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  Alain Goudard


  Puisqu’il y voit avec les oreilles


  Histoires de Percussions de Treffort



  énumère



  Avant-propos de l’éditeur


  Dans Puisqu’il y voit avec les oreilles, Alain Goudard, directeur artistique des Percussions de Treffort, poursuit la réflexion, nourrie de nouvelles expériences, commencée dans les deux ouvrages publiés en 2009 dans la collection Entre Deux – Le tambour fait vibrer mon esprit et Tous les jours, inventés.


  


  Suivre l’évolution des Percussions de Treffort c’est constater les bénéfices d’une pratique artistique continue et exigeante pour chacun, quelles que soient – et d’autant plus – ses fragilités sociales, physiques ou psychiques. C’est comprendre le rôle du temps et en repérer les signes constructeurs. En bientôt quarante années d’existence, le groupe d’amateurs est devenu professionnel, il a gagné une reconnaissance artistique et institutionnelle qui s’étend bien au-delà de nos frontières. Enfin, la confiance gagnée et partagée amène certains de ses membres à souhaiter transmettre et à s’impliquer dans des actions de formation.


  Il va de soi qu’il a fallu à ces musiciens, pour accomplir ce trajet, beaucoup de persévérance, et rencontrer une grande intelligence chez ceux qui les ont accompagnés. Il va de soi que leur expérience et leur réussite ne constituent pas un modèle transposable à toute personne en situation de handicap. Le penser reviendrait à les renvoyer à la marginalisation qu’ils ont refusée et à nier l’identité propre qui est la leur. Mais ce qu’ils révèlent, c’est l’immensité des ressources de l’être humain et le gâchis qui consisterait à les laisser en jachère. Donner accès à l’éducation et la culture, ouvrir des espaces où chacun pourra donner sa mesure est une nécessité autant qu’un devoir. C’est aussi un bonheur que ces musiciens ont su conquérir et nous communiquer.




  Avertissement


  Les références des ouvrages cités dans le texte sont mentionnées dans le chapitre Les lectures de l’auteur.


  


  Une version enrichie de morceaux audio, d’une vidéo et de contenus supplémentaires est disponible sur cette page.





  L’amour de l’art, un goût partagé


  La place et le rôle consentis aux personnes en situation de handicap au sein des pratiques artistiques, les conditions d’accès à l’offre culturelle qui leur sont proposées ainsi que l’espace très minimaliste que l’on réserve dans le milieu culturel à leurs productions posent question et laissent plus qu’une impression de flou, un malaise.


  Il est donc de première importance de tenter de comprendre les mécanismes qui conduisent à cette situation si l’on veut améliorer la prise en compte des réalités et des personnes.


  Cela revient à nous interroger sur les fondements de la solidarité que nous disons vouloir offrir aux personnes démunies, fragilisées, malades ou handicapées et, d’autre part, à nous demander en quoi les pratiques artistiques représentent un réel moyen de faire se côtoyer, exister, se mélanger, se rencontrer des singularités, des sensibilités, des expressions les plus diverses, au profit de la constitution d’un commun, respectueux de chacun.


  Le paysage, tel qu’il se présente actuellement sous nos yeux, est complexe. Il y a à la fois une grande richesse et une grande hétérogénéité. La disparité est très grande dans tous les domaines : expérience et réflexion, structuration locale et réseaux, objectifs et ambitions, ressources disponibles, engagement des pouvoirs publics.


  


  En matière d’accessibilité culturelle, certains territoires sont plus expérimentés que d’autres. Il y a une situation à plusieurs niveaux qui impose une approche plurielle du développement des dynamiques engagées. Les porteurs de projets sont d’origines très variées : institutionnelles (collectivités territoriales, établissements publics…), associatives (à vocation sociale ou culturelle), compagnies artistiques, lieux de vie de personnes handicapées… Ils sont professionnels ou bénévoles.


  Certaines actions sont ancrées dans une longue durée, d’autres sont très récentes. On observe que certaines initiatives sont très localisées, avec parfois un fort sentiment d’isolement. Dans d’autres situations, on constate l’élaboration, l’existence de réseaux plus ou moins structurés qui cherchent la rupture de l’isolement pour permettre le développement des initiatives, notamment d’un point de vue qualitatif.


  Les réalisations sont multiples : ateliers réguliers, actions ponctuelles, projets délimités dans le temps, renouvelés ou non. Elles associent ou non personnes valides et milieu ordinaire, suivant les positions des porteurs de projets (positions matérielles ou institutionnelles mais aussi intellectuelles).


  Dans la plupart des cas, les acteurs culturels, lorsqu’ils sont à l’origine de l’initiative, souhaitent d’emblée la mixité qui leur paraît naturelle, dans la mesure où ceux qui s’engagent dans cette démarche ont une forte conviction quant à la nécessité d’accueillir toute personne qui souhaite accéder à une pratique culturelle. Les points de vue sont plus contrastés dans le milieu médico-social pour des raisons souvent pragmatiques (fonctionnement institutionnel et matériel) mais parfois pour des motifs de fond liés généralement à la protection due aux personnes en situation de fragilité.


  Il importe de prendre en compte cette réalité et de se donner les moyens de cultiver cette hétérogénéité parce qu’elle représente une véritable richesse.


  Préserver cette diversité tout en établissant des liens qui fédèrent les énergies, c’est repousser les craintes qui subsistent et permettre à chacun de développer son projet. Cette préoccupation doit être centrale au sein des collectivités publiques, comme des partenariats ou des mises en réseaux.


  Prendre en compte cette hétérogénéité, c’est aussi réaffirmer le respect des objectifs propres aux acteurs et aux structures en fonction de leur contexte spécifique, car l’un des buts qui doit être recherché est bien l’évolution quantitative et qualitative des initiatives afin de constituer un maillage fort et pertinent.


  


  Parce que cela questionne fortement nos certitudes, ébranle notre normalité, on perçoit parfois la tentation d’enfermer, de maintenir l’expression artistique de cette partie de la population dans un espace contrôlé et déterminé et dans des catégories préétablies. On tombe vite dans l’occupationnel et le médiocre. On évite le plus possible de se confronter aux diverses exigences qu’impose la pratique régulière d’une discipline artistique. En effet, c’est bien la volonté, ou pas, de notre société de favoriser le développement de l’émancipation intellectuelle de tout un chacun et la reconnaissance de toutes les formes d’intelligence qui se trouve au cœur de cette problématique.


  Faire le choix de circonscrire à un espace précis l’expression artistique des personnes à la marge, c’est aussi faire le choix de marginaliser cette expression. D’où l’envie de confier ce domaine à des spécialistes, dérive dont on connaît trop bien les effets néfastes. Il suffit de regarder autour de nous et d’observer dans d’autres domaines comment le développement de ces attitudes favorise la constitution de chasses gardées dont l’accès est interdit au non-initié. À partir de là apparaissent des réseaux spécifiques, qui installent des cloisonnements, concentrent des pouvoirs, imposent des hiérarchies, mettent à distance tous ceux et toutes celles qui n’ont pas, ou ne doivent pas, avoir accès à ce réseau.


  Acquérir ainsi une position d’autorité au sein d’un de ces réseaux empêche l’auto-questionnement méthodologique et disciplinaire. Et surtout, ce type de fonctionnement engendre l’exclusion.


  De plus, lorsque l’autre est porteur de handicap, augmentant les marqueurs de la différence, cette situation accentue la tendance à ne pas considérer la pensée et l’expression de cet autre.


  Le développement d’un tel contexte conduit petit à petit à un processus d’effacement et à une invisibilité sociale. L’autre existe mais dans la marge et cette marge-là n’est pas assumée ni choisie, elle est subie. L’autre devient prisonnier à la fois du regard que l’on porte sur lui, et de la marginalisation subie que ce regard impose.


  


  Il faut croire en l’intelligence de l’autre, ne pas l’investir de limites. Elle s’exprime sous des formes très différentes et « que l’on soit ignorant ou savant, c’est toujours la même intelligence qui est à l’œuvre », écrit Jacques Rancière.


  La personne, handicapée ou non, va nous faire appréhender des rythmes, des temporalités, des relations à l’espace, des modes d’expression… Comment nous mettons-nous en capacité de faire se côtoyer toutes ces intelligences différentes et complémentaires ?


  Les pratiques artistiques représentent bien, de fait, un domaine dans lequel chacune de ces intelligences peut trouver sa place, se développer et nourrir l’espace commun.


  L’artiste va à la découverte de ce qu’il a au fond de lui. Il est donc important d’accompagner cette manière de fouiller en soi, de donner les outils nécessaires pour faire jaillir et perfectionner cette expression, faire en sorte que chaque intelligence puisse se révéler à elle-même. C’est un enjeu qui concerne chacun. Qu’il soit handicapé ou non, il trouve des prolongements à travers d’autres interrogations : doit-on dire, dès que l’on propose une pratique artistique en direction de tel ou tel public identifié que l’on pratique une musique adaptée, une pédagogie spécifique ? Cela voudrait-il sous-entendre que la musique, le théâtre, la danse, produits avec des artistes en situation de handicap, doivent avoir des caractéristiques qui les feraient connaître entre toutes comme différentes des autres productions artistiques ? Partager une démarche artistique avec des personnes handicapées, à titre professionnel ou en tant qu’amateur, requiert-il plus de préalables qu’avec toute autre personne ?


  Il est fondamental qu’il n’y ait pas de boîtes dans lesquelles ranger le même et l’autre. Ce n’est justement qu’à travers cette exigence que l’un et l’autre pourront trouver une juste place dans un espace commun et être acteurs de cet aspect commun, dans le respect de leur propre singularité.


  


  De fait, quand on évoque les personnes handicapées et les pratiques artistiques, parler de pratique amateure – sans l’opposer au professionnel mais bien au sens premier de celui qui aime – est déjà une manière d’aller vers ce commun espéré.


  C’est proposer un autre regard que le seul regard du handicap. C’est affranchir les individus de ce regroupement dans des rôles et des statuts qui leur sont assignés. C’est contribuer à donner une autre image des réalisations artistiques auxquelles les personnes en situation de handicap sont associées, ainsi que de leurs capacités d’imagination, d’invention et de création.


  Parler de pratique amateur, cela nous renvoie obligatoirement aux exigences qu’exprime n’importe quel amateur lorsqu’il souhaite aborder la discipline choisie. Cela veut dire des besoins, des attentes, la recherche d’une qualité et leur mise en œuvre également pour la personne handicapée. De quoi les amateurs ont-ils besoin ? D’une information regroupée et aisément disponible. D’un encadrement dont la qualité soit reconnue. D’espaces d’expérimentation, d’ouverture à diverses disciplines artistiques, à la création, de lieux de travail et de répétition mais aussi d’ouverture des structures culturelles à leurs pratiques, ainsi que de rencontres avec le public : levers de rideau, festivals… D’occasions de reconnaissance, de valorisation, de promotion de leurs pratiques.


  Permettre l’accès des personnes handicapées à l’offre culturelle dans le cadre des pratiques amateures, c’est élaborer et mettre en œuvre une politique d’éducation artistique qui englobe chacun d’entre nous, où les critères d’exigence, de recherche d’une grande qualité sont des éléments primordiaux. C’est rechercher et soutenir un rapprochement de la création artistique et de la population, avec une participation de celle-ci à la création professionnelle. La pleine intégration des personnes handicapées ne peut s’envisager que dans un souci de rapprochement entre l’éducation et la pratique, la création et la diffusion, les formes savantes et populaires, l’artiste et l’espace public.


  


  En inscrivant les actions artistiques menées avec et pour les personnes en situation de handicap dans le cadre des pratiques amateures, d’une part on montre l’importance sociale de cette démarche de rapport à soi, aux autres et au monde et, d’autre part, cela implique qu’elles puissent se rendre, comme la majorité des autres amateurs, dans les lieux d’enseignement et de pratique artistiques. Ceci nous invite à vraiment mettre en pratique cette volonté de vivre ensemble proposée, revendiquée depuis de si nombreuses années par l’ensemble des partenaires impliqués dans la recherche d’une pleine et entière participation de la personne handicapée dans notre société.




  Comment ne pas trahir ?


  Une aventure comme celle des Percussions de Treffort s’accompagne depuis sa genèse de nombreux tâtonnements et questionnements. Il est parfois difficile dans un tel cheminement qui s’invente au jour le jour, d’expérience en expérience, d’imaginer les bonnes solutions qui, elles-mêmes, ouvrent immanquablement sur d’autres interrogations, nous entraînant dans un éternel recommencement.


  Outre les questions de fond sur la démarche, chacun est confronté à ses propres interrogations, tout aussi insolubles. Alors comment écrire sur ce qui est présent et passé, intime et collectif, comment porter au plus juste un regard réflexif sur ce parcours, comment témoigner ?


  


  Il semble d’abord essentiel de poser des mots sur les émotions, sur les temps où la musique se cherche, se dessine, naît, s’affirme, où des hommes et des femmes fabriquent, dans une force et un élan communs, une musique qui porte une parole, la leur, la sienne, la mienne, la nôtre, invitant l’autre à la partager dans l’espace éphémère qu’est la représentation.


  


  Il est important aussi de décrire comment les diverses singularités qui composent Les Percussions de Treffort – personnes en situation de handicap mental, personnes valides, musiciens, artistes, compositeurs – ont pu, dans le cadre d’une pratique artistique, se rencontrer jusqu’à s’engager ensemble dans une démarche de création, de production et de partage avec un public. Il est d’ailleurs essentiel pour les membres du groupe en situation de handicap d’être regardés, entendus, autrement que par rapport à l’étiquette « handicapés ».


  


  Il faut alors relever le défi de mettre en mots ces souffles, ces regards, ces silences qui donnent vie à la musique. Il faut pouvoir choisir les bons mots, les beaux mots, essayer d’approcher au plus près ces sensations enfouies dans la mémoire des corps, esquisser des réponses face à telle ou telle situation. Il va de soi que certaines ne viendront qu’après diverses tentatives dans lesquelles se côtoient et se mêlent échecs et réussites, du tâtonnant à l’éloquent. Ces mots ne seront qu’une infime trace de l’aventure vécue. Ils seront miens, ceux d’un musicien qui parle, un musicien pédagogue directeur artistique, un des musiciens de l’ensemble. Comment écrire la mémoire des corps ?


  


  Dans cette histoire qui se dessine sur plus de trente-cinq années, l’engagement intense et les actes posés ont prévalu. Cette volonté de privilégier le faire par rapport au regard analytique a permis, de donner naissance à une force génératrice de multiples nouveaux possibles. Avec le cheminement dans le temps, la réflexion, le partage d’expériences, la nourriture des livres sont également venus consolider cette volonté du faire. En effet, la musique se fabrique, elle n’existe que dans le rapport à la matière. Comment alors le penser va permettre le faire et révéler toute la force de cet instant éphémère qu’est la musique ?


  Comment poser un juste regard, comment ne pas trahir cette histoire collective ? Cette tentative d’écrire ne souhaite pas imposer une vérité, mais participer, selon l’expression de Milan Kundera, à « mettre en branle le penser ».




  Au début, la rencontre


  Tout au long de ces années, dès que l’on évoquait l’aventure musicale des Percussions de Treffort, on me demandait : « Qu’est-ce qui vous a conduit à faire de la musique avec des personnes en situation de handicap ? » C’est toujours pour moi une question un peu étrange. Étrange parce qu’elle ne s’est jamais posée véritablement en ces termes et qu’elle ne relève pas d’un fait exceptionnel, d’un attrait particulier, mais plutôt de l’évidence.


  S’ouvrir à la matière sonore et aux pratiques musicales, se lancer sur les chemins de l’invention, de l’improvisation, de la création, avec timidité et assurance à la fois, évidence et incertitude, c’est oser aller au-devant de soi, se chercher, se retrouver, se perdre.


  


  L’aventure avec Résonance Contemporaine et Les Percussions de Treffort : l’expression d’une force commune, résulte du fait que j’ai eu la chance de rencontrer des personnes handicapées ou non qui, elles aussi, aspiraient à des terres inconnues. Ces rencontres ont eu lieu parce que ces gens m’ont d’abord touché humainement avant de me toucher artistiquement. Et à partir de là, on a senti qu’on avait un cheminement à faire ensemble, sans savoir ce qu’il serait, ni quel chemin prendre vraiment, mais un chemin qui allait au fur et à mesure nourrir le collectif et lui permettre de libérer son envie de faire, de faire vivre, d’oser.


  Si ces événements ont pu se produire, c’est aussi qu’à un moment donné il y a eu, dans mon parcours de chanteur professionnel, pendant une douzaine d’années, des expériences au cours desquelles j’ai vécu difficilement la cruauté des rapports entre les professionnels du monde artistique : la place du pouvoir, les formes d’autoritarisme, de hiérarchie. Ces notions primaient essentiellement sur celles de l’écoute et du partage. D’où ces interrogations très fortes qui ont contribué à m’éloigner de plus en plus de pratiques pour lesquelles je n’étais pas fait.


  Fallait-il poursuivre dans ces cadres-là ? N’y avait-il que cette manière d’envisager les choses ? Un autre chemin était-il possible ? Était-ce une utopie ?


  Le besoin de sortir de ce milieu spécifique m’a amené à affirmer de plus en plus la nécessité d’un espace où réfléchir et où mettre en œuvre des modalités de travail qui placeraient l’humain et le commun au cœur de la recherche.


  


  Oser quitter ce milieu et affronter l’inconnu n’est bien sûr pas facile, c’est parfois même difficile, mais c’est ce qui m’a permis véritablement de trouver ma place, de comprendre progressivement le sens de s’engager en musique. Une nouvelle dynamique a été également possible grâce à la rencontre d’autres personnes dans la même quête ou déjà engagées sur ces chemins : elles ont éclairé, accompagné, guidé mes pas.


  Elles m’ont permis de saisir l’extrême importance de ne pas porter un regard réducteur sur la personne. En effet, on a tendance à percevoir chaque individu uniquement à travers sa dimension situationnelle, statutaire, occultant bien souvent toute la dimension personnelle. Apprendre à regarder, à découvrir l’autre dans toute sa multiplicité nécessite d’apprendre ce que veut dire écouter l’autre. Et c’est bien la qualité de cette écoute réciproque qui va permettre la rencontre et le faire ensemble. L’enjeu est majeur, il représente ce que nous essayons de construire au quotidien. Priorité donc à cet ancrage, à cette vigilance qui doit préserver les données de départ. Et aujourd’hui encore, il faut toujours se méfier des habitudes qui pourraient banaliser le regard sur l’autre et nous faire baisser la garde. Il faut ne pas cesser d’ouvrir de nouvelles pages tant qu’il y a le désir de faire individuellement et collectivement.


  


  Révéler le « génie inventif de chacun » selon la formule de Régine Detambel est bien ce qui fonde notre épopée et donne la mesure de ce que notre formation bouscule, dans leurs fondements mêmes, les conventions sociales. Notre démarche artistique draine dans sa composition même une somme de questionnements qui appartiennent à ceux qui s’y attardent et ceux qui s’y arrêtent.




  Les Percussions de Treffort et l’ESAT*, un partenariat entre une structure médico-sociale et une structure artistique



  Associer dix musiciens en situation de handicap mental,

  un éducateur,

  six musiciens professionnels du spectacle,

  s’aventurer sur les chemins de la création,

  avec cet ensemble,

  organiser la production et la diffusion de ce travail de création dans le temps…




  Tel est le défi qu’une structure médico-sociale, l’ESAT du Centre de Vie Rurale, alors dirigé par Bernard Chevalier, établie sur la commune de Treffort, et une structure culturelle, Résonance Contemporaine, ont entrepris de relever et de poursuivre depuis 1979.


  Comme on peut facilement l’envisager, concevoir un tel partenariat sur une aussi longue durée n’est pas une tâche forcément simple et nécessite que chaque partenaire saisisse l’extrême importance d’apprendre à comprendre l’autre. Il y a là un dialogue essentiel à construire mais complexe à mettre en œuvre, même si la connaissance et la reconnaissance des positionnements de chacun ne cesse de s’améliorer au fil du temps. La compréhension mutuelle est un enjeu majeur. Il faut qu’il y ait une entente et une approbation du contenu du projet artistique, de ses objectifs, de ses enjeux et de ses modalités de mise en œuvre.


  Lorsque les premiers ateliers se sont mis en place, il s’agissait de répondre à la demande de personnes en situation de handicap mental d’avoir accès à une pratique musicale collective. Une organisation assez simple d’un atelier hebdomadaire. Mais si on fait de la musique ici, dans cet établissement, il est important à un moment ou à un autre d’aller en faire ailleurs avec d’autres personnes. Là on passe dans un autre registre qui nécessite une organisation matérielle (plannings, horaires, éducateurs accompagnateurs, modes de transports…) et d’argumenter sur le sens d’une telle démarche auprès de l’équipe et de la direction de l’établissement.


  « Quand l’activité extérieure a des objectifs ambitieux », précise Bernard Chevalier, « le fonctionnement de l’institution peut être modifié, à travers du temps de travail dégagé, des moyens matériels mis à disposition… Ces modifications, si elles sont expliquées, comprises et adoptées comme des choix de toute l’institution, ne deviennent plus des perturbations ».


  C’est en ce sens que les choses ont évolué lorsque Les Percussions de Treffort ont pris forme, engendrant une organisation plus importante afin d’inclure des temps de formation et de répétition adaptés aux objectifs artistiques. Résonance Contemporaine s’est appliquée et engagée à développer ce travail en associant progressivement de nombreux musiciens professionnels et compositeurs aux adultes handicapés : de multiples rencontres ont contribué à l’élaboration d’une culture musicale et à l’acquisition d’une véritablement une identité de musicien.


  


  Les principes sur lesquels s’est fondé le partenariat entre le Centre de Vie Rurale et Résonance Contemporaine ont d’abord écarté l’inscription de cette action dans le cadre d’un ESAT à vocation artistique.


  Il nous a en effet semblé important de chercher d’autres voies qui soient davantage en correspondance avec l’esprit de notre démarche. Le choix du fonctionnement influe sur le projet lui-même et sur l’impact et la reconnaissance de celui-ci dans son contexte. Or, on peut observer que, d’une façon générale, ce type d’établissement souffre d’une difficulté d’insertion dans la réalité socio-économique et qu’il a du mal à se situer en tant qu’institution et à offrir une image cohérente de sa double visée. Une structure de type créatif à volonté d’expression est-elle possible ? Comment concilier d’une part les missions de l’ESAT (encadrement et protection de la personne, insertion socioprofessionnelle) et d’autre part les contraintes du spectacle vivant (improvisation, souplesse de fonctionnement, précarité de l’emploi et rapport permanent au public) ? Plusieurs expériences artistiques de haute qualité se déroulent dans un tel cadre en France, mais malgré la pertinence et l’importance de ces actions, il ne semble pas que ce choix de construction ait permis une vraie reconnaissance de la part du monde artistique ou culturel, et l’on constate au contraire que ces établissements éprouvent une réelle difficulté à être des passerelles efficaces vers une insertion professionnelle dans le monde artistique.


  Voilà pourquoi conduire une collaboration entre une structure culturelle et une structure médico-sociale nous est apparu pertinent. Imaginer une immersion complète des Percussions de Treffort au sein de la structure culturelle représentait un acte fort et en même temps très concret. Il y avait là un pari fou, un défi passionnant à relever. Les Percussions de Treffort sont donc devenues, aux côtés de l’Ensemble de Six Voix Solistes qui réunit des chanteuses professionnelles, l’une des deux formations musicales professionnelles de Résonance Contemporaine, structure de création et de diffusion de la musique d’aujourd’hui sous conventionnement avec le ministère de la Culture et de la Communication – DRAC Rhône-Alpes. Les deux ensembles se retrouvent régulièrement sur une même scène, lors de productions communes (Pablo et L’oiseau noir du champ fauve).


  


  Pour Les Percussions de Treffort, l’exigence s’est traduite par la revendication de cette diversité tant sur la scène, dans la musique, que dans le fonctionnement. Assez vite, différents musiciens professionnels ont été sollicités et associés à cette aventure artistique. Pascale Amiot, François Puthet, Laurent Vichard, Bertille Goyard et Hélène Péronnet ont rejoint Les Percussions de Treffort juste pour un temps ou plus durablement, et d’autres sont arrivés plus récemment : Karine Quintana, Laura Tejeda-Martin, Sébastien Églème. Leur présence attentive et leur envie de vivre la musique avec ces musiciens ont permis d’installer une forme de compagnonnage. Celui-ci repose sur la réalisation d’activités professionnelles en présence d’un pair, qui partage ses connaissances et ses savoir-faire. Ces musiciens et musiciennes sont des passeurs. Les musiciens de l’ESAT Treffort en sont aussi, à leur manière : ils vont permettre à ces pairs de se transformer aussi, grâce à cette alchimie et à cette pratique collective. Travailler avec les musiciens de l’ESAT, c’est aller à l’essentiel : la musique. Pour tous les membres de l’ensemble, cette aventure est également un parcours initiatique, pendant lequel une multitude de compétences est mise en œuvre au sein d’une démarche qui procure de l’expérience et des acquis.


  


  Une autre présence également très importante et précieuse dans ce dispositif de compagnonnage est celle de Jean-Pierre Barbosa, moniteur-éducateur à l’ESAT de Treffort. Partie prenante de cette histoire depuis de nombreuses années, son regard de professionnel, son investissement musical et son attitude sont déterminants. Il est de fait le délégué de l’établissement auprès des Percussions de Treffort et de Résonance Contemporaine. « En tant qu’éducateur », souligne-t-il, « je reste le référent de l’institution mais mes rapports avec les musiciens sont différents de ceux que je peux avoir avec eux à l’ESAT ou bien avec d’autres résidants. Je suis comme eux, un musicien du groupe. La confiance qui existe entre nous est donc sensiblement différente. Le statut de musicien leur donne un sens des responsabilités, une manière d’être dans le quotidien et dans la vie individuelle ou communautaire marquée par une attention profonde aux autres ».


  L’association de ces regards et attitudes professionnelles, humaines et musicales, fait que le compagnonnage qui se construit au quotidien s’arrime à trois axes de référence :


  
    	le savoir-faire qui permettra de devenir actif par rapport aux événements et de prendre conscience de ses actes ;


    	le savoir-penser qui permettra de mettre en place les points de repère nécessaires, de recueillir, d’interpréter, de classer les informations, d’anticiper les événements et de faire des hypothèses ;


    	le savoir-être qui permettra de construire des stratégies à court, moyen et long terme.

  


  Dans ce dispositif, toutes les rencontres, collaborations, réalisations communes mises en œuvre avec des artistes invités, compositeurs, chorégraphes, metteurs en scène… s’inscrivent dans la nécessité de proposer des temps forts où l’on s’immerge pour une certaine durée dans des projets artistiques particuliers. Des temps propices pour laisser la place à des périodes de formulation, de réflexion, de formalisation. C’est donc tout un parcours qui va se construire et s’élaborer à partir des besoins de la personne, de ses potentialités, de ses modes d’acquisition et du sens de son engagement. Les acquis se font au rythme de l’apprentissage de chacun.


  Jean-Pierre Barbosa précise encore : « Le fait de donner des concerts, de voyager, d’être applaudis, de vivre et de jouer avec des musiciens professionnels ne leur monte pas à la tête. Ils ne considèrent pas non plus le cadre institutionnel comme mauvais, réducteur par rapport à la vie en formation musicale. La musique et l’ESAT de Treffort sont liés. Je veille à ce qu’ils le conçoivent ainsi. Quand ils partent en tournée, c’est une partie de l’institution à laquelle ils appartiennent socialement qui part aussi avec eux. Ils sont fiers de parler de ce lieu de vie qui leur a permis de devenir des musiciens ».


  


  Depuis une douzaine d’années, une convention lie les deux partenaires, garantissant le bon fonctionnement des choses, le rôle et les responsabilités de chacun. Ce document a été une étape importante pour rendre effective une insertion professionnelle de ces musiciens dans le champ culturel. Il s’est appuyé sur la formule légale d’activité extérieure. Ainsi, dix personnes en situation de handicap mental ont pu être accueillies au sein de Résonance Contemporaine pour un nombre de spectacles oscillant entre vingt et vingt-cinq par année, soit un volume d’environ deux cents heures par personne et par an.


  L’activité consiste à ce que cette équipe de musiciens-travailleurs participe à des créations et des productions musicales à travers des concerts, des tournées organisées et développées par Résonance Contemporaine dans le cadre de l’ensemble professionnel Les Percussions de Treffort.


  Pour chaque prestation, un contrat précise l’objet, les modalités, l’organisation, le personnel nécessaire et les conditions financières. Les musiciens de l’ESAT sont rémunérés par Résonance Contemporaine. L’action artistique est développée, aussi bien en Région Rhône-Alpes que sur l’ensemble du territoire national voire international pour certaines créations.


  La formation permanente des musiciens s’effectue sous une forme comparable au fonctionnement d’une compagnie artistique : travail régulier, au moins hebdomadaire, en plus de la préparation des spectacles.


  


  Résonance Contemporaine et l’ESAT de Treffort souhaitent aller plus loin encore dans le domaine de l’insertion. Certains musiciens possèdent, du fait de ce parcours, une expérience professionnelle très riche et disposent de capacités et de compétences qui ne demandent qu’à être validées. De plus, beaucoup d’entre eux aspirent à ne se consacrer professionnellement qu’à la création musicale.


  C’est pourquoi les deux établissements travaillent ensemble à un projet de structuration qui permettrait de spécifier des postes d’ouvriers-musiciens au sein de l’ESAT de Treffort, tout en maintenant leur direction artistique au sein de Résonance Contemporaine. Au début de l’année 2014, elles ont signé une convention qui ouvre une période d’expérimentation pour définir des modalités de partenariat juridiquement et économiquement viables et pérennes.


  Parallèlement se sont développées des envies, des attentes chez les autres résidants de cet ESAT. Depuis plusieurs années, trois ateliers musicaux sont proposés. De ce fait, près d’un tiers des résidants pratique la musique. Ces ateliers sont conduits par des musiciens de Résonance Contemporaine avec leur propre dynamique de projet, devenant en quelque sorte des tremplins pour certains. Régulièrement, Les Percussions de Treffort associent sur certains projets, des musiciens de ces ateliers. Ils deviennent un espace d’expérimentation, d’apprentissage, de transmission de savoir-faire, qui conduit au bout d’un temps à l’intégration de nouveaux musiciens au sein du groupe.


  


  « J’aime ce qu’ils font parce que ce sont eux qui le font. J’aime l’ambiance, la chaleur qui se dégage des concerts. Les percussionnistes ne sont pas étonnants seulement musicalement. Ils me surprennent en tant qu’individus soudain capables de se concentrer, capables de rester immobiles, capables d’attendre leur tour de jouer ou d’être vus. En concert, je les admire. » Jean-Pierre Barbosa.


  
	* Un Établissement et Service d’Aide par le Travail (ESAT), anciennement Centre d’Aide par le Travail (CAT), permet à une personne en situation de handicap d’exercer une activité professionnelle dans un milieu protégé. Les activités de l’ESAT de Treffort sont l’entretien et la création d’espaces verts, la floriculture, le conditionnement et les travaux de façon. ↵

 



  Résonance Contemporaine et Les Percussions de Treffort : l’expression d’une force commune


  Pour tenter de comprendre ce qui a permis que Les Percussions de Treffort existent, il est nécessaire de s’arrêter quelques instants sur la structure qui accompagne le projet depuis toutes ces années.


  Résonance Contemporaine est une structure associative créée en 1987, portée par des bénévoles et animée par des professionnels permanents, artistes intermittents, techniciens, formateurs, et fréquentée par des usagers. Elle s’est donnée pour objectifs de favoriser l’accès pour tous les publics aux pratiques artistiques et de promouvoir la création.


  Ces objectifs trouvent leur fondement dans des convictions :


  
    	Toute personne a besoin et a le droit de développer sa sensibilité et son intelligence au contact des pratiques artistiques.


    	La création et l’expression favorisent le développement personnel et une vie sociale harmonieuse.


    	Il est possible de réduire les inégalités d’accès entre personnes de situations de santé et sociales différentes, entre zones urbaines et rurales.


    	Il est primordial que la culture, la pratique et la création artistiques soient ouvertes et accessibles à tous, même aux personnes handicapées, malades, incarcérées, en difficulté sociale.


    	Les professionnels et les amateurs ont à s’apporter mutuellement.


    	L’exigence de qualité est compatible avec la diffusion la plus large.


    	Les apprentissages techniques sont à acquérir au service et en même temps que le développement de la pensée.


    	L’étude, l’analyse, la recherche permettent l’innovation.


    	L’expérience et le savoir doivent être diffusés pour être partagés.

  


  Ces convictions éclairent le choix de Résonance Contemporaine de placer deux ensembles professionnels, Les Percussions de Treffort et l’Ensemble des Six Voix Solistes comme les principaux acteurs de son action de promotion et de diffusion de la création musicale.


  


  Mettre en œuvre et conduire une action qui se fonde sur le mouvement pour agir au-delà des frontières, avec la volonté délibérée d’aller dans des mondes différents, d’utiliser différents langages et de comprendre, porte et nourrit l’engagement. Cependant, envisager les choses dans cette globalité indissociable correspond rarement aux critères d’évaluation et d’identification définis habituellement par les institutions.


  La tentation est forte de ranger dans des catégories. De fait, être dans un entre-deux bouleverse les règles du jeu. Un trouble s’installe : « Puisqu’ils travaillent avec des personnes handicapées, c’est donc une structure à caractère social ? Puisqu’ils investissent et défendent la création musicale, c’est du culturel ? Mais, s’ils associent des personnes handicapées, des personnes singulières, ce n’est peut-être pas professionnel sur le plan artistique ? Est-ce de la musicothérapie ? »


  Ce sont donc les modalités d’organisation à l’intérieur de notre société, de distinction ou de division sociale qui se trouvent mobilisées : le rapport de dominant à dominé, l’opposition entre supérieurs et inférieurs. Se pose ainsi la question de l’existence des uns et des autres. Ce sentiment, nous l’avons ressenti au début de notre action : une difficulté de nos interlocuteurs à identifier ce qu’était précisément l’action de Résonance Contemporaine et où elle se situait ; le fait d’associer des individus qui appartiennent à des catégories différentes qui ne devraient pas se mélanger ou être mélangées, et qui de plus ont investi très clairement un domaine esthétique plutôt réservé à une élite culturelle, bouscule les codes et les normes. Cette réalité, vécue depuis la création des Percussions de Treffort, est toujours vivace.


  


  C’est en posant des actes concrets, jour après jour, année après année, à travers les créations et les concerts, qu’on a pu voir diminuer le poids de certains préjugés. Résonance Contemporaine démontre sur le terrain que sa démarche repose sur la conception d’un projet artistique fort et exigeant. L’association ne revendique ni une pratique artistique différente des autres – c’est l’essence même d’une pratique artistique que d’être singulière – ni une attitude compatissante, ni la glorification d’un univers musical spécifique aux personnes handicapées mentales, ni la béatification de l’acte artistique qu’elles réalisent.


  C’est bien au contraire le travail de recherche permanente d’une qualité artistique toujours accrue qui a conduit progressivement le milieu artistique et culturel à reconnaître l’action de Résonance Contemporaine.


  L’inscription dans le temps de cette action ne veut pas dire avoir raison ou détenir la vérité. Susciter et défendre la complémentarité des compétences entre personnes en situation de handicap et personnes valides provoque la rencontre, l’acceptation de l’autre, la reconnaissance.


  


  Si Les Percussions de Treffort sont encore là aujourd’hui et poursuivent plus que jamais leur aventure artistique, c’est bien dû d’une part à l’engagement d’une équipe et, d’autre part, au fait qu’elles sont au cœur d’une structure de création artistique. Elles sont portées par la dynamique de la structure. Celle-ci est en mouvement constant et constitue une force de proposition qui impulse des projets innovants, expérimente de nouvelles démarches. Résonance Contemporaine est un foyer de rencontres avec des artistes qui partagent ces mêmes questionnements et mènent eux aussi une carrière professionnelle, renforçant par là-même tous les paramètres de qualité, d’exigence, d’humilité, de travail, de persévérance, de remise en cause que réclame tout art digne de ce nom.




  Le chemin se fait en marchant…


  Il est certain que chacune des personnes présentes à l’origine des Percussions de Treffort ne pouvait imaginer s’inscrire dans une temporalité aussi vaste et, surtout, qu’un grand nombre d’entre elles seraient encore présentes des décennies plus tard.


  Ces individus qui se sont un jour rencontrés, qui ont choisi de faire un bout de chemin ensemble, étaient motivés par la seule nécessité de poser des actes communs. Peut-être est-ce l’une des sources de cette longévité ?


  


  L’envie d’être dans un présent fort et d’en être l’acteur a constitué et nourri notre force collective. Il était d’ailleurs difficile de mettre des mots ou de conduire une analyse précise sur ce que nous étions en train de vivre. La musique a cette particularité de se fabriquer là, en direct, et ces sons éphémères, une fois posés, entendus, restent fortement inscrits dans notre mémoire auditive, physique, émotionnelle. Ces expériences invitent à renouveler dès que possible les instants où l’on approche une certaine frontière intérieure et extérieure que le désir et la peur nous conduisent à oser franchir : à poser un pied un jour, puis un pied devant l’autre, jusqu’à développer notre propre marche, avec la force de pénétrer plus avant sur le chemin.


  


  Parce qu’il nous modifie, le chemin en train de se faire hier comme aujourd’hui est ce qui importe le plus. Ce mouvement permanent, qui fait que nous ne sommes jamais vraiment là où l’on nous attend, voilà le plus important pour toutes celles et tous ceux qui ont partagé à un moment ou à un autre cette dynamique collective. Il ne s’agit pas de dire que nous sommes sur la bonne voie, que nous détenons je ne sais quelle vérité. Le voyage s’accompagne de multiples questionnements qui motivent tour à tour notre envie de marcher, de marcher encore, d’aller plus loin, d’oser d’autres trajectoires. Nous acceptons de nous exposer ainsi à des impressions, des événements imprévus qui peuvent déranger, troubler le confort intellectuel. Le collectif nous procure la capacité d’affronter l’inconnu.


  


  De même, les réflexions, les lectures partagées, les regards de certains philosophes nous aident à entreprendre, à prolonger cet élan. Jacques Derrida, par exemple : « Ce qui compte, c’est la trajectoire, le chemin, la traversée, en un mot l’expérience. L’expérience est alors la méthode, non pas un système de règles ou de normes techniques pour surveiller une expérimentation, mais le chemin en train de se faire, le frayage de la route. » Ou encore, avec Régine Detambel : « Il n’y a pas de chemin. Ce sont tes traces qui font le chemin. Le chemin se fait en marchant ».




  La musique comme point de rencontre


  Sur cette route musicale que nous traçons ensemble depuis 1979, nous avons très vite perçu le questionnement principal : comment faire pour que des personnes très diverses, avec leur singularité, leur histoire, puissent se rencontrer, oser ensemble, donner naissance à une musique dans laquelle chacun et chacune pourrait se reconnaître.


  Nous avons tous éprouvé, et plus d’une fois, le sentiment d’être en situation de handicap et donc d’être, plus ou moins consciemment, dans une attitude d’ouverture ou de fermeture. Cette notion est au cœur de la relation qui va s’établir entre les différentes personnes du groupe.


  La pratique musicale développée d’année en année a permis à la fois de toucher à ce qui semblait fermé et, en même temps, de prendre conscience qu’une ouverture était là, possible, inscrite dans les corps, dans nos corps, et qu’il fallait la déchiffrer et se mettre en accord avec elle. Il ne s’agissait pas de distiller un savoir, de l’imposer, ou d’user d’un pouvoir afin de flatter notre ego mais davantage de le révéler dans un juste équilibre.


  Cette notion de fermeture et d’ouverture était donc en nous, à des degrés divers certes, mais bien là. L’objectif de départ était de permettre à chacun de libérer, notamment à travers divers dispositifs d’improvisation, l’envie de faire, de se risquer et de naviguer entre ses propres points de fermeture et d’ouverture. D’où la nécessité de développer progressivement, et non sans difficulté, la capacité à recevoir l’autre, à se rendre disponible. Cela demande de ne pas s’enfermer dans son savoir, ni de formater son regard par rapport à un individu. De ne pas s’arrêter seulement à la vision statutaire mais de chercher aussi à découvrir et recevoir la dimension multiple et insoupçonnée de la personne. Il s’agit donc d’être attentifs à ses nombreuses facettes pour pouvoir travailler à partir de ses potentialités, de ses compétences. Et pour exprimer un savoir-être, un savoir-faire et un savoir-devenir, il faut chercher les moyens, créer les contextes, installer un climat de confiance, de respect des uns et des autres, dans la durée.





	Dévoiler le contenu supplémentaire
	




  La mise en œuvre de tels principes de travail, progressivement, a permis de faire apparaître en chaque musicien l’unité et la singularité d’un quelqu’un qui a pu développer ainsi son extériorité. Cette ouverture pouvait se lire à travers les corps eux-mêmes, les regards partagés, les silences, les souffles. Elle s’ancrait dans les corps par les sons, les dires qui ont été osés, déposés dans l’espace commun. Expression forte de ces allers-retours permanents tissés au-dedans et au-dehors de soi, et nourris de toute la force des tensions et des émotions.


  Chaque son, chaque matériau sonore, chaque instrument appelle une manière de l’aborder, de le tenir, de faire sortir le son, chacun recherchant et développant sa propre gestuelle et, à travers elle, son rapport à la matière sonore. À partir de là, il s’agit de créer les contextes musicaux dans lesquels ces gestuelles, ces danses vont pouvoir se rencontrer, se mêler, se combiner, s’unifier, devenir une danse commune. Il va falloir s’accorder, se coordonner physiquement pour qu’il y ait un « partage du sensible », selon l’expression de Jacques Rancière.


  Les membres du groupe sont amenés à organiser divers matériaux musicaux pour donner naissance à un propos artistique. C’est dans la pratique régulière de l’improvisation, de l’invention, de la création la plus large possible et dans la curiosité très forte d’aller rencontrer l’autre – cet inconnu – que toutes ces singularités vont trouver leur juste place et pouvoir se développer. C’est bien parce que l’on va partir des potentialités présentes en chaque individu et que l’on va construire à partir de celles-ci que la musique va exister, prendre sens pour chacun des acteurs associés à sa mise en œuvre. Le chemin vers une discipline artistique, quelle qu’elle soit, appelle et emprunte ainsi les voies de l’autre, qui s’essaye à la pratiquer.


  Dans l’association et le brassage des compétences entre personnes handicapées et personnes valides, le décloisonnement, l’ouverture, la reconnaissance, apparaissent de manière très lisible. Lorsque la différence sociale est très spécifiée, on accepte la notion d’inconnu alors que, appartenant à une même catégorie, on cherchera en l’autre davantage à se reconnaître qu’à le découvrir. C’est aussi en cela que sur la durée du travail ensemble, il est nécessaire de continuer à se laisser surprendre.


  Penser, inventer, expérimenter, c’est exister. La démarche qui m’a conduit un jour à faire de la musique avec des personnes différentes repose sur ce point fondamental pour moi : la musique est avant tout un point de rencontre, de partage avec l’autre, et aussi un espace pour chercher à apprendre, à connaître ce que nous sommes. C’est une quête permanente dans laquelle l’autre, les autres nous sont indispensables.




  Au cœur du rapport entre l’activité et l’espace : le projet artistique


  Dès le début de notre activité, la notion d’espace a été une source de questionnements. De prime abord d’un point de vue matériel et d’autre part du point de vue des rapports qui existent entre un lieu (qui porte sa propre identité, par son architecture, sa raison d’être, sa fonction) et la création artistique. Il est certain que l’espace de travail et la quête d’un lieu dévolu ont influencé l’esthétique et le propos artistique développés par Les Percussions de Treffort.


  


  De manière très concrète, c’est dans une salle d’atelier (pas toujours la même dans un premier temps) mise à disposition au sein même de l’ESAT de Treffort que le projet musical a commencé. Un certain nomadisme au sein de l’établissement a existé pendant quelques années, puis les choses ont évolué pour deux raisons. D’une part, l’acquisition d’un matériel instrumental de plus en plus important et la nécessité de l’entreposer dans un endroit précis a contribué à ce qu’une salle spécifique soit finalement réservée à l’activité musicale. D’autre part, cette reconnaissance matérielle, mais tout autant symbolique qu’identitaire au sein de l’établissement, s’est vue confortée par une reconnaissance de plus en plus grande des productions artistiques des Percussions de Treffort, à l’extérieur, dans le circuit culturel habituel.


  Cette dynamique n’a cessé de se développer au fil des années, impliquant la mise en place d’une logistique plus élaborée (certains projets artistiques nécessitaient des espaces de travail et de répétition beaucoup plus grands que celui dont nous bénéficions). La création d’un poste de régisseur général au sein de Résonance Contemporaine s’est donc imposée avec pour fonction d’organiser les répétitions et de rechercher des salles (théâtres, centres culturels, salles des fêtes, écoles de musique, scènes de musique actuelles…) qui permettent l’aboutissement des créations.


  


  On mesure aujourd’hui que ce contexte, avec ses contraintes logistiques et politiques, a dû être un frein, mais aussi un stimulant ; ces contraintes ont aussi renforcé notre volonté d’exister et ont permis à l’aventure de durer et de se développer artistiquement.


  Bénéficier d’une part d’un lieu reconnu où affirmer une présence, ou devoir d’autre part négocier et chercher en permanence des espaces aux identités diverses, organiser le travail musical et de création en devant prendre en compte des sites trop éloignés modifie nécessairement la démarche artistique et génère de même l’affirmation d’une esthétique. Cela nous conduit donc sans cesse à réfléchir aux liens qui existent entre l’espace vital de l’acte artistique et la notion de lieu dévolu, ou pas, à l’art.


  


  L’importance du lieu, c’est ce qui va s’y passer : comment les choses vont prendre forme, se développer, comment les acteurs vont investir ce qui fait lien entre eux et la manière dont cela leur est proposé. Ce qui est fondamental, plus que l’espace lui-même, c’est comment les personnes s’y sentent accueillies, respectées et comprennent que c’est à partir de ce qu’elles sont que les choses vont pouvoir naître, alors, dans ce lieu investi d’une identité, où chacun se reconnaît.


  L’espace devient le socle suffisamment fort pour libérer des envies de faire, générant des savoir-faire, des savoir-être et des savoir-devenir. Des assises solides pour le développement d’une expression individuelle et collective pour un jour oser poser un pied ailleurs, dans l’inconnu. Il va permettre ainsi des allers-retours, ouvrir vers des autonomies, développer des pensées, des choix, des refus, devenir un espace de travail.


  


  Le fait de ne bénéficier que d’une petite salle nous a certainement évité de nous replier sur nous-mêmes. Ce contexte et le fait aussi que la musique se fabrique et se partage avec les autres a nourri notre envie d’aller à la découverte de ce qui existe. Aller à la rencontre des autres et expliquer ce que nous sommes, ce que nous défendons et pourquoi nous recherchons des lieux pour travailler.


  De fait, la musique opère comme une urgence parce que les personnes qui investissent cet espace éprouvent le besoin vital de poser un acte musical sous peine de voir assécher le vivant qui les habite. Cette logique du vivant a primé sur la nécessité de bénéficier d’un espace dévolu. Un tel contexte, certes complexe au quotidien, nous a certainement évité la sclérose, l’institutionnalisation ou l’extinction, du fait de cette urgence à faire naître et partager la musique.


  De l’atelier musical naissant en 1979 dans une des salles de l’ESAT de Treffort à l’attribution d’un lieu réservé plus particulièrement aux activités de loisirs, puis d’une salle consacrée à la musique, puis aux Percussions de Treffort, il y a tout un parcours qui laisse apparaître les phases à travers lesquelles le phénomène de reconnaissance s’est inscrit et développé au sein de l’établissement.


  


  Aujourd’hui, Résonance Contemporaine et Les Percussions de Treffort ont affirmé un projet artistique, développé un propos qui bénéficie ainsi d’une réelle reconnaissance des professionnels de la culture, de la santé et des collectivités territoriales. Ce qui est en jeu maintenant qu’elle est reconnue, c’est de permettre à une démarche artistique de continuer son chemin avec des moyens qui correspondent à son développement, qui soient en cohérence avec la poursuite de sa recherche et son niveau d’exigence, et des attentes que ses succès ont fait naître. Espace et création questionnent encore notre démarche artistique.




  Le groupe, lieu d’accomplissement musical, d’épanouissement et d’évolution


  L’histoire des Percussions de Treffort est celle d’un groupe, d’hommes et de femmes, réunis par la musique. Dès sa constitution, l’enjeu était de faire de la musique ensemble et d’imaginer un développement musical, individuel et collectif au sein de celui-ci. Les compétences musicales de chacun se présentaient de manière très hétérogène. Le postulat de départ était d’accueillir celles et ceux qui désiraient participer à cet atelier, quelles que soient leurs compétences. Le défi était, dans ce contexte précis, d’imaginer, élaborer des dispositifs, un parcours qui puisse placer chacun des membres au cœur même des arts « de faire ».


  Il s’agissait que cette hétérogénéité – tant sur le plan des personnes, des comportements, que des compétences musicales – soit un élément moteur du développement musical.


  


  L’oralité s’est révélée le mode de transmission de la musique le plus adéquat. En effet, seulement une ou deux personnes avaient accès à la lecture et à l’écriture, mais aucune aux codes habituels employés dans le domaine musical. C’est donc en leur donnant des moyens mnémotechniques, en allant puiser dans les cultures musicales qu’on peut leur faire prendre conscience de ce qu’ils sont en train de faire.


  La pratique serait donc la manière d’apprendre, notamment en proposant aux musiciens d’appréhender et de vivre de multiples situations musicales. L’atelier et le groupe deviennent à la fois un espace qui permet d’avoir accès à la musique, aux démarches de création, à la pratique de la percussion, et un espace pour un apprentissage de la musique.


  Chacun a pu ainsi oser, s’essayer, développer son rapport à la matière, au son notamment dans des moments de vie musicale basés sur l’improvisation. Il était alors nécessaire de les accompagner à travers une gestuelle qui était destinée à soutenir, modeler, faire rebondir, encourager, et qui était aussi une manière de faire corps avec l’univers musical émergeant de ces improvisations. Cette gestuelle transmettait l’émotion profonde que, en tant que meneur, je ressentais également dans mon corps, par ma façon, physique et mentale, de demander une vitesse, une qualité de frappe, des silences… J’accompagnais ce moment de musique en veillant toujours à ce qu’une énergie et un plaisir communs conduisent les mouvements sonores en train de se construire.


  Je me trouve devant une musique dans laquelle prédomine le geste qui apporte le son. Une musique intuitive dans le sens où elle naît pour chacun du geste (de l’acte qui l’engendre), du corps, de l’organique. Je ne peux alors que rentrer physiquement dans cette musique, à mon tour, si je veux espérer en percevoir et faire percevoir aux acteurs les qualités, les durées, les tensions, les détentes, les puissances… à leur source.


  





	Dévoiler le contenu supplémentaire
	




  Le groupe contribue à faire accepter toutes ces manières, parfois très différentes, d’aborder la matière musicale. Les musiciens se sont transformés peu à peu : les gestes maladroits, petits, les corps contraints, fermés, se sont ouverts. Ils ont gagné en souplesse, en confiance et en sérénité, les corps ont gagné en beauté. Cette transformation progressive des individus est le signe que le groupe permet d’acquérir, d’apprendre.


  Dans son ouvrage sur l’altération musicale, le philosophe Bernard Sève parle de l’implication du corps dans la production du son et démontre que la prise de conscience par le musicien de ce qui se joue va contribuer à assoir, à développer un savoir-être ainsi que l’acquisition de savoir-faire.


  


  Un groupe associant de multiples singularités invite immédiatement à ouvrir ses champs esthétiques de la façon la plus large possible, ce que permet notamment le travail à partir des démarches de création et de l’improvisation sous toutes ses formes. C’est préserver une ouverture d’esprit, une gourmandise de la curiosité, et affirmer la volonté de ne pas enfermer les musiciens dans une pensée unique du beau, du bien et du bon, ni chercher à assujettir ces musiciens au rôle de bons exécutants bien disciplinés.


  C’est aussi une source très précieuse pour introduire progressivement, au cours du développement musical de l’ensemble et des projets de création, différentes notions musicales : techniques instrumentales (baguettes, digitale), outils de compréhension, de structuration, d’organisation, de conception de la forme musicale. De chaque projet de création découle ce que l’on doit apprendre, comment le transmettre, inventer, rechercher, choisir les manières les plus adéquates pour que chacun puisse s’approprier au mieux les éléments nécessaires à l’œuvre musicale en création. C’est bien un des aspects passionnants de ce parcours artistique, car ces questionnements conduisent à remettre en cause et à renouveler en permanence ses propres pratiques, à développer une pédagogie en mouvement. Cette attitude est la seule manière de garantir le développement de l’autonomie musicale, artistique, critique, des membres des Percussions de Treffort.


  Les commandes d’œuvres, l’invitation faite à des improvisateurs, des compositeurs et des interprètes dans ces divers projets font à chaque fois l’objet de nouveaux apprentissages, de nouvelles acquisitions des outils du langage musical et donc nous poussent à entretenir, en la facilitant, cette idée fondamentale d’une pédagogie en mouvement. Tout cela engendre le développement d’attitudes solidaires. Partager la réalisation d’une phrase rythmique complexe à deux ou à plusieurs afin de respecter l’esprit du compositeur, assumer la responsabilité de tenir à trois ou quatre une base rythmique qui soutiendra toute l’architecture musicale de la pièce, faciliter l’entrée d’un autre musicien, charger, installer, participer au rangement du matériel de percussion, encourager du regard l’improvisation d’un collègue musicien, secourir musicalement un interprète en difficulté, c’est savoir que la musique ne peut exister sans solidarité, sans conscience du collectif. Les raisons qui motivent l’existence du groupe créent sa force et sa cohésion ; le groupe devient porteur de sens pour chacun de ses membres, il installe un langage commun.


  


  Ce bien commun se constitue, s’enracine dans l’expérience, s’approfondit en elle et vient l’enrichir, la nourrir. Son existence reste fragile et demande une vigilance constante. Rien n’est jamais véritablement acquis. Il est sans cesse à conquérir et à déployer.


  Les pratiques artistiques collectives sont un espace où l’on se découvre soi-même grâce aux autres. C’est un chemin vers l’autre et vers soi. Elles exigent donc que chacun soit capable de modifier son positionnement, son rôle dans le groupe et de prendre en compte la pratique de l’autre afin que la musique naisse et vive.


  Réfléchir à cette notion du commun nous a conduits à porter notre regard en dehors de nos frontières, vers des cultures où la mise en scène de la musique et les rapports internes au groupe de musiciens représentent des points d’articulation entre les structures de la musique et les exigences de la vie collective. La musique en Indonésie, Java, Bali, la musique africaine, celle des Îles Salomon nous permettent d’appréhender des organisations musicales, des manières de transmettre, de faire la musique, mais aussi de déchiffrer des modes de conception de la hiérarchie et de sa légitimité au sein de ces pratiques collectives.


  Ce commun a pris une dimension encore plus forte lorsque nous avons sollicité la venue de musiciens professionnels au sein du groupe. Ceux-ci nous ont permis d’avancer plus loin encore dans l’autonomie, d’élargir la palette sonore et musicale du groupe (clarinette, saxophone, voix), de créer de nouveaux appuis pour mettre en œuvre des pièces plus complexes.


  


  À l’égal de nombreuses cultures telles les musiques orientales, le flamenco et bien d’autres, la pratique de notre formation ne passe pas par l’écrit, et les musiciens et musiciennes qui nous ont rejoints, et qui avaient bien souvent un parcours classique, ont adopté l’oralité comme mode d’apprentissage, de mémorisation et d’interprétation.


  Nous avons élargi le champ de nos compétences en nous ouvrant aux œuvres écrites, notamment celles qui ont fait l’objet de commandes auprès de compositeurs mais aussi avec des œuvres du répertoire contemporain (Clapping music de Steve Reich, des œuvres de Tom Johnson…).


  Dans ce rapport à la partition, nous nous efforçons toujours de respecter fidèlement ce qui est écrit : il s’agit donc de chercher à comprendre la pensée musicale, sa construction, et partager avec tous les musiciens les interrogations qu’elle suscite, tout en trouvant, dans l’instant, les bonnes solutions. Lorsqu’il s’agit d’une œuvre en création, des allers-retours s’installent entre le compositeur et les interprètes, les difficultés et les solutions sont envisagées, discutées en lien très étroit avec le compositeur.


  


  Ce travail mené collectivement permet de poser des outils de mise à distance, de faire naître chez les musiciens un questionnement sur comment mettre en œuvre, comment résoudre une difficulté. Il y a là une attitude, une exigence de travail qui conduit chacun à vouloir aussi penser, organiser sa propre musique et s’interroger sur les outils qui vont lui permettre de réaliser son envie.


  Désireux d’approfondir ces questionnements, certains participent depuis plusieurs années à une session de composition organisée l’été par Résonance Contemporaine et ouverte à tout un chacun. Compositeurs et musiciens de tous bords réfléchissent ensemble à ce qui est en jeu, recherchent comment avancer, découvrent les outils qu’offrent les nouvelles technologies… Au sein de ces sessions, les musiciens des Percussions de Treffort abordent et découvrent des codes d’écriture différents. Ils utilisent les codes conventionnels de tous les musiciens et partagent donc ce commun, s’y reconnaissent et y sont reconnus.





  La création : moteur d’une recherche et d’une inventivité collectives


  Le choix délibéré de placer la création au cœur de notre entreprise répond d’abord au besoin fort d’être en phase et en prise directe avec l’univers sonore et musical de notre temps, car c’est respirer le présent. Pouvoir en être l’acteur, c’est aussi une manière de le recevoir, de le comprendre. Dans cette démarche chaque membre des Percussions de Treffort, avec ses compétences de départ et celles en devenir, peut tenir une véritable place de musicien et participer activement à l’élaboration et à la mise en forme d’une musique qui sonne, qui résonne vrai pour chacun.


  S’inscrire aussi fortement dans les démarches de création, c’est également solliciter la rencontre avec ceux qui en sont les acteurs au quotidien : interprètes, improvisateurs, compositeurs. C’est une chance et une source de compétences nouvelles, d’envies nouvelles. C’est apprendre à construire ensemble une humanité sans laquelle la musique ne peut pas vivre véritablement.


  C’est donc prendre conscience avant tout que la musique se fabrique. Chacun dans une telle aventure passe par des sentiments qui vont de la fragilité au doute, de l’inattendu à la curiosité, de la déstabilisation à la jouissance. Un lien très intense va s’établir entre le compositeur et l’interprète. L’approche de la matière musicale, de la pensée qui l’a imaginée, le travail, la rigueur, l’exigence nécessaires pour créer, impliquent une confrontation avec la matière sonore, la pensée, la danse, la gestuelle. Chaque création transforme le musicien : il franchit diverses étapes, enrichit son vocabulaire ; il se confronte à l’inconnu, un inconnu qui de création en création lui donne des assises de plus en plus fortes pour vivre le présent et avoir envie d’aller au-devant d’autres « terra incognita ».


  


  Pour Les Percussions de Treffort, c’est d’abord la découverte de la partition : découvrir, ressentir ce que le compositeur a inscrit dans l’œuvre. Mais c’est aussi une aventure pédagogique : comment trouver, chaque fois, la transmission la plus efficace des éléments de la partition. En effet, puisque toute la transmission se fait oralement, la marche d’approche doit être d’emblée juste.


  Elle doit apporter immédiatement les solutions appropriées du point de vue musical, gestuel, technique et organisationnel, afin que la mémorisation se fasse de manière logique et efficace. Alors la musique peut respirer, vivre selon la projection imaginée par le compositeur.


  Une réelle aventure commence, passionnante et riche d’enseignements pour tout le collectif. En donnant à entendre pour la première fois une œuvre au public, je partage le sentiment qu’éprouve Ariane Mnouchkine lorsqu’elle aborde une œuvre nouvelle : « J’ai l’impression que, lorsqu’on part ainsi sur une œuvre, on part à l’aventure. Mais le continent qu’on croit découvrir n’est pas celui où l’on arrive ». La musique elle-même nous transporte collectivement et crée des moments magiques où les mots ne suffisent pas à traduire les émotions qui sont alors partagées. Il y a aussi le regard que l’on porte sur les nouvelles compétences demandées par l’œuvre nouvelle et que l’on ne croyait pas complètement maîtrisées ou même d’un accès incertain. On est parfois étonné de voir comment cette alchimie des individus réunis par la force collective permet de surmonter les difficultés. Ce qui n’était pas pensable il y a cinq ans, deux ans, six mois, quinze jours, est là, découvrant aujourd’hui de nouveaux horizons.


  S’engager au service de la création dans un tel contexte c’est donc agir de manière à ce que les musiciens des Percussions de Treffort ne soient pas dans leurs actes de simples exécutants cantonnés au mimétisme. Il est essentiel qu’ils ne soient pas non plus les faire-valoir des musiciens professionnels. Il est vital de ne pas conduire cette équipe dans des impasses musicales, vital de ne pas chercher à coller à la norme, à l’esthétique sociale du moment.


  


  La relation privilégiée avec des compositeurs (Jean-Serge Beltrando, Jean-Claude Wolff, Frédéric Kahn, André Serre, Bruno Bianchi, Tom Johnson, Karl Naëgelen, Alfred Spirli, Pedro Palacio, Jean-René Combes-Damiens, François Rossé…) et des improvisateurs (Louis Sclavis, Moussa Héma, Barre Phillips, Michel Donéda, Alain Joule, Michel Boiton…) est venue nourrir nos propres dispositifs d’expérimentation de la matière sonore. Les Percussions de Treffort ont compris que ce n’est pas dans l’excès, encore moins l’approximation, qu’on peut aller aux frontières, jusqu’au bout, là où justement un bout de matière fait symbole, et qu’il est essentiel d’aller vivre ces instants-là.


  Ce sont des moments porteurs de désir : désir de donner, de se donner, de recevoir, de se perdre, de se retrouver, de faire naître, d’exister. Ils nous invitent à prendre comme un véritable outil le fait de refuser l’évidence du déjà-là.




  Du groupe à l’individu


  Les Percussions de Treffort se sont construites sur la force du groupe capable d’emmener les individus au-delà de leurs seules ressources personnelles. Peu à peu, ces individus se sont approprié l’énergie, l’intelligence, les savoir-faire collectifs. Après trente ans, c’est-à-dire en pleine force de l’âge, une maturité artistique s’est épanouie pour chacun. Ce n’est probablement pas un hasard si, à ce moment, le désir d’une démarche plus personnelle s’est exprimé à travers la volonté de chaque musicien de concevoir sa propre création, en 2009, lors de 30#15, manifestation qui a marqué les trente ans d’existence des Percussions de Treffort. On a pu assister alors à une éclosion de petites formes allant du solo, au trio, quatuor ou sextet, incluant la danse, le théâtre, l’image ou tout autre mode d’expression artistique.


  Certains des spectacles créés dans ces circonstances ont eu une longue carrière et même la poursuivent encore pour quelques-uns. D’autres ont eu une vie plus éphémère mais tous ont contribué à la prise de conscience de la multiplicité des configurations que pouvait revêtir le groupe, de la possibilité d’y opérer des choix personnels en fonction de sa propre sensibilité.


  


  Depuis 2010, des spectacles associant de petits effectifs s’élaborent, interrogeant les processus inventifs par lesquels les musiciens acquièrent de nouveaux comportements, de nouveaux savoir-faire et font grandir leurs propres exigences artistiques. Il y a là aussi une nourriture, un terreau pour le grand collectif, qui n’est en aucun cas abandonné, mais qui lui aussi se transforme et donne lieu à d’autres types d’organisations, de projets, de collaborations.


  


  En s’affirmant dans sa singularité, chacun accepte aussi de s’exposer plus frontalement, sans possibilité de se réfugier au sein de la masse du groupe, dans l’obligation de se dévoiler individuellement et d’assumer pleinement l’acte artistique qu’il porte. Une nouvelle relation au public se noue, plus intime et plus directe, révélant chaque musicien pour lui-même et non plus seulement en tant que membre d’un grand ensemble.


  Cette démarche constitue à l’évidence une étape majeure dans l’autonomie et le professionnalisme de chacun. Ce n’est, encore une fois, sans doute pas un hasard si elle a surgi peu après que les musiciens ont été concrètement reconnus dans leurs compétences en étant rémunérés pour leur travail et en passant du statut d’amateur à celui de professionnel. Si tout était déjà là depuis longtemps en termes de capacités, il fallait sans doute que ce passage soit franchi pour autoriser chacun à se reconnaître comme porteur d’un propos artistique à part entière.


  


  La porte qui s’est ainsi ouverte n’a pas fini d’offrir de nouvelles perspectives comme celles qui se sont rapidement enchaînées autour de la pratique vocale et de la formation.




  La voix, trace intime


  La voix, c’est la trace intime et singulière de ce que nous sommes. C’est l’expression de notre propre parole au sein de la polyphonie de la société dans laquelle nous vivons. Le chant est une manière de faire entendre sa voix, de reprendre en quelque sorte la parole, de dire. C’est quelque chose d’extrêmement important pour chacun d’entre nous, mais cela l’est plus encore pour les personnes fragiles qui se trouvent, de fait, marginalisées, classées au sein de catégories par notre société et dont on n’a pas forcément envie d’entendre véritablement la parole propre.


  C’est la raison pour laquelle, dans notre parcours commun, il est apparu essentiel de cultiver l’écoute des voix, de chercher à ce que chacun puisse s’aventurer avec sa voix, pour la découvrir et percevoir celle des autres. À des rythmes différents, sous les formes les plus diverses, chacun a progressivement pu affirmer son identité vocale. Cette expérience conduit à prendre conscience, petit à petit, de ce qui est en jeu lorsque des individus font de la musique ensemble. Dans cet espace vont se retrouver rassemblées des personnes aux identités multiples. Il y a donc une co-présence de pensées, d’attitudes, de manières de dire, de chanter, de mettre en œuvre sa propre parole. Il faut se mettre en capacité de découvrir et recevoir des couleurs vocales, des ambitus vocaux assez resserrés, des voix soufflées, qui chantent plus ou moins juste, d’autres qui ne chantent pas du tout. Chacun fait comme il peut jusqu’à trouver une nécessité de chanter, un réel plaisir. Certes, ces modes vocaux ne correspondent pas toujours à ce qu’attend la société : que l’on chante juste, en tout cas qui a tendance à mettre de côté ou à ne pas vouloir entendre celui qui a plutôt une voix discordante. Ne pas chanter juste exclut forcément celui ou celle qui ne peut trouver sa place dans la polyphonie commune.


  


  « La voix qui défaille témoigne d’un être défaillant. Comme si, en échouant à chanter juste, à placer sa voix dans le concert des relations humaines, on se manifestait inapte à être l’individu que réclament ces relations : un individu fiable, une voix a qui on se peut se fier. Il faut chanter juste, être juste, s’accorder à soi-même, c’est ce que demande la société des hommes ». Vincent Delecroix pousse encore plus loin le trait en écrivant : « Peut-on se fier à quelqu’un qui chante faux, à quelqu’un qui est discordant ? Peut-on parler vrai lorsque l’on chante faux, en somme » ?


  Tout ce questionnement et passionnant et guide dans la manière de travailler avec chacun, valide ou moins valide. Il s’agit de comprendre qu’il y a, dans cette expression vocale particulière qui nous paraît dans un premier abord dissonante, discordante, un chant qui sonne juste, qui résonne pleinement et raconte l’histoire d’une vie. Il me semble important de chercher à respecter à tout prix cette voix, même si l’on a du mal à entendre cette dissonance parce qu’elle n’entre pas dans la norme admise aujourd’hui. Il s’agit de comprendre qu’il y a un vrai chant à partir de ce qu’est cette voix, cette manière de dire. Cela nous entraîne vers des questionnements sur qu’est-ce que chanter, savoir chanter ? Doit-on faire taire celui ou celle qui a une voix autre ? Qu’est-ce que ce savoir ?


  On voit tout de suite qu’une pratique vocale, quelle qu’elle soit, ne peut être anecdotique. Mettre ensemble des voix nécessite une réflexion profonde sur plusieurs plans. Dans un chœur, ou lorsque des personnes se rassemblent pour chanter ensemble, différentes voix et différents sons se rencontrent. Ils se trouvent liés les uns aux autres, soit dans une expression commune, soit en contrepoint, qui signifie exactement ce que son nom indique : un point contre un autre. Chacune d’elle est porteuse de cultures, d’une dynamique propre ; leur rencontre introduit de nouveaux paramètres, parfois inattendus, déroutants, incongrus, nous proposant de l’entre-deux.


  Aller à la rencontre de l’énigme que représente chaque homme c’est vivre une expérience de l’altérité. Cette prise de conscience de l’autre peut émerger, prendre forme lors de moments dans lesquels nous nous aventurons collectivement à explorer des manières de faire vivre notre voix, d’inventer, d’improviser avec elle. La diversité des voix présentes, des modes vocaux utilisés, fait apparaître un écart entre chacun mais aussi par rapport aux codes habituels. Cet écart porte à se découvrir, à se sonder réciproquement, à déployer un échange à partir de nos propres ressources. Il s’agit bien d’agir avec et non pas sur autrui. C’est quelque chose de difficile à conduire, jamais complètement achevé, toujours à reconstruire mais source de richesse et de mise en mouvement.


  


  Tout ce travail mené patiemment a progressivement pu trouver sa place au sein de certaines de nos créations au point que nous avons eu envie d’imaginer un programme musical où la voix serait prédominante. Cette idée a pu prendre forme lors d’une tournée en région Centre, organisée par la Direction des Monuments de France en 2010, qui nous a conduits en particulier au Château de Châteaudun, qui possède une magnifique Sainte Chapelle. En la visitant quelques mois en amont, en s’imprégnant du lieu, en l’écoutant, nous pouvions entendre toutes les voix, les chants qui avaient pu y être donnés, toutes les paroles déposées. Il paraissait logique et important, en toute modestie, de participer à ce continuum en proposant un programme de musique vocale a cappella.


  Notre spectacle Suonare (Appel) s’élabore à partir d’un espace aussi intime qu’unique : les voix de sept hommes, membres des Percussions de Treffort et de deux femmes de l’Ensemble des Six Voix Solistes qui viennent se mêler et se nourrir les unes les autres.


  Chaque voix apporte sa singularité et vient s’accorder à la tonalité du chœur. Ces voix chantées, parlées, bruitées, soufflées composent une musique mouvante qui oscille entre improvisation, écriture et citations musicales.


  


  À partir d’une constellation de propositions musicales on va chercher à obtenir différentes formes structurelles. Les nombreuses temporalités qui s’interpénètrent ne doivent pas nécessairement se déduire les unes des autres. Tout cela participant à la mise en forme progressive d’un commun, on essaie de garder à la fois l’inspiration d’ensemble et les différentes formes d’intelligibilité qu’on peut construire sans que cela constitue un système homogène.


  Dans cette expérience du sensible des forces de transformation sont donc à l’œuvre et concourent à redistribuer le rapport entre les capacités et les incapacités, les places, les rôles et les compétences. Elle devient une invitation à redécouvrir l’autre du dedans et l’autre du dehors. Parce que c’est avant tout une aventure humaine où préside l’être avec, le faire avec, le vivre avec, qu’il n’y a effectivement pas de modèle, de manière de faire prédéfinis, ni un corpus de référence qui fournirait le cadrage exclusif. C’est à chaque fois un ailleurs qui s’invente selon les personnes et les situations. La qualité de cette relation à l’autre dépend beaucoup de la relation que nous avons avec notre propre étrangeté. L’art peut-il se rêver comme réunion des singularités et des altérités ?


  


  L’expérience de l’art, de la musique vocale est une expérience de la co-existence parfois difficile, contraignante, mais ce n’est qu’en cherchant à nous libérer des images de nous-même et des autres que nous avons construites à notre propre image que nous pourrons être créatifs.




  La formation : accepter d’apprendre, c’est prendre le risque de sortir de la dépendance


  Depuis leur genèse, Les Percussions de Treffort mélangent de manière très étroite création, formation et transmission. Tout cela se confond dans le temps. De spectacle en spectacle, de création en création, de rencontre en rencontre, la formation est permanente, nous nous enseignons mutuellement.


  


  Les écrits du philosophe Jacques Rancière ont particulièrement aiguisé notre conscience sur ce que recouvrent notamment les termes de compétence et d’incompétence et ce qu’ils génèrent suivant la posture que l’on choisit de prendre dans une action de formation. « Ça ne veut pas dire que tout le monde est aussi compétent dans tout, mais qu’il y a une distribution différenciée des formes d’investissement d’une intelligence qui est la même pour tous. On peut toujours rencontrer ou construire des situations où l’on va vérifier une égalité des intelligences ». Ces notions se trouvent au cœur de l’acte de transmission, de la qualité de la relation que l’on va construire avec l’autre, quel que soit cet autre. C’est d’autant plus vrai lorsque l’on conduit une activité avec des personnes en situation de handicap mental ou psychique. Bien trop souvent, la personne handicapée est perçue à travers ses manques, ses difficultés, ses incompétences. C’est là une manière de formuler une mise à distance d’un certain nombre de personnes : on pose un regard très étroit qui les enferme dans un champ spécifique de compétences. À partir de là on ne voit pas forcément l’intérêt à ce qu’ils fassent entendre leur voix au-delà de ce champ puisqu’ils paraissent incompétents. On présuppose qu’ils ne possèdent pas de savoir-faire, de capacités à pouvoir exprimer un avis, une opinion sur des problématiques qui ne sont pas de leur ressort. L’acte de transmission et le sens qu’on lui donne se trouvent donc bien implicitement questionnés.


  


  Accepter d’apprendre, c’est prendre le risque de sortir de la dépendance, d’aller vers l’autre et de le recevoir. Tout cela ne peut se travailler et éclore que dans une relation de confiance réciproque. Chaque projet artistique a contribué à déposer des sédiments au sein de chacun, qui se mélangent à ceux présents, au plus profond de chacun des individus participant à cette expérience. Des sédiments qui vont travailler et se modifier de manières très diverses et vont alimenter des possibles dont on ne sait pas ce qu’ils seront.


  Depuis quelques années, deux ou trois musiciens des Percussions de Treffort ont senti grandir en eux l’envie de dire, de partager et ont accepté de conduire des temps de formation pour des musiciens, professeurs, enseignants, éducateurs, personnes en situation de handicap… Partager ce que ces sédiments ont provoqué en faisant revivre ces temps de passage, ces sentiments qui émanent lorsque que l’on sent que ça bouge en soi. Mettre des mots sur la sensation de ne pas être tout à fait le même qu’avant l’expérience artistique. Transmettre ce qui a été vécu quand cette musique a été fabriquée, produite sur une scène et partagée avec un public. Se joue là une phase d’émancipation très importante, qui participe à la restructuration des rapports entre les individus. Elle donne envie de franchir des barrières, de changer de place, elle fait prendre conscience que des déplacements sont possibles notamment parce qu’« une identité se construit à partir d’une multitude d’identités liée à la multitude des places que les individus peuvent occuper, la multiplicité de leurs appartenances, des formes d’expériences possibles». Des musiciens en situation de handicap, qui investissent des places de passeurs dans des espaces identifiés du savoir artistique académique, cela bouscule et interroge le modèle de distribution des rôles et de répartition hiérarchique des places dans le régime esthétique de l’art.


  


  Ce voyage humain et musical que poursuivent, ensemble, depuis plus de trente-cinq ans, les membres des Percussions de Treffort est une suite d’expérimentations, de recherche et d’actions qui se questionnent et se nourrissent les unes les autres. L’innovation qu’a constitué la création d’un ensemble professionnel mêlant musiciens en situation de handicap ou non ne cesse de se perpétuer. Chaque nouvelle création des Percussions de Treffort s’accompagne de nouveaux questionnements qui conduiront le groupe et les individus qui le composent sur des chemins improbables et étonnants, toujours en mouvement.



  Biographie artistique des Percussions de Treffort


  La chronologie ci-dessous retrace l’ensemble des créations musicales des Percussions de Treffort, sous la direction artistique d’Alain Goudard.


  Elle mentionne les différents artistes et groupes invités ayant participé à ces créations ainsi que le lieu des premières représentations.


  


  La composition du groupe des Percussions de Treffort n’est pas fixe. Ont fait partie des créations à ce jour : Asmaa Aloui, Pascale Amiot, Jean-Pierre Barbosa, Dominique Bataillard, Raymond Bettineschi, Pierre Bourgeois, Jean-Claude Chaduc, Daniel Comte, Mathieu Convert, Sébastien Eglème, Henri Goudard, Bertille Goyard, Daniel Gruel, Mikel Iraola, Frank Jaquet, Romain Joguet, Pierre Josserand, Jean-Pierre Molière, Hélène Péronnet, François Puthet, Karine Quintana, Suzanne Reboulet, Christian Seux, Laura Tejeda-Martin, Martine Tessier, Laurent Vichard, Sébastien Waldner.




  	1979


		
	  Constitution du groupe musical de l’ESAT Centre de Vie Rurale de Treffort

	


  	1985


  	
  
  Amalgame


  Œuvres de Guy Reibel, Claire Renard

  


  Interprètes invités : atelier de musique improvisée du Jazz Club de Bourg-en-Bresse, chorales du département de l’Ain, école de musique de Bourg-en-Bresse, Anne-Françoise Garny, Rémi Palmiéri


  Codirection musicale : Jean-Pierre Goudard


  Mise en scène : Brigitte Mercier


  Théâtre de Bourg-en-Bresse (01)



  Ce spectacle, créé en 1985, est un peu l’élément matriciel, comme le sera aussi le concert réalisé en 1986 avec les Percussions de Strasbourg. Amalgame renferme en son sein les fondamentaux et l’état d’esprit qui vont permettre qu’une aventure musicale telle que celle des Percussions de Treffort puisse se développer sur plusieurs décennies.


  D’abord, réunir quatre chœurs amateurs, un atelier de musique improvisée, des musiciens professionnels. Faire appel à une comédienne et metteur en scène, Brigitte Mercier, et à plusieurs personnes en situation de handicap, pour dire de la poésie. Solliciter un compositeur, Claire Renard. Réussir cette association, c’était donner le ton, choisir une ligne de conduite, une philosophie.


  Il y avait là, exprimée sur le plateau, une très forte envie de participer à la construction d’un commun dans lequel chacun, avec sa singularité, soit capable de partager, de recevoir l’autre. Créer Amalgame c’était se dire que cet espace particulier qu’est la scène pouvait être le cercle premier dans lequel chacun recevrait sa propre image à travers celle de l’autre grâce à l’émotion qui naît de la rencontre entre musiciens et spectateurs.


  Amalgame montrait le chemin, en confirmant que la musique devait se faire impérativement avec les autres, qu’il n’y a pas la musique des handicapés, des fous, des personnes âgées, des sourds, des malades, qu’il n’y a ni une musique supérieure, ni une musique inférieure.


  Ce spectacle nous indiquait également qu’il fallait oser, non pas pour être dans l’air du temps, mais pour faire ce qu’il nous semble important.


  Enfin, il posait très clairement les choses. Cette démarche ne pourrait s’inscrire dans le temps que grâce à un travail en profondeur, une exigence très grande, dans un perpétuel recommencement.





  	1986


  	
  

  Les Percussions de Strasbourg et Les Percussions de Treffort


  Œuvres de Jean Courtioux, Christian Hamouy, Claire Renard


  Théâtre de Bourg-en-Bresse (01)




  Il fallait à la fois beaucoup de naïveté, de confiance, d’ambition, de conviction, pour prendre contact avec un ensemble aussi prestigieux et lui proposer de se confronter à un groupe d’amateurs débutants. Ce qui permettait de le faire était l’intuition que les grandes qualités artistiques reposent sur de vraies qualités humaines. La réponse positive des membres des Percussions de Strasbourg et leur capacité à donner une dimension artistique réelle à la rencontre sont venues confirmer cette intuition.


  Les Percussions de Strasbourg ont apporté des ingrédients matriciels indispensables pour conduire dans le temps un parcours musical tel que celui des Percussions de Treffort. Pour progresser, il est nécessaire d’aller au-devant de celui ou de celle qui nous fera percevoir où sont nos potentialités et la manière de les faire advenir, qui nous donnera l’envie d’oser encore plus. Ce rendez-vous avec les Percussions de Strasbourg a été déterminant. C’est avec ces musiciens que nous avons pris vraiment conscience que créer, faire vivre la musique va de concert avec les idées de règle, de rigueur et d’humanité.


  C’est en référence et aussi en hommage à ces musiciens prestigieux qui avaient accepté le pari de partager leur démarche avec de très modestes amateurs que les musiciens de l’ESAT de Treffort ont choisi le nom de leur groupe.


  Au-delà du clin d’œil, il s’agissait bien de signifier, sans ironie, la perspective entrevue d’un idéal artistique vers lequel cheminer. Cet acte symbolique venait refléter une prise de conscience et la volonté d’un engagement à dépasser une simple pratique ludique, à se dépasser soi-même.


  


  	1990


  	
  

  Alofa


  Création d’Alain Goudard


  Interprète invité : Isabelle Cohadon




  Congrès Mondial de l’UNAPEI, sous la présidence du Président de la République François Mitterrand, Amphithéâtre de la Sorbonne, Paris (75)

  Désolé, votre appareil ne permet pas de lire ce morceau audio.



  Fort de ses dix ans de pratique et de la caution d’artistes de renom, encouragé par la conquête d’un public local, le groupe, à présent, a atteint une maturité et un début de reconnaissance. C’est ainsi qu’il va pouvoir s’aventurer vers de nouveaux horizons. Quitter le terrain rassurant du port d’attache, voyager, manger, dormir dans un environnement inconnu demandait une confiance en soi et dans autrui qui était encore tout fraichement construite. Quant à se risquer devant un parterre institutionnel du plus au niveau, dans le temple historique de la culture, était-ce vraiment raisonnable ? Qui plus est, pour la première fois, sans le filet d’un répertoire signé de compositeurs estampillés, rien qu’avec la musique du groupe et son directeur artistique.


  Pari gagné ! Qui ouvre la porte des réseaux de diffusion artistique et des grands festivals.





  	1991

  	
  Poliritmia


  Création de Carlo Rizzo


  Commande pour le Festival Les 38e Rugissants, Grenoble (38)

  


  	1992


  	
  Aldabara


  Création de Jean-René Combes-Damiens


  Festival Musiques en scène, GRAME, Lyon (69)

  


  	1993


  	
  

  Rings


  Création de Barre Phillips




  Interprètes invités : Michel Doneda, Alain Joule, Barre Phillips


  Festival International de Jazz, Rive de Gier (42)


  En 1993, il fallut bousculer nos manières de faire, envisager d’autres modalités de façonner cette musique de l’instant, ou peut-être plus précisément faire en sorte que l’improvisation nous permette d’approcher encore plus les possibles de l’être. Les rencontres avec Barre Phillips, Michel Doneda, Alain Joule, se sont produites dans ce contexte.


  Évoquant l’attitude nécessaire à l’improvisation, Barre Phillips souligne que : « L’important est d’être suffisamment disponible pour ne pas savoir où l’on va précisément, pour réagir à la situation de performance ».


  Pendant toute la genèse de cette création, Barre Phillips a accompagné le groupe pour trouver cette disponibilité, développer l’écoute, éveiller la gourmandise de l’inconnu, du chemin imprévu. Ce son, ce geste, que te donne-t-il envie de faire ? Que réveille-t-il en toi ? Étape délicate pour les musiciens des Percussions de Treffort : il faut rappeler que, pour certains d’entre eux, pénétrer dans un lieu qu’ils ne connaissent pas, ne pas savoir exactement ce qui va se passer, modifier une organisation temporelle, déstabilise, génère des angoisses. Il y a eu des moments de fragilité et de peur mais aussi de joie et de plaisir devant la découverte, d’étonnement et de surprise devant ce que l’on pouvait oser faire.


  Ils ont appris avec Barre Phillips que la musique se fabriquait ici et là, maintenant, et qu’il y avait quelque chose d’extrêmement fort qui se dégageait dans l’improvisation et qui permettait de dire : « je suis là, j’existe ».


  Ce travail autour de Rings aura enclenché une longue quête personnelle pour savoir qui je suis, d’où je viens et où je vais. Denis Levaillant, dans son ouvrage sur l’improvisation, reprend les propos de Barre Phillips : « Tous les improvisateurs, qu’ils soient ou non musiciens professionnels, sont avant tout motivés par la nécessité de faire leur musique. Peu importe, de ce point de vue, que l’improvisation soit un style, une méthode, une tactique, une facilité ou un désir. Le processus en question est d’abord un processus de personnalisation. Identité veut dire autonomie ».





  	1994


  	
  
  Voile Noir


  Création de Jean-René Combes-Damiens, commande d’État




  Interprètes invités : le Chœur de Femmes de Résonance Contemporaine, Marie Mazille


  Festival Rencontres avec les Musiques d’Aujourd’hui, Bourg-en-Bresse (01)


  Tournée de concerts en République Tchèque

  


  	1995


  	
  
  La vache et la Lune


  Œuvres de Steve Waring




  Interprètes invités : Jean Andréo, Steve Waring


  Festival Les Irréguliers de l’Art, Vénissieux (69) / Théâtre de Bourg-en-Bresse (01)

  


  	1996


  	
  Fragment 20


  Création de Jean-Louis Petit


  Interprètes invités : le Chœur de Femmes de Résonance Contemporaine, Serge Pillot


  


  	
  
  Syzygie


  Création collective




  Interprètes invités : l’ensemble des Six Voix Solistes de Résonance Contemporaine, Corinne Marty


  Sculptures sonores : Raymond Jaquier


  Mise en scène : Brigitte Mercier


  Théâtre de Sassenage (38)

  


  	1997


  	
  
  Le Théorème de la vie


  Création d’Antonio Placer




  Interprète invité : Antonio Placer


  Mise en scène : Brigitte Mercier


  Théâtre de Beauvaisis, Beauvais (60)


  


  	
  
  Le Fantôme aux deux visages


  Œuvre et mise en scène : Brigitte Mercier




  Interprètes invités : l’atelier théâtre de Montagnat, les Bidons du Collège de Coligny, les harmonies de Saint-Étienne-du-Bois et de Foissiat (01)


  Codirection musicale : François Puthet


  Salles des Fêtes de Montagnat et Verjon (01)


  


  	
  Ça rythme à quoi ?


  Création collective


  Conservatoire National Supérieur de Musique et de Danse de Lyon (69)

  


  	1998


  	
  
  Jardi-nez


  Création collective




  Interprètes invités : l’école de Courmangoux, Les Bidons du Collège de Coligny, les harmonies de Foissiat et Saint-Étienne-du-Bois (01), François Puthet


  Salle des fêtes de Coligny (01)


  


  	
  

  Toscane


  Création de Carlo Rizzo, commande d’État




  Interprètes invités : l’ensemble des Six Voix Solistes de Résonance Contemporaine, Carlo Rizzo


  Sculptures sonores : Raymond Jaquier


  Mise en scène : Jérôme Thomas, Brigitte Mercier


  Festival Les 38e Rugissants, Grenoble (38)

  Désolé, votre appareil ne permet pas de lire ce morceau audio.



  « On respire les parfums de la nature, des mots nous parlent d’amour. On imagine la place d’un village en Toscane, où l’on chante, on joue, on frappe le tambourin, parce qu’on a envie de jouer, qu’on soit berger, cultivateur, musicien, qu’importe ! On joue ensemble ». C’est ainsi que Carlo Rizzo décrivait ce spectacle.


  Pour les Percusssions de Treffort, Toscane est la rencontre avec d’autres cultures musicales (Italie, Inde, Iran, Maroc, Algérie…) et l’appropriation d’instrument de la catégorie des percussions digitales dont plusieurs ont été imaginés et fabriqués par le sculpteur Raymond Jacquier. Le compagnonnage de Carlo Rizzo durera une quinzaine d’années.


  La présence du metteur en scène-jongleur Jérôme Thomas offre aux Percussions de Treffort l’occasion de pousser un peu plus loin encore le rapport du geste avec la musique. La mise en mouvement, la scénographie proposées les invitent à tenir leur rôle de musicien, mais aussi à fouiller leur façon d’exister, de se mouvoir, de faire surgir les racines des corps. Le geste, le mouvement donnent de nouvelles ouvertures à ces corps, dans l’espace, dans le temps et aussi des pistes de travail pour libérer le geste, explorer l’être par le senti, le perçu.


  Pour Carlo Rizzo, « Toscane est un espace où le jugement n’a plus d’importance. Nous sommes là pour partager le plaisir de jouer ensemble et le plaisir de donner la musique au public. C’est avec Les Percussions de Treffort que j’éprouve le plus de plaisir à jouer, parce que nous sommes liés comme des parents, comme des frères, parce qu’il y a de la tendresse, parce que j’ai la sensation que même dans les difficultés, cela se passe bien. Parce que tout a une dimension exceptionnelle que je n’aurais pas soupçonnée ».






  	1999


  	
  Les Percussions de Treffort créent 10 compositeurs


  Créations de Alain Basso, Jean-Serge Beltrando, Bruno Bianchi, Erwan Chotard, Jean-René Combes-Damiens, Frédéric Kahn, André Serre, Denis Vinzant, Steve Waring, Jean-Claude Wolff


  Bourg-en-Bresse (01)


  


  	
  Concert rencontres à l’occasion des 20 ans des Percussions de Treffort


  Interprètes invités : Adama Dramé, Les Percussions de Strasbourg, Carlo Rizzo


  Bourg-en-Bresse (01)

  


  	2001


  	
  

  L’oiseau noir du champ fauve, cantate pour Louise Michel


  Création de Michèle Bernard




  Interprètes invités : Pascale Amiot, Jean-François Baëz, Michèle Bernard, l’ensemble des Six Voix Solistes de Résonance Contemporaine, Laurent Vichard


  Mise en scène : Pierre Kuentz


  Théâtre de la Renaissance, Oullins (69)

  Désolé, votre appareil ne permet pas de lire ce morceau audio.



  Michèle Bernard a été sollicitée pour imaginer un spectacle où elle serait associée à l’Ensemble des Six Voix Solistes, à deux complices de toujours, Laurent Vichard, clarinettes, Pascale Amiot, saxophones, et au musicien et accordéoniste Jean-François Baëz. Les idées qui commençaient à germer et à se poser sur la page blanche, ont conduit Michèle Bernard sur les traces de Louise Michel.


  Rapidement, il a semblé nécessaire d’associer également Les Percussions de Treffort à cette nouvelle création. Sur le plan musical, la percussion s’imposait étant donné le rapport de Louise Michel aux éléments, à la nature, son séjour au bagne en Nouvelle Calédonie. D’autre part, Louise Michel proclamait : « Allons, l’art pour tous, la science pour tous, le pain pour tous ; l’ignorance n’a-t-elle pas fait assez de mal ! ». La présence des Percussions de Treffort donnait encore plus de sens à cette idée en l’exprimant très concrètement sur la scène.


  Pour la première fois, Les Percussions de Treffort étaient engagées dans une production artistique en tant qu’ensemble dont les compétences et les spécificités venaient se mettre au service d’un projet préexistant. Il s’agissait là d’un pas vers une reconnaissance nouvelle des capacités professionnelles du groupe. Cette posture, et ce qu’elle représentait pour l’avenir, n’a pas été immédiatement consciente mais elle a été sans aucun doute ressentie dans les modes de relations de travail qu’elle pose, y compris dans des formes passagères de difficulté de l’un ou au l’autre des nombreux protagonistes de la production à aborder le groupe en pleine confiance.






  	2002


  	
  

  Je vais te mettre l’eau à l’oreille, Transition I


  Création collective




  Interprète invité : Sophie Delaplane


  Mise en espace : Véronique Gougat


  Festival Musiques en Scène, GRAME, Lyon (69)



  L’objectif de cette rencontre avec Véronique Gougat (École Nationale du Cirque Annie Fratellini, Cirque Plume, Compagnie Barulo, Cie Jérôme Thomas, Cie Transexpress…), était de faire découvrir l’aérien aux Percussions de Treffort, avec l’idée qu’une musique pourrait s’imaginer, se construire du sol à l’aérien.


  La force collective du groupe a permis d’apprivoiser le vide, de jouer avec les peurs, de dépasser les limites, de s’amuser avec l’équilibre et le déséquilibre, de faire grandir la confiance en soi et en l’autre. Chacun a ansi pu découvrir son corps dans l’espace et développer une perception plus fine de la relation entre le soi et le mouvement.


  Au fur et à mesure de cette appropriation et dans cette énergie, a pris forme une musique, impulsée par ce va-et-vient du sol à l’aérien, et par les multiples sonorités des agrès. La complicité du compositeur Jean-François Estager est venue ouvrir de nouveaux horizons sonores (enregistrements, montages, traitement du son, diffusion en direct…).


  Une autre manière de s’affranchir des repères habituels a été de concevoir la représentation publique hors de la présence du directeur artistique sur scène. Cette prise d’autonomie a été fortement perçue par les membres du groupe comme une conquête d’émancipation, source de fierté personnelle accompagnée d’un respect accru pour celui qui l’avait rendue possible.





  	2003


  	
  

  Demain j’arrête


  Création de Marcin Blazewicz, Michel Boiton, Jean-Luc Peilhon




  Interprètes invités : Michel Boiton, Jocelyne Condat, Jean-Luc Peilhon, Hélène Péronnet, Thi Lien Truong


  Théâtre de Backnang (Allemagne). Tournée en Allemagne, en Pologne et en Autriche



  Cette création qui s’articule autour de la rencontre de deux musiciens Jean-Luc Peilhon et Michel Boiton est une invitation, pour Les Percussions de Treffort, à voyager dans des folklores réels et imaginaires.


  Il a été donné carte blanche à ces deux compositeurs pour imaginer un univers musical dans lequel se mêleraient la voix, la clarinette, le bugle et la percussion. De Sabar Doudou, hommage à l’Afrique, en passant par Le Chant des artisans, La Fête des têtus, Fourkal, Au fond du bol, BurunKodo, Demain j’arrête… propose un architecture musicale et sonore complexe (polyrythmies, des cycles de 7 temps, 11 temps…). C’était se confronter à un programme exigeant, difficile sur le plan musical, sur la mise en place, l’organisation et qui a demandé un gros travail d’imprégnation.


  Au cours des six mois d’un intense travail musical il a fallu, en fonction des problématiques rencontrées, développer en permanence une pédagogie en mouvement, trouver des solutions dans l’immédiateté, afin que la marche d’approche mise en œuvre pour cette création soit appropriée à chaque individu : source de confiance et de renforcement dans sa potentialité.





  	2004


  	
  

  Puisqu’il y voit avec les oreilles, Transition II


  Commande de La Ferme du Vinatier, Bron (69)




  Interprètes invités : Véronique Ferrachat, Anne Prissé


  Collaboration artistique et mise en espace : Geneviève Sorin


  La Ferme du Vinatier (69) / Festival L’Irrégulier, Théâtre de Bourg-en-Bresse (01)



  Cette création est une commande de la Ferme du Vinatier en lien avec une exposition qui y rassemblait des objets du quotidien, ayant appartenu à des patients hospitalisés dans cet établissement.


  Après avoir visité cette exposition, chaque musicien a choisiun objet puis a inventé une histoire, la vie de cet objet et le rapport qu’il entretient avec celui-ci. Le choix et l’assemblage de ces objets ont fait naître des associations de gestes, d’images, de mots, de matières musicales. Chaque objet a conduit à mêler le mouvement, l’image, et la parole, la voix, le chant.


  Ce projet avec Geneviève Sorin répond à l’envie de pousser plus loin le rapport à la danse et au mouvement, que les musiciens manifestaient très fortement. Puisqu’il y voit avec les oreilles, s’inscrivant dans la continuité de Je vais te mettre l’eau à l’oreille, a permis de répondre au besoin d’affirmer le corps, de s’y confronter, d’exprimer le plaisir de s’y reconnaître.


  Cette expérience de recherche chorégraphique a constitué un terrain d’exploration musicale d’une nature nouvelle. Le silence est aussi une matière sonore dont il est possible de modifier la qualité pour faire ressentir sa vibration dans l’air et mettre en évidence sa perception physique et sa capacité d’expression d’un rythme et d’une mélodie internes.






  	2005


  	
  Itinéraires croisés


  Création de Carlo Rizzo


  Forum Meyrin, Genève (Suisse)


  


  	
  Pegaso


  Œuvres de Michel Boiton, Carlo Rizzo, Laurent Vichard, créations collectives des Percussions de Treffort


  Festival Voix et Musique en Chapelles du Pilat, Chavanay (42)

  


  	2006


  	
  
  Fous de diagonale, Transition III


  Création de Dominique Bataillard, Michel Boiton, Pierre Bourgeois et Laurent Vichard




  Interprète invité : Michel Boiton


  Collaboration artistique et mise en espace : Geneviève Sorin


  Entretiens Jacques Cartier, Opéra National de Lyon (69) / Festival Danse-Habile, Théâtre l’Alhambra, Genève (Suisse)


  


  	
  

  Louis Sclavis avec Les Percussions de Treffort


  Festival Voix et Musique en Chapelles du Pilat, Chavanay (42)



  Désolé, votre appareil ne permet pas de lire ce morceau audio.



  En juillet 2006, le directeur artistique du Festival Voix et Musiques en Chapelle du Pilat, Thierry Vincent, a souhaité accueillir Louis Sclavis et les Percussions de Treffort.


  Dans l’interview parue dans Le Progrès de l’Ain le 7 octobre 2008, retranscrite ci-dessous Louis Sclavis évoque sa rencontre avec Les Percussions de Treffort et les collaborations qui ont suivi.

 
  Votre collaboration avec les Percussions de Treffort, ça a commencé comment ?


  A l’occasion de la première soirée à Roissiat. On avait envie de faire une première partie, et un de mes soucis était que ce soit fait par des gens du coin. Je connaissais les gens de Treffort de réputation et je leur ai demandé de faire la première partie en leur proposant de jouer avec eux. On a répété, un peu, et j’ai été très content de la rencontre. Par la suite, ils m’ont proposé de faire quelques concerts avec eux, on en a fait quatre, pas plus mais à chaque fois ça se passe vraiment bien, c’est un travail que j’aime beaucoup.


  Musicalement, c’est solide…


  C’est vraiment bien, c’est un travail très sérieux, très appliqué. Il y a une très bonne ambiance et on est vraiment dans la musique. C’est cela qui est fort, dès qu’on est dans le travail, on est tout de suite dans la musique.


  Mais il y a six ans, cette collaboration entre musiciens valides et handicapés, c’était pas si fréquent ?


  Si, ça fait longtemps que les Percussions de Treffort appelent des gens de l’extérieur. Ils ont une politique depuis très longtemps, de collaborer avec des musiciens comme moi, ou des compositeurs.


  Mais l’idée de travailler avec eux vous est venue comment ? En les voyant débarquer, en les écoutant ?


  Non, je savais simplement qu’ils existaient, je me suis dit que ça serait vachement chouette de jouer, de les faire venir.


  Oui, mais de jouer avec eux ?


  Je ne suis pas pour le bœuf à tout prix, je n’aime pas cela, d’abord le “bœuf” dans le jazz, j’ai horeur de cela. En revanche, la collaboration avec des gens qui ont un projet musical, bien sur. Que ce soit avec des musiciens, avec des chorégraphes, avec des gens de théatre, peu importe. Vous savez, ça fait partie de n’importe qu’elle vie d’artistes, une vie qui est faite de rencontres et d’un seul coup, de projets. C’est très chaleureux, ces Percussions. A plusieurs reprises, ils m’ont proposés de faire des concerts avec eux, et là, cette semaine j’en fais deux à Versailles.


  Cette musique là elle peut passer dans n’importe quel niveau de festival. Elle a son originalité, son honneteté, sa qualité, et moi je peux jouer n’importe où, avec un orchestre comme cela. Je trouve que c’est à la fois populaire et exigeant. C’est une musique immédiate, qui s’adresse à tout le monde, mais en tirant les choses vers le haut.


  Le fait qu’il y ait cette collaboration entre valides et non-valides, tout le monde se retrouve sur un pied d’égalité…


  Oui, au contraire, la richesse vient de là parce que tout à coup il y a une concentration, une implication et un enjeu qui sont particuliers, grâce à ce mélange. Avec des percussionnistes traditionnels, on n’a pas ce rapport à la musique, il n’est pas moins bien ni mieux, mais différent. Il y a une façon de fabriquer de la musique différente, et ça donne une poésie à part.


  Propos recueillis par Patrice Gagnant

 

  Pour Les Percussions de Treffort cette rencontre musicale était remplie à la fois de joie, d’excitation et d’inquiétude. Inquiétude d’être à la hauteur des exigences de ce musicien qui est l’une des références internationales en matière de musique improvisée.


  Louis Sclavis a improvisé sur des tournes rythmiques proposées par les percussionnistes. Il a fait des choix, repoussé certaines propositions et adhèré pleinement à d’autres. Petit à petit, un ensemble de pièces s’est dégagé pour constituer un programme d’une trentaine de minutes.






  	2007


  	
  

  Oflé Nié


  Codirection musicale : Moussa Héma


  Festival Itinéraires Singuliers, Théâtre des Feuillants, Dijon (21)




  S’ouvrir à des langues, des cultures différentes est une préoccupation constante au sein de la démarche artistique et musicale des Percussions de Treffort.


  Avec Oflé Nié, le groupe a mis ses pas dans ceux d’un musicien, percussionniste et balafoniste, Moussa Héma. Originaire du Burkina Fasso, riche des traditions de son pays et de sa culture mandingue, il était tout aussi curieux que Les Percussions de Treffort d’apprendre, de découvrir et d’échanger. Pour autant, il ne s’agissait ni de faire de la musique africaine, ni pour Moussa Héma de chercher à fusionner avec le repertoire des Percussions de Treffort mais de façonner un objet nouveau dans lequel chacun pourrait reconnaître sa propre identité en même temps que celle de l’autre.


  Cela demande un effort important de part et d’autre : se plier à des modes de travail inhabituels, à un rapport au temps déconcertant, à une nouvelle approche de la musique, oser poser les masques, oser laisser apparaître ses propres fragilités.


  Oflé Nié est le résultat d’une alchimie humaine et musicale, constituant un voyage au cours duquel se découvrent des terres encore mal connues. D’un point de vue purement musical, le travail avec Moussa Héma a introduit un approfondissement des dimensions mélodiques et harmoniques de la percussion. La richesse du balafon dans ces domaines a imposé de construire une musique qui ne cantonne pas les percussionnistes à un rôle strictement rythmique et à mener une recherche précise sur les alliances de timbres et de hauteurs.


  


  	
  

  Nine bells


  Œuvre de Tom Johnson




  Interprètes invités : Pascale Amiot, Dominique Bataillard, Alain Goudard, Laurent Vichard


  Festival Itinéraires Singuliers, Église des Capucins, Dijon (21) / Festival 7 bis Chemin de Traverse, Monastère Royal de Brou, Bourg-en-Bresse (01)



  Ce travail à partir de Nine Bells, pièce écrite par le compositeur américain Tom Johnson, répond à la fois à une attente, un besoin et au sentiment que dans l’état actuel des choses, il est envisageable de faire des liens avec le répertoire contemporain.


  Imaginer des projets autour de l’idée de formes brèves, portés par une petite équipe de musiciens, nous permet d’une part de diversifier nos propositions musicales et spectacles et d’autre part d’aller plus loin encore individuellement. C’est donner la priorité à l’élargissement de la palette des outils nécessaires pour l’autonomie musicale, celle de la pensée de chaque musicien, et pour sa projection dans l’invention. La seconde observation, c’est qu’avec l’expérience accumulée, les savoir-faire, les liens multiples qui ont pu s’établir, avec la complicité des compositeurs, avec l’utilisation de codes musicaux communs, il est intéressant, aujourd’hui, de mesurer qu’il est possible d’appréhender des œuvres non conçues, non commandées spécifiquement pour Les Percussions de Treffort.


  L’œuvre composée par Tom Johnson, Nine Bells, répond à ces attentes. Elle a nécessité un travail très important et poursuivi la démarche entreprise au cours de différents spectacles, puisque le mouvement, le déplacement sont au cœur du processus de cette œuvre. Une équipe de quatre musiciens a été constituée, mélangeant valides et handicapés et un travail s’est engagé très étroitement avec le compositeur. La pièce utilise un ensemble de cloches en terre de tailles différentes suspendues au plafond, selon une grille de trois par trois, chaque cloche se situant approximativement à 1 m 85 de sa voisine. Les musiciens marchent à l’intérieur et autour des cloches, selon des formes imposées variables (huit, cercle, diagonale, ovale, rectangle) et selon un tempo régulier. En marchant, ils frappent certaines cloches selon un ensemble de séquences logiques pré-composées.





  	2008


  	
  

  Silence on boucle


  Créations collectives et œuvres de Tom Johnson, Steve Reich, Giacinto Scelsi, Laurent Vichard


  Festival Voix et Musique en Chapelles du Pilat, Condrieu (42)





  Dans la recherche de l’élargissement de la palette d’expression sonore et musicale des Percussions de Treffort, l’approche et la pratique des nouvelles lutheries sont développées avec l’apprentissage de nouvelles techniques : prise de son, travail de la matière enregistrée, informatique musicale, utilisation de samplers, de loopers, musiques électroacoustiques.


  Le musicien se trouve confronté, en particulier à travers l’utilisation du looper, à différents choix : improviser une idée, en décider le début et la fin. Puis, il peut faire entendre immédiatement ce qu’il vient d’inventer. Il peut le relancer autant de fois qu’il le désire. Il y a une mise à distance et une prise de conscience de ce qui vient d’être réalisé dans l’immédiateté. Fort de ce regard, le musicien va pouvoir agir sur son idée, sculpter la phrase en arrêtant et en relançant la machine. Imaginez ainsi plusieurs musiciens dotés de cette machine : il y a là un espace de composition très intéressant.


  Chacun va encore plus loin dans sa responsabilité de musicien au sein du groupe. Prise de conscience de la gestion de la matière sonore et de comment organiser cette matière sonore pour qu’elle fasse sens pour soi-même. Cette responsabilité individuelle, de par les choix qui seront faits, aura également une influence sur la musique que le groupe va produire.


  Grâce à ces expérimentations s’est imaginé un nouveau spectacle dans lequel la mise en boucle est l’ossature principale. Des pièces composées ainsi par les musiciens allant du duo, trio, quatuor au grand groupe côtoient des œuvres répétitives du répertoire contemporain. Ce travail a conduit à travailler le mouvement et la théâtralisation pour proposer au spectateur divers modes d’approche de la forme musicale.





  	2009


  	
  Créations individuelles


  30#15, festival 7 bis chemin de Traverse, Résonance Contemporaine


  Diverses salles de Bourg-en-Bresse (01)


  


  	
  Raisonnables !!!


  Création de Jean-Claude Chaduc


  Interprètes : Jean-Serge Beltrando, Jean-Claude Chaduc


  


  	
  Le Voyage d’une chaise


  Création de Mathieu Convert


  Interprètes : Dominique Bataillard, Mathieu Convert, Christian Seux


  


  	
  Le Paysage


  Création de Daniel Comte


  Vidéo réalisée par Alain Fabbiani


  Interprètes : Daniel Comte, Audrey Pévrier


  


  	
  Poésie d’un jour, poésie de toujours


  Création de Dominique Bataillard


  Interprètes : Pascale Amiot, Dominique Bataillard


  


  	
  
  Treffort / Barnave / Lisboa


  Création de Jean-Pierre Barbosa, librement inspirés des univers de Fernando Pessoa




  Mise en espace et lumière : Véronique Gougat


  Interprètes : Jean-Pierre Barbosa, Dominique Bataillard, Stéphanie Clerc, Daniel Gruel, Romain Joguet, Pierre Josserand, Laurent Vichard


  


  	
  La Danse du tuyau


  Création et interprétation : Pierre Bourgeois


  


  	
  C’est à moi


  Création de Daniel Gruel


  Interprètes : Daniel Gruel, Thi Lien Truong


  


  	
  Un monde ailleurs


  Création et interprétation : Romain Joguet


  


  	
  Son


  Création de Christian Seux


  Interprètes : Sébastien Eglème, Christian Seux


  


  	
  Le Patois se perd


  Création de Jean-Pierre Molière


  Interprètes : Pascale Amiot, Sébastien Eglème, Jean-Pierre Molière, Hélène Peronnet, Laurent Vichard


  


  	
  

  Dire…


  Création de Franck Jacquet


  Interprètes : Sébastien Eglème, Franck Jacquet





  Lorsque les musiciens ont commencé à évoquer, courant 2007, les formes que pourrait prendre pour 2009 leur désir de marquer les 30 ans d’existence du groupe, la réponse fut unanime : « faire chacun notre projet musical personnel ».


  Toute une organisation s’est mise en place pendant une année et demie, afin d’accompagner au mieux et le plus précisément possible chacun de ces inventeurs de musique. Un accompagnement réalisé par d’autres artistes pour rendre lisible l’idée artistique, l’esthétique, les moyens de mettre en forme l’idée, pour conforter ou apporter de nouvelles compétences au service du projet, accompagner l’analyse, la mise à distance, aider à formuler la pensée, soutenir le travail, l’exigence artistique. Un travail, un investissement en temps et sur le plan humain extrêmement important. Mais sans celui-ci, les choses ne seraient pas possibles.


  Ce sont donc douze spectacles, d’une durée de 15 à 40 minutes qui sont ainsi proposés par Les Percussions de Treffort. Ils mettent en scène des formules qui vont du duo au sextuor, mêlant parfois l’image et le son, le mouvement et la musique, la parole, la langue, les langues, le jeu aérien, la théâtralisation, des bandes sonores, l’électroacoustique, ou encore l’informatique musicale.


  C’est bien une signature, avec ce que cela signifie d’intime, d’exigence intérieure qui a pris forme, grâce à l’espace de liberté ainsi offert.


  


  	
  

  Hoditori, 30 folies solubles dans l’oreille


  Œuvres d’Alain Basso, Jean-Serge Beltrando, Jérôme Bertholon, Raphaèle Biston, Stéphane Borrel, Gabriel Bouchet, Jean-René Combes-Damiens, Sébastien Eglème, José Evangélista, José Miguel Fernandez, Henri Fourès, Lucien Guérinel, Tom Johnson, Stéphane Magnin, Wataru Miyakawa, Zad Moultaka, Karl Naëgelen, Robert Pascal, François Rossé, Alessandro Solbiati, Alfred Spirli, Ludovic Thirvaudey, Jean-Claude Wolff




  30#15, Résonance Contemporaine Théâtre de Bourg-en-Bresse (01) / CNSMD de Lyon (69)



  La création et le lien établi avec un grand nombre de compositeurs appartiennent à la volonté de multiplier les modes d’entrer en musique. Depuis de nombreuses années des compositeurs sont sollicités pour des commandes musicales. 2009 est une année particulièrement riche dans ce domaine puisque ce spectacle fait appel à une trentaine d’œuvres, d’une durée variable de 30 secondes à 2 minutes 30. Chacun des compositeurs doit faire tenir, dans cet espace assez restreint, une part de son univers sonore personnel.


  Chaque œuvre est considérée comme un point différent de départ et de croisements qui apportera quelque chose de neuf, comme un savoir qui vient s’additionner aux précédents. La recevoir, c’est donc se mettre en capacité d’accueillir cette diversité musicale comme autant de frontières qui se franchissent. Ces œuvres entraînent à la découverte d’espaces inconnus. Les Percussions de Treffort sont les guides de ce voyage musical.





  	2010


  	
  

  Suonare


  Interprètes invitées : Hélène Peronnet, Laura Tejeda-Martin




  Sainte Chapelle du Château de Châteaudun (28)

  Désolé, votre appareil ne permet pas de lire ce morceau audio.



  Suonare dévoile une nouvelle facette des Percussions de Treffort : la voix.


  Sans doute était-ce déjà en germe, prêt à éclore. Sans doute la proximité avec l’Ensemble des Six Voix Solistes au sein de Résonance Contemporaine et les nombreux échanges entre les deux groups l’avait-elle préparé de longue date.


  Mais c’est lors de la préparation d’une tournée dans divers joyaux architecturaux des Monuments historiques, avec le désir de magnifier musicalement la beauté de chaque lieu, que tout est arrivé. La voix s’est imposée comme instrument indispensable, nécessaire et suffisant. Et un nouvel ensemble vocal s’est fondé au sein même des Percussions de Treffort, renforcé par deux chanteuses des Six Voix Solistes, Hélène Peronnet et Laura Tejeda-Martin qui depuis ont également intégré de façon permanente le groupe de percussions, tout comme la voix est devenue un instrument disponible à tous les musiciens.


  Suonare invite à franchir certaines frontières culturelles et sociales et à comprendre qu’il y a un vrai chant à partir de la voix dissonante, défaillante, singulière. C’est comprendre que la voix matérialise le risque que prend l’individu lorsqu’il fait le choix d’aller à la rencontre de l’autre et de déposer sa propre parole. Émettre un son avec sa voix, c’est exprimer une pensée, une parole qui doit se dire, se manifester, se communiquer aux autres êtres pensants.



  


  	
  
  Yakune


  Pièces inspirées de la percussion traditionnelle japonaise et œuvres de Wataru Miyakawa, Toru Takemitsu, Jean-Claude Wolff




  Interprètes invités : Sophie Delaplane-Poulain, Sylvain Jaudon et Charlie Rabuel


  Hôtel Marron de Meillonnas, Bourg-en-Bresse (01), dans le cadre de l’ouverture de la Semaine du Japon

  


  	2011


  	
  

  Bruits de couloirs


  Créations d’Alfred Spirli, Les Percussions de Treffort et œuvre de Tony Di Napoli




  Interprètes invités : Alfred Spirli, le Groupe musical du Conservatoire de Castelnovo (Italie)


  Création lumière : Nicolas Bernollin


  Costumes : Julie Lardrot


  Théâtre Montansier de Versailles (78) dans le cadre du Festival européen Théâtre et Handicap – Orphée



  Bruits de Couloir s’inscrit dans la tradition du théâtre d’objets, et navigue entre le texte, le chant et la voix, le geste musical et la danse, dans un jeu théâtral drôle et poétique.


  La philosophie, l’état d’esprit, la manière de s’aventurer dans le son, dans la musique à partir d’objets du quotidien et de récupération d’Alfred Spirli, comme sa manière de promener avec légèreté son univers décalé est une des rencontres importantes dans le parcous du groupe.


  Bruits de couloirs est né à partir de nombreux temps d’improvisation individuelle et collective, souvent en explorant une proposition instrumentale, musicale, gestuelle d’Alfred Spirli : des verres en plastiques, un plateau à thé, des règles de tapissier en acier, une canne à pêche, des élastiques plats, une plume, des objets en métal, des cadres de sérigraphie…


  


  	
  Ça rythme à quoi !


  Centre Social Les Vennes à Bourg-en-Bresse (01)


  Spectacle à distribution variable


  


  	
  
  D’un pas à l’autre… De l’improvisation à la musique asiatique


  Improvisations et œuvres de Wataru Miyakawa, Les Percussions de Treffort, Yoshihisa Taira, Toru Takemitsu




  Interprètes invités : Eklekto (direction artistique Jean Geoffroy)


  Théâtre de la Cité Bleue à Genève dans le cadre du festival Percussion III

  


  	2012


  	
  
  Shanghai Percussion Ensemble avec Les Percussions de Treffort


  Œuvres de Qu Xiao-Song, Zhou Xiang-Lin, Hugues Dufourt, Li Zhen-Gui, Wang Bao-Can, Hao Shi-Xun, Luo Tianqi, Zhang Xuru




  Interprètes invités : Shanghai Percussion Ensemble, Thierry Miroglio


  Direction artistique : Yang Ruwen


  Théâtre de Bourg-en-Bresse (01)

  


  	2013


  	
  
  Films à repasser


  Films de Nicolas Bianco-Levrin, Su Haonan, Raphaël Huchon, Lucie Julliat, Shang Lizhi, Julie Rembauville, Yang Yanyun, Gao Yu, Zhou Yu




  Co-création et codirection artistique : Sébastien Eglème


  Salle Berlioz du Conservatoire de Bourg-en-Bresse (01) dans le cadre du festival 7 bis Chemin de traverse de Résonnance Contemporaine



  En 2012, continuant à explorer des transversalités illimitées entre les formes d’arts, Les Percussions de Treffort revisitent la musique du court-métrage Ben Hora de Julie Rembauville pour la soirée de clôture du 25e festival de films d’animation pour la jeunesse à la Tannerie (SMAC de Bourg-en-Bresse). Cette expérience éveille des envies mais aussi de nouveaux rapports, avec la forme, la temporalité, de nouvelles manières d’imaginer la musique, d’entrer dans une pensée, dans une matière à travers l’image. Elle permet d’aller encore plus loin dans l’autonomie musicale des musiciens.


  L’idée d’être au pied de l’écran et d’interpréter une musique vivante, en direct, pendant la diffusion d’un film est passionnante. L’image agit comme une partition à suivre avec précision mais laissant aussi à chaque fois la possibilité de la relire d’une manière différente. Le regard devient le guide du geste qui est aussi totalement relié à l’écoute du son en train de se produire. Tous les sens doivent être en éveil permanent.


  Les contacts et les échanges se sont ensuite multipliés avec la réalisatrice Julie Rembauville et petit à petit un projet de ciné-concert a été initié avec un artiste invité. Les Percussions de Treffort et Sébastien Eglème, musicien, compositeur et improvisateur, joignent alors leur imaginaire pour inventer, faire vivre des musiques, à partir de courts métrages d’animation.


  Développant des contacts réguliers avec Shanghai (ville qui a été un lieu phare dans ce domaine, notamment avec les Studios d’Art de Shanghai), de jeunes réalisateurs chinois ont pu être associés à ce projet.


  Films à repasser se compose de huit courts métrages d’animation français et chinois issus de récentes productions et permettent, de films en films, de découvrir tout un panel de techniques d’animations et de scénarii. Les sept musiciens des Percussions de Treffort qui participent à ce spectacle ont plongé dans l’univers singulier de chaque film et ils en ont réinventé la bande-son à l’aide d’instruments acoustiques, électroacoustique ou d’objets sonores.





  	2014


  	
  
  Poules qui picorent…


  Co-création et codirection artistique : Karine Quintana




  Musée départemental de la Bresse-Domaine des Planons, Saint-Cyr-sur-Menthon (01) dans le cadre du festival 7 bis Chemin de Traverse de Résonance Contemporaine



  C’est l’une des dernières petites formes créées par les musiciens des Percussions de Treffort. Deux éléments sous-tendent cette nouvelle création artistique. Premièrement, répondre à une invitation de la Conservation Départementale des Musées de l’Ain, deuxièmement, approfondir la collaboration artistique avec Karine Quintana, accordéoniste, comédienne, auteur de textes.


  L’équipe artistique s’est déplacée au Musée de la Bresse, domaine des Planons, pour s’inspirer à la fois de l’espace architectural contemporain et historique classé, ses prés et ses bois, et de ce territoire riche d’influences culturelles multiples, célèbre pour son art de vivre et sa gastronomie.


  Poules qui picorent…, pièce de théâtre musical, invite les différents musiciens à investir aussi bien le mouvement, le dire, la voix chantée ou parlée, l’improvisation, la musique, le jeu théâtral, et implique de fait un travail scénographique.


  Un travail d’écriture et de composition collective dans lequel les questions, les mots-clés ont nourri à la fois la construction, la déconstruction, l’évolution, l’évaluation, l’actualisation et la création. Composé de collages, d’images, d’histoires parallèles, le travail de composition se développe par analogies, par allusions.


  


  	
  
  Pablo


  Œuvres de Pierre Baldy, Pascal Berne, Yves Gerbelot, Michel Mandel




  Co-création et codirection artistique : Pascal Berne, commande d’État


  Interprètes invités : Hélène Péronnet, Laura Tejeda-Martin, Le Quartet Novo / collectif La Forge – Compositeurs Improvisateurs Réunis


  Philippe Veyrunes : création lumières


  Centre Centre culturel communal Charlie Chaplin de Vaulx-en-Velin (69), dans le cadre du Festival À Vaulx Jazz


  Désolé, votre appareil ne permet pas de lire cette vidéo.



  Une première rencontre s’est produite avec le Quartet Novo au festival Voix et Musiques en Chapelle du Pilat, en 2010. Après deux séances impromptues et une brève présentation du résultat, en épilogue d’un concert du Quartet Novo, est née l’envie d’aller plus loin ensemble…


  En 2014, a été créé Pablo #1, une production musicale à la frontière du jazz et de la musique contemporaine, évoquant l’univers artistique, poétique et politique de Pablo Picasso.


  Au-delà de l’univers pictural du peintre et de son incessante modernité, de son lien à une Espagne combative, de l’importante place faite aux femmes, il s’agit de l’artiste et de ses engagements, des différences de sensibilités, d’approches ou d’expression.


  « Comme une allégorie aux autres modes d’appréhension du réel », écrit Pascal Berne, « allégories aux différences pour retranscrire le monde, trouvant naturellement, singulièrement sa résonance avec le monde du handicap, Pablo Picasso, nous semblait être fédérateur, presque générique pour un projet tel que celui-ci réunissant sur une même scène musiciens professionnels et musiciens en situation de handicap, également professionnels ».


  En 2015, pour la deuxième étape du processus de création, Pablo #2, le travail avec des chœurs d’enfants s’impose face à l’omniprésence du monde de l’enfance dans l’œuvre de l’artiste. « On sait tout ce que Picasso doit au monde de l’enfance, écrit Pascal Berne, sa fascination pour les arts premiers, sa recherche tout au long de sa vie pour retrouver dans le trait instinctif, la candeur, la force, la simplicité… ».


  Ce concert intègre donc des chœurs locaux et amène un nouvel éclairage grâce à l’énergie créatrice de l’enfance.


  Pablo #2 souhaite être une évocation universelle de l’artiste catalyseur et révélateur de la diversité d’une société, une allégorie aux différences pour retranscrire le monde, un spectacle profondément humain.


  


  	
  
  Le fil rouge


  Co-création Kilina Cremona




  Interprètes invités : Sophie Jégou, Shanghai Percussion Ensemble, Thierry Miroglio, Xaofeng Mou, Liu Yan


  Poly Théâtre de Pékin, 50ème anniversaire des relations diplomatiques franco-chinoises, Festival Croisements (Chine)

  




  Continuez à suivre la carrière des Percussions de Treffort




	Retour au texte principal
	




  Témoignages de membres des Percussions de Treffort


  Raymond Bettineschi, membre des Percussions de Treffort aujourd’hui décédé, exprimait très clairement ce ressenti : « La musique me fait de la joie et de la danse, le tambour fait vibrer mon esprit, la musique je la sens dans mon cœur ». Raymond cherche des mots, en invente pour raconter son expérience avec la musique. Elle trouve pour lui, dès le début de sa pratique, sa raison d’être fondamentalement dans son corps et ses émotions.


  Pour un autre de ces musiciens, Pierre Bourgeois, « La musique après le travail ça me détendait le corps et puis ça me développait mes gestes, main droite, main gauche, et puis les yeux… ».


  Pour Daniel Gruel : « Les peaux, les cymbales, ça me faisait un drôle d’effet dans mon corps, une drôle d’impression agréable. Ça me faisait comme changer mon corps ».


  Dialogue entre Laura, Hélène et Christian


  Laura


  Je ne me suis pas posé la question quand je les ai vu, tout de suite ça me paraissait naturel en fait. Je me suis dit je suis espagnole, je suis différente. J’ai d’autres différences, j’ai mes propres handicaps aussi donc la question ne se pose pas.


  Hélène


  Le fait que chacun ait une grande expérience professionnelle, musicale et une expérience de groupe, fait que c’est assez étonnamment rapidement monté et cohérent vocalement, beaucoup plus par exemple que dans des groupes vocaux que je peux par exemple avoir avoir avec des personnes valides qui mettent beaucoup plus de temps par exemple pour oser y aller.


  Laura


  Moi j’apprends en même temps, j’écoute ce qu’ils font et du coup j’ai envie d’aller là où ils vont parce que je n’ai pas l’habitude d’y aller. Ça m’apporte ça pour moi et je pense que pour eux c’est pareil. C’est vraiment un aller-retour permanent.


  Christian


  Je trouve que c’est une grande richesse de travailler avec des personnes valides. C’est intéressant aussi de travailler avec des personnes en situation de handicap.





	Retour au texte principal
	




  Dialogue entre membres des Percussions de Treffort sur le groupe


  Ce dialogue entre plusieurs membres des Percussions de Treffort vient, en toute simplicité, faire apparaître le degré de conscience qu’ils ont acquis. En effet, chacun discerne bien l’importance d’ajuster, en permanence, les modes de relation à l’autre. De cela dépend le fonctionnement du groupe et sa capacité à produire une musique dans laquelle chacun pourra se retrouver et être reconnu.


  La plupart des interlocuteurs sont anciens dans le groupe, voire membres fondateurs, et sont très conscients de leur responsabilité dans l’intégration et l’accompagnement des nouveaux. Franck, qui n’y était entré que depuis quelques mois mesurait l’exigence du professionnalisme par rapport aux ateliers dans lesquels il jouait précédemment.


  Dominique Bataillard


  C’est important d’avoir une bonne ambiance, parce que l’on peut mieux s’écouter et jouer.


  Jean-Claude Chaduc


  C’est mieux de se regarder les musiciens.


  Franck Jacquet


  C’est bien de venir dans le groupe. Au début, c’est un peu dur. On n’a pas l’habitude de faire de la musique avec les autres. Ça apprend, plein de trucs. Je n’arrivais pas à faire comme les autres. Il fallait répéter.


  Pierre Bourgeois


  On l’intègre bien dans le groupe.


  Daniel Comte


  Il a fallu faire des efforts.


  Dominique Bataillard


  Il fallait l’aider à se concentrer pour qu’il puisse mieux jouer.


  Pierre Bourgeois


  On l’encourage, il faut l’aider.


  Daniel Comte


  On l’a aidé un peu.


  Jean-Pierre Molière


  On lui montre.


  Pierre Bourgeois


  C’est difficile pour faire des phrases.


  Jean-Pierre Molière


  On est obligé d’être bien à l’écoute, d’être vigilant.


  Daniel Comte


  Il faut bien les regarder en face.


  Franck Jacquet


  Regarder dans les yeux, c’est pas tout le temps facile de se regarder dans les yeux.


  Daniel Comte


  C’est bien. C’est agréable. On se déplace. On fait beaucoup de choses, le son est super bien.
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  BONNEFON Gérard, Art et lien social – Des pratiques artistiques : pédagogie, créativité et handicap, Chroniques Sociales, 2010.


  BONNEFON Gérard, Pratiques artistiques et thérapies par l’art – De l’asile au médico-social, Chronique sociale, 2015.


  BROOK Peter, L’espace vide, écrits sur le théâtre, Seuil (Points), 2001.


  BROOK Peter, Points de suspension : 44 ans d’exploration théâtrale, 1946-1990, Seuil (Points), 1992.


  BROSSAT Alain, Le grand dégoût culturel, Seuil (Non conforme), 2008.


  DEBRAY Régis, Un mythe contemporain : le dialogue des civilisations, CNRS Éditions, 2007.


  DELBONO Pipo, BLOÉDÉ Myriam, PALAZZOLO Claudia, Mon théâtre, Actes Sud, 2004.


  DE LAGASNERIE Geoffroy, Logique de la création, Fayard, 2011.


  DELPHY Christine, Classer, dominer. Qui sont les « autres » ?, La Fabrique Éditions, 2008.


  DETAMBEL Régine, Le Syndrome de Diogène : éloge des vieillesses, Actes Sud, 2008.


  GARDOU Charles, Le Handicap au risque des cultures – Variations anthropologiques, Érès, 2014.


  GOFFMAN Erving, Stigmate – Les usages sociaux des handicaps, Les Éditions de Minuit, 1975.


  GONON Anne, Bienvenue chez vous ! Culture O Centre, aménageur culturel de territoire, L’Attribut, 2013.


  GRIM Olivier R. Mythes, Monstres et cinéma : aux confins de l’humanité, Presses Universitaires de Grenoble (Handicap, vieillissement, société), 2008.


  JOLLIEN Alexandre, La construction de soi – un usage de la philosophie, Seuil, 2006.


  HEINICH Nathalie, L’élite artiste. Excellence et singularité en régime démocratique, Gallimard, 2005.


  KUNDERA Milan, Les Testaments trahis, Gallimard, 2000.


  LACOUE-LABARTHE Philippe, Le chant des muses, petite conférence sur la musique, Bayard-Centurion (Les petites conférences), 2005.


  LE BRETON David, Du Silence, Métailié, 1997.


  LEVAILLANT Denis, L’Improvisation musicale, Jean-Claude Lattès, 1980.


  MNOUCHKINE Ariane, L’art du présent – entretiens avec Fabienne Pascaud, Plon, 2005.


  NANCY Jean-Luc, MONNIER Mathilde, Allitérations, Conversations sur la danse, Galilée, 2005.


  RANCIÈRE Jacques, Le partage du sensible – esthétique et politique, La Fabrique Éditions, 2000.


  RANCIÈRE Jacques, Le destin des images, La Fabrique Éditions, 2003.


  RANCIÈRE Jacques, La méthode de l’égalité, Entretien avec Laurent Jean-Pierre et Dork Zabunyan, Bayard, 2012.


  RENAUT Alain, Égalité et discriminations – un essai de philosophie pratique appliquée, Seuil (La couleur des idées), 2007.


  RUBY Christian, Abécédaire des arts et de la culture, L’Attribut, 2015.


  SÈVE Bernard, L’Altération musicale ou ce que la musique apprend au philosophe, Seuil (Poétique), 2002.


  SCHNAPPER Dominique, Qu’est-ce que l’intégration ?, Gallimard (Folio actuel), 2007.


  TODOROV Tzvetan, Nous et les autres – la réflexion française sur la diversité humaine, Seuil (Points essais), 2001.


  TODOROV Tzvetan, PORTEVIN Catherine, Devoirs et délices – une vie de passeur, Seuil (Points essais), 2006.


  TRUONG Nicolas et collectif, Le théâtre des idées – 50 penseurs pour comprendre le XXIe siècle, Flammarion (Documents, témoignages), 2008.



  Biographie d’Alain Goudard


  Alain Goudard nourrit un vif intérêt pour le langage musical d’aujourd’hui.


  


  Chanteur, il s’est formé auprès de Magda Besson, Rachid Safir, Alain Zaeppfel. Il a ensuite travaillé avec le Chœur de Chambre de l’Orchestre National de Lyon, direction Bernard Tétu, qu’avec le Nouvel Ensemble Vocal dirigé par Henri Farge ou avec le Chœur de l’Opéra de Lyon.


  


  Directeur musical des Percussions de Treffort, formation qui associe des musiciens handicapés mentaux et des musiciens professionnels depuis 1979, il mène essentiellement un travail de création.


  En 1987, il crée Résonance Contemporaine, structure tournée vers la création et la diffusion des musiques d’aujourd’hui, Pôle Ressource Musique contemporaine et Culture et Handicap, dont il assure la direction artistique.


  Chef de chœur depuis 1984, il crée en 1995 un Ensemble de Six Voix Solistes féminines qui interprète le répertoire contemporain.


  


  Pédagogue, il dispense un travail autour de la pratique vocale et de l’improvisation dans divers établissements d’enseignement supérieur (Centre de Formation de Musiciens Intervenant à l’école de Lyon, Haute école de musique de Lausane…). Il est également invité en tant que formateur sur la pratique vocale et sur la pratique musicale avec les personnes handicapées dans divers stages, colloques, lieux de formation.


  énumère


  Énoncer, dénombrer, recenser, cataloguer, inventorier, lister, répertorier, déclarer, rassembler, passer en revue…


  Nommer pour transmettre et comprendre.


  Accumuler les fragments pour transcrire une idée complexe.


  


  Énumère veut faire collection d’approches variées, forcément incomplètes, pour dessiner les contours d’une pensée sur la musique et les arts – leur pratique, leur transmission, leur rapport à l’éducation – et ce qu’ils apportent à chacun pour construire une société qui puisse se fonder sur un haut niveau de connaissance et de conscience de ses membres. Une attitude à cultiver à tous les âges de la vie.


  


  Énumère choisit le support numérique qui, autorisé à toutes les audaces de sa jeunesse, explore les possibles qu’il a ouverts pour offrir au lecteur les textes dans leur intégrité, tout en les enrichissant de nouveaux contenus qui peuvent les éclairer.


  La souplesse d’usage qu’il introduit doit le rendre accessible à tous. Énumère y veille.



  Puisqu’il y voit avec les oreilles


  Alain Goudard
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