
À CHAQUE DANSE SES HISTOIRES 

L’outil pédagogique « À chaque danse ses histoires, le spectacle cho-
régraphique entre narration et abstraction » s’adresse aux établisse-
ments scolaires, aux bibliothèques, aux saisons culturelles, aux éta-
blissements d’enseignement artistique de la Mayenne qui souhaitent 
proposer une découverte de la danse et de son histoire à leur public.
Mayenne Culture accompagnera les personnels de ces structures afin 
de s’approprier l’outil et pouvoir ainsi guider à leur tour leur public dans 
la culture chorégraphique.  

PROPOS
Qui n’a jamais entendu à la sortie d’un spectacle de danse : « Cela veut 
dire quoi ? » ou encore « Je n’ai rien compris ». Le spectacle chorégra-
phique porte-t-il un récit, transmet-il un message ? Faut-il nécessai-
rement qu’il raconte une histoire ? Du ballet de cour au hip hop, que 
nous dit la danse ? Au fil des siècles s’est souvent posée la question du 
sens de la danse, de sa capacité narrative, de son expressivité. Parallè-
lement, à toutes les époques, le mouvement, l’espace, le rythme, etc. 
sont aussi façonnés pour eux-mêmes dans nombre de chorégraphies 
ou de ballets. 

Coproduit par la fédération Arts vivants et départements, et le Centre 
national de la danse, cet outil pédagogique met à jour la tension en-
tre narration et abstraction qui a marqué l’histoire de la danse. D’abord 
conçu pour un jeune public et destiné à accompagner les enseignants 
des collèges dans le cadre du programme « Histoire des arts », mais 
pouvant intéresser un public plus large, il est composé de : 

 10 panneaux d’exposition 

Chaque panneau thématique aborde une période significative, au pris-
me de la thématique « le spectacle chorégraphique entre narration et 
abstraction », à travers l’histoire, une œuvre ou un chorégraphe : 
Panneau introductif ; La belle danse ou le ballet, miroir de la cour ; 
Le ballet d’action ; Giselle, une incarnation du sentiment ; Théâtre 
de l’abstraction et jeu avec les formes ; Danse d’expression et 
« Tanztheater », la force du geste ; Merce Cunningham, un art de 
l’espace et du temps ; Roméo et Juliette, thème et variations ; Les 
danses jazz, le rythme comme expression ; La danse comme art 
contemporain.

 1 livret pédagogique

Le livret pédagogique de 100 pages donne, pour chaque panneau, des 
informations destinées aux médiateurs et enseignants, en lien avec le 
programme « Histoire des arts à l’école », et des pistes de travail pos-
sibles avec les élèves. Il contient  en annexe des références  bibliogra-
phiques et vidéo.

 1 DVD 

Le DVD est composé d’extraits et de pièces chorégraphiques en lien 
avec les panneaux d’exposition, ainsi que d’interviews d’artistes. 
En bonus, deux DVD supplémentaires : la captation intégrale et le ma-
king off  du « Roméo et Juliette » de Thierry Malandain, directeur artis-
tique du Centre chorégraphique national de Biarritz.

Au fil des siècles s’est souvent posée 
la question du sens de la danse, de sa 
capacité narrative, de son expressivité. 
Parallèlement, à toutes les époques, le 
mouvement, l’espace, le rythme sont aussi 
façonnés pour eux-mêmes dans nombre 
de chorégraphies ou de ballets. 
Comment se manifeste cette tension en-
tre narration et abstraction dans l’histoire 
de la danse en Occident ?
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de danse : « Cela veut dire quoi ? » ou encore : 

« Je n’ai rien compris » ? Le spectacle chorégra-

phique transmet-il un message ? Faut-il nécessai-

rement qu’il raconte une histoire ? Du ballet de 
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C’est aussi la condition humaine que Pina Bausch, formée 
auprès de Jooss, évoque dans ses spectacles jusque dans les 
années 2000. Ses pièces font alterner des saynètes ou des 
numéros, construits avec les danseurs à partir de leurs ex-
périences personnelles : autant de variations sur les mêmes 
motifs, sans message explicite mais dans une ambiance ironi-
que et parfois désespérée.

Chez Mary Wigman comme chez Valeska Gert, le mouve-
ment surgit d’une nécessité intérieure. Avec force masques, 
Wigman, sans construire un récit, exprime la violence et l’an-
goisse humaines (Danse de la sorcière en 1914, Danses de 
la nuit en 1919). Valeska Gert, « en chambre » ou au caba-
ret, propose des danses grotesques, pantomimes moqueuses 
et parfois grimaçantes qui critiquent la vie moderne.

Dans un contexte de crise 
économique et de montée 
des fascismes se développe 
en Allemagne une « danse 
d’expression » dont Mary 
Wigman et Valeska Gert sont 
deux figures marquantes. 
Plus tard, Kurt Jooss puis Pina 
Bausch, avec leur Tanztheater 
(« théâtre-danse »), proposent 
à leur tour, chacun dans son 
registre, une danse dramatisée.

En 1932, Kurt Jooss présente La Table verte, 
une pièce saisissante où la dimension drama-
turgique prime : des figures abstraites viennent 
y évoquer la mort pour mieux dénoncer le re-
tour de la guerre.
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1. Valeska Gert dans le film Tanzerische Pantomimen (1925) de Suse Byk

2. La Table verte (1932) de Kurt Jooss, Ballets Jooss, photo Albert Renger-Patzsch

3. Nelken (1982) de Pina Bausch, Tanztheater Wuppertal, photo Laurent Philippe, 2010

Mayenne Culture
84 avenue Robert Buron
cS 21429 
53014 Laval cedex
02 43 67 60 90
contact@mayenneculture.fr
mayenneculture.fr

LE SPECTACLE CHORÉGRAPHIQUE ENTRE 

NARRATION ET ABSTRACTION


