la suivante présente dans la chorégraphie où 

chacun est au service d'un collectif et se fond dans l'ensemble. L'arrêt progressif des 

personnes peut symboliser un effacement de soi dans une rigidité structurelle. Le système de 

la chorégraphie en sept mouvements peu à peu se désagrège par le retrait d'un mouvement 

à chacun des cycles.  La musique qui accompagne la danse est fondée sur des bruits pouvant 

symboliser une société industrielle où les sons de métal, d'argent et de moteur 

s'entrechoquent. La première partie se termine sur l'arrêt des mouvements dansés. 



 

 Le deuxième tableau débute lors d'un réveil provoqué par un appel présent sur la 

piste. Les artistes sortent de scène. A partir de ce moment toutes les formations jouées et 

dansées sont improvisées. Aucune contrainte apparente n'empêche l'individu de s'exprimer. 

Plusieurs rapports humains sont représentés par chaque improvisation. On peut y retrouver 

la colère, la souffrance, l'amour, la solitude, le conflit et la béatitude. Ces thématiques ont 

été insufflées par les mots choisis pour improviser. Un jeu de va et vient s'installe entre les 

acteurs. Chaque formation laisse place à la suivante en partant de scène ou en restant 

statique sur place. Beaucoup de déplacements sont présents dans cette seconde partie. Le 

lieu scénique devient l'endroit quasi sacralisé par les possibilités d'expression qu'il offre. Ne 

pas vouloir se approprier impliquerait un retrait de la scène. 

 Le dernier tableau mixe les concepts d'écriture et d'improvisation. Ce n'est qu'à la fin 

du spectacle que l'équilibre se fait entre les deux. La musique est basée sur une carrure 

stricte en sept temps. Les musiciens jouaient en boucle les temps mais en changeant les sons 

à leur guise. Une variation sonore se créait sur le rythme de façon instrumentale puis vocale. 

Les danseurs eux avaient une chorégraphie préétablie. Lors de l'arrêt de la musique deux 

d'entre eux improvisaient. Le spectacle se termine sur ce duo.   

    

b/ Forme ouverte 

 

 Je pense que le morceau Per suonare a tre de Leo Brouwer nous a influencés jusque 

dans la forme de notre spectacle. Nous y retrouvons différents éléments. Notre propos 

s'articule comme une grande forme ouverte. Nous avons construit la musique et la danse en 

cadrant les éléments essentiels à la création. Après avoir beaucoup travaillé nos thématiques 

d'improvisations, nous en gardions les principaux éléments ou les ambiances et jouions avec.  

Le travail autour des concepts de Liberté et de Contrainte nous a donc amené à inventer 

notre forme par la structure temporelle, thématique, musicale et ouverte et par les choix 

que nous prenions en direct pour faire évoluer notre propos.   

 

      

 

 



 

Conclusion 

 

 Cette première expérience scénique d'improvisation  transversale m'a apporté de 

nombreux éléments que je pourrais réinvestir dans ma vie de musicienne. Tout d'abord elle 

m'a donné des éléments de réponses sur les méthodes de travail que l'improvisation exige. 

Alors que la musique est jouée et créée sur le champ, elle demande malgré tout une 

préparation technique, physique et mentale. Plus je la travaille et plus je me rends compte 

que l'improvisation ne s'improvise pas. Ensuite le choix de ses partenaires est 

particulièrement important dans cette discipline. La prise de risque se faisant ensemble, je 

pense qu'il est nécessaire que les autres musiciens aient la même conception du risque que 

soi.  

  

 La collaboration avec les danseurs m'a permis de mieux comprendre cet art, avec ses 

exigences, ses habitudes. J'en ai saisi l'apport qu'elle donne à la musique. Le travail de la 

scène a été un travail important durant nos répétitions. Je me suis aperçu réellement de 

l'impact que pouvaient avoir l'attitude, le positionnement ou encore le regard du musicien   

sur une scène.  

  

 Avec deux des danseurs, nous avons continué l'aventure à la nuit des étudiants aux 

beaux-arts. N'ayant pas la possibilité de refaire le spectacle à trois, nous avons pris le risque 

d'improviser totalement, sans avoir répété, pour une représentation de vingt minutes. Les 

liens humains et artistiques que nous avions créés pendant ces derniers mois de travail se 

sont révélés durant nos improvisations libres. La connivence entre musiciens et danseurs 

était forte.   
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