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LA DANSE

UNE SPECIALITE

CLE POUR LA FFEA

La Fédération :

Représente son réseau et son terrain : en donnant
a voir la réalité quotidienne des directeurs
d'établissements et des professionnels de chaque
spécialité ;

Affirme sa transversalité : en croisant les regards
d'experts issus d'horizons professionnels variés ;

S'inscrit dans l'actualité : en traitant des enjeux
contemporains de la spécialité (santé du danseur,
inclusivité, certifications et passerelles vers
l'enseignement supérieur), qui touchent
directement aux missions de défense des intéréts
de ses adhérents.

3 profils complémentaires du monde de la
danse sont mis en dialogue pour explorer
diverses thématiques.



JULIEN
GUERIN

Chorégraphe,
ex-danseur interprete des
Ballets de Monte Carlo.

VOTRE REGARD SUR

L'ETAT DE LA PROFESSION

La profession de danseur demeure un métier
d’excellence, mais également un métier
particulierement exigeant et relativement court.
Contrairement a d’autres carrieres artistiques, le
danseur est confronté trés t6t a la question de la
reconversion, puisque la carriére d’interpréte se
termine généralement entre 35 et 40 ans, parfois
plus tét selon les parcours et les contraintes
physiques.

Les réalités professionnelles sont aujourd’hui tres
contrastées. Certains danseurs bénéficient d’'une
stabilité, d’un cadre social structuré et de
conditions de travail favorables au sein de
grandes compagnies ou d’opéras. D’autres
évoluent dans des contextes plus précaires,
alternant contrats courts, projets indépendants et
périodes d’incertitude.

Pour les danseurs issus d’une formation classique
ou néoclassique, les perspectives se sont
également transformées. En France, une grande
partie des Centres Chorégraphiques Nationaux
développe aujourd’hui des écritures
contemporaines, ce qui réduit les débouchés pour
certains profils. Les ballets d’opéra demeurent
des employeurs essentiels, mais les postes y sont
peu nombreux et particulierement convoités.

Malgré ces difficultés, je reste optimiste quant a
la place de la danse dans notre société. Le public
continue de manifester un réel intérét pour cet
art, aussi bien en France qu’a linternational. Les
spectacles attirent des publics variés et la danse
conserve une capacité unique a rassembler,
émouvoir et transmettre.

Concernant le métier de chorégraphe, nous
sommes face a une profession dont les contours
restent relativement singuliers. On ne devient pas
chorégraphe selon un parcours unique ou normé.
Comme pour l'écriture ou certaines disciplines
artistiques, il n’existe pas une seule voie de
formation qui garantirait l'accés a cette
profession. La création chorégraphique se
construit par lexpérience, la rencontre, la
recherche personnelle et Uexpérimentation
artistique.

Si des dispositifs d’accompagnement existent
(résidences, aides a la création, soutiens des
DRAC, des collectivités territoriales ou du
ministére de la Culture), le parcours demeure
souvent incertain. Le métier repose en grande
partie sur la capacité a développer des
collaborations, a construire un  réseau
professionnel et a porter une vision artistique sur
le long terme. En tant que chorégraphe, j'observe
également une évolution importante du paysage
de la création. Les artistes disposent aujourd'hui
de davantage d'opportunités pour montrer leur
travail grace aux concours chorégraphiques, aux
plateformes numériques, aux résidences et aux
appels a projets. Cependant, cette visibilité
accrue ne garantit pas nécessairement la
pérennité des parcours.




La question de la diffusion demeure l'un des
enjeux majeurs de la création chorégraphique
contemporaine. De nombreuses ceuvres voient le
jour chaque année, mais peu bénéficient d'une
véritable circulation sur les scenes nationales et
internationales. La difficulté n'est plus seulement
de créer, mais de permettre aux ceuvres de
rencontrer durablement leur public.

J'observe également une évolution du réle du
chorégraphe. Aujourd'hui, il ne se limite plus a
l'écriture du mouvement. Il doit souvent étre a la
fois créateur, médiateur, directeur artistique,
gestionnaire de projet, interlocuteur des
partenaires institutionnels et parfois méme
producteur. Cette diversification des
compétences constitue une richesse mais exige
également un accompagnement plus important
des jeunes créateurs.

Enfin, les outils numériques, la captation vidéo,
les plateformes de diffusion et plus récemment
les développements liés a l'intelligence artificielle
transforment progressivement notre
environnement professionnel. Ces évolutions
ouvrent de  nouvelles perspectives de
transmission et de visibilité, tout en rappelant
l'importance irremplacable de l'expérience du
spectacle vivant et de la rencontre directe avec le
public.

C’est un métier passionnant, mais qui exige
persévérance, adaptabilité et capacité a traverser
des périodes de doute ou d’instabilité.

QUELS ENJEUX ACTUELS ?

L'un des enjeux majeurs concerne la santé du
danseur, dans toutes ses dimensions. Les
connaissances relatives au corps, a la préparation
physique, a la nutrition, au sommeil, a la
récupération et a la santé mentale ont
considérablement progressé ces derniéres
années. Il est essentiel que ces avancées
continuent a étre intégrées dans les parcours de
formation et dans les pratiques professionnelles.

La prévention des blessures et
'accompagnement psychologique doivent
désormais étre considérés comme des éléments
constitutifs de la formation artistique et non
comme des problématiques périphériques. La
collaboration  entre  enseignants, artistes,
médecins,  kinésithérapeutes,  préparateurs
physiques et chercheurs constitue a cet égard un
enjeu fondamental.

Un autre défi important est celui de la diversité
des esthétiques. Il est essentiel de préserver
une pluralité des pratiques et des écritures
chorégraphiques. La richesse du paysage
chorégraphique francais repose précisément sur
la coexistence de traditions classiques,
néoclassiques, contemporaines, jazz, urbaines,
hip hop, baroques et de nombreuses autres
formes de danse.

Enfin, la danse doit continuer a cultiver son
attractivité auprés des publics. Lenjeu n’est pas
seulement de former des artistes, mais aussi de
former des spectateurs éclairés et avertis.

Favoriser laccés a la culture chorégraphique,
développer les actions de médiation et maintenir
une présence forte de la danse sur l'ensemble
des territoires constituent des conditions
essentielles pour assurer la vitalité de cet art
dans les années a venir.



COMMENT PERCEVEZ-
VOUS L'EVOLUTION

DES CURSUS ?

L'évolution récente des cursus me parait
particulierement intéressante et globalement
positive. Les orientations définies par le Schéma
National d’Orientation Pédagogique ont permis
d’élargir la vision de la formation du danseur en
accordant davantage de place a la notion
d’interpréte chorégraphique et d’humanité
chorégraphique.

Cette approche reconnait davantage la singularité
de chaque éleve. Au-dela de l'acquisition des
compétences techniques, elle invite a considérer
l’éléve comme un artiste en devenir, porteur d’une
sensibilité, d’une personnalité et d’'un imaginaire
propres. Ces nouveaux enjeux permettent de se
réaliser dans des métiers autour de la danse et
des arts vivants aussi bien en tant que technicien
en régie / plateau ou encore de se diriger vers une
voie intellectuelle dans la recherche ou l'histoire
de la danse. Cette évolution me semble
essentielle, car elle favorise I'émergence
d’artistes capables non seulement de maitriser un
mouvement, mais aussi de lui donner du sens et
de développer une véritable identité artistique.

Jobserve  également  avec  intérét le
développement des transversalités entre la
danse, la musique, le théatre et d’autres
disciplines artistiques. Ces croisements
enrichissent considérablement les parcours de
formation et permettent aux éléves de mieux
comprendre la dimension globale du spectacle
vivant.

Toutefois, cette ouverture ne doit pas se faire au
détriment des fondamentaux. Dans le domaine de
la danse classique notamment, il demeure
indispensable de préserver un volume de travail
suffisant consacré a la technique. L'acquisition
d’une solide maitrise technique reste la condition
nécessaire a la liberté artistique. La créativité et
Uinterprétation ne peuvent pleinement
s’épanouir que lorsqu’elles reposent sur des
bases techniques solides.

Enfin, je pense qu’il est primordial de continuer a
développer la culture chorégraphique des éléves.
La connaissance de l'histoire de la danse, des
grandes figures qui ont marqué son évolution, des
différents courants esthétiques et des ceuvres
majeures du répertoire constitue un socle
fondamental. Cette curiosité intellectuelle nourrit
Uinterpréte en devenir, enrichit son regard et lui
permet de mieux comprendre la place qu’il
occupe dans une histoire artistique qui le
dépasse.



QUELLES AUTRES
COMPETENCES A
DEVELOPPER ?

Au-dela de la technique, plusieurs compétences
me semblent essentielles pour préparer les futurs
professionnels.

La premiére est la confiance en soi, qui se
construit notamment par 'expérience de la scéne
et les rencontres diversifiées de professionnels
de l'art chorégraphique. Les éléves devraient étre
confrontés régulierement a des situations de
représentation, de création, d’improvisation et
d’interprétation. La scene reste le lieu ou la
formation prend tout son sens. Plus les jeunes
artistes sont mis en situation réelle de spectacle,
plus ils développent leur capacité d’adaptation,
leur présence et leur maturité artistique.

L'autonomie constitue également une
compétence fondamentale. Le futur danseur doit
apprendre trés tot a devenir acteur de sa propre
formation. Cela implique de développer sa
capacité a s’autoévaluer, a organiser son travail
personnel, a identifier ses points forts et ses axes
de progression, mais aussi a prendre des
initiatives dans sa recherche artistique.

Au fond, la formation du danseur ne doit pas
seulement viser U'excellence technique. Elle
doit permettre a chacun de développer des
qualités humaines essentielles : la
persévérance, l'abnégation, la capacité
d’adaptation, le go(it de l'effort, 'ouverture aux
autres et la recherche constante d’excellence.
Ce sont souvent ces qualités qui permettent
ensuite de trouver sa place dans un
environnement artistique particulierement
exigeant et compétitif.

La curiosité et U'ouverture d’esprit sont tout aussi
importantes. Les éléves doivent étre encouragés
a assister a des spectacles, a découvrir des s
différentes, a rencontrer des artistes, a
s’intéresser aux autres disciplines et a nourrir leur
pratique par des références multiples. Cette
ouverture contribue a construire des artistes plus
complets et plus adaptables.

Je crois également beaucoup a 'importance des
immersions professionnelles : stages dans les
compagnies, rencontres avec des chorégraphes,
tutorats, résidences, masterclasses ou
expériences a l'étranger (ERASMUS). Ces
dispositifs permettent aux jeunes danseurs de
mieux comprendre les réalités du métier et
d’affiner progressivement leur projet
professionnel.

Enfin, les concours, auditions et mises en
situation professionnelles peuvent constituer des
outils pédagogiques précieux lorsqu’ils sont
accompagnés avec bienveillance. Ils permettent
aux éléves de situer leur niveau, de mesurer les
exigences du secteur et d’acquérir une vision
réaliste du marché professionnel avant leur
entrée dans la vie active.



g

A PROPOS DE L'INSERTION
PROFESSIONNELLE

Les principaux obstacles rencontrés par les
jeunes danseurs et chorégraphes au moment de
leur insertion professionnelle tiennent d’abord a
la difficulté d’entrée dans le milieu et a la
construction des premiéres opportunités de
travail. L'accés au premier contrat constitue
souvent le principal verrou, dans un contexte ou
'expérience est a la fois une condition
d’embauche et ce qui ne peut étre acquis qu’en
étant déja recruté.

Cette  situation rend indispensables les
passerelles entre les établissements de
formation et les structures professionnelles. Les
stages en compaghnie, les contrats
d’apprentissage, les résidences d’artistes ou les
projets partagés permettent aux jeunes danseurs
d’étre identifiés par les directeurs, maitres de
ballet ou chorégraphes, avant méme leur entrée
sur le marché du travail.

Les expériences internationales, les concours et
les stages professionnels constituent également
des leviers importants pour se faire connaitre et
développer son réseau.

On observe aussi un écart parfois important entre
la sortie de formation et les exigences du métier.
Certains jeunes danseurs arrivent en compagnie
avec un excellent niveau technique, mais
manquent encore d’expérience sur des aspects
spécifiques, comme le pas de deux, les
partenariats ou la connaissance du
fonctionnement quotidien d’'une compagnie
professionnelle.

L'insertion professionnelle ne repose donc pas
uniquement sur les qualités techniques. Elle
dépend également de la maturité artistique,
U'expérience de la scene, la capacité d’adaptation
et de la compréhension des codes du milieu.

Les qualités humaines et professionnelles jouent
un role déterminant dans la construction d’une
carriére durable : aptitude a travailler en collectif,
curiosité, autonomie et capacité a s’intégrer a des
univers s variés...

Pour les jeunes chorégraphes, les obstacles sont
encore différents. Le principal défi est souvent
l'absence de réseau au début du parcours.
Contrairement a d’autres métiers artistiques, il
n'existe pas véritablement de parcours unique
menant a la profession de chorégraphe. Les
formations en danse préparent avant tout des
interpretes, méme si elles intégrent désormais
davantage d'outils liés a la recherche, a
Uimprovisation et a l'écriture chorégraphique. Le
jeune chorégraphe doit donc construire
progressivement sa visibilité, participer a des
concours, répondre a des appels a projets,
solliciter des résidences, rencontrer des
programmateurs et apprendre a présenter son
travail. Il doit également acquérir des
compétences administratives, comprendre les
mécanismes de production et de diffusion, savoir
rédiger un dossier artistique ou une note
d’intention, et parfois créer sa propre structure.

Aujourd’hui, les outils numériques et les réseaux
sociaux peuvent contribuer a cette visibilité et a la
diffusion des projets, mais ils ne remplacent pas
la rencontre humaine et la reconnaissance
professionnelle, qui restent essentielles dans la
construction d’une carriére artistique.

Je crois beaucoup en l'accompagnement des
jeunes artistes par le mentorat et le
compagnonnage avec des artistes expérimentés
(danseurs, maitres de ballet ou chorégraphes).

Il apparait également nécessaire de renforcer les
liens entre la formation et le milieu
professionnel. Sur de nombreux territoires et
métropoles, les conservatoires, les poles
supérieurs, les ballets d’opéra ou les centres
chorégraphiques nationaux coexistent sans
toujours développer suffisamment de projets
communs. Or elle pourraient offrir aux étudiants
une meilleure  connaissance du monde
professionnel tout en facilitant leur insertion.

Enfin, il me semble essentiel de considérer les
jeunes artistes comme des acteurs a part entiére
de la vie artistique, en leur donnant des espaces
d’expression, de création et des responsabilités.
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LA SANTE & LE BIEN-ETRE

DU DANSEUR

La santé et le bien-étre des danseurs
professionnels reposent sur un équilibre global
qui associe le corps, le mental, I'environnement
social et ['épanouissement artistique. Dés la
formation, il est essentiel d’accompagner les
danseurs dans une meilleure connaissance de
leur corps, en tenant compte des spécificités de
chaque morphologie, leurs forces et les limites,
afin de développer une relation plus saine. Une
pédagogie adaptée doit éviter les phénomenes de
frustration excessive ou de comparaison
permanente qui fragilisent la confiance en soi.

Au cours de ma carriere, jai constaté une
évolution treés positive de la prise en compte de la
santé du danseur. Longtemps, certaines blessures
ou difficultés psychologiques étaient considérées
comme inhérentes au métier. Aujourd'hui, les
connaissances scientifiques permettent une
approche beaucoup plus globale et préventive.

La santé du danseur ne peut plus étre envisagée
uniquement sous l'angle de la performance
physique. Elle englobe également la santé
mentale, la gestion du stress, le rapport a
l'image corporelle, la confiance en soi, la
prévention de l'épuisement professionnel et
'accompagnement des transitions de carriere.

Les établissements de formation comme les
compagnies gagneraient a développer davantage

d’équipes pluridisciplinaires associant
enseignants, médecins du sport,
kinésithérapeutes,  préparateurs  physiques,

nutritionnistes et psychologues, afin de mieux
accompagner les artistes dans leur parcours. Je
pense également que la prévention doit étre
intégrée deés la formation initiale. Apprendre a
connaitre son corps, a gérer sa récupération, a
organiser sa charge de travail et a identifier les
premiers signes d'alerte constitue aujourd'hui
une compétence professionnelle a part entiere.

Il me semble essentiel de préparer les danseurs a
la question de l'aprés-carriere. Le métier
d'interprete étant relativement court,
l'accompagnement vers l'enseignement, la
transmission, le répétitorat, la médiation ou la
direction artistique devrait étre pensé trés tot afin
de sécuriser les parcours professionnels.

Chez les professionnels, les problématiques
principales sont souvent liées a l'usure du corps.
La répétition intensive des mouvements,
l'accumulation des spectacles et des longues
périodes de répétitions sollicitent fortement les
articulations, les muscles et les tendons,
exposant plusieurs parties du corps a une usure
prématurée ou a des blessures de surutilisation.
La prévention des fractures de fatigue, des
déchirures musculaires et des pathologies
chroniques constitue donc un enjeu majeur,
auquel s'ajoute la nécessité de maintenir une
hygiéne de vie adaptée : sommeil, récupération,
hydratation, alimentation et gestion du stress.

La dimension psychologique est également
fondamentale : le danseur travaille
quotidiennement avec son image, son corps et le
regard des autres. Le miroir doit rester un moyen
d’observation et non devenir un facteur
d’'obsession ou de dévalorisation. Il faut
développer une conscience corporelle fondée
davantage sur les sensations et la qualité du
mouvement que sur la seule apparence.

Enfin, le bien-étre du danseur dépend aussi de

son épanouissement artistique : la possibilité
d'évoluer dans sa carriere, d'aborder de nouveaux
roles et de continuer a progresser constitue un
facteur important de motivation et d'équilibre
psychologique.



LA PLACE DE LA DANSE

DANS LES TERRITOIRES

La danse occupe aujourd'hui une place
importante sur l'ensemble du territoire francais,
dans les conservatoires, les écoles associatives et
les structures indépendantes. On observe un
engouement pour des pratiques trés diverses
(danse classique, contemporaine, jazz, urbaines,
de salon ou hybrides) qui attirent des publics
variés, notamment des adultes souhaitant
découvrir ou reprendre une pratique artistique.
Les établissements d’enseignement artistique ont
par ailleurs beaucoup évolué en s’ouvrant a ces
publics plus diversifiés avec des parcours plus
souples, ce qui constitue une avancée importante
pour l'accés a la culture.

Toutefois, lorsqu'on s'intéresse a l'offre
professionnelle et a la diffusion des ceuvres, les
réalités territoriales demeurent trés contrastées.
Certains territoires bénéficient d'un écosysteme
riche associant conservatoires, compagnies,
centres chorégraphiques et scénes nationales,
quand d'autres disposent d’une offre plus limitée
aux spectacles, aux artistes, aux résidences de
création...

Cette situation peut avoir des conséquences
directes sur les parcours des jeunes danseurs. Il
est plus facile de se projeter dans une carriére
artistique lorsque l'on peut assister régulierement
a des spectacles, rencontrer des artistes ou
observer le fonctionnement d’une compagnie
professionnelle a proximité de son lieu de
formation. L'enjeu n'est donc pas seulement celui
de la pratique, mais aussi celui de l'acces a la
diversité des expériences artistiques, des
esthétiques et des parcours professionnels. Les
dispositifs d'EAC jouent a cet égard un réle
essentiel dans cette démocratisation.

Pour améliorer la présence de la danse sur
l'ensemble des territoires, plusieurs pistes
sont envisageables : renforcer les actions de
diffusion (tournées, résidences, spectacles
hors les murs), multiplier les rencontres entre
artistes professionnels et éléves en formation
(masterclasses, ateliers, répétitions
publiques), et amplifier les partenariats entre
établissements d'enseignement artistique et
structures professionnelles.

Mon parcours m’a permis d’observer que la
vitalité chorégraphique ne se concentre plus
uniquement dans les grandes métropoles. De
nombreux projets artistiques ambitieux émergent
aujourd’hui dans les conservatoires, les scénes
conventionnées, les opéras en région, les centres
chorégraphiques et les structures indépendantes.
Cette diversité territoriale constitue une richesse
majeure pour le développement de la danse en
France.

Enfin, il est indispensable de continuer a soutenir
les compagnies et les structures de création
présentes sur lensemble du territoire. Elles
jouent un role fondamental dans la vitalité
artistique locale, dans 'emploi culturel et dans la
transmission aupres des nouvelles générations.
Plus les artistes sont présents au coeur des
territoires, plus la danse peut toucher
durablement les publics.




DES CONSEILS AUX

FUTURS PROFESSIONNELS ?

Mon premier conseil serait de croire
profondément en leurs réves tout en acceptant
que le chemin puisse étre long, exigeant et
parfois semé de doutes. Une carriére artistique ne
se construit jamais de maniére linéaire. Elle est
faite de réussites, d’échecs, de remises en
question et de rencontres. Il ne faut jamais
renoncer trop vite.

Je les encouragerais également a cultiver leur
curiosité. Un danseur ne se nourrit pas
uniqguement de danse. Il se nourrit de littérature,
de musique, de cinéma, de théatre, d’arts visuels,
de voyages, de rencontres et d’expériences de
vie. Plus un artiste est curieux du monde qui
'entoure, plus son interprétation et sa créativité
gagnent en profondeur.

Je leur dirais aussi d’apprendre a regarder
chaque projet avec ouverture d’esprit. Nous
rencontrons tous des ceuvres ou des univers
artistiques qui nous semblent éloignés de nos
golits personnels. Pourtant, il est important
d’essayer d’en comprendre l'intention, le contexte
et la démarche. Cette capacité découte et
d’ouverture est essentielle dans une profession
fondée sur la collaboration.

L’humilité est une autre qualité fondamentale. Le
métier de danseur demande une remise en
question permanente. Il faut apprendre a
progresser sans se comparer constamment aux
autres. La véritable compétition est avant tout
avec soi-méme chercher a devenir une
meilleure version de soi, a repousser ses propres
limites et a continuer d’apprendre tout au long de
sa carriere.

J’encouragerais également les jeunes artistes a
prendre du recul face aux réseaux sociaux. Ces
outils peuvent étre précieux pour découvrir des
artistes ou diffuser son travail, mais ils ne doivent
pas devenir une source permanente de
comparaison ou de découragement. Chaque
parcours est unique ; chaque artiste a son rythme.

Je crois beaucoup a l'importance du voyage et de
louverture internationale. La danse est un
langage universel qui ne connait pas de
frontiéres. Si les opportunités semblent limitées a
un endroit, il ne faut pas hésiter a regarder
ailleurs, a découvrir d’autres cultures, d’autres
méthodes de travail et d’autres esthétiques.
Certaines carriéres se construisent parfois loin de
U'endroit ou elles ont commenceé.

Je leur conseillerais aussi de bien s’entourer. Les
professeurs, les mentors, les collegues et les
amis jouent un role essentiel dans les moments
de doute comme dans les moments de réussite.
Une carriére artistique est une aventure humaine
avant d’étre une aventure professionnelle.

Enfin, je leur dirais de ne jamais perdre de vue ce
qui les a conduits vers la danse. Derriére les
auditions, les concours, les contrats et les
exigences du métier, il y a avant tout le plaisir de
danser, de partager, de transmettre des
émotions et de créer du lien entre les étres
humains.

La danse possede cette capacité extraordinaire
de rassembler, de faire dialoguer les différences
et de créer du sens. Dans un monde parfois
fragmenté, elle demeure un espace de rencontre,
de fraternité et d’espoir. C’est sans doute l'une
des plus belles raisons de choisir cette voie et de
persévérer malgré les difficultés.

Enfin, je les inviterais a préserver leur singularité.
Dans un environnement parfois trés
concurrentiel, ce qui distingue durablement un
artiste n’est pas seulement ce qu’il sait faire,
mais la maniére unique dont il le fait.
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CATHERINE
PETIT-WOOD

Directrice pédagogique et des
études en danse a IEcole
Supérieure Musique et Danse
Hauts-de-France-Lille

Membre du bureau de
I'association nationale des
enseignements et transmissions
en danse - ENTRENDANSE et
vice-présidente du collectif
COREIdanse

Ancienne danseuse
professionnelle

VOTRE REGARD SUR

L'ETAT DE LA PROFESSION

D’un c6té, il existe un enjeu majeur au niveau de
la formation et des diplomes, notamment la
valorisation des multiples compétences des
professionnels en danse aujourd’hui. Au niveau
du Dipléme d’Etat (DE), le métier a beaucoup
changé en 35 ans, tant en termes de contextes,
de publics que de formats de transmission et
d’enseignement de la danse. Une porosité s’est
également installée entre les  milieux
professionnels : l'enseignant doit étre reconnu
comme un artiste tandis que le danseur comme le
chorégraphe exercent un réel impact sur les
actions de médiation et de transmissions aupres
des publics, bien au-dela des seuls enjeux de
production. La palette de compétences du
professionnel en danse s’élargit et devient de plus
en plus poreuse afin de mieux s’adapter aux
différents contextes professionnels.

A

La question des droits culturels occupe
désormais une place centrale dans les réflexions.
Elle englobe notamment l'accessibilité a Uart de
la danse et a sa pratique par tous les publics. Ces
enjeux vont profondément impacter a la fois le
champ professionnel et celui de la formation,
ouvrant de nouveaux chantiers de réflexion sur
les compétences a développer pour se les
approprier pleinement.

COMMENT PERCEVEZ-
VOUS L'EVOLUTION DES

CURSUS ?

Pour ce qui est de la formation initiale,

'apparition des humanités chorégraphiques dans
les textes du SNOP 2023 et 2026 met en avant la
richesse des apports de la formation en danse
bien au-dela de la pratique d’une esthétique
particuliere. La possibilit¢é de valoriser les
compétences développées par une pratique
dansée souligne la richesse des parcours de
formation pour des publics qui s’y engagnent
souvent pendant de nombreuses années.

La responsabilité éducative, qu’elle s’exerce par,
pour, avec ou a travers lart, est aujourd’hui
fortement mise en avant, notamment via
I’Education Artistique et Culturelle (EAC). Cette
responsabilité est partagée par les professionnels
de la danse, les artistes-intervenants ainsi que
par les acteurs de l'enseignement spécialisé.
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Pour ce qui est de la formation initiale,
apparition des humanités chorégraphiques dans
les textes du SNOP 2023 et 2026 met en avant la
richesse des apports de la formation en danse
bien au-dela de la pratique d’une esthétique
particuliere. La possibilité de valoriser les
compétences développées par une pratique
dansée souligne la richesse des parcours de
formation pour des publics qui s’y engagnent
souvent pendant de nombreuses années.

Les questions d’accessibilité et de prises en
compte des besoins spécifiques des pratiquants
ouvre une réflexion sur les modalités d’accueil
des publics, la valorisation des parcours, ainsi
que sur laccompagnement et lévaluation des
éléves. Dans le cadre d’une pratique collective,
cela implique de questionner les fonctionnements
actuels et d’envisager les évolutions nécessaires
poury répondre.

La réforme du DE et le nouveau référentiel métier
font écho a cette prise en compte de ces enjeux
et a la nécessité de repenser les modalités
pédagogiques. Les textes complémentaires a
venir, notamment ceux relatifs aux VSS et aux
violences pédagogiques, ainsi que ceux
concernant 'EAC ou le référent handicap parus
dans la version du SNOP 2026, impulsent une
mise en action concréte et une réflexion
approfondie sur les objectifs et les moyens mis en
ceuvre dans lenseignement de la danse. Ils
appellent une meilleure prise en compte des
droits culturels, de 'accessibilité et de l'intégrité
physique et mentale des publics, quels que soient
les contextes d’enseignement et de transmission.

QUELLES AUTRES

COMPETENCES A
DEVELOPPER ?

Il y a un changement de paradigme dans les
réflexions actuelles : on passe d'un programme
de formation imposé, notamment par le DE, qui
repose principalement sur des connaissances
esthétiques, théoriques et techniques, a des
compétences métiers. On envisage non plus
uniquement l'obtention d'un diplome, mais bien
la préparation et le développement de
compétences qui vont permettre l'insertion
professionnelle. Et l'enjeu majeur pour la danse
est d'arriver a nommer ces compétences
transférables.

Les danseurs ont en général de hautes
compétences techniques en lien avec une
esthétique spécifique, qui sont tres ciblées sur la
pratique en studio. Mais ces compétences
transférables de savoir-étre et de savoir-faire
sont largement invisibilisées, méme si elles sont
intrinseques a la pratique et peuvent se
transposer a bien d'autres endroits. Parmi celles-
ci, on pense par exemple a la capacité de
mémoriser des séquences complexes, d'allier
différents paramétres comme l'écoute de soi, la
relation a l'autre, a l'espace, a la musique, ou
encore la capacité d'investissement au sein d'un
projet. Ce sont, quel que soit le parcours
d'insertion professionnelle, de véritables atouts.

Je participe notamment a un groupe de travail
autour du référentiel de compétences métiers du
diplome national qui est en cours de rédaction,
pour nommer ces compétences et les valoriser
quel que soit le cursus ou linsertion
professionnelle future.

Ce changement de paradigme permet aussi de
répondre a la question de l'universalité et de
l'accessibilité de ces savoirs comment les
valoriser et les arbitrer en fonction du profil d'un
candidat, lorsque l'un de ces critéres fait défaut ?

12



A PROPOS DE L'INSERTION

PROFESSIONNELLE

La conjoncture actuelle est extrémement
complexe. La difficulté au niveau du monde
professionnel, que ce soit pour les
chorégraphes ou les danseurs, c'est la
précarisation des statuts. Aujourd'hui, un
chorégraphe est souvent dans une structure
qui lui est propre, mais plus rarement dans
une institution qui le porte, ce qui le rend
plus dépendant des autres structures vis-a-
vis de ses conditions de création, d'acces
aux salles de répétition ou a des résidences
artistiques.  Cette  précarisation  s'est
accentuée ces trois dernieres années en
raison de tensions budgétaires qui touchent
l'ensemble du secteur.

En faisant partie de grands ensembles, les
danseurs et chorégraphes continuent a bénéficier
de l'accompagnement et du soutien d'une
institution qui est a la fois responsable de la
production et de ses conditions de production.
Avec le statut d'intermittent, ce sont ces
responsabilités qui reviennent au danseur lui-
méme. En plus de la précarisation, il y a donc un
report des responsabilités sur le danseur qui n'est
pas simple.

Du c6té de l'enseignement, ce sont les structures,
notamment en milieu rural, qui ont du mal a
trouver des enseignants diplémés, car le cadre
d'emploi est lui aussi tres précaire (structures
associatives avec des moyens limités, peu
d'heures de cours). Je conseille souvent a
plusieurs structures d'un méme secteur de
s'associer pour améliorer ces conditions, en
proposant notamment un temps plein, une
rémunération plus acceptable et des conditions
de pratique conformes a la législation en cours.

COMMENT AMELIORER
L’ACCOMPAGNEMENT
DES JEUNES DIPLOMES ?

Plusieurs actions sont possibles.

Dans le cadre de la formation, nos étudiants
diplémés d'Etat ont la capacité de poursuivre leur
parcours pour devenir danseurs-interpretes, ce
qui leur permet de développer a la fois un bagage
pédagogique mais également une identité
artistique plus prégnante.

Au niveau de l'enseignement supérieur, le
ministére alloue des enveloppes pour l'insertion
professionnelle. Nous bénéficions par exemple du
dispositif « Culture Pro », qui permet de soutenir
les musiciens et les danseurs dans des projets
pédagogiques ou artistiques. Il en ressort souvent
des actions en lien avec I'EAC, qui permettent
d'allier ces deux dimensions et apportent de
nombreux bénéfices, notamment en milieu rural,
afin de répondre a cette nécessité d'adaptabilité
aux publics et aux territoires.
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LA SANTE & LE BIEN-ETRE

DU DANSEUR

La question du bien-étre se pose a tous les
niveaux : les éleves, les étudiants, mais aussi les
équipes pédagogiques qui évoluent avec un
cahier des charges de plus en plus dense. Dans
ces réformes, le premier enjeu est de pouvoir
valoriser ce qui est déja a l'ceuvre sur le terrain,
avec des pratiques qui évoluent, se modifient,
mais qui ont a bien des endroits déja des bases
extrémement solides. Cette mise en valeur doit
permettre d'avancer sur ces réflexions.

Pour ce qui est de la santé des danseurs, on voit
de plus en plus la notion de pdle santé se
développer, avec des partenariats entre les
conservatoires et des équipes de santé dédiées.
Cela est notamment beaucoup plus présent dans
les grandes structures, via des classes CPES en
raison d'une pratique intensive dés le plus jeune
dge. Il y a donc des enjeux forts
d'accompagnement selon que l'on s'adresse a un
public mineur ou a un public majeur.

Cependant, dans des établissements plus
modestes avec moins de moyens, ol la danse est
souvent réduite a une seule personne ou a une
petite équipe, je ne suis pas slre que cela soit
pris en compte dans la méme envergure. Et la, ce
serait l'idée d'étre en réseau.

QUELLES MESURES

CONCRETES METTRE
EN PLACE ?

Les réseaux aident, de la méme maniére que sur
toutes les questions d'accessibilité. C'est souvent
dans les plus petites structures, ou il y a moins
d'enjeux de résultat et de compétition, que les
initiatives sont les plus nombreuses.

Par exemple, a I'ESMD, le dispositif « RESA »,
financé par la DRAC Hauts-de-France, met en lien
les référents handicap des écoles, conservatoires,
structures associatives ou privées sur ces
questions d'accessibilité et de handicap. Il y a
déja depuis plus de 20 ans des acteurs sur le
terrain qui ont de vraies compétences, qu'il faut
mettre en lien avec d'autres qui se sentent
démunis car l'information n'était pas la.

Cette mise en réseau doit étre intégrée comme
une vraie ressource dans la formation au DE.
Cette sensibilisation a l'accessibilité et au
handicap doit permettre de faire se rencontrer
ces différents publics qui sont déja sur le terrain,
avec des questions de logistique, d'adaptation
des lieux, d'accompagnement, d'évaluation et de
formation des futurs professionnels.

Tout cela requestionne bien entendu ['évaluation,
le suivi de tout type d'éléve, et la maniére dont on
prend en compte l'intégrité de tous les types de
public. Mais quand on prend vraiment en compte
cette intégrité, on va nécessairement aussi vers
le bien-étre et vers la santé, mentale ou
physique, car les deux sont corrélés a mon sens.




LA PLACE DE LA DANSE
DANS LES TERRITOIRES

Je partage le constat de solitude de certaines
structures, notamment présentes en territoires
ruraux. La réalité des réseaux est bien sir
dépendante de l'éloignement et des structures
existantes qui les animent. Il est plus facile
d'animer un réseau dans les grands centres
urbains, avec des institutions déja dans cette
dynamique, que d'aller  chercher les
professionnels dans des territoires plus éloignés.

Les schémas départementaux ont également
aidé, mais c'est souvent la musique qui en
bénéficie en premier lieu, parce qu'elle s'est
structurée plus vite et que les directeurs
d'établissement sont souvent musiciens. Les
danseurs arrivent plus tardivement dans les
instances décisionnelles. Il est plus facile
d'accéder a ces responsabilités lorsqu'on maftrise
déja les compétences afférentes : connaitre le
jargon, les enjeux politiques, ce qui permet aussi
de mieux valoriser nos actions et d'étre force de
proposition. On a maintenant toute une
génération de personnes formées sur des
parcours plus longs, au certificat d'aptitude, qui
nous outillent pour envisager ces responsabilités,
mais c'est assez récent. Cela va trés certainement
faire évoluer les enjeux de la profession, mais la
danse est encore en retard.

Et a l'heure du SNOP 2023, qui prévoyait bien
qu'il fallait un représentant de la direction théatre
et de la direction danse, les exemples autour de
moi montrent que ces postes viennent de
disparaitre pour des questions purement
budgétaires.

DES CONSEILS AUX

FUTURS PROFESSIONNELS ?

Peut-étre quelque chose de trés terre a terre,
en termes de motivation : c'est d'appréhender
l'importance de nos actions. Nous les artistes,
sommes dans cet espace de jeu, d'imaginaire,
de rassemblement et de coopération, quel que
soit notre genre, notre religion, ou méme notre
nationalité. On se fédére autour d'un propos
artistique ; et cette force la, ou chaque individu
enrichit le collectif, est quelque chose
d'essentiel pour la société. On se doit de le
revendiquer avec bonheur. Nous avons une
utilité d'agir et de faire réver.

Ensuite, ce que je vois souvent, c'est de
l'isolement. Donc arriver a étre dans des
collectifs, a travailler ensemble, c'est autant
de force pour pouvoir perdurer dans le métier.
Ce n'est pas évident. Si on est dans des
institutions, il y a peu de place et donc
beaucoup de concurrence, mais quand on est
plus autonome, la difficulté est d'arriver a faire
entendre sa voix. La question du collectif me
semble, dans la pratique de la danse et a tous
les endroits, quelque chose d'extrémement
porteur et bénéfique.
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JEROME
CHRETIEN

Directeur de conservatoires
(CRR Grand Avignon détaché
au Conservatoire de Saint-
Laurent-du-Var), ancien
danseur professionnel

VOTRE REGARD SUR

L'ETAT DE LA PROFESSION

Le métier de danseur et de chorégraphe est

aujourd’hui plus riche et plus ouvert qu’il

ne l'a

jamais été, mais il demeure particulierement
exigeant. Les parcours sont de plus en plus
diversifiés, les artistes naviguent entre création,
interprétation, enseignement, médiation, projets

interdisciplinaires ou encore production.
polyvalence est une force, mais
s’accompagne d’une grande précarité et
nécessité permanente de s’adapter.

Cette
elle
d’une

LCun des principaux enjeux est de mieux
reconnaitre la réalité de ces parcours multiples.
La technique reste essentielle, mais elle ne suffit

plus. Les artistes doivent également dével
des compétences entrepreneuriales,

opper
savoir

construire un réseau, communiquer sur leur

travail et porter des projets sur le long ter

me. Il

est également indispensable de poursuivre les
réflexions autour de la santé du danseur, de

Uinclusion, de la diversité des esthétiques

et de

l'accés a la culture sur 'ensemble du territoire.

COMMENT PERCEVEZ-

VOUS L'EVOLUTION DES
CURSUS ?

Les formations ont beaucoup évolué ces

derniéres années. Elles ne forment

plus

uniqguement des interpretes, mais cherchent
progressivement a accompagner des artistes
capables de créer, transmettre et s’insérer dans

un environnement professionnel complexe.

A mon sens, plusieurs compétences mériteraient
encore d’étre renforcées : la gestion de carriere,
les connaissances administratives et juridiques, la
recherche de financements, la communication,
mais aussi le développement de la créativité, de

- Uesprit critique et de la capacité a travail

ler en

équipe. La sensibilisation a la prévention des
blessures, a la préparation mentale et a I'’équilibre
de vie devrait également faire partie intégrante

des cursus.
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A PROPOS DE L'INSERTION
PROFESSIONNELLE

Le passage entre la formation et le monde
professionnel reste l'un des moments les plus
délicats. Les jeunes artistes se retrouvent
confrontés a une forte concurrence, a des
contrats souvent précaires et a un manque de
visibilité sur les débouchés.

Un meilleur accompagnement pourrait passer par
un renforcement des passerelles entre
établissements de formation et structures
professionnelles : résidences, mentorat, stages
de longue durée, réseaux d’anciens éléves et
accompagnement  individualisé  dans les
premiéres années de carriére. La transmission de
l'expérience par les professionnels en activité
constitue également un levier essentiel.
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LA SANTE & LE BIEN-ETRE
DU DANSEUR

La santé ne peut plus étre considérée comme une
question secondaire. Le danseur est un athléte
autant qu’un artiste, et son corps est son
principal outil de travail.

La prévention doit devenir une véritable culture
professionnelle. Cela implique un suivi médical
régulier, un acces facilité a des professionnels
spécialisés  (kinésithérapeutes, préparateurs
physiques, nutritionnistes, psychologues), mais
aussi une meilleure éducation a la récupération, a
la charge de travail et a la santé mentale.

Il est tout aussi important de faire évoluer les
mentalités afin que la douleur ne soit plus percue
comme une norme ou un passage oblige.
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LA PLACE DE LA DANSE

DANS LES TERRITOIRES

La vitalité de la danse ne doit pas se limiter aux
grandes métropoles. De nombreux territoires
développent aujourd’hui des projets
remarquables grace a lengagement des
collectivités, des conservatoires, des compagnies
et des associations locales.

Pour renforcer cette dynamique, il est nécessaire
de soutenir durablement les équipes artistiques
implantées en région, de favoriser les résidences
de création, les actions d’éducation artistique et
culturelle et les  collaborations  entre
établissements. Les outils numériques offrent
également de nouvelles possibilités de diffusion,
mais ils ne remplaceront jamais la rencontre
directe entre les artistes et les publics.

DES CONSEILS AUX

FUTURS PROFESSIONNELS ?

Je dirais avant tout aux jeunes danseurs de
cultiver leur curiosité. La technique est
indispensable, mais elle ne constitue qu’une
partie du métier. Il faut regarder, lire, rencontrer,
voyager, s’intéresser aux autres disciplines
artistiques et rester ouvert aux collaborations.

Je leur conseillerais également de prendre soin
d’eux. Une carriére se construit dans la durée ;
préserver son corps, son équilibre psychologique
et son enthousiasme est aussi important que
progresser techniquement.

Enfin, je les inviterais a rester fidéles a leur
identité artistique. Dans un milieu trés
concurrentiel, il peut étre tentant de vouloir
répondre aux attentes des autres. Pourtant, ce
qui fait la singularité d’un artiste est souvent ce
qui lui permettra de trouver sa place et de
construire un parcours durable.
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MERCI A TOUS NOS
INTERVENANTS !

www.federation-ffea.fr
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