
 
LE BAUHAUS 

EN MOUVEMENT 

Proposition d’intervention chorégraphique 
par Lisa Nogara 

OBJET : 

Ce projet est une proposition d’ateliers artistiques et de création autour du mouvement Bauhaus et 
plus particulièrement du travail d’Oskar Shlemmer, et de ses expérimentations scénographiques et 
chorégraphiques. 

Depuis sa naissance, la danse contemporaine est traversée par d’autres disciplines 
artistiques. Cette proposition : Le Bauhaus en mouvement permet de faire perdurer et avancer 
cette particularité inhérente à la danse contemporaine et se nourrit aussi bien des arts du 
spectacles (musique, danse) que des arts visuels (peinture, photo, dessin) ou de la littérature.  

Cette démarche donne à la fois accès à l’histoire de l’art et aux théories des artistes du 
Bauhaus mais est aussi un prétexte pour aborder le travail de la danse et la création. 

L’expérience artistique  et esthétique est un aspect fondamental et fondateur pour le devenir 
adulte de l’enfant. 

Le lien entre les différents domaines artistiques pourra être poursuivi par l’enseignant,  
ainsi que le lien avec d’autres disciplines étudiées en classe. 

APPORTS ET OBJECTIFS :  

1. Développer la sensibilité artistique et la créativité 

La danse contemporaine est un moyen d'expression qui encourage les danseurs à explorer leurs 
émotions et à exprimer leur individualité. En s'immergeant dans cette forme d'art, les enfants 
peuvent développer une sensibilité artistique en expérimentant différents mouvements. 

2. Accéder à des références culturelles liées à l’histoire des arts 

La danse contemporaine s'inscrit dans un riche héritage artistique. En étudiant les œuvres de 
chorégraphes influents et en explorant les mouvements artistiques qui ont façonné la danse, les 
enfants peuvent mieux comprendre cette discipline nouvelle dans le cadre de l’école. Cette 
interconnexion entre les arts enrichit la pratique de la danse et ouvre de nouvelles perspectives. 



3. Développer la disponibilité en affinant les perceptions, l’engagement et la concentration 

La pratique de la danse contemporaine exige une grande concentration et une attention aux 
détails. En s'engageant entièrement dans les propositions de mouvement les enfants apprennent à 
affiner leurs perceptions corporelles et émotionnelles. Cela les aide à être plus disponibles, tant 
sur le plan physique que mental. 

4. La rencontre avec un artiste et ses préoccupations créatives 

Rencontrer un artiste, qu'il soit chorégraphe, danseur ou autre, permet aux participants de plonger 
dans le processus créatif. Ces échanges offrent un aperçu des préoccupations et des inspirations qui 
animent l'artiste, ce qui peut être extrêmement motivant. Cela permet également de comprendre 
les défis et les réflexions qui sous-tendent la création artistique, renforçant ainsi l'appréciation de 
la danse contemporaine. 

5. Inciter à observer, analyser et verbaliser en développant un esprit critique 

Enfin, encourager les participants à observer et à analyser les performances de danse de leurs 
camarades de classe les aide à développer un esprit critique. En discutant de leurs observations des 
émotions véhiculées, ils apprennent à verbaliser et à formuler des critiques constructives. Cela 
enrichit non seulement leur expérience personnelle de la danse, mais contribue également à une 
culture artistique plus réfléchie et engagée. 

6. Améliorer la motricité   

La danse favorise le développement des compétences motrices, l'équilibre la flexibilité et 
la coordination. Elle implique une variété de mouvements qui sollicitent différents groupes 
musculaires. La pratique de la danse permet aux enfants de mieux comprendre leur corps 
et ses capacités. Cette sensibilisation aide à développer une meilleure posture et un 
contrôle moteur accru, ce qui est bénéfique dans d'autres activités physiques. La danse 
contemporaine encourage l'improvisation et la créativité, ce qui stimule la motricité en 
incitant les danseurs à explorer de nouveaux mouvements. 

7. Renforcer la confiance en soi   

La danse permet d’aider les enfants à s'affirmer et à se sentir à l'aise dans leur corps. En 
dansant en groupe ou devant un public, les danseurs apprennent à gérer leur anxiété et à 
se libérer des jugements extérieurs. Cela leur permet de développer une meilleure estime 
de soi et de se sentir plus à l'aise dans leur corps. La progression dans l'apprentissage de la 
danse, que ce soit par la maîtrise de nouveaux mouvements ou la création de 
chorégraphies, procure un sentiment d'accomplissement. Chaque étape franchie contribue 
à renforcer la confiance en soi. 

8. Compétences sociales   

En travaillant en groupe et avec bienveillance, l’enfant fait 
l’apprentissage du respect, de l'écoute et de la collaboration. 

En somme, ces axes de travail en danse contemporaine favorisent une 
approche holistique de l'art, où la sensibilité, la créativité et l'esprit 
critique se nourrissent mutuellement. Cela permet aux enfants de 
s’épanouir pleinement. 



MOYENS : 

1. L’Espace  : Selon O. Schlemmer,  l’espace était le dénominateur commun entre les différentes 
disciplines étudiées au Bauhaus : architecture, peinture, chorégraphie, écriture, design. Par le biais 
de ses recherches, nous explorerons les notions de volume, d’espace interne-périphérique-lointain. 
Ces notions sont fondatrices pour le développement de l’enfant et l’apprentissage reste ludique 
grâce à des consignes stimulantes. 

Sculpter et construire l’espace à travers l’improvisation. Ils apprennent à appréhender l’espace 
scénique en le construisant comme on le ferait en dessinant un paysage, mais ici, avec le médium 
du corps : un danseur se place dans l’espace en étant conscient des notions du proche et du 
lointain, de hauteur(en délimitant 3 niveaux: bas moyen et haut) Puis un deuxième va se placer en 
résonance avec la proposition du premier puis un troisième etc jusqu’à créer un paysage commun. 
Je tiens ce protocole de travail de la chorégraphe Odile DUBOC et la mentionne dès que l’âge de 
l’enfant le permet.  

Sculpter et construire l’espace à partir des tableaux de de KLEE et KANDINSKY. Nous observons les 
différentes lignes et formes des peintures, puis je développe des consignes très simples telles que 
« mon doigt est un pinceau, je dessine les formes autour de moi » puis afin de complexifier, chaque 
partie du corps devient ce pinceau sculptant l’espace du danseur (pieds, tête, coude, bassin etc..) 
Je peux également proposer de danser au sein de l’architecture de leur école, afin de donner une 
autre dimension à la relation du groupe à leur lieu de vie. 

2. La couleur  : Les écrits théoriques de KANDINSKY me permettent l’étude des formes et des 
couleurs  «  La danse est un moyen d’exploiter totalement toute la signification, tout le sens 
intérieur du mouvement dans le temps et dans l’espace » Du spirituel dans l’art et dans la peinture 
en particulier. afin de faire des ponts avec le travail de composition chorégraphique.  

Faire des correspondances entre le son, le mouvement, et la couleur. Je questionne les élèves sur 
un vocabulaire pouvant qualifier chaque couleur et c’est à partir de ce vocabulaire que nous 
improvisons. Je prends soin au préalable de travailler sur les différentes qualités de mouvement : 
lourd, léger, fluide, saccadé afin qu’ils puissent utiliser ces qualités que nous relions aux 
différentes couleurs. Ainsi, ils entrent «  dans l’action  » à partir de la mise en parole de leurs 
émotions et perceptions. 

3. Costumes et matériaux  : C’est lorsque le corps se confond avec la matière que s’exprime 
toute la singularité du travail d’O. Schlemmer. Cet axe de recherche est un moyen  d’éprouver 
physiquement les notions de masses, de densité, d’élasticité, de volume et de poids.  

Proposer aux élèves différentes matières : tissus, volumes de cartons, plumes, foulards … Grâce au 
travail sur le costume et les masques, le corps se mobilise davantage et assume la responsabilité du 
geste et de l’expression. Ils sont amenés à exprimer corporellement des personnages, des images, 
des états, des sentiments… De plus, cela peut permettre d’ouvrir les perspectives de recherche et 
d’improvisation à d’autres mouvements artistiques (Simone Forti, Bruce Nauman ou Lygia Clark 
dont on peut observer l’influence de la recherche d’Oskar Schlemmer.) 

4. S’adapter à l’âge de l’enfant : Je prends un soin particulier à différencier mes objectifs et 
exigences en fonction de l’âge des enfants.  

Avec les élémentaires je travaille plus longuement sur la composition et l’écriture de leurs propres 
séquences dansées afin de les intégrer lors des présentations publiques de fin de projet. L’analyse 
des oeuvres picturales et des vidéos d’extraits dansés se fait plus en détail et pourra être intégrée 
à leur pratique de la danse de façon plus intellectualisé.  



Avec les maternelles le soucis de l’accès à la danse par l’imaginaire et l’empathie avec la danseuse 
intervenante est très spécifique. C’est aussi avec eux que je privilégie le travail à partir des objets 
cités ci-dessus que j’emprunte souvent au corps enseignant qui en est plus ou moins fourni en 
fonction des écoles.  

MODES D’EVALUATION : 

• Observation continue des progrès des enfants. 
• Feedback des enfants sur leurs expériences et leurs ressentis. 
• Observation des compétences acquises lors de la présentation finale, en tenant compte de 

l'engagement et de la créativité. 

CONCLUSION :  

Ce projet pédagogique vise à initier les enfants à la danse contemporaine de manière ludique et 
créative, tout en leur permettant de développer des compétences essentielles pour leur 
épanouissement personnel et social. La danse devient ainsi un outil d'expression et de partage, 
favorisant la joie et la découverte. 

L’objectif est d’amener les participants à une réflexion sur la représentation par le 
biais de l’œuvre d’O. Schlemmer. De relier la peinture et la danse, la scène et l’objet, 
le corps en mouvement et les matériaux. 


