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Cyril BARDE (Université Paris-8) : ‘Du Loïe  Ful l er  pe int ’ .  La cr i t ique 
pi c turale  de  Rodenbach au pr isme de la danse  de  Loïe  Ful l er  

Il y aurait un paradigme Loïe Fuller dans la réception rodenbachienne de la 
peinture de Jules Chéret et d’Albert Besnard : telle est l’hypothèse que nous 
proposons d’explorer dans cette communication. Dans son article « Danseuses », 
très fortement influencé par les thèses de Mallarmé, Rodenbach définit la danse 
comme le lieu d’une synthèse des arts toute symboliste, un « poème de plastique, de 
couleurs, de rythmes, où le corps n’est pas plus qu’une page blanche ». L’intérêt de 
Rodenbach pour la danse s’était déjà manifesté en 1893 avec un poème intitulé Loïe 
Fuller, hommage littéraire au « prodige d’irréel » qu’accomplissait chaque soir 
l’artiste américaine sur la scène des Folies-Bergère. Il s’agit donc de voir comment 
ces textes informent la réception critique de deux peintres décorateurs dont 
Rodenbach loue la modernité dans deux articles du Figaro (janvier 1895) recueillis 
ensuite dans L’Élite (1899). Les correspondances suggérées entre danse et peinture 
par un subtil travail d’écriture permettent de dessiner les contours d’une esthétique 
moderne caractérisée par le travail sur la couleur, l’usage artistique de l’électricité et 
un processus d’abstraction des formes en mouvement qui rejoint la réflexion du 
Symbolisme littéraire sur le rythme. 
 
 
Julia BÜHRLE (Oxford, New College) :  
Danse e t  l i t t érature  du bal l e t  d 'ac t ion au bal l e t  romantique :  l e s  bal l e t s  
shakespear iens 

Ma présentation porte sur un certain nombre d’adaptations en ballet de drames 
shakespeariens au XVIIIe et XIXe siècle. Tout au long de l’histoire de la danse 
classique, les pièces de Shakespeare ont été une source importante pour les 
librettistes et maîtres de ballet, et les premiers ballets d’action basés sur ses œuvres 
visaient entre autres à légitimer un art émergent. Shakespeare n’est cependant pas 
toujours la seule source de ces ballets, qui ont aussi été inspirés par d’autres œuvres 
littéraires et des peintures. En outre, ils ont été très marqués par les conventions 
théâtrales de leur lieu de représentation. Avec l’essor du ballet dit ‘romantique’ au 
XIXe siècle, le rapport entre la danse et ses sources littéraires change, ce qui se 
ressent clairement dans les ballets shakespeariens créés à cette époque. 
 
 
 
 



Arianna FABBRICATORE (Paris-Sorbonne) : 
La danse face  aux autres  ar ts  :  sys t èmes ,  modè les  e t  paradigmes es thét iques  
(XVIII e s i è c l e )  

« Qu’est-ce qu’un ballet ? » Si on pouvait poser cette question aux deux principaux 
réformateurs de la danse au XVIIIe siècle, le Français Jean-Georges Noverre 
répondrait « un tableau », l’Italien Gasparo Angiolini rétorquerait un « drame ». 
Entre « fable muette » et « peinture parlante », ces deux modèles différents 
s’appuient tous deux sur le principe de l’analogie - tantôt la peinture, tantôt la 
poésie grâce au dispositif de l’horatien ut pictura – et fournissent un paradigme pour 
une esthétique d’emprunt.  
Pour le ballet-pantomime - nouveau genre qui prétend  « raconter » une histoire 
sans le recours à la parole mais avec la même intelligibilité - la question cruciale est 
de savoir comment le corps peut être le moyen pour représenter des pensées 
rationnelles et non seulement des passions : en pratique, les maîtres de ballets sont 
confrontés aux notions d’ « imitation » et d’ « expression » qui figurent au cœur des 
réflexions esthétiques sur l’art.  
On le sait, l’idée centrale de l’« éloquence du corps », partagée par les arts de la 
scène, de la toile ainsi que de la chaire, circule entre les trois domaines et entretient 
avec le modèle du langage verbal un rapport privilégié. Quelle place les paradigmes 
verbaux et iconiques occupent-ils dans l’esthétique de la danse ? Comment les 
maîtres de ballets gèrent-ils le parangon imitatif ? Sur quels modèles appuient-ils 
leur idée d’expression des passions ? 
À partir d’une analyse des esthétiques développées par les deux maîtres, il s’agira de 
souligner les dispositifs analogiques avec les autres arts, de cerner la signification 
que le paradigme mimétique occupe dans la théorisation des deux réformateurs et 
de montrer comment les formes et les paradigmes empruntés interrogent le rôle du 
système verbal dans le processus interprétatif de la danse.  
 
 
Pauline GALLI-ANDREANI (Paris) : 
Pas de deux :  é cr i r e  sur la  danse pour penser  l e  poème 

« La danse, c’est la poésie avec des bras et des jambes », écrivait Baudelaire dans Le 
Fanfarlo. Comme lui, dans la seconde moitié du XIXe siècle, d’autres écrivains ont 
été fascinés par la danse. Il s’agira ici de travailler à partir du discours de certains de 
ces écrivains. A travers trois exemples, ceux de Mallarmé, Claudel et Valéry, nous 
constaterons que ce discours sur la danse est parfois un moyen de réfléchir à leur 
propre pratique d’écrivains et de poètes, et questionnerons les raisons et les 
modalités de ce détour. 
En effet, ces trois auteurs ont parfois relié leur réflexion sur cette pratique artistique 
à leur propre expérience de l’écriture, ou à une pensée plus générale de la littérature. 
C’est donc ce lien que nous interrogerons. Pourquoi penser l’écriture à partir de la 
danse ? En quoi une réflexion sur la danse ou la figure de la danseuse, permet-elle 



de mieux approcher le processus de création littéraire, voire l’écriture poétique, et 
d’en saisir la spécificité ?  
 
 
Bénédicte JARASSE (Université de Strasbourg) : 
De la commerc ia l i sat ion à la mise  en l égende de l ’ar t  chorégraphique :  l e s  
s tatuet t es -portrai t s  de  Jean-Auguste  Barre  au cro isement des  ar ts  

L’émergence du ballet romantique sur les scènes européennes est indissociable d’un 
phénomène de médiatisation des spectacles et des artistes de la danse. 
La statuette-portrait est un genre apparu dans les années 1830, dont le sculpteur 
Jean-Auguste Barre contribue au succès commercial. Dans sa production figurent 
des célébrités du monde chorégraphique, qu’il s’attache à représenter dans des 
poses caractéristiques et dans les rôles emblématiques de leur répertoire : Marie 
Taglioni dans La Sylphide, Fanny Elssler dans la cachucha du Diable boiteux, la 
bayadère indienne Amany, Emma Livry dans Le Papillon.  
Les portraits sculptés de Barre sont le point de départ d’un processus de circulation 
médiatique, qui opère une transformation du sujet initial. Ces portraits ne sont pas 
à appréhender seulement pour eux-mêmes, mais dans le prolongement qu’ils 
trouvent dans d’autres médias, que ce soit l’iconographie populaire ou la littérature 
médiatique. La circulation de l’image de la danseuse reflète tout à la fois la 
médiatisation nouvelle de l’art chorégraphique et sa quête de légitimité, laquelle 
passe par l’élection de figures ou de modèles emblématiques. Reproduit en série, 
décliné à travers différents supports, le portrait, qu’il soit sculpté, dessiné ou écrit, 
traduit le statut hybride et mouvant de la danse, au croisement de la culture savante 
et de la culture populaire. S’il vient confirmer l’accès de la danseuse romantique au 
vedettariat, il se fait parallèlement trace pérenne d’un art réputé frivole, tombeau 
poétique adressé à la danseuse, fétiche mémoriel et précieuse relique de la 
révélation qu’elle opère. 
 
 
Keiko KAWANO (Université d’Osaka) : 
Cahusac :  un théor i c i en de danse  moderne 

Nous tâcherons d’abord d’éclairer la raison pour laquelle J.-L. de Cahusac (1706-
1759), qui fût à la fois un collaborateur essentiel de l’opéra de Quinault et un des 
fondateurs du « ballet d'action » au XVIIIe siècle, traite de la créativité tandis qu’il 
expose « l’imitation de la nature » dans sa théorie de la danse. A priori, il considérait 
la danse comme l’imitation de la nature par ses images. Cependant il est arrivé à 
établir la théorie selon laquelle la créativité provient de nouvelles combinaisons 
d’images et de tableaux préexistants dans la nature : en prenant de la distance 
avec la théorisation de l’imitation, le centre d’intérêt de Cahusac se déplace vers la 
créativité dans sa réflexion. Au demeurant, nous remarquerons deux choses 
suivantes : la transformation du concept de l’ ‘action’, qui est comme celui de la 
poétique du créateur, en celui de la réception du spectateur, ainsi que l’émergence 



du concept du « spectateur » à travers l’élaboration du concept de créativité dans 
cette théorie. Dans ce cadre de recherche, nous viserons à conclure quant au rôle 
considérable joué par ces transformations dans la naissance de la théorie de l’art 
moderne. 
 
 
Sarah NANCY (Université Sorbonne Nouvelle – Paris-3) : 
Musique e t  l i t t érature .  Fragments  d ’un dis cours  amoureux 

On admet généralement que la seconde moitié du XVIIIe siècle constitue un 
tournant majeur dans la manière de penser et de percevoir la musique : celle-ci, 
dégagée de ses ambitions imitatives, vaudrait désormais pour elle-même : « Les 
sons […] ne sont pas l’expression de la chose, ils sont la chose même » (Chabanon). 
C’est ce tournant que nous aimerions explorer, ainsi que ses conséquences sur les 
rapports entre musique et littérature pour finalement interroger la liberté qui nous 
est laissée dans la manière de faire parler un art d’un autre. 
 
 
Alexis STANLEY (Paris, École Normale Supérieure) : 
Envisager  l e  ‘ tableau’  en danse :  e s thét ique e t  po l i t ique du bal l e t  d ’ac t ion 

Prenant comme point de départ la notion d’esthétique du tableau comme paradigme 
visuel et artistique en France au XVIIIe siècle tel que Pierre Frantz l’a établie dans 
L’Esthétique du tableau dans le théâtre du XVIIIe siècle (PUF, 1998), mon étude porte 
sur un aspect peut-être antithétique de ce modèle, la politique du tableau, par rapport 
aux ballets d’action de la deuxième moitié du XVIIIe siècle. Si c’est à cette époque 
qu’on commence à envisager une vraie esthétique de la danse dite ‘classique’ (telle 
qu’on peut la concevoir aujourd’hui), je constate que ce phénomène d’émancipation 
de la danse scénique implique aussi une nouvelle relation entre la fonction politique 
de la danse et son statut en tant que forme d’art. En lisant la conception 
diderotienne et noverrienne du « tableau vivant » en danse par rapport au tableau 
foucaldien dans Surveiller et punir, et par rapport à la théorie de l’absorption de 
Michael Fried, j’analyse la visée à la fois esthétique, émotive et politique de certains 
ballets de l’époque révolutionnaire. Je démontre, en effet, que, malgré l’esthétique 
souvent considérée comme « révolutionnaire » des ballets d’action de Jean-Georges 
Noverre, les danses de cette époque furent toujours conçues par rapport à un 
savoir spécifique et une maîtrise des codes expressifs qui permettaient une nouvelle 
politisation de la danse sur scène. Mes commentaires se conjuguent avec l’analyse 
de la mise en scène des danses vers l’époque révolutionnaire (notamment celles de 
l’Opéra de Paris à partir de 1781) et des éléments chorégraphiques dans certains 
ballets (telle La Dansomanie), qui a promulgué un nouveau rapport entre la danse 
scénique et ses spectateurs, au moyen du développement d’une capacité inédite 
d’identification aux danseurs sur scène. 
 
 



Delphine VERNOZY (Université Paris-Sorbonne) : 
Le débat sur la ‘danse pure ’  au début du XXe s i è c l e  

La notion de ‘danse pure’ est très présente dans la réception critique des spectacles 
chorégraphiques du début du XXe siècle, notamment quand il est question des 
rapports que la danse entretient, sur la scène, avec les autres arts. La ‘pureté’ est 
ainsi convoquée en lien avec des interrogations sur la nature et l’essence de l’art 
chorégraphique, son émancipation et son autonomie. Nous proposons donc de 
réfléchir aux enjeux de ce débat critique, en mettant au jour ce que recouvrent la 
‘pureté’ et l’‘impureté’ associées à la danse de cette époque. 
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