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Parler de la danse
contemporaine
aujourd’hui

a beaucoup a voir avec le défi de
I’équilibriste : cet art du corps et du

mouvement ne se laisse pas saisir et
nommer aisément.

Comme si ce n’était pas suffisant,

les pratiques y sont éclatées et les
influences, incroyablement diverses :
les créateurs cherchent plus souvent a
les déjouer qu’a répondre aux attentes.
Comment alors développer un regard
informé et critique? Comment surtout
apprécier la multiplicité des approches,
des formes et des projets artistiques? Et
enfin, comment un diffuseur de danse
peut-il développer un discours et un
vocabulaire qui soient efficaces a la fois
pour démystifier cette discipline et piquer
I'intérét du public?

Bien souvent, notre adhésion a une
ceuvre tient a un état d’esprit : il faut
accepter de se laisser surprendre,
apprécier l'incertitude et le caractére
parfois expérimental, voire confrontant
des propositions.

Les pages suivantes proposent un

outil a I'attention des diffuseurs et des
agents de développement pour aiguiser
leur compréhension et raffiner leur
discours ainsi que quelques pistes pour
déterminer et planifier leurs activités de
développement de public et de médiation
culturelle.
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Le guide de réception
des ceuvres en danse

Médiation et
développement
de public en

DANS CE CAHIER DES ROUTES

Grille d’analyse —
Cartographie des

composantes de I'ceuvre
de danse

danse contemporaine

Nicolas
Filion

Aprés des études en littérature et

en photographie argentique, Nicolas
se consacre a la danse en 1998.
Pendant 15 ans, il danse auprés

de nombreuses compagnies et de
nombreux chorégraphes, poursuit
des études supérieures en danse et
en études et pratiques des arts, agit a
titre de médiateur culturel, enseigne
et contribue a plusieurs projets de
recherche. Aprés un bref détour
entrepreneurial a la téte de son propre
café, il revient a la danse en 2017 pour
devenir agent de développement,
avant de prendre des septembre
2019 la releve de Stéphanie Hinton

a la direction de FOVE diffusion. Fort
d’une expérience unique et éclatée,
passionné d’arts vivants, Nicolas
favorise une approche humaine et
engagée dans le développement et
I’administration des arts.

Planifier une stratégie
de médiation
et de développement

COLLABORATEURS

Ariane
Boulet

Ariane est active en danse comme
interpréte, créatrice et co-directrice de
I'organisme Je suis Julio. Interpréte, elle
plonge en studio et sur scéne pour une
vingtaine de créateurs depuis 2009.
Elle crée et co-crée au sein de Je suis
Julio une dizaine d’ceuvres filmiques,
scéniques, in situ et performatives.
Dans une quéte de ce que I'ceuvre
permet de rencontre et de partage, elle
termine en 2014 une maitrise en danse
ou elle s’'intéresse a la création en
milieu de soins. Depuis 2015, elle guide
son projet phare de visites dansées

en CHSLD, intégrant la danse a un
contexte de résidence d’habitation pour
personnes en perte d’autonomie et en
fin de vie. Elle agit aussi en médiation
culturelle et en enseignement d’ateliers
professionnels.

Marika
Créte-Reizes

Marika Créte-Reizes cumule une

vaste expérience en diffusion des arts
de la scene, en développement de
programmes et de projets de médiation
culturelle, en recherches évaluatives

et en gestion de projet. Elle a travaillé
pour plusieurs organisations culturelles
dont la Place des Arts ou elle a occupé
de poste de gestionnaire Education et
Collectivités. Animée par la nécessité
d’un arrimage fort entre les milieux des
arts et de I'éducation, elle collabore
avec plusieurs organisations nationales
et internationales comme consultante
sur des projets alliant culture et
éducation et donne de la formation

en éducation esthétique aupres
d’artistes-médiateurs, de diffuseurs et
d’enseignants.

Nommer Pindicible : le défi
de la danse contemporaine

Quelques
références

Marco
Pronovost

Nommé en 2017 I'un des cing Jeunes
innovateurs culturels canadiens par

le Conseil des Arts du Canada, Marco
Pronovost est un artiste-médiateur
dont le travail se qualifie d’art social.
Chorégraphe, metteur en scene et
chercheur, il explore dans ses ceuvres
la relation avec le public et remet en
question le quatrieme mur. Marco est
Fellow du Global Salzburg Seminar, en
Autriche, et manifeste d’ailleurs son
intérét envers l'art social dans d’autres
sphéres professionnelles : commissaire,
médiateur, consultant, formateur,
conférencier et auteur, il fait partie

des rares spécialistes qui abordent
les questions de médiation culturelle
et d’engagement des publics a la fois
comme artiste et comme théoricien.
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Prélude a la
réception des
ceuvres en danse

La premiére étape vers I'analyse d’un spectacle est simplement
d’identifier et de nommer ce qu’on y a vu. Or, ce qui peut sembler

une évidence devient vite un défi avec la danse — en particulier

celle que 'on nomme contemporaine, c’est-a-dire la danse qui se

crée aujourd’hui. Tenant pour acquis qu’il y a autant de danses
contemporaines que de créateurs, nous proposons ici de mettre de
coté tout a priori et toute attente pour s’attarder aux éléments concrets
du spectacle. De quoi est-il fait? Quels corps, quels gestes I'’habitent?
Quels éléments scéniques, lumineux, dramaturgiques entrent dans sa
fabrication? Quelles références y retrouve-t-on qui nous renvoient a une
réalité sociale, culturelle ou politique?

Ces éléments, rassemblés dans notre guide, seront le point de départ
de notre analyse : nous en constituerons un champ sémantique qui
nous permettra d’aborder I'ceuvre et de la questionner. Il y a fort a
parier que nos échanges, tant avec les artistes qu’avec le public, en
seront plus pertinents, précis et accessibles.

Plus concrétement, I'objectif de ce guide est de reconnaitre différents
«projets » mis de I'avant au sein de I'ceuvre : des projets qui cristallisent
une vision du monde, un discours ou une idée artistique, poétique,
parfois politique. Sur cette cartographie des éléments de I'ceuvre,

on propose d’envisager comme des « poles » les différents projets :
projet de corps, projet gestuel ou chorégraphique, projet de mise en
scéne ou dramaturgique, et enfin, projet social ou culturel. Cet exercice
simple permet souvent de dégager les lignes directrices de I'ceuvre :
une signature propre, une ou plusieurs caractéristiques centrales qui
mettront en lumiere les forces (et parfois les faiblesses) de la piece, sa
cohérence interne.

Pour en tirer le maximum, nous suggérons de dégager au plus une
dizaine des notions les plus fortes parmi toutes les idées rassemblées
dans le guide : celles qui se recoupent d’'un quadrant a I'autre ou encore
celles qui résonnent avec plusieurs notions trouvées dans les autres
quadrants. Cette sélection vous offrira un bon point de départ pour
questionner I'ceuvre, engager la discussion avec le public ou l'artiste,
valider ou infirmer des impressions — et éventuellement rédiger un
texte descriptif ou promotionnel. Lobjectif n’est pas tant une analyse en
profondeur qu’une forme dirigée de remue-méninge en vue d’appuyer
I'appréciation du spectacle sur des éléments concrets et mesurables.
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Le projet
de corps

On revient souvent en danse au potentiel
dramatique et expressif du corps ainsi
qu’au contenu narratif porté par l'identité
physique. Qui danse? Quel ou quels
corps sont mis de I'avant? Quels sont
leur &ge, leur corpulence, la couleur de
leur peau, mais aussi leur état physique
et leur degré d’entrainement, leur
correspondance a certains standards

ou, au contraire, la variété de leurs
physiologies et habiletés? L'identité et le
physique des interpréetes en disent déja
beaucoup sur le projet artistique; ils y
prennent méme parfois une importance
fondamentale.

On peut aussi s’arréter a des indices

sur leurs attitudes et fagons d’étre, sur
I’énergie qu’ils déploient ou contiennent,
les contrastes et similarités qui les
caractérisent.

Notez pour ce pole tout ce qui vous
frappe : le plus petit détail peut s’avérer
révélateur.



Le projet
choreé-
graphique
ou gestuel

Méme dans sa forme contemporaine,

la danse reste un art du mouvement.
Dans cette région de notre grille, nous
vous invitons a caractériser le geste : son
amplitude, sa précision, ses dynamiques.
Le théoricien Rudolf Laban a élaboré dans
les années 30 une méthode d’analyse

du mouvement pour tenter d’en isoler

le moindre aspect. Si on ne cherche pas
ici autant de précision, il peut étre utile

de s’en inspirer. Quelles parties du corps
bougent? Quels rythmes, quelles forces,
quels élans prennent part au mouvement?
Quelles dynamiques reconnait-on — par
exemple, des gestes brusques, frappés,
glissés ou fouettés, percussifs ou flottants?
Quels sont les points d’appui du corps?
Comment décrire son rapport a la gravité,
a sa gestion du poids? Y reconnait-on une
école de mouvement, une esthétique? Les
mouvements sont-ils stylisés ou relevent-
ils plutot du quotidien?

Y a-t-il des mouvements d’ensemble,
d’unisson ou de contrepoint, voit-on

des manipulations et contacts entre

les danseurs? Ici encore, la justesse de
I’analyse sera tributaire de la finesse des
détails relevés.

Le projet
de mise

en scene
ou drama-
turgique

Ce pble de notre grille rassemble tous

les éléments du spectacle ne relevant

pas du corps ou du geste : musique,
scénographie, costumes, accessoires,
usage de I'espace. On peut aussi y relever
'usage du langage et de la voix, que I'on
retrouve souvent en danse contemporaine,
mais envisagés comme un matériau : le
rapport au discours, au texte et au mot fera
plutdt partie du péle suivant.

On notera aussi comment ces éléments
physiques sont utilisés. En dégage-t-on
une trame narrative, des personnages?
Comment les vétements, les costumes

et les accessoires couvrent-ils ou
révelent-ils les corps? Quel usage fait-on
de la lumiere? Y a-t-il de la musique,

des projections, des décors? Quelle
atmosphere, quelle ambiance se dégagent
des différents éléments de mise en scene?
Quels sont le format de la salle, sa jauge, la
taille de la scene? Celle-ci est-elle utilisée
dans sa totalité?

Ces différentes matieres extérieures a la
danse elle-méme en disent également
beaucoup sur le projet artistique
puisqu’elles viennent appuyer, et parfois
commenter ou diriger notre interprétation
de la piece.

Le projet
social,
culturel ou
politique

Ce quatrieme pole témoigne du contexte
dans lequel on peut situer 'ceuvre : en
premier lieu, ses références culturelles,
sociales ou politiques, lorsque I'on peut
les percevoir. Quels a priori culturels peut-
ony relever? Y prend-on position sur un
ou des enjeux précis? Y décele-t-on une
critique, une dénonciation, une promotion
de certaines idées? Y fait-on référence

a un événement historique, a une réalité
sociale, a une manifestation culturelle
précis? Si c’est le cas, on fera aisément
des liens avec des éléments de costume
ou de scénographie, et certains gestes ou
éléments du projet de corps.

Comment décrire la forme de la piece?
Est-elle abstraite ou expressive, ou encore
plutot engagée? Y a-t-il du texte, voire un
scénario ou un livret comme a I'opéra?

La place du spectateur est également

a considérer ici : ou est-il situé, quelle
perspective a-t-il sur I'action? La
convention du « quatrieme mur » est-elle
respectée? Quels types d’interactions sont
mis de I'avant? Entre les danseurs, envers
le public? Ce dernier est-il interpellé,
parfois mis en mouvement, impliqué dans
le déroulement de la piece?

Parler de la danse. CAHIER DES ROUTES
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Projet

Cultures,
de corps genres, ages
Habiletés, Groupes
entrainement ) P
SOocClaux
Particularités
Ce que le corps
porte (vécu) Types
de corps
Handicaps Comment le corps
est-il habité (corps
3 outil, corps engagé,
Etats de corps transcendé)?
corps
Individu vs
générique
Amplitudes, Rapports
vitesses, forces, physiques entre les
dynamiques danseurs (portés,
échanges, regards,
déplacements)
Gestes
Types de R
gestes signifiants

ou abstraits

Complexité
vs simplicité

Théatralité
du geste

Projet

chorégraphique/

gestuel

@ CAHIER DES ROUTES. Parler de la danse

Ecriture vs
improvisation

Quelle(s) partie(s)
du corps bouge(nt)?

Mouvement
fonctionnel
ou stylisé

Projet de mise
en scene/
dramaturgie

Accessoires,

décors Rapports entre
Utilisations les interpretes
de I'espace

Théatralité
des lieux

Quel univers
est créé?

Intégration vidéo,

Lumieres numérique, etc.

Lieux,
Musique déroulement
du temps
Foule vs

Costumes individus

Codes
sociaux

Références

. culturelles
Références

de style

Codes de représentation
(a I'italienne, in situ,
Prises de parole chute du quatrieme mur)
(politique, sociale,
esthétique, militante,

aCtiViSte, etC.) Documentalre,

vécu personnel

Tout texte, discours
ou intervention

Projet
culturel/social



-

~

Projet Projet de mise
de corps en scene/
dramaturgie
Projet
chorégraphique/ Projet
\ gestuel culturel/social /
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Nommer lindicible : le défi
de la danse contemporaine

Plusieurs publications ont cerné ces dernieres
années les obstacles auxquels font face les
diffuseurs en arts de la scéne, notamment le
vieillissement graduel de leurs publics et la place
grandissante du numérique dans la vie quotidienne,
tout comme dans la diffusion de la culture. Toutefois,
malgré ces facteurs inéluctables, les données des 25
dernieres années tendent a démontrer une certaine
stabilité dans la fréquentation des arts de la scéne en
général. Devant ce constat, verrons-nous le verre a
moitié vide ou a moitié plein?

LAlliance des réseaux de diffusion des arts de

la scene (ARDAS) affirmait en 2008, dans son

Guide pratique de développement de public

pour les diffuseurs des arts de la scene, que «[si
I’on trouve] peu ou pas de données pour mieux
anticiper les comportements des publics, les
statistiques existantes tendent a prouver que si
beaucoup d’efforts restent a faire pour augmenter la
fréquentation des arts de la scéne, il existe un large
marché potentiel ».

Dans ce portrait global, la danse fait bien souvent
figure d’exception — lorsqu’elle voit par exemple
sa fréquentation doubler en dix ans alors que les
autres arts de la scene constatent une forte baisse
(1994-2004), mais aussi lorsque I'on analyse sa part
de marché des arts vivants, de loin la plus basse
en nombre de billets vendus. Cependant, son taux
d’assistance (mesuré par le ministére de la Culture
au fil des années) reste au Québec tout prés des
60 %, un chiffre parfaitement dans la moyenne de
I'industrie.

La danse est également un cas particulier lorsqu’il
s’agit de la mettre en valeur au sein de stratégies
de développement de public ou lors d’activités de
médiation culturelle. Etrange paradoxe pour une
activité largement répandue dans la population :
les nombreuses offres de cours de danse a travers

la province, la pratique des danses sociales ou

le simple plaisir de se défouler pendant la fin

de semaine sur les pistes de danse ne sont pas
gages d’engouement pour cet art de la scéne.
Heureusement, s’il est encore trop tét pour mesurer
les effets réels des Révolution et autres So You Think
You Can Dance, on peut certainement s’appuyer

sur ces locomotives populaires pour atteindre de
nouveaux — et jeunes! — publics.

Comment, donc, formuler sa stratégie de
développement et de médiation? Quelle stratégie
adopter pour rejoindre et retenir un public pour la
danse au sein de vos milieux?

La recette n’est pas simple : elle s’appuie sur de
nombreux facteurs allant des réalités particulieres a la
population de votre région aux affinités esthétiques
de votre équipe, en passant par les contraintes de vos
installations et par la possibilité d’étendre vos activités
hors les murs. De nombreux exemples tendent
cependant a démontrer qu’une stratégie a long terme
combinant une sélection cohérente d’ceuvres, une
présence soutenue dans votre milieu et un choix
d’activités culturelles adaptées a votre population
auront un impact significatif sur le succes de votre
saison de danse!

Dans ce document, on fera la distinction entre les
activités de développement de public, qui sont
orientées vers de nouvelles clienteles, et celles de
médiation culturelle, qui permettent quant a elles
d’approfondir et d’enrichir le rapport qu’entretient le
public avec les ceuvres, les artistes et la discipline.
En d’autres mots, I'une favorise la découverte;
I'autre, I'appréciation de la discipline. La plupart
des activités proposées ici répondent aux deux
objectifs, et c’est tant mieux. Distinguer les forces
de chacune permet de mieux orienter vos efforts en
vue d’atteindre vos ambitions!

Parler de la danse. CAHIER DES ROUTES
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Activité sur la scéene

95 % MEDIATION/5 % DEVELOPPEMENT

Rassembler le public sur la scéne avant, aprés ou entre les
spectacles pour une classe technique, un échange ou une
activité créative.

Exemple

Anne Plamondon offre une classe ouverte au public sur la
scene de la Cinquieme Salle entre deux représentations de
sa piece; Sarah-Eve Grant invite les spectateurs a s'asseoir sur
scéne apreés la représentation de A mes yeux c’est similaire
pour échanger sur les enjeux touchés par sa piece; les
spectateurs sont invités a visiter les coulisses et a voir I'équipe
technique a I'ceuvre avant une représentation.

Forces :

Tres participatif, monter sur scéne est une expérience en soi;
a la fois individuel et collectif; rapproche le spectateur de la
réalité des artistes.

Défis :

Peut contribuer a démystifier le spectacle; peut étre difficile
pour certains artistes ou équipes techniques; certains
spectacles ne s’y prétent pas facilement.

Présentation préspectacle

85 % MEDIATION/15 % DEVELOPPEMENT

Mise en contexte du spectacle par un conférencier; liens
historiques, esthétiques ou avec le contexte culturel de
la piece; peut inclure une présentation d’extraits vidéo
ou musicaux.

Exemple

Présenter le contexte historique de la gigue québécoise
avant un spectacle de gigue contemporaine; faire une
rétrospective des différentes versions d’un spectacle a livret
ou de l'original d’'une adaptation (différentes versions d’un
Sacre du printemps, d’un Cendrillon, d’un Barbe Bleue).

Forces :

Mettre le spectacle en contexte plutét que chercher a
I'expliquer; rapprocher la danse d’autres disciplines artistiques
(musique, théatre, cinéma), situer le contexte historique de la
piéce, de la discipline, de I'esthétique.

Défis :

Spectateur en position d’écoute, pas de rétroaction avec les
participants; risque de biaiser la réception du spectacle; limité
au public ayant déja un billet.
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Discussion apres-spectacle

90 % MEDIATION/10 % DEVELOPPEMENT

Discussion entre le public et des membres de I'équipe
artistique animée par un médiateur extérieur ou un membre
de I'équipe du diffuseur.

Exemple :

Un animateur de la région est invité a animer la discussion; les
artistes peuvent étre invités a préparer une présentation sur
leur travail (« rappel » d’un solo ou d’une section du spectacle;
extrait musical par un collaborateur; explication du processus
créatif ou partage d’anecdotes liées a la piece).

Forces :

Le spectateur est libre de commenter, de poser des questions,
de valider ses impressions; donne un acces privilégié au vécu
des artistes, au processus; échange a chaud.

Défis :

Peut susciter un désengagement du spectateur; dépend
de la qualité de I'animation; peut contribuer a démystifier le
spectacle; certains artistes sont moins a I'aise de parler de
leur travail ou d’ajouter des éléments au spectacle.

& Parcours du spectateur

75 % MEDIATION/25 % DEVELOPPEMENT

Inviter un petit groupe de participants a voir et a
commenter (en petits groupes de discussion, par écrit ou
en entrevues) une série de spectacles au cours de la saison,
éventuellement a suivre des ateliers sur I'histoire de la danse
et sur chacune des ceuvres présentées, peut-étre aussi a
rencontrer les artistes.

Forces :

Implique profondément les participants au fil de la saison;
permet de développer un esprit critique; peut en faire des
ambassadeurs a long terme; permet de garder une riche
archive des témoignages.

Défis :

Implique des colts et une logistique importante.

1- Activité ponctuelle : ce type d'activité a lieu une seule fois avant ou
apres la diffusion de I'ceuvre et demande peu de logistique.

O 2- Rencontre engagée : ces rencontres impliquent un travail de création
ou de réflexion en lien avec I'ceuvre et doivent répondre aux besoins de
I'artiste, des intervenants ou de I'événement concerné. Elles demandent
une certaine logistique.

A 3-Partenariat annuel : ces partenariats impliquent un travail d’équipe entre
le diffuseur et son ou ses partenaires a long terme pour mettre sur pied
une association qui permet le développement de toutes les parties. lis
demandent une logistique accrue, qui fait partie du travail hebdomadaire
de 'organisme.



Atelier de création avec
le ou la chorégraphe

55 % MEDIATION/45 % DEVELOPPEMENT

Activité en amont du spectacle pour un public ciblé ol le ou la
chorégraphe dirige un atelier créatif en lien avec le spectacle.

Exemple :

Caroline Laurin-Beaucage partage le processus créatif de son
solo Intérieurs avec les résidents d’'un centre pour personnes
agées et les invite a créer leur propre solo; Virginie Brunelle
invite les éléves d’'une école de danse a créer leurs propres
«portraits de famille » inspirés des tableaux de A la douleur
que j'ai; Simon Ampleman invite des patients du CHUM a
créer le spectacle En ces lieux ils danseront en les impliquant
dans des ateliers techniques et créatifs.

Forces :

Rassemble un public (familles et amis) autour des participants;
implique profondément les artistes dans la communauté;
crée parfois un spectacle unique et participatif; suscite les
échanges entre public et artistes; démystifie la compagnie et
donne des clés de compréhension tres directes sur la piece
et la discipline.

Défis :

Demande une longue préparation en amont, ajoute une
charge logistique et peut étre onéreux; pas possible avec tous
les spectacles.

o Table ronde sur un sujet en lien
avec le spectacle

50 % MEDIATION/50 % DEVELOPPEMENT

Discussion, table ronde organisée en marge du spectacle pour
aborder les enjeux ou le situer dans un contexte plus large.

Exemple

Inviter des ainés ou des sages autochtones en marge d’un
spectacle de Red Sky Performance; organiser un débat sur
I’appropriation culturelle en marge d’un spectacle de Zab
Maboungou.

Forces :

Permet au public de s’engager et d’approfondir le message
ou le sujet du spectacle; peut impliquer des interlocuteurs
hors du champ artistique; ouvre sur une réalité plus large;
ameéne le public a prendre conscience d’un phénomene, a
s'impliquer dans la réalité abordée.

Défis :

Peut étre confrontant pour certains publics; dépend

de la pertinence et de l'implication des intervenants
rassemblés; peut biaiser la perception du spectacle, voire
I'instrumentaliser; certains spectacles ne s’y prétent pas.

o Rencontre artistique
transdisciplinaire

50 % MEDIATION/50 % DEVELOPPEMENT

Invitation d’un artiste de la région a créer en direct en réponse
a la proposition chorégraphique.

Exemple :

La danseuse et artiste visuelle Marie-Héléne Bellavance
dessine en direct pendant les représentations d’E/ Silencio de
las Cosas Presentes d’Eduardo Ruiz Vergara; une auteure est
invitée a écrire un court texte en réponse a un spectacle solo.

Forces :

Devient une seconde proposition artistique; crée un
prolongement du spectacle et porte un regard poétique sur
I'ceuvre dansée; crée de nouvelles possibilités d’interprétation
et de compréhension du spectacle; met en valeur un autre
artiste (potentiellement au programme d’un autre volet de
programmation du diffuseur); crée un contexte pour apprécier
I'art qui n’est pas directif; invite au dialogue.

Défis :

Dépend fortement du coup de foudre artistique des artistes;
peut impliquer une réalisation en deux temps pour exposer
ou recevoir la réponse artistique au spectacle.

A Partenariat local

25 % MEDIATION/75 % DEVELOPPEMENT

Approcher des partenaires locaux en vue d’activités de
développement de public et de médiation.

Exemple :

Communiquer avec les écoles de danse ou de théatre ou les
écoles de la région pour y offrir des classes ou des ateliers
créatifs ou techniques; approcher une entreprise dont les
activités touchent une réalité proche du spectacle présenté
pour y offrir une activité ou des rencontres entre le personnel
et les artistes; proposer des capsules vidéo offrant des extraits
d’ceuvres et des entrevues avec les artistes de la saison a des
milieux spécialisés (hopital, centre jeunesse, CHSLD, etc.).

Forces :

Permet des initiatives a plus long terme; peut amener des
ressources humaines ou matérielles au profit de la création,
de la population ou des artistes; offre un acces privilégié a un
public ciblé; développe un sentiment d’appartenance entre le
partenaire, le diffuseur et I'artiste, et peut devenir récurrent.

Défis :
Implique un travail logistique important; dépend fortement de
'engagement et de I'efficacité des partenaires.
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o Intégration dune activité dans
un événement local

20 % MEDIATION/80 % DEVELOPPEMENT

Proposer un atelier, une activité ou la présentation d’un extrait
pendant un événement local.

Exemple :

Offrir un extrait du spectacle lors d’'un marché extérieur; offrir
une classe technique en marge d’un festival d’été ou d'une
journée d’activités parascolaires; programmer un spectacle en
fonction de son intégration a cet événement.

Forces :

Implique les artistes et le diffuseur dans le quotidien de

la population; sort la danse du thééatre et du cadre habituel;
peut générer des associations surprenantes; integre l'art
dans la ville.

Défis :

Peut souffrir de son intégration a un événement existant; place
les artistes en compétition avec les activités locales.

a Developper la relation
avec les médias

10 % MEDIATION/90 % DEVELOPPEMENT

Favoriser une collaboration réguliere avec les principaux
médias locaux, s'intéresser a leurs réalités et enjeux.

Exemple :
Inviter les journalistes et chroniqueurs culturels a
une formation ou a un atelier offert par un artiste.

Forces :

Développe la complicité avec un partenaire important pour la
visibilité de la programmation et du lieu de diffusion; donne un
acces a un rouage important de la vie de la communauté locale.
Défis :

Le mandat des médias est large et ceux-ci sont souvent tres
sollicités; c’est un investissement a long terme.
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o Premiére partie locale
au spectacle

10 % MEDIATION/90 % DEVELOPPEMENT

Invitation d’un artiste local ou d’une troupe de loisirs en
premiére partie.

Exemple :

Les étudiants d’'une école de danse apprennent et
interprétent sur scene un extrait du répertoire de la
compagnie invitée; un artiste local (de danse ou d’une autre
discipline) propose une premiere partie liée au spectacle
(chanteur hip hop avant une prestation de Ebnfloh).

Forces :

Rassemble un public (famille et amis) autour de la premiere
partie; implique les artistes dans la communauté; bonifie

le déroulement de la soirée sur un mode festif et convivial;
suscite les échanges entre public et artistes; démystifie

la compagnie.

Défis :
Ajoute une charge logistique et peut étre onéreux; pas
possible avec tous les spectacles.

a Partenariat interrégional

75 % MEDIATION/25 % DEVELOPPEMENT

Proportion variable selon le type de projet.

Développer une collaboration avec des diffuseurs ou des
organismes a la fois a l'intérieur et a I'extérieur de la région en
vue de programmer conjointement des tournées, des activités
ou des projets.

Exemple :

Un diffuseur, une entreprise locale et un artiste se rassemblent
pour développer un projet particulier de médiation artistique
au sein de la formation d’été a la Place des Arts; quatre
diffuseurs en région s’entendent sur la programmation
d’une tournée et développent conjointement une activité
avec l'artiste concerné.

Forces :

Réunit les ressources et les forces de différents acteurs;
ajoute une plus-value si une activité a lieu plus d’une fois;
permet de développer I'expertise de I'équipe du diffuseur;
favorise une synergie qui dépasse le seul domaine culturel.

Défis :
Projet a long terme; implique de nombreux acteurs et peut
nécessiter beaucoup de logistique.



L’une des forces de la discipline de la
danse lui vient de son impermanence.

Art vivant par excellence, elle ne repose
sur aucun texte, s’apprécie au mieux en
présence et s’adresse a un sens peu
connu, celui de la kinesthésie, c’est-a-dire
la perception du mouvement. Art de peu
de mots, donc. A ses ambassadeurs et
passeurs, revient le défi de la nommer.

Aux programmateurs et directeurs artistiques (qu’ils soient
spécialistes ou multidisciplinaires), s’ajoute le défi d’échafauder
un programme qui soit a la fois solide, riche et séduisant aux yeux
de leurs publics. Lécologie de la danse aujourd’hui étant éclatée
et vaste, notre proposition est de tenter I'’équilibre entre des choix
tres spécifiques, marqués dans leurs différences, tout en gardant
conscience de I'immense variété de I'offre. En d’autres mots, il
faut prendre chaque ceuvre pour ce qu’elle propose, accepter
son histoire unique et sa cohérence; c’est un objet qui se tient
debout tout seul et qu’on aborde avec la curiosité qui anime le
randonneur, avide de découverte.

La méme logique s’applique face aux publics, dont les attentes

et les perceptions varient beaucoup selon divers facteurs. On

I’a dit ailleurs : le défi est de faire se rejoindre I'un et l'autre, le
projet de I'artiste et les attentes du spectateur. Le choix d’activités
de médiation et de développement de public doit ainsi étre
intimement lié aux ceuvres présentées et adapté en fonction du
milieu, en tenant compte de facteurs locaux tels que le lieu de
présentation, le type de clientele visé ou les habitués, le moment
choisi pour sa réalisation et, bien sdr, son inclusion dans une
stratégie a long terme.

Quels sont les publics vers lesquels vous désirez vous tourner?
Qui sont vos publics actuels et vos publics potentiels, et comment
les rejoindre efficacement?

Quels enjeux locaux viendront influencer votre approche? Y a-t-il
des zones aveugles que vous pourriez exploiter? On pense par
exemple a I'utilisation d’espaces inhabituels, peut-étre hors les
murs, en complément d’'une programmation en salle, ou encore a
I'exploitation de la salle lors des temps morts, par des organismes
ou regroupements de la région : deux fagons d’atteindre des
publics qui ne connaissent peut-étre pas les activités de votre
organisation.

Des ressources existent déja en vue de la planification, de la
préparation et de I'évaluation des activités de médiation et

de développement de public. Vous trouverez quelques liens

et références a la page suivante, notamment les documents

et boites a outils préparés par I'organisme Culture pour tous

et le guide pratique de I’ARDAS (2008), qui gardent toute leur
pertinence pour la danse aujourd’hui. Limportance de garder des
traces et de mesurer 'impact de ces activités y est notamment
bien mise en lumiére. A cette fin, la compilation et I'utilisation

de bases de données peuvent s’avérer d’'un immense secours,
notamment pour bien comprendre qui sont nos publics, ce qu’ils
recherchent et ce qui les rejoint. Dans I'utilisation de ces outils, il
sera important de se donner des informations a la fois qualitatives
et quantitatives : souvent, le nombre de participants, de clics

ou de visionnements ne reflete pas fidélement tous les effets
d’une activité de médiation. La qualité d’'un engagement, le réle
d’ambassadeur que peut assumer une seule personne au sein
de son entourage, I'enthousiasme suscité par une activité ou un
spectacle marquants peuvent mettre du temps a se traduire en
chiffres et passer sous le radar.
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Assumer la tdche

de commissariat artistique

La tache de direction artistique est
délicate — en particulier lorsqu’elle est
cumulée aux taches d’une direction
générale, et encore plus lorsque cette
direction s’étend a plusieurs disciplines.
La difficile conciliation des objectifs
financiers, artistiques, culturels et parfois
sociaux d’un centre culturel ou d’un
diffuseur de spectacles peut difficilement
étre menée par une seule personne : on
en revient encore a I'importance de bien
communiquer et de bien s’entourer.

A cet égard, I'idée d’un commissariat artistique en arts vivants a
fait son chemin depuis les dix derniéres années pour développer
et promouvoir le réle crucial occupé par ces spécialistes de la
médiation et de la mise en contexte des performances artistiques.
Jusqu’a tout récemment, cette expertise ne s’apprenait que d’une
seule et unique facon : de maniere indépendante, notamment par
des directeurs artistiques a la recherche d’outils, d’expérience

et de connaissances théoriques pour appuyer leur pratique de

« passeurs culturels ».

Linvitation que nous faisons ici est de contribuer a cette
transformation graduelle des pratiques en programmation culturelle
en prenant activement part a la conversation — en d’autres mots,
en assumant le role de commissaire ou de passeur artistique

que vous occupez dans votre milieu. On confond trop souvent
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les notions de leadership et d’expertise : on peut étre un leader
généraliste si I'on sait s’entourer et faire preuve de curiosité et
d’ouverture, comme on peut étre un expert sans jamais fédérer
suffisamment d’adhésion pour influencer son milieu.

Nous terminons donc ce document avec une série de questions
a I'attention du commissaire artistique en arts vivants, mais
aussi de I'agent de développement de public, du responsable
des communications, de I'artiste prét a aller a la rencontre

de nouveaux publics. Ces questions ouvertes appellent a la
communication, a I’humilité et a 'engagement personnel et
intellectuel envers sa pratique :

Comment la danse s’inscrit-elle au sein de vos activités et de
votre programmation?

Quelles connaissances vous manquent encore pour assumer,
nommer et défendre vos choix artistiques?

Qui sont vos alliés dans la communauté, les spécialistes et les
références qui peuvent vous aider a orienter et a défendre vos
décisions, vos choix et vos pratiques?

Quelles sont les pratiques d’autres disciplines, d’autres
cultures ou d’autres styles qui pourraient inspirer les vétres,
vous aider a « sortir de la boite »?

Sauriez-vous nhommer, pour vous-mémes d’abord, ce qui
vous intéresse, vous allume ou vous confronte au sein
des pratiques actuelles? Vous sentez-vous suffisamment
outillé pour justifier et défendre votre programmation face
a vos publics, a vos bailleurs de fonds et a vos conseils
d’administration?

Ce document se veut moins une source d’information qu’une
incitation a la curiosité, aux échanges et aux questionnements
— bref, un appel a I'action et a 'engagement envers un art pour
lequel, on I'espére, nous partageons une passion commune!
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