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  Je connais Daria Halprin depuis de nombreuses années et j’ai été témoin du développement et de l’arrivée à maturité de son œuvre pionnière à l’Institut Tamalpa et dans d’autres organismes en Europe. Notre programme à l’Institute of Integral Studies de Californie en fait partie. Daria et moi-même travaillons dans le même domaine, celui de la thérapie qui utilise la force expressive de l’art. Nous franchissons des passerelles qui relient la vie et l’art dont la proximité est une réalité pour nous, ici, dans la baie de San Francisco. Ce livre me fait découvrir que quelque chose de nouveau est en train d’arriver. Il n’est pas seulement l’histoire de la démarche originale de Daria Halprin, il est aussi la preuve que la thérapie qui s’adresse à la force expressive de l’art devient majeure.




  L’une des caractéristiques fondamentales de cette thérapie est qu’elle intègre dans la psychothérapie de multiples procédés artistiques. Comme chaque praticien s’adresse à toute la palette des différents arts ‒ visuelle, musicale, théâtrale, danse, poétique et littéraire ‒ il existe naturellement différentes modalités artistiques privilégiées, différentes combinatoires, différentes orientations vers la psychologie ou la psychothérapie, et différents styles de pratiques personnelles. En vingt-cinq ans, cela nous a amenés à développer plusieurs approches aussi valables les unes que les autres. Daria définit la sienne dans ce livre qui est une présentation riche, en profondeur, de la façon dont elle conçoit une thérapie basée sur le mouvement, celui qui utilise la force expressive de l’art.




  Un regard critique et constructif consiste à souligner que ce type de thérapie, apparue récemment, manque d’un appui théorique et d’un fondement historique. Mais cette critique ne s’applique pas à l’approche présentée dans ce livre. La première partie ‒ qui consiste en une étude approfondie des antécédents, du contexte, de l’histoire et de la théorie de cette approche centrée sur le mouvement ‒ nous incite à réagir. Depuis les anciennes racines chamaniques jusqu’à la psychologie, la somato-psychologie, les arts, la danse, les mouvements socio-historiques, la théorie de la créativité, la psychothérapie et les nouveaux paradigmes scientifiques ‒ tout est exploré et considéré comme le fondement historique, théorique et méthodologique de cette approche. Certains aspects historiques et théoriques concernent plus particulièrement les pratiques centrées sur le mouvement ou la danse ‒ mais la plus grande partie de l’ouvrage s’applique au domaine dans son ensemble et, en réalité, couvre une grande partie des fondements historiques et théoriques de la thérapie par l’expression artistique. À ma connaissance, c’est la première fois qu’un matériau aussi important est présenté aussi clairement, et cela constitue déjà, en soi, une contribution considérable.




  Le centre même du livre consiste en une description détaillée des méthodes, des pratiques et des exemples qui illustrent cette approche. Le matériau, solide et clair, s’appuie sur ce qui me paraît ressembler aux poutres d’un bâtiment. On y trouve des modèles, des cartes, un cadre, des axes méthodologiques, systémiques, éthiques, ainsi que des exemples pratiques de démarches et des métaphores. Tout cela crée un cadre pédagogique qui est testé, élargi et précisé depuis de nombreuses années. Nous sommes en présence d’une approche qui est arrivée à maturité et a fait ses preuves. Profondément ancrée et ample, elle nous permet de découvrir ses profondes racines et les années d’exploration d’un travail basé sur la dynamique corporelle du mouvement.




  Il faut préciser que ce livre est une œuvre vécue corporellement, énactée1. Il m’est arrivé, en le lisant, de sentir mon corps et mon imagination réagir physiquement, comme si je faisais réellement les exercices décrits. Parfois je me levais et j’entrais dans le mouvement. Dans cette approche, le mouvement du corps constitue le centre de la guérison et du développement et c’est un corps métaphorique qui s’adresse à tous les aspects de notre vie. Cela est très important pour notre société qui se dé-corporalise de plus en plus aujourd’hui. Le corps métaphorique en mouvement constitue aussi un lien vers l’art, la poésie, le récit et la peinture, car il s’agit d’une approche ancrée artistiquement.




  Ce livre commence par un ancrage dans la vie personnelle de Daria, car elle offre en partage ‒ avec courage ‒ le récit de sa propre histoire. Le fait de découvrir le fondement de son approche dans son histoire personnelle nous permet de pénétrer de façon plus intime, plus sensible dans ce qui suivra. En découvrant comment elle a personnellement parcouru la passerelle qui relie la vie et l’art, nous nous trouvons davantage en résonance avec la passerelle qui relie la vie à l’art, sur laquelle la force expressive des arts nous invite à nous engager.




  Cet ouvrage souligne, me semble-t-il, le fait que notre époque est celle où la thérapie, qui utilise la force expressive de l’art, est arrivée à maturité. Cela est lié au fait que notre société est devenue globale. L’apport de Daria est très important pour les praticiens, les étudiants et les enseignants qui interviennent dans ce domaine, et il contribue encore davantage à ce qu’on appelle vivre artistiquement dans un monde fragmenté. Celui qui est engagé dans une démarche de développement et de transformation bénéficiera de cette approche vécue corporellement et ancrée artistiquement.




  Je souhaite que nous sachions tous célébrer l’arrivée de ce livre.




  Jack S. Weller
 Directeur du Programme de Thérapie
 par l’expression artistique
 du California Institute of Integral Studies,
 San Francisco, Californie.




  

    




    

      1 NdT : l’expression est récente en français. Elle a été introduite en anglais (enacted) par le neurobiologiste Francisco Varela (1946-2001) pour signifier l’enracinement mutuel et réciproque de la perception et de l’action. Cf. Varela, F. & al. L’inscription corporelle de l’esprit, Paris, Seuil, 1993. Le terme enactment est employé en Gestalt pour signifier la mise en action délibérée (Ginger (Serge), La Gestalt, une thérapie du contact, Paris, Hommes et Groupes Éditeurs, 1987, pp. 48, 487).
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  Mon premier contact avec l’œuvre dont il est question dans ce livre date de mon enfance. J’ai été l’élève de ma mère, la danseuse Anna Halprin. Pendant les années 1950, dans le cadre de son école (San Francisco Dancers’ Workshop), Anna s’efforça avant tout d’orienter sa propre danse vers les thèmes de la vie quotidienne et les combats qu’elle estimait incontournables. Elle choisit, parmi les matériaux à sa disposition, ce qui lui appartenait intimement pour fonder le mouvement, la danse, les performances et les rituels communs au groupe. En 1978 nous fondions ensemble, Anna et moi, l’Institut Tamalpa où je créai un programme de formation en thérapie utilisant la force de l’expression artistique. C’est ce qui constitue la base de ce livre.




  Les débuts de ma formation de danseuse eurent lieu dans le cadre d’un laboratoire d’expérimentation artistique au cours des deux décennies 1950 et 1960. Je grandis dans un contexte caractérisé par une intense alternance. Dès que je devins adulte, s’imposa à moi le besoin de créer un cadre capable d’équilibrer la forte influence artistique reçue de mon milieu culturel. Pour des raisons à la fois personnelles et professionnelles, je désirai établir et renforcer le lien entre la création artistique et la conscience d’exister. Je découvris que dans ma vie et dans celle des autres existait un fossé entre les expériences extraordinaires que nous vivions dans le studio et ce que nous vivions au dehors. De 1975 à 1990 je m’attelai à réduire ce fossé.




  Mon questionnement fut le suivant : comment parvenir à ce que le mouvement, l’art et l’interprétation non seulement revêtent un intérêt artistique et stimulent la créativité, mais apportent également aux gens des moyens de guérir leur souffrance morale et leurs relations aux autres ‒ et contribuent aussi à leur bien-être psychologique. Je cherchai à découvrir des structures capables de contribuer à « ancrer » ‒ dans le terreau de nos vies quotidiennes ‒ les expériences créatrices et les idées qui naissent au travers de et grâce à notre exploration artistique.




  Depuis quelques années les étudiants me demandaient de leur apporter sous une forme ou sous une autre, une documentation concernant les principes et les concepts sous-jacents à mon approche d’une thérapie utilisant la force expressive de l’art. Je crois que cette demande de documentation, exprimée à un moment où cette thérapie en était à ses débuts ‒ tant pour la mise en place de la formation que dans la reconnaissance de la profession ‒ était surtout un appel à l’aide. Comment dire aux gens ce que nous expérimentons et ce que nous faisons lorsque nous sommes en plein travail ? Comment pourrions-nous parvenir à décrire notre cheminement ? Mon premier essai date de 1987, lorsque je créai le manuel Coming Alive (Devenir vivant), destiné aux étudiants, dans lequel je retraçai les grandes lignes de mon enseignement à l’Institut Tamalpa. L’ouvrage fut publié deux ans plus tard2.




  Depuis ces deux dernières décennies, certains praticiens se sont engagés dans une recherche destinée à trouver les moyens de décrire sous forme théorique, avec des mots et par des exercices pratiques, la force mystérieuse qu’ont les arts de nous enseigner de nouveaux moyens de (se) connaître et de (se) guérir. Dans les années 1980 nous fûmes nombreux à nous efforcer de trouver un moyen de transmettre notre enseignement dans une langue décrivant clairement et avec justesse notre pratique de l’art comme processus de changement. Nous étions également soucieux de trouver le moyen de transmettre les valeurs philosophiques et les théories sous-jacentes à notre travail, notre but étant de créer une nouvelle approche thérapeutique. À mesure que ce domaine évolue et se précise, les gens ressentent le besoin d’un langage leur permettant de comprendre et d’expliquer comment les arts offrent de nouvelles voies qui facilitent le changement.




  Pendant des années, j’ai résisté à l’appel de l’écriture, en grande partie parce que j’étais moi-même en recherche de ce langage descriptif. Maintenant, des années plus tard, mon champ de compréhension s’est élargi, et conjointement, un intérêt nouveau pour explorer la mise en mots de ce qui ne peut être perçu si ce n’est dans l’expérience vécue ‒ et en vivant l’expérience elle-même, au moment où elle a lieu. Je veux que ce livre rende service à ceux qui cherchent à utiliser la créativité et les arts dans leur propre croissance et dans leur thérapie personnelle, ainsi qu’à ceux qui désirent incorporer l’expression artistique dans un cadre où il est question de thérapie, d’éducation, de santé, d’aide aux associations ou à la vie collective.




  J’espère apporter au lecteur une base théorique simple, partager avec lui mes réflexions et ma compréhension, et lui offrir des modèles pratiques pour l’application de cette approche. J’ai aussi conçu ce livre pour qu’il serve de guide au lecteur dans l’exploration de ses problèmes personnels ou dans sa relation avec des clients ou des étudiants, dans des sessions privées, des cours ou des ateliers. J’espère que ce livre encouragera le lecteur à poursuivre ses propres recherches dans le domaine éducatif et vers une thérapie fondée sur le mouvement et l’expression artistique. C’est, en effet, la seule façon de rendre ce livre concret.




  Je suggère qu’il est possible pour chacun de progresser seul, avec d’autres ou au sein d’un groupe, et je tiens à préciser que l’expression artistique basée sur le mouvement est une pratique vaste, complexe et profonde. Ce domaine mérite d’être étudié tout au long d’une vie. Comme chaque fois qu’il s’agit de guérison, de changement et de la quête d’une connaissance vécue corporellement, il est essentiel de se laisser guider par des enseignants et des thérapeutes ‒ tout en continuant à chercher de nouvelles occasions d’approfondissement.




  En rédigeant ce livre j’ai choisi d’utiliser parfois le pronom féminin « elle » pour désigner une personne de l’un ou l’autre sexe. Il est évident que je n’ai aucune intention d’exclure les lecteurs de sexe masculin.3




  Mon souhait est que ce livre vous aide à vivre pleinement votre art, et à apporter dans le monde l’image d’une vie habitée par l’art.




  Daria Halprin
 Tamalpa Institute, Kentfield, Californie.




  

    




    

      2 NdT : se référer à la bibliographie


    




    

      3 NdT : dans la traduction française, ce problème a été résolu en utilisant le terme « personne ».


    


  




  
[image: 1] PRÉFACE
 À LA SECONDE ÉDITION FRANÇAISE





  Les personnes souhaitant faire appel aujourd’hui à leur force d’expression artistique afin d’améliorer leur qualité de vie sont nombreuses, mais le défi peut se révéler accablant. Comment s’y prendre en effet pour découvrir par le biais de l’art les pratiques de care et de soins, souvent évoquées mais peu abordées de façon concrète ? Comment le corps et les arts peuvent-ils nous aider à mieux naviguer cette ère anxiogène en face du réchauffement climatique, d’une pandémie globale (dont les effets se feront longtemps sentir) et des diverses quêtes d’égalité menées à travers le monde ? Que l’on choisisse d’explorer individuellement ou en groupe les exercices sensibles proposés dans cet ouvrage, le lecteur sera guidé avec bienveillance par Daria Halprin, figure de proue du monde de la thérapie par l’expression artistique. Cette pionnière a tôt reconnu les frontières poreuses entre disciplines artistiques et approches thérapeutiques, ce qui l’amena à cofonder le célèbre Tamalpa Institute en 1978.




  Daria Halprin n’ignore rien des difficultés humaines auxquelles nous sommes tous confrontés dans la vie : les conflits familiaux, le manque d’estime de soi et autres problèmes non résolus douloureusement enracinés dans le corps comme dans la psyché. Elle débute ainsi cet ouvrage en établissant ce lien universel et en décrivant son propre parcours, qui l’orienta en direction d’études psychologiques et thérapeutiques à la recherche de ressources visant à faciliter sa propre guérison. Un processus d’intégration résultant de ces études l’a ensuite menée vers la convergence de ces connaissances avec celles issues des pratiques artistiques qui lui sont familières depuis son enfance, au sein d’une famille artistique renommée. Les fruits de cette rencontre ont pris la forme d’une thérapie par l’expression artistique qui ne cesse de faire vibrer ceux qui la découvrent.




  Lors d’un récent échange avec Daria Halprin, j’ai exprimé mon chagrin à propos des statistiques troublantes relatives à l’effondrement actuel de l’empathie dans nos sociétés. Plusieurs études, de part et d’autre de l’Atlantique, explorent en effet cette chute, conséquence d’une hausse du niveau de stress générant la disparition de cette capacité visant à se mettre à la place d’autrui. Elle a immédiatement évoqué l’empathie qui émerge tout naturellement de l’approche qu’elle a développée au sein du Tamalpa Institute. Faire découvrir des ressources pour appréhender ce ciment de la communication et de nos rapports avec les êtres sensibles lui tient fondamentalement à cœur.




  Un pareil travail commence par soi-même ‒ c’est dans cette optique que Daria Halprin nous livre généreusement le matériel contenu dans cet ouvrage, prenant appui sur ses années d’expériences personnelles et professionnelles d’enseignement. Dès son ouverture, le Tamalpa Institute en Californie a accueilli des milliers de participants du monde entier, mais sa cofondatrice reste sensible aux questions d’accessibilité du point de vue géographique et linguistique. Récemment, un nouveau projet a fleuri : des branches internationales de l’institut ont poussé, telle celle de Tamalpa France, rendant disponibles des formations en divers lieux et dans la langue du pays. La force expressive du corps représente une extension de cette transmission, un véritable cadeau à ses lecteurs qui peuvent s’initier de la sorte à la thérapie par l’expression artistique grâce à sa seconde édition française, dotée d’un nouveau chapitre. Les liens entre les disciplines artistiques et le milieu des soins connaissent actuellement un élan considérable en France. De ce fait, le dualisme corps-esprit qui a longtemps assombri les institutions évolue progressivement ‒ mais ces projets restent souvent confidentiels. Avec son livre accessible, Daria Halprin nous invite à une exploration du trio holistique et interconnecté de nos vies physiques, mentales et émotionnelles.




  Marisa Hayes,
 rédactrice en chef, Repères, cahier de danse
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  L’ouvrage de Daria Halprin arrive à point nommé pour soutenir les efforts de ceux qui tentent d’introduire du jeu dans les structures rigides qui séparent en France le monde du soin institutionnel et celui de l’art. Le travail de Daria Halprin se revendique d’une histoire complexe et multidisciplinaire, où convergent des traditions multiples et différents modes de rationalité ; elle nous invite ainsi à situer la thérapie selon des territoires qui échappent aux catégories institutionnelles si puissantes en France.




  Ce que l’art apporte à la pensée du soin c’est, d’abord, l’ensemble des compétences et des techniques que les artistes développent dans le monde de la création, et qui font d’eux des « savants » de la sensorialité et de la perception. Ils savent que la sensorialité est la couche profonde à partir de laquelle se construisent toutes nos interactions avec le monde, mais aussi tous nos empêchements. Plus encore, en plaçant l’imaginaire au cœur du thérapeutique, et en empruntant au travail de l’art ‒ et particulièrement aux avant-gardes américaines des années 1960 et 1970 ‒ les approches processuelles, Daria Halprin met au centre le pouvoir d’agir du patient. Elle invite chacun à penser à partir de ce pouvoir d’agir plutôt que de l’impuissance du patient, et de ce que j’appellerais une poétique de la relation, fondée sur la confiance dans la rêverie et l’imaginaire, plutôt que sur l’autoritarisme d’une partition rigide entre soignant qui sait et soigné qui ignore.




  Souhaitons donc que cet ouvrage contribue à faire hésiter un peu les frontières rigides, les certitudes inébranlables et les territoires bien définis.




  Isabelle Ginot,
 enseignante au département danse
 de l’Université Paris 8
 et praticienne Feldenkrais
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  Introduction
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 LE MOUVEMENT
 EN TANT QUE MÉTAPHORE





  Le Bouddha dit : « Tout l’univers, ô moines, se trouve dans la dimension de ce corps-esprit que vous voyez là ».




  Ayya Khema4




  La thérapie qui utilise l’expression artistique en s’appuyant sur le mouvement traduit une conception du corps et de son tout premier langage, le mouvement. Cette vision sous-entend que nous comprenions que le corps nous renvoie l’image de notre comportement humain. Nous hébergeons une multiplicité de fonctions physiologiques et anatomiques, de réactions émotionnelles, de processus cognitifs, d’imagerie. Nous sommes une âme et un esprit. Nous sommes motivés par une accumulation d’expériences vécues et de possibilités qui comportent à la fois des empreintes destructrices et créatrices, des impulsions et des désirs.




  De même que notre corps physique nous fournit une structure concrète qui nous est propre et qui exprime ce que nous sommes, de même chaque partie, chaque fonction de notre corps peut servir de métaphore pour exprimer notre être. C’est par notre corps que nous ressentons et observons les expériences que nous vivons. C’est en nous concentrant sur notre corps et le langage par lequel le mouvement s’exprime que nous sommes en mesure d’orienter notre conscience concrètement vers nos sensations, nos postures, nos gestes, nos émotions et nos pensées. En contenant, en retenant et en protégeant nos organes et notre système nerveux, notre charpente musculaire et osseuse donne une forme caractéristique à notre posture corporelle. Toutes les tensions de notre vie y sont enregistrées et nous affectent corporellement, créant souvent détresse et déséquilibre, que nos états émotionnels et mentaux nous renvoient. Notre corps contient l’histoire de notre vie, exactement comme il contient des os, des muscles, des organes, des nerfs et du sang.




  Au cœur de l’œuvre exposée dans ce livre se trouve une philosophie selon laquelle il nous est possible d’avoir accès au répertoire entier de nos expériences vécues, que nous pouvons activer grâce au mouvement corporel. Puisque le mouvement est le premier langage du corps, le fait de s’adresser à lui nous emmène dans la profondeur de nos émotions et de nos souvenirs. Mais la forme que nous donnons au mouvement révèle également des scénarios handicapants et répétitifs. Tout ce que notre corps héberge ‒ désespoir, confusion, peur, colère, joie ‒ apparaîtra lorsque nous confions au mouvement le soin de nous exprimer. Lorsqu’il devient conscient et que nous l’habitons avec justesse, le mouvement devient un moyen de comprendre et de changer. Acteurs créatifs et attentifs à notre propre mouvement, nous sommes en mesure d’explorer tout ce qui monte à la surface, nos nouvelles expériences, nos ouvertures et notre recherche de nous-mêmes. Dans ce transfert de matériau inconscient, nous clarifions tout ce qui est resté jusque-là non conscient.




  Cette approche d’une thérapie qui, en utilisant l’expression artistique, se base sur le mouvement, enseigne à ceux qui la pratiquent comment avoir accès et comprendre les messages du corps, tout en élargissant leur expérimentation au contexte dans lequel ils vivent. En utilisant le mouvement, non seulement nous pouvons cultiver notre conscience et notre capacité de repérer ce qui nous arrive ‒ en nous concentrant sur notre corps ‒ mais nous pouvons aussi réagir consciemment et faire œuvre créatrice de tout ce qui se présente. En pénétrant au plus profond de notre corps physique, émotionnel et mental, il nous est possible de nous libérer d’une partie de notre histoire et du conditionnement dans lequel nous nous trouvons. C’est alors que le mouvement devient la métaphore de la façon dont nous vivons notre propre histoire.




  Il existe de nombreuses pratiques solides et efficaces permettant d’impliquer le corps et le mouvement. Dans notre démarche, nous faisons intervenir le mouvement en tant que métaphore sur un plan artistique, en faisant essentiellement appel aux principes de la créativité et de l’élaboration d’une œuvre d’art. Le matériau sur lequel nous travaillons se trouve être les problèmes authentiques et les préoccupations courantes de la vie, tels qu’ils émergent et s’expriment par le mouvement, le dessin et le dialogue. En privilégiant une démarche non linéaire et avant tout créatrice, nous élargissons notre champ d’action normal et ordinaire, ainsi que nos modes de pensée. Nous générons ainsi de nouvelles ressources et parvenons à une compréhension de nous-mêmes plus achevée.




  Cette pratique nous permet de nous immerger totalement dans l’expérience du moment : nous nous abandonnons à nos sensations, nos sentiments, nos images ou nos pensées. La matière de notre vie devient la muse qui nous invite à la danse, à la poésie, à la peinture. Nous sommes en attente, sans retenue ni jugement, et nous accueillons ce qui, en nous, désire se manifester. Comme le font les artistes, nous sommes constamment prêts à combattre, à nous rendre, à déconstruire, à reconstruire, à ignorer, à abandonner certains de nos attachements devant ce qui va arriver, à prendre des risques, à tenir compte de ce qui se trouve au-dessous de la ceinture, et à accueillir l’ombre autant qu’attendre et célébrer la lumière. Nous nous bagarrons et jouons avec notre propre matériau jusqu’à ce qu’une découverte se présente et qu’une forme neuve ou une nouvelle façon d’être prenne forme.




  Cette posture de chercheur chez l’artiste nous aide à nous confronter à notre propre créativité et à notre propre vie. Il est possible que nous ressentions qu’elle nous déstabilise si nos anciennes habitudes de pensée et de comportements sont remises en question. Il est possible que nous traversions une période où nos vieux costumes n’ont plus cours et où il n’y a plus rien dans le placard pour les remplacer. Mais, au creux de notre créativité, se trouvent de la passion et de l’espoir, qui nous motivent et nous inspirent pour élaborer de nouvelles postures : comme la danseuse qui sculpte son mouvement et le peintre qui fait naître un nouveau regard sur la vie grâce à la couleur.




  Par la danse, par exemple, nous ouvrons un champ d’action dans lequel nous pouvons inscrire nos réponses et revivre certaines situations difficiles que nous avons vécues. Nos sentiments et nos expériences se transforment dans et grâce à la dynamique de notre créativité. Lorsque nous improvisons, nous pouvons faire des essais, faire des découvertes, prendre des risques, recommencer si nous ne sommes pas satisfait, faire n’importe quoi, apparaître plein d’audace, odieux, ou enragé. Dans l’imaginaire du studio de création artistique, nous pouvons tout déchirer, recoller les morceaux, faire l’amour et la guerre. Nous pouvons exprimer des sentiments qui ont besoin de se libérer, faire face à des démons du passé ou du présent ou ressentir dans le partage la joie intense de notre corps, de notre esprit, de notre âme. Nous créons de nouvelles façons d’apprendre, de connaître et de nous exprimer.




  Dans cette démarche, notre vie nourrit notre art en le rendant réel et authentique, et notre art entrouvre et nous renvoie les images de ce nous avons été, de ce que nous sommes et de ce que nous pourrions devenir. De même que, grâce à l’art, nous trouvons notre intégrité dans la façon dont nous donnons forme à notre corps, à notre mouvement, à notre image et à nos sentiments, nous pouvons, dans la durée et avec de la pratique, établir des relations plus créatrices avec nous-même et avec les autres.




  Notre démarche, en s’appuyant sur un processus de création artistique, diffère beaucoup, toutefois, de celle de l’artiste lorsqu’il est totalement engagé dans un cheminement d’art pour l’art, ou lorsqu’il modèle son œuvre pour transmettre un message à son public. Notre œuvre artistique est métaphorique, et nous la chargeons d’identifier, de réfléchir et de changer le conditionnement où nous nous trouvons. L’art et le processus de création sont, à nos yeux, un paradigme qui nous sert à interpeller la souffrance. Cette pratique nous permet de nous concentrer sur le processus lui-même et sur les idées qui émergent, plutôt que sur le résultat ou sur ce qui a été produit.




  En utilisant des principes et pratiques artistiques comme processus de création, notre but est de faciliter une prise de conscience, un nouvel éclairage et un changement positif. Cet objectif nécessite que nous donnions à nos expérimentations une dimension thérapeutique. Nous avons à en faire un apprentissage renouvelable, exactement comme le peintre utilise un cadre pour fixer sa toile sur un support solide.




  Le cadre qui rend notre pratique possible doit être au service de notre objectif, à savoir renforcer ce que nous appelons « la passerelle qui relie l’art à la vie », cette métaphore des relations que nous établissons entre notre œuvre artistique et les circonstances dans lesquelles nous vivons. En conjuguant cadre et structure, l’immersion artistique devient une expérience thérapeutique et éducative dans laquelle la force de l’art transforme et guérit.




  Les thérapeutes qui utilisent la force expressive de l’art comprennent et veulent se servir des principes de l’art et de la créativité, mais ils ont également besoin d’un cadre philosophique, théorique et pratique. Il nous faut comprendre corporellement le travail qui s’accomplit lorsque nous utilisons métaphoriquement les sensations, la force expressive du mouvement, celle des images et des mots. L’enseignement d’une méthodologie qui permet de comprendre que le mouvement est une métaphore donne les moyens de connaître le corps et les outils dont nous avons besoin pour découvrir tout ce qui, dans le mouvement, nous renvoie l’image de ce que nous sommes.




  L’apprentissage de cette pratique s’appuie sur les principes ou idées suivantes :




  –Notre conscience est transmise par notre corps.




  –Le corps physique, les émotions et la pensée sont reliés, en constante interaction.




  –Les sensations, postures et gestes de notre corps nous renvoient l’image de notre histoire et de nos comportements habituels.




  –Les thèmes et les scénarios que nous poursuivons dans notre vie apparaissent lorsque nous entrons dans la force expressive d’un mouvement ou d’une danse.




  –Lorsque nous intégrons le son dans notre mouvement, nous donnons la parole à nos sentiments et à notre histoire.




  –Lorsque nous travaillons à notre projet artistique (que ce soit une danse, un dessin, un poème ou l’interprétation d’une œuvre), nous faisons également avancer quelque chose en nous.




  –Les symboles que nous créons dans notre démarche artistique contiennent des messages importants qui prennent sens si nous les replaçons dans le cadre de notre vie.




  –Nos démarches d’artistes nous renseignent sur la façon dont nous entrons en relation avec nous-mêmes, avec les autres et avec le monde.




  –Lorsque, dans une démarche énactive5, avec un regard positif sur le monde grâce à notre art, nous créons des images et des modèles qui peuvent devenir des guides puissants dans notre vie.




  –En apprenant à utiliser les principes qui fondent la créativité et la pratique artistique, nous pouvons appliquer ce que nous apprenons à notre propre pluralité, y compris les différents défis de notre vie.




  Au travers des moyens d’expression du mouvement et des différents arts (dessin, poésie, écrit, composition musicale, chant), il nous est possible de faire apparaître le matériau de notre vie, de révéler ce que nous avons caché, et d’exprimer de vieux récits sous des formes nouvelles. En art, la passion et la créativité nous permettent de vivre avec notre souffrance et de trouver à nous libérer par le jeu même de la création. Cette démarche nous permet de faire symboliquement face aux démons du passé et du présent. À mesure que notre posture corporelle change, notre posture vitale change aussi. En dansant notre colère jusqu’au bout, nous la voyons plus nettement et trouvons à l’exprimer de façon plus constructive. Lorsque nous trouvons l’accord juste et harmonieux de notre être au niveau physique, émotionnel et mental, nous nous trouvons plus proche d’actualiser notre potentiel humain. Nous pouvons dire, alors, qu’une vie bien vécue est le but recherché par notre travail. Un tel but soutient l’interdépendance intérieure entre art, psychologie et spiritualité.




  En décrivant les théories, méthodologies et pratiques de cette approche, j’espère également éclairer cette interdépendance fondamentale.




  Dans les prochains chapitres, j’explorerai le questionnement-clé (ci-dessous), essentiel pour que tout ce qui précède devienne une pratique vécue corporellement et soit une passerelle entre notre art et notre vie quotidienne :




  –Que se passe-t-il dans mon corps ?




  –Qu’est-ce qui demande à changer ?




  –Comment mon corps porte-t-il mon histoire personnelle ?




  –Comment ma façon de me mouvoir révèle-t-elle des aspects de ma vie ?




  –Comment mon art peut-il m’aider à donner forme et changer la façon dont je me relie à tout ce qui me trouble ?




  –Comment puis-je vivre et entrer dans le mouvement de façon authentique ?




  Ces questions-clés sont abordées dans la première partie de ce livre (Introduction), où une méta-conception du mouvement est explorée au chapitre 1 (Le Mouvement en tant que Métaphore). Dans le chapitre 2, (Ce qui m’a permis d’arriver jusqu’ici), j’explique comment mon approche est née de mes luttes et de mes besoins personnels. La deuxième partie (Racines et Pollinisation Croisée) étudie plus particulièrement le contexte historique et les tendances en psychologie, éducation somatique, danse, modernisme et post-modernisme ‒ qui ont influencé très fortement l’élaboration de la thérapie utilisant la force de l’expression artistique.




  La troisième partie aborde à nouveau les questions-clés, et insiste sur la mise en pratique de notre approche elle-même. Le chapitre 8 (Créativité, Art et Thérapie) montre la pertinence psychologique et la force de guérison des démarches artistiques. Dans le chapitre 9 (Cartes et Démarche), je décris le fondement des modèles théoriques de la démarche. Le modèle d’imagerie psycho-kinésique indique comment la démarche permet une pratique faisant intervenir plusieurs domaines artistiques ; un manuel d’exercices pratiques est proposé. Au chapitre 10 (Les Métaphores des Parties du Corps), je présente un système complet d’expression artistique dont le but est d’associer le corps physique et les métaphores. Des exercices sont prévus pour chaque partie du corps. Le chapitre 11 (Vivre et créer avec la Part Blessée de Nous-même), offre le moyen d’appliquer notre démarche à une dimension thérapeutique qui incorpore l’ensemble des théories et des modèles de la pratique. Le chapitre 12 offre deux études de cas montrant au lecteur ce que donne cette démarche dans un contexte où la personne se trouve seule.




  Dans le dernier chapitre (L’Art, une Force de Guérison dans le Monde), j’essaie de placer la pratique du mouvement en art-thérapie dans un contexte plus vaste, celui qui reconnaît la force de l’art de guérir à l’échelle du monde.




  

    




    

      4 Se référer à la bibliographie.


    




    

      5 NdT : voir note 1, p. 6.


    


  




  
[image: 1] CHAPITRE 2
 CE QUI M’A PERMIS
 D’ARRIVER JUSQU’ICI





  Prenez soin qu’en chassant les démons vous ne chassiez aussi ce qui est le meilleur en vous-même.




  Friedrich Nietzsche6




  Ma vie personnelle a fourni le terreau qui a permis le développement de mon approche. Cette approche de la thérapie par l’expression artistique s’appuyant sur le mouvement est de nature phénoménologique, c’est-à-dire qu’elle est basée sur l’expérience vécue à la première personne. Steven Levine7, pour décrire la phénoménologie, évoque le conseil d’Edmund Husserl : laisser ce que nos expériences révèlent guider notre pensée. Levine poursuit en ces termes : « Se découvrir ainsi exige que nous entrions dans une relation dialogique avec ce que nous cherchons à comprendre, relation qui concerne non seulement la réalité de ce que nous étudions mais aussi la remise en question de notre propre existence ». C’est précisément ce type d’analyse et de questionnement qui m’a permis d’étayer mon approche et de l’ancrer théoriquement.




  Les luttes que j’ai personnellement menées m’ont amenée à poser certaines questions-clés : comment nous réintégrons-nous lorsque nous sommes en morceaux ? Comment pouvons-nous, avec ce que nous renions et ce qui est malade en nous, construire des dialogues créatifs et les amener là où la guérison est possible ? Certains pensent qu’un thérapeute ou un enseignant prend un risque en révélant sa propre histoire, mais je propose de décrire avec mes mots les circonstances dans lesquelles mon œuvre a vu le jour. J’espère que cet exemple encouragera certains à trouver du sens à leur propre histoire et à réfléchir au rôle que joue l’art lorsqu’il nous incite à prendre avec nous notre souffrance et à la transformer. C’est dans cet esprit que je découvrirai certains moments de ma propre souffrance, et proposerai au lecteur une courte autobiographie.




  J’ai souvent dit qu’il me semblait que j’étais née dans un cirque. L’image de la plus grande partie de mon enfance se passe sous une grande tente, entourée d’éléments farfelus et insolites qui avaient leur propre beauté. Ce n’est que plus tard que je compris le lien entre cette image que je gardais de mon enfance et l’histoire de ce qui devint mon métier, nourri des circonstances étranges et originales de la vie familiale pendant mon enfance. C’est que, dans mon enfance, lorsque les autres enfants rêvaient de s’échapper pour rejoindre le cirque, je rêvais de m’échapper pour rejoindre la normalité.




  J’ai appris la danse dès ma petite enfance, et j’ai été plongée très tôt dans le spectacle artistique d’avant-garde. Mes parents étaient des personnalités publiques, connues pour leurs capacités d’innovation dans leur domaine respectif. Je soupçonne que l’énergie et la passion qu’ils partageaient pour leur métier créèrent chez nous à la fois un lien et une atmosphère de compétition, fortement inflammable et orientée vers la performance.




  Notre famille était atypique, façonnée d’une part par des tentatives artistiques et intellectuelles furieusement expérimentales, radicales, tranchantes, et, d’autre part, par des croyances et des attentes conventionnelles chez les Juifs, joints à des stéréotypes et à une névrose familiale. Le paradoxe entre les deux visages de la famille et la dichotomie entre la vie privée et la façade publique créèrent de terribles tensions et une confusion qui mina l’intéressant milieu dont nous avions le secret.




  Enfant, j’étais, semble-t-il, naturellement attirée par le théâtre et une activité entièrement artistique. À six ans je commençai à pratiquer la danse dans la compagnie de ma mère. Mon père construisit un studio et un plancher de façon à ce que ma mère puisse être à la maison, auprès de ma sœur et de moi, pendant qu’elle travaillait. Le résultat fut que ma sœur et moi étions, chez nous, entourées d’étudiants et de collègues de notre mère pendant qu’ils travaillaient.




  Ma sœur a raconté comment, se faufilant parmi les sacs de tous ces gens qu’elle considérait comme des intrus indésirables, elle chipait des petits bouts de nourriture ou des trésors qu’elle gardait pour elle. J’étais plus extravertie et je me joignais simplement à la foule. Selon mes tout premiers souvenirs, je dansais pratiquement chaque jour. Quand vous êtes né dans une famille du cirque, une partie du paysage consiste à faire l’hypothèse que, vous aussi, vous voulez devenir trapéziste. En réalité, avoir un enfant trapéziste rend le trapèze d’autant plus fascinant.




  Dans toutes les familles, faire la part du bien et du mal est compliqué. Notre famille, en dépit et à cause de ses aspects multidimensionnels et de son engagement permanent dans le monde de l’art, ne fit pas exception. Notre mère enseigna avec passion la danse. Elle l’enseigna de façon remarquable, croyant profondément au pouvoir de l’imagination. Elle nous intégra, ma sœur et moi, dans sa vie de danseuse de mille et une façons. Elle créa une association de danse pour enfants qu’elle anima aussi longtemps que nous avons été en âge d’y participer. Elle nous emmena ‒ nous dansions ‒ dans ses tournées à travers toute l’Europe.




  Notre père adorait son métier d’environmental designer, et nous avons été nourries de son profond amour de la nature et de son extraordinaire intelligence. Chaque année nous partions dans les montagnes de la Sierra et campions le long de la splendide côte de Californie. Nous avons traversé l’Europe, nous imprégnant du regard de notre père sur le dessin, l’esthétique, l’histoire et la culture. La passion de mes parents pour leur métier a souvent éclipsé d’autres considérations concernant notre éducation, mais leurs domaines d’intérêt étaient indéniablement fascinants et enrichissants.




  À mesure que nous grandissions ma sœur et moi, les répétitions et les ateliers devenaient quotidiens. Les étudiants de notre mère, les amis artistes, les collaborateurs allaient et venaient constamment. Des évènements, des rituels, la nudité en commun, la liberté sensuelle et une catharsis émotionnelle intense étaient choses normales. Notre vie quotidienne était imprégnée de l’esprit des expériences d’avant-garde des années 1960. Dans le milieu artistique, à peu près chaque vieille structure fut testée, mise à l’envers et transformée. Mais il y avait une grande différence entre ce qui était permis et ouvertement encouragé en studio ou dans les ateliers, et ce qui était attendu et avait lieu chez nous. Ce fossé fut presque impossible à comprendre pour les jeunes enfants et les adolescentes que nous étions.




  Je m’habituai à vivre dans un monde d’adultes et à y participer, plus qu’au monde des autres enfants. Lorsque je devins adolescente, j’avais déjà participé aux tournées internationales de la Dancers’ Workshop Company aux côtés des plus grands artistes du moment. Pendant toute mon enfance j’ai travaillé dans une relation très étroite avec des adultes, dont la plupart se reconnaissaient facilement dans la niche de l’artiste fou. Je dansai nue sur scène au moment précis où j’entrai dans les années les plus sensibles de l’adolescence et j’ai été exposée, littéralement et métaphoriquement, à toutes sortes de situations adultes, avant même d’avoir eu l’occasion de découvrir ma propre identité. Je me suis souvent trouvée dans des situations compromettantes que je n’avais pas été préparée à assumer. En y réfléchissant, que j’ai traversé l’adolescence relativement indemne alors que j’avais été surexposée sans aucune protection, est remarquable. Mais une structure était en place qui se révéla ‒ davantage destructrice ‒ quand je devins adulte.




  Je ne compris pas et je m’irritai des contradictions entre la vie privée et la vie publique de ma famille. Je fus habituée à ce que des adultes me « sexualisent » et me traitent comme un objet appartenant à l’œuvre de quelqu’un d’autre. J’ai vécu dans un milieu où des explosions avaient lieu à tout moment. Les frontières étaient floues entre les besoins de l’enfant et ceux de l’adulte, entre la réalité et l’imaginaire, entre ce qui était joué et ce qui était vécu sainement. Lorsque j’entrai dans mes premières années de ma vie d’adulte, ma fragilité se tramait en profondeur, mais je la masquai sous les traits d’une actrice rebelle.




  San Francisco dans la décennie 1960 était le berceau d’innovations et d’expériences en musique, théâtre et littérature. Comme j’avais été très tôt habituée à la scène, j’avais participé aux événements de la Beat Generation et des manifestations du Comité de San Francisco. J’avais participé à un film documentaire avec le Dancers’ Workshop dans une manifestation du théâtre d’avant-garde en Amérique.




  À la fin des années 1960, le cinéaste italien avant-gardiste Michelangelo Antonioni vint aux États-Unis pour faire des recherches et préparer son film sur l’Amérique8. Recherchant du matériel et des acteurs dans le milieu de la scène de la Côte Ouest, il avait repéré le film documentaire The Dancers’ Workshop. Malgré, en toile de fond, mon incapacité à distinguer l’art et la vie, j’eus l’immense chance d’être découverte par Antonioni et d’avoir un rôle dans son film Zabriskie Point.




  L’expression « découverte » en dit long, car le mot suggère que vous n’existez pas jusqu’à ce que quelqu’un vous trouve et vous mette en scène. Cela correspondit exactement à l’image que je me faisais de la vie. Aller à Hollywood et jouer dans des films augmenta tous les états au bord de la crise de nerfs qui me guettaient. Hollywood, d’une certaine façon, n’était pas si différent de la culture de la famille de mon enfance, avec son mélange de paradoxes, de gens qui partageaient certaines caractéristiques des personnages que j’avais fréquentés en grandissant. Il n’existait aucun lien véritable entre l’art et la vie. Mais la différence était qu’à Hollywood, l’amour manquait pour équilibrer le tout.




  Je pense que je suis entrée dans ma vie d’adulte sans être passée par tous les échelons intermédiaires. J’avais reçu une formation incroyable en danse et théâtre, mais ma personnalité n’avait absolument pas été formée. Le monde dans lequel je suis entrée exigeait une solide ligne de défense et une personnalité fortement structurée, et je manquais de l’une et de l’autre. J’avais vécu comme une artiste et j’avais beaucoup voyagé à un âge exceptionnellement jeune, mais j’étais très naïve face au monde. J’avais trouvé un modèle me permettant de jouer un rôle dans la pièce ou l’histoire du moment, et je savais répondre, aussi brillamment que possible, au personnage que je devinais être le réalisateur. Ce modèle m’a servi jusqu’à ce que j’aie trente ans.




  À Hollywood j’ai rencontré et épousé mon premier mari, acteur et réalisateur, qui, comme moi, était un rebelle et un artiste par intermittence. En résonance avec mon environnement familial, notre relation se construisit sur les valeurs que nous partagions dans les domaines artistique et politique, et à l’aide des flambées de nos deux personnalités artistes, sensibles et instables à un très haut degré. À cette époque mon premier mari était alcoolique, il se droguait et était enclin à des violences soudaines. Quand je jouais la Belle, il était la Bête. Il était Hadès lorsque j’étais Perséphone. Mon instabilité résidait dans l’écart que j’avais mis entre mon personnage public et ma vie privée, et dans ma tendance à donner l’avantage à l’artiste hautement narcissique et à l’importance primordiale de l’art ‒ plutôt qu’à ma propre identité.




  En réaction au traumatisme que je ressentais constamment aux niveaux mental, émotionnel et physique, je suis entrée dans un état de dissociation par rapport à mes émotions et mon propre corps. Comme beaucoup de ceux qui ont subi un traumatisme, je vivais constamment dans la peur, la torpeur et en état de choc. Qu’est-ce qui, à la naissance de mon premier enfant, me poussait à l’auto-destruction ? Je renonçai au mariage. La recherche de ma personnalité fut imposée par une nécessité totale, et en réponse à un état de crise.




  Il me fallait commencer par le sol et reconstruire. J’accusai mon milieu et mes antécédents, et je décidai que les arts présentaient trop de danger pour moi. Ce qui m’avait entraînée dans mes difficultés, c’était que j’étais une artiste. D’un certain côté, c’était la vérité. Et je me suis dirigée ailleurs. Je rejoignis la thérapie par vengeance. Pendant la décennie 1960, la Dancers’ Workshop Company avait travaillé avec le fondateur de la Gestalt thérapie, Fritz Perls. J’avais eu connaissance de son œuvre pendant mon adolescence et j’avais été sa cliente pendant un certain temps. Ainsi, je retrouvai ces racines.




  En 1973 j’entamai une sorte de thérapie personnelle qui combinait une approche gestaltiste, somatique, centrée sur le corps. Paradoxalement, mon long entraînement dans le mouvement et la danse ne m’empêcha pas de traverser une période où je me suis sentie fragmentée et désincarnée. J’ai pensé qu’il était essentiel que je choisisse une forme de thérapie approfondie qui m’aiderait à retrouver le sens de mon corps physique et m’aiderait à reconnecter mon corps, mon esprit et mes émotions. La Gestalt thérapie, basée sur des formes non-verbales d’énaction9 et sur le jeu de rôle, me paraissait proche de moi et me permettait de faire un pas très important dans la prise de conscience perceptive et psychologique, dans le processus de conscientisation et dans l’exigence d’aller jusqu’au bout d’un projet. La relation au thérapeute est la première sur laquelle se concentre un adulte en recherche de son expérience et de soi-même. Cela allait être la clé de mon évolution et de ma guérison.




  À partir de mon profond attachement à ce nouveau cheminement ‒ c’était la première fois que je choisissais moi-même une direction destinée à me faire du bien ‒ je formai le rêve de créer de nouvelles voies où l’art et la psychologie se rencontreraient. Je commençais l’étude de la psychologie en 1975. Pendant mes premières années de pratique, mon travail refléta mes réponses aux blessures que j’ai vécues. À mesure que le temps passait, les images du passé accueillirent la sagesse que j’ai gagnée à la fois à partir de ma propre histoire et de celle des clients et des étudiants avec lesquels j’ai eu la chance de travailler. Aujourd’hui, mon travail donne aussi une image des nombreuses voies par lesquelles nous sommes tous en mesure de dépasser notre propre histoire vers de nouveaux territoires.




  Cette œuvre est mon héritage, ma vengeance et ma vocation. Pendant des décennies je me suis débattue contre l’enchevêtrement des implications de tout cela, et j’ai trouvé, dans l’espace infini qui a émergé entre les nœuds, l’œuvre et l’apprentissage d’une vie entière.




  DE MON HISTOIRE À MON ŒUVRE




  Il y a plusieurs années de cela, la nonne bouddhiste Ayya Khema me lança le défi de répondre à ces deux questions au cours d’une interview : « Qu’est-ce qui vous a amenée ici ? » et « Qu’apprenez-vous ? ». Je m’aperçois qu’au cours des vingt-cinq dernières années, j’ai entrepris, d’une façon ou d’une autre, de me battre précisément avec ces deux questions. Entre vingt et trente ans, lorsque je commençai à travailler sur moi, j’ai voulu comprendre ce qui menait à mes blessures et comment je pouvais changer. Ces questions m’ont suivie partout




  ‒ en thérapie, au studio, dans mon corps en mouvement, dans mes dessins et dans ma poésie. À l’époque, j’ai pensé que cela prendrait une année ou deux, que j’aurai la réponse, et que je pourrai continuer d’avoir une bonne vie.




  J’en vins à réaliser que cette quête durait toute la vie, ce qui, par moments, m’épouvanta et me désespéra. Je fus un jour amenée à retrouver ma première expérience d’artiste et je découvris à quel point les arts me retinrent et m’inspirèrent pendant que le long et douloureux processus de confrontation, de changement et de croissance prenait place.




  La thérapie que j’enseigne, basée sur le mouvement et la force expressive de l’art, est née et s’est développée à partir des découvertes que j’ai faites en tant qu’artiste dans ma propre démarche thérapeutique. Le mouvement et l’art sont des véhicules de passage qui peuvent aider les gens, lentement et d’une manière sensible, à habiter à nouveau leur corps et à se reconnecter avec leurs sensations. Quand le mouvement sert de remède, il nous permet de supporter d’intenses retrouvailles avec notre histoire et notre souffrance. En nous exprimant par des actes de création, nous transformons la souffrance en incorporant ‒ en intégrant dans notre corps ‒ ce que nous apprenons et ce que nous changeons. La mise en acte du mouvement devient langage en situation de conflit. Les symboles de notre œuvre parlent pour nous autant qu’ils parlent à nous. La poésie nous aide à donner du sens aux choses et donne une voix puissante à tout ce qui a besoin d’être dit. Le rôle du studio est d’être un havre sûr dans lequel les arts sont des alliés et des avocats.




  Ma propre histoire le montre de façon spectaculaire : quels que soient le savoir-faire, l’expérience artistique et la formation qu’une personne peut avoir reçus, c’est souvent un défi impressionnant d’intégrer tout cela dans la vie quotidienne. En fin de compte, tout ce qui arrive dans le studio ou dans notre vie d’artiste ne peut être à la fois thérapeutique et un agent de transformation, que si nous parvenons à construire et entretenir un pont entre l’art et la vie. À force de me débattre avec ce pont, je suis devenue sensible à certains domaines, à certains penchants qui m’ont conduite à réfléchir à mon rôle d’enseignante et de thérapeute, mais également à articuler des savoir-faire que je crois nécessaires dans ce cheminement.




  J’ai retracé les étapes que j’avais franchies, et j’ai recherché ce qui avait fonctionné et ce qui n’avait pas fonctionné pour moi. J’ai commencé par placer mon travail au centre de cinq intentions :




  –Aider les gens à devenir sensibles à leur corps et leur imaginaire, tout en développant l’éventail de leurs mouvements expressifs.




  –Évoquer les connexions métaphoriques entre l’expérience vécue physiquement, les émotions, l’imaginaire et les thèmes de la vie.




  –Solliciter et intégrer les expériences physiques, émotionnelles et mentales dans le cadre de ce qui arrive dans notre vie.




  –Établir un pont entre l’expression artistique et le développement psychologique




  –Intégrer les moments d’apprenance10 et de thérapie dans la vie quotidienne.




  Au cours de ma vie, j’ai connu des moments où je me suis sentie profondément coupée de ma prise de conscience, fragmentée, ce qui me rendit incapable de réagir à ce qui m’arrivait. Aussi, il me parut important de ne pas admettre d’emblée que les gens sont conscients de ce qui arrive dans leur corps, leurs émotions et leur esprit. Je me suis consacrée en particulier à séparer volontairement les trois domaines d’expérience et d’expression ‒ physique, émotionnel et mental ‒ de façon à découvrir et explorer à fond ce qui est présent ou ce qui manque. J’ai forgé un modèle que j’ai appelé les trois niveaux d’attention et de réponse, dans l’intention de montrer que ce modèle permet d’élargir la conscience en orientant l’attention sur chaque niveau, le but étant d’ouvrir et d’activer la relation et le dialogue créateur entre les niveaux d’expérience physique, émotionnel et mental. Au chapitre 9, je décris en détail la carte des trois niveaux d’attention et le schéma des réponses.




  Le fait de pratiquer une approche d’expression artistique basée sur le mouvement et d’en faire une pratique thérapeutique implique de travailler avec un matériau fantôme, dans la confrontation de nous-mêmes et des schémas et comportements qui nous amènent vers certaines situations de la vie. Nous utilisons le mouvement, le dessin et la poésie comme catalyseurs de ces confrontations et, comme je l’ai découvert personnellement, l’art tient le conflit à notre place, si bien que nous pouvons parvenir à nous en éloigner. Le fait de se distancier intentionnellement plutôt que de nous couper du matériau dont nous avons besoin pour travailler, permet d’entrer dans un dialogue conscient avec lui.
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