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I SYLVIE FORTIN ET SYLVIE TRUDELLE 

C 0 M P A C N I 
M A R I E 

C H 0 U I M A R 

Danseur au travail : 
j'aime... j'ai mal... 

beaucoup, passionnément 
L /a f f iche de la dernière création de Marie Chouinard, bODY_rEMIX/les 

vARIATIONS_gOLDBERG montre une danseuse se tenant en équilibre sur 
pointe, supportée par des béquilles. Si, pour certains, l'image publicitaire évoque la 
richesse d'imagination propre à la danse contemporaine, pour d'autres, elle rappelle 

les risques bien réels pour la santé d'une forme d'art 
qui entraîne un taux élevé de blessures physiques et de 
détresse psychologique. Car oui, le danseur a mal... 
Dans une série d'entrevues que nous avons réalisées 
auprès de danseurs contemporains professionnels1, 
tous sans exception nous ont dit être en santé... mais 
abîmés. 

Santéisme : je suis en santé 
parce que je fais ce qu' i l faut 
Être en santé pour un danseur équivaut à être fonction­
nel, c'est-à-dire arriver à faire son métier et à répondre 
à la demande chorégraphique, ce qui n'exclut pas l'om­
niprésence de la douleur ou de l'inconfort dans la réa­
lité quotidienne des danseurs. Nos entrevues révèlent à 
quel point les artistes ont intégré le discours social do­
minant qui fait porter aux individus la responsabilité 
de leur santé. Tout en étant conscients que de nombreux 
facteurs externes influencent leur santé, les danseurs 
privilégient spontanément et quotidiennement des so­
lutions qui font écho à l'idéologie santéiste faisant de la 
santé une question de responsabilité individuelle et de 
l'entretien de soi, une obligation civique et morale. 
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1. Grâce à une subvention du Conseil de recherche en sciences 
humaines du Canada, nous menons une vaste étude sur la santé 
en danse. Le présent article n'aborde brièvement qu'un seul vo­
let. Il repose sur des entrevues individuelles avec une vingtaine 
d'interprètes professionnels en danse contemporaine que nous 
remercions grandement pour leur précieuse contribution. 
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Les danseurs établissent un lien très net entre leur état de santé et leurs habitudes de 
vie. Ils font preuve d'une autosurveillance rigoureuse en regard de l'alimentation et 
du sommeil, motivée en partie par la crainte de ne pas se nourrir correctement ou de 
ne pas récupérer suffisamment pour combler les besoins énergétiques exigés par le 
métier. Être et se maintenir en santé s'avèrent une nécessité de tous les instants et exi­
gent une grande variété de stratégies préventives, protectrices et récupératrices, qui 
constituent les habitudes de vie spécifiques à la danse. 

Se préparer 
Pour se préparer à la danse, la plupart des danseurs accordent une grande importance 
aux classes techniques, classiques et contemporaines. Toutefois, vu les qualités fran­
chement athlétiques de la gestuelle contemporaine, ce seul entraînement peut ne pas 
permettre de répondre aux demandes chorégraphiques actuelles. « Ce que je trouve 
intéressant dans la danse, nous dit Sylvain, c'est le dépassement corporel... Comment 
peut-on préparer le corps à cet excès-là ? Ça veut donc dire être très créatif dans son 
entraînement et avoir une panoplie de possibilités. » Plusieurs danseurs se tournent 
vers la technique Pilâtes ou vers des pratiques de renforcement musculaire. Les 
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approches somatiques, tel le yoga, perçues par les danseurs (surtout les plus âgés) 
comme une « nourriture » essentielle à « l'équilibre du corps », cumulent tout autant 
des fonctions préparatoires que réparatrices. Les commentaires des danseurs révèlent 
non seulement la variété des pratiques de préparation, mais surtout l'individualité 
avec laquelle ils les aménagent au quotidien, tentant de garder une cohérence dans 
leur « projet de corps » constamment interpellé par le passage des choréo-modes. 
Objet-sujet de sa propre construction, le corps du danseur n'a jamais été autant 
encouragé à consommer une grande variété de techniques d'entraînement aussi bien 
que de produits corporels. La danse se voit identifiée à une liberté de corps, à une libé­
ration du corps par le corps, qui exige action et effort. Le danseur opère sur lui-même 
un « autofaçonnement créateur », dirait Shusterman2, où la dimension reflexive 
s'impose pour que les multiples exercices de construction, déconstruction, reconstruc­
tion du corps dansant ne se restreignent pas à un lien d'asservissement à l'industrie 
culturelle. 

Se protéger 
La créativité des danseurs est aussi au rendez-vous lors du travail de création et de 
répétition et lors des représentations par l'usage d'une variété de microstratégies 
pour contourner les situations potentiellement problématiques. Par exemple, dans 
une situation où le chorégraphe lui demande d'improviser pour nourrir la création 
d'une pièce, Peter, danseur d'expérience, nous confia ne proposer qu'une gestuelle 
qu'il sait pouvoir répéter de nombreuses fois sans se blesser. Les chorégraphes con­
vient fréquemment les interprètes à jouer différents rôles allant de la reproduction 
fidèle du geste jusqu'à une collaboration active à la mise en œuvre chorégraphique où 
le danseur devient une sorte de coauteur. Le chorégraphe qui sollicite l'apport de 
« ses » danseurs les invite à faire « leurs » choix de façon délibérée, ce qui devrait en­
traîner, logiquement, moins de situations problématiques que lorsqu'il impose une 
gestuelle préétablie. La situation est beaucoup plus complexe. De nos conversations 
se dégage plutôt l'idée que les atteintes au corps ont davantage à voir avec le rapport 
qu'entretient le danseur avec son art. Au terme d'un long et complexe processus d'in­
corporation des « habitus » du milieu, dirait Bourdieu', le danseur a intériorisé des 
façons de sentir, de penser et d'agir qui convergent vers une grande dévotion à l'art. 
Ainsi, dans bien des cas, le danseur participe de lui-même à des situations fragilisantes 
pour sa santé. L'impératif économique du show must go on n'est pas sans influencer 
ce fait. 

Réparer son corps abîmé 
Les danseurs nous ont dit consacrer beaucoup de temps et d'argent à « réparer » leur 
corps abîmé. Les collègues représentent une importante source d'informations en ma­
tière de santé, constituant un réseau informel où circulent références de spécialistes, 
traitements et produits variés. La blessure est une réalité à ce point dérangeante qu'il 
est inévitable, nous dit Daniel, de réfléchir aux conditions qui l'ont provoquée. Elle 
peut stigmatiser un « manque de concentration », « un échauffement hâtif » ou encore 

2. Richard Shusterman, la Fin de l'expérience esthétique, Pau, Publications de l'Université de Pau, 
1999. 
3. Pierre Bourdieu, la Distinction: critique sociale du jugement, Paris, Éditions de Minuit, 1979. 
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« un problème de rébellion avec le chorégraphe ». Souvent, elle est vécue par le dan­
seur comme une « défaillance » ou une « faiblesse ». Avec l'inquiétude d'interférer sur 
le déroulement de la création et parfois la peur de perdre son emploi, l'expérience de 
la blessure peut s'accompagner d'une détresse psychologique élevée. Il faut savoir 
résister au sentiment de culpabilité qui apparaît quasi inéluctable dans le contexte 
d'un discours santéiste qui attribue l'état de santé à des facteurs individuels en di­
minuant l'importance des déterminants socioéconomiques que sont la faiblesse du 
revenu, la précarité de l'emploi et, dans le cas de la danse, les conditions de travail 
exigeantes, telles les heures de répétition ajoutées avant le spectacle, la fatigue accu­
mulée par le double emploi, les studios inadéquats et le calendrier artistique serré 
pour minimiser le coût des tournées. 

Les risques de la création 
Si les danseurs rencontrés se sont parfois élevés contre la pauvreté de leurs conditions 
de travail, les exigences esthétiques représentent un domaine pour lequel les conces­
sions sont improbables, sinon impensables. Questionnés sur la relation entre santé et 
danse, les danseurs n'hésitent pas à minimiser les questions de santé au profit d'un 
parti pris artistique. La danse contemporaine est perçue par les danseurs comme 
« une pratique à risque », « peu confortable », une pratique potentiellement « anti­
physiologique ». L'acte de créer représente une « recherche d'innovation » et de « dé­
passement », un « plongeon dans l'inconnu », une « réinvention du mouvement » de 
tous les instants qui, malgré les corps solidement entraînés, est potentiellement dou­
loureux, comme l'explique Sophie : « En danse contemporaine, on réinvente le mou­
vement à chaque pièce. Puis ça fait mal. » L'influence des pratiques du cirque a certes 
contribué à renouveler l'esthétique de la profession, mais a aussi encouragé des pri­
ses de risque physique comme jamais auparavant. Concilier les « excès » que peut 
comporter une démarche de création au besoin d'avoir un corps fonctionnel se révèle 
une tâche complexe difficilement compatible avec le discours dominant en santé, qui 
favorise la construction de corps responsables, civilisés et raisonnables. La majorité 
des études portant sur le risque et la santé tend à représenter la prise de risque comme 
le résultat de l'ignorance ou de l'irrationalité. Les danseurs ont cependant mis de 
l'avant les aspects positifs de la prise volontaire de risque et parlé du sentiment d'au­
tocontrôlé associé au plaisir de dépasser des limites, qu'elles soient kinesthésiques, 
émotionnelles ou autres. Toutefois, une analyse critique, même superficielle, de la no­
tion de risque nous amène à une problématisation potentielle de l'expérience du 
risque lorsqu'elle entre en conflit avec d'autres éléments du contexte socioculturel 
comme le sont, pour les danseurs, la compétitivité existant dans le milieu, les condi­
tions de travail difficiles, les contraintes financières ou encore l'expérience de la bles­
sure. La prise volontaire de risque, si elle est vécue avec un sentiment de plénitude 
lors de conditions de création optimales, peut être expérimentée tout autrement par 
un danseur blessé, fatigué, ou encore en déficit (ou en surplus) de contrats. Si, idéale­
ment, la satisfaction du dépassement est partagée par le chorégraphe et le danseur, les 
conséquences du risque sont davantage assumées par les interprètes. 

Danseurs et danseuses : incorporations différenciées 
Il est intéressant de noter des différences importantes entre la réalité des hommes et 
des femmes. Les danseurs masculins ont abordé les conséquences de l'apprentissage 
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tardif et intensif des techniques de danse sur leur santé, plus spécifiquement les bles­
sures provoquées en honorant prématurément des contrats exigeants sans avoir pu 
développer une connaissance suffisante de leur corps. Du côté des femmes, la compé­
titivité engendrée par leur surnombre donne une saveur différente à l 'entraînement de 
même qu 'aux sensations de plaisir et d'autocontrôlé associées à la prise volontaire de 
risque. Sandra soutient que les exigences techniques sont beaucoup plus élevées 
envers les danseuses. 

Les gars n'ont même plus besoin d'aller à l'école ! Ils font trois mois de danse, et s'ils 
sont le moindrement beaux et en forme, les compagnies acceptent de les former. Mais 
pour les filles, c'est de plus en plus difficile. Les chorégraphes en ce moment sont très 
intéressés par le corps de ballerine, par les filles un peu plus virtuoses, qui ont une 
excellente technique. 

Les femmes présentant une forte virtuosité de même qu'une apparence correspondant 
aux stéréotypes de beauté féminine sont nettement privilégiées par les chorégraphes, 
les hommes étant plutôt sélectionnés en raison de leur potentiel artistique, de leur 
charisme et de leur singularité4. 

Histoires de conformité et de transgression 
Le discours qui prend pour tremplin la santé vue comme souci du Soi pose finalement 
la question de la rébellion. L'idée même de cultiver sa santé, au-delà de sa fonction­
nalité, est-il un geste transgressif en danse ? Leonetta5 témoigne de facteurs qui dé­
couragent les prises de position de ce genre : 

On était en tournée pendant les répétitions, on dansait sur un plancher en béton. On 
nous avait permis de danser en running shoes ! Essaye de faire des triples pirouettes 
en running shoes. Tu dois la faire, ta pirouette ; tu as un show à donner. Les condi­
tions extrêmes, c'est aussi d'être toujours acculé au pied du mur. Tu as travaillé telle­
ment fort pour te rendre là, tu es prêt à accepter n'importe quoi ! Un moment donné, 
j'ai appris à dire non, mais il y a quatre autres danseuses en arrière qui sont super 
jeunes, qui ont de l'énergie, l'audace que j'avais avant. Ce qu'il y a, c'est que mon 
énergie, je ne veux plus l'utiliser de cette [manière]. Puis là, je dis non, parce que le 
plancher n'est pas adéquat. Mais je me fais pousser dans le dos par d'autres qui sont, 
entre guillemets, un peu inconscientes de ces choses-là. 

Avec la maturité ou encore privilégiés par le genre, l'expérience ou la virtuosité, les 
interprètes en arrivent à choisir les projets émancipatoires qui les invitent à une explo­
ration bénéfique d'eux-mêmes. Il y va d'une prise de conscience du corps dansant en 
promiscuité de la vie quotidienne, comme le maintient Dantas6 . Elle souligne que le 
corps qui danse est ce même corps qui mange, qui fait l 'amour, qui ressent le soleil 
sur la peau, qui cumule tous ces moments de corps fugaces qui construisent le fonde­
ment de notre rapport au monde. Le danseur ne saurait prendre trop de distance face 

4. Pierre-Emmanuel Sorignet, « Être danseuse contemporaine: une carrière "Corps et âme" », Tra­
vail, genre et société, n" 12, 2004, p. 33-54. 
5. Quelques artistes ont décidé de garder l'anonymat en choisissant un pseudonyme. C'est le cas de 
Leonetta et Gabrielle. 
6. Monica Dantas, Ce dont sont faits les corps dansants, document non publié, Département de 
danse, Université du Québec à Montréal, 2006. 
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à son expérience de sensations. Car en amont de l'action se trouvent les sensations de 
confort ou d'inconfort qui sont retenues et recherchées en fonction du sens que le 
danseur leur attribue, parfois inconsciemment, car il a profondément intériorisé les 
valeurs de son milieu d'appartenance. Plaisir et souffrance au travail, pour reprendre 
le titre du livre de Dejours7, se joue définitivement avec en arrière-scène, une concep­
tion de l'art qui valorise l'originalité, mais aussi une culture du silence face à un art 
qui parfois, malheureusement, meurtrit. 

Culture du silence 
Plusieurs danseurs nous ont parlé de la dimension positive de la blessure, dans la me­
sure où elle permet une meilleure connaissance de soi et de ses limites. Pour Isabelle, 
« il faut arrêter de voir les blessures comme quelque chose qui nous rend victime. Au 
contraire, elles sont un outil pour nous faire avancer autrement. » L'expérience d'une 
vulnérabilité psychologique ou émotive, parfois provoquée délibérément par le choré­
graphe, est perçue par les danseurs comme participant au développement des compé­
tences artistiques. Marie-Josée nous a dit s'être retrouvée dans une situation où était 
attendue, de la part des interprètes, une disponibilité excessive, ce qui la faisait 
osciller entre une réaction de résistance et d'acceptation, car ce don quasi incondi­
tionnel d'elle-même lui permettait de toucher à quelque chose d'unique dans son 
interprétation. Travailler en situation d'inconfort, dans une certaine mesure, est un 
acte valorisé puisqu'il invite à la transcendance. Des commentaires des danseurs se 
dégage une grande dévotion à l'art8, que Guerrier relie au caractère sacré de l'art. 
« Serviteur du sacré, le créateur est l'intermédiaire entre Dieu et les hommes9 », écrit-
elle. Conséquemment, le danseur se donnerait corps et âme à la création et, par rico­
chet, à l'imaginaire du créateur. Ce paramètre premier du rapport à l'art n'est peut-
être pas étranger à une acceptation silencieuse, puisque considérée comme normale, 
de l'état de fatigue, des douleurs et des blessures qui portent atteinte au corps. Les 
danseurs ne sont pas sourds à leurs malaises ou souffrances, mais ils sont souvent 
muets quant à l'expression de ceux-ci. Les enjeux ne se jouent pas à la légère, comme 
l'exprime Sophie : 

Si j'ai une blessure, je vais en parler au moins de personnes possible. J'ai vu des gens 
perdre des emplois, parce que c'est un risque de les amener en tournée... Même dans 
les cours à l'université, lorsque des chorégraphes te demandaient de faire des choses 
risquées, tu les faisais parce que ces enseignants étaient ceux qui allaient t'embaucher 
après. C'est une réputation qu'on se construit dès l'université. 

Une culture du silence est la règle plutôt que l'exception et elle se forge très tôt par 
l'inscription de normes dans le corps des danseurs. La minimalisation de l'expérience 
de la douleur devient une stratégie individuelle qui équivaut à entrer dans la norme 
implicite de la danse professionnelle. L'inconfort peut être un état de corps auquel le 

7. Christophe Dejours, Plaisir et souffrance dans le travail, Orsay, Association pour l'ouverture du 
champ d'investigation psychopathologique (AOCDP), 1988. 
8. Nous sommes conscientes qu'une tentative de compréhension de la santé en danse est incomplète 
sans l'inclusion des dimensions reliées à l'amour du métier, la dévotion à l'art, les plaisirs de la danse, 
aspects qui sont touchés dans d'autres volets de notre étude. 
9. Claudine Guerrier, « La manipulation du corps dansant comme instrument de travail », Ballet 
international, n° 1, p. 24-29, 1993. 
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danseur s'habitue, mais étrangement, c'est une certaine désaffection du danseur à ses 
états de corps qui renforce les us et coutumes du milieu. Si, de l'avis de Canguilhem10, 
la santé correspond à un pouvoir d'action sur soi et son environnement allant dans le 
sens d'un enrichissement de la vie, y aurait-il lieu de s'interroger sur la douleur qui 
s'inscrit dans une servitude apparemment volontaire du danseur envers son art alors 
que la soumission s'avère peut-être la forme implicite d'une impuissance à agir ? Pour 
bien comprendre le phénomène de la santé en danse, il faut rappeler que ce qui est 
considéré de l'ordre du pathologique et de la normalité est le résultat d'une négocia­
tion et d'une adaptation aux exigences multiples du milieu. La santé, devenant ce que 
l'individu a accepté comme norme, pourrait être redéfinie et vécue tout autrement. 
Or, la danse contemporaine présente une uniformité quant au traitement du corps 
qu'elle instrumentalise. Le témoignage de Gabrielle est exemplaire : « Pour aller 
chercher des particularités esthétiques, il va toujours y avoir une petite violence faite 
au corps. Ne pas dépasser ses limites, ça fait une danse trop sage, une danse pédestre, 
finalement. Ça peut être intéressant, mais ce n'est pas comme ça qu'un art pro­
gresse. » L'art de la danse entretient avec la santé un rapport intime et antithétique. 
Intime, car ce sont le corps et ses sensations kinesthésiques qui mettront le danseur 
en rapport avec la poïétique de l'œuvre. Antithétique, dans la mesure où le couple 
danse-santé est d'abord au service d'un art qui provoque des réponses toujours recon­
duites à la question « Que peut le corps ? ». Le capital santé du danseur se retrouve 
donc subordonné à une conception de l'art qui le convie à vivre ses projets dans des 
zones limites qui, du point de vue du corps, amalgament aliénation et jubilation. 

10. Georges Canguilhem, la Santé: concept vulgaire et question philosophique, Pin-Balma, France, 
Sables, 1990. 
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J'aime... 
Les danseurs aiment profondément leur art, aiment les gens généreux qui en consti­
tuent le milieu, aiment la présence au monde qui en découle, aiment l'au-delà qu'il 
inspire. Mais la passion pour leur métier peut être vécue de façon plus ou moins har­
monieuse ou obsessive. Harmonieuse, elle suscitera une attitude flexible permettant 
de nombreux ajustements qui agiront positivement sur leur santé et leur bien-être. 
Les danseurs reflétant ce type de passion prendront plus facilement un temps de repos 
lors de la blessure et s'informeront davantage des questions de santé. Obsessive, elle 
mènera plutôt à un engagement compulsif, sans possibilité de distanciation ni atti­
tude critique à l'égard de certaines situations potentiellement dangereuses pour la 
santé. Les danseurs témoignant de ce type de passion ont bien intériorisé les normes 
de productivité et les sacrifices nécessaires pour y arriver. Les idées de Foucault sur 
les corps dociles trouvent ici un terrain d'application fertile11. Cependant, si la mani­
pulation du corps dansant a toujours existé et si des normes culturelles s'inscrivent 
depuis toujours dans le corps, le fait nouveau tient d'une part à l'aggravation du phé­
nomène pour des raisons économiques et, d'autre part, au questionnement éthique 
que suscite le décalage observé entre certains projets esthétiques et l'entité réelle 
qu'est le corps. Certaines œuvres chorégraphiques, sous le couvert de rechercher une 
nouvelle sensibilité dans le dépassement des limites, nous semblent aborder le corps 
du danseur avec une dépréciation de sa matérialité. Le statut du sensible est bien 
questionné mais, comme les deux faces d'une même médaille, il risque de basculer 
vers une certaine abstraction du substrat sensitif. Le corps s'avère l'aspect le plus po­
litique mais aussi le plus personnel de la danse. À la question déjà posée « Que peut 
le corps?» se conjugue la question «À qui appartient le corps?». Une réflexion 
éthique doit être construite « à partir d'une analyse de la finitude corporelle, nous dit 
Marzano Parisoli, et cela d'autant plus que l'éthique est un domaine où l'expérience 
ne peut être mise à l'écart12. ». Les sensations de plaisir et de souffrance ne peuvent 
être ignorées dans la prise en compte du corps au service de l'art chorégraphique, j 

Sylvie Fortin est professeure titulaire au Département de danse de l'Université du Québec à 
Montréal. Elle s'intéresse aux approches critiques et socioculturelles du corps, aux représenta­
tions de la santé en danse et à l'éducation somatique au service de la formation en arts. 

Sylvie Trudelle est agente de recherche au Département de danse de l'Université du Québec à 
Montréal. 

11. Michel Foucault, Surveiller et punir. Naissance de la prison, Paris, Gallimard, 1975. 
12. Maria-Michela Marzano Parisoli, Penser le corps, Paris, Presses Universitaires de France, 2002, 
p. 18. 
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