
DANSE option facultative en 2nde

Définition et objectifs 
L’enseignement facultatif arts-danse ouvre à la diversité des notions relevant de l’art 
chorégraphique. Il fait interagir deux composantes fondamentales à toute éducation artistique, une 
pratique artistique et un ensemble de connaissances culturelles. Lorsque les questions techniques et 
esthétiques soulevées par la pratique chorégraphique se nourrissent des œuvres tout en les 
interrogeant, l’histoire de la danse et ses références apportent des repères et outils facilitant la 
compréhension des expériences de danseur, de chorégraphe ou de spectateur. Les diverses situations 
qui découlent de cette permanente interaction explorent les champs notionnels fondamentaux de 
la danse précisés par le programme. 
L’enseignement vise trois objectifs principaux : 
- poser des repères dans le monde de la danse : histoire, œuvres, pratiques, etc. ; 
- acquérir et approfondir des compétences pratiques dans le domaine de l’expression 
chorégraphique ; 
- développer sa connaissance et sa pratique de la danse en la nourrissant d'éléments empruntés à 
d'autres domaines de l'art et de la pensée. 
Aucun prérequis technique ou culturel n'est exigé à l'entrée en seconde : cet enseignement s'adresse 
à des élèves débutants en danse comme à des élèves déjà expérimentés. 
Porté par des équipes pédagogiques pluridisciplinaires relevant notamment de l’éducation physique 
et sportive, des domaines artistiques et des sciences humaines, l’enseignement se nourrit et 
s’enrichit de la rencontre régulière avec le spectacle et les artistes qui le font vivre. Dans cette 
perspective, il profite d’un partenariat conventionné avec une institution culturelle active dans l’art 
chorégraphique, soucieuse de transmission et pouvant apporter une contribution de qualité au projet 
de formation. La coordination de l’enseignement relève d’enseignants compétents à cet égard. 

Programme 
Durant l’année de seconde, les élèves testent leurs goûts et aptitudes, découvrent les dimensions 
culturelle et pratique de la danse et développent leur sensibilité comme leurs capacités à interroger 
cet art, ses pratiques et son histoire. 
Composante pratique 
L’élève réalise individuellement et collectivement des projets chorégraphiques lui permettant de 
nourrir une triple expérience de danseur/interprète, de chorégraphe et de spectateur. 
- Interprète, il éprouve corporellement la pluralité de la danse en mettant en jeu les éléments 
fondamentaux des mouvements dansés et en explorant les variations du mouvement ; il s’appuie sur 
l’expérimentation du geste dansé, sur l'improvisation, sur la mise en jeu des procédés de 
composition, sur l’étude de fragments de répertoire, celle des courants, des œuvres étudiées et des 
artistes rencontrés ; l’élève réalise ainsi des objets chorégraphiques simples, construits 
individuellement ou collectivement. 
- Chorégraphe, il organise le mouvement en s’appuyant notamment sur l’improvisation et en 
utilisant des procédés de composition identifiés dans les œuvres ou les courants retenus. 
- Spectateur, il observe et décrit en fonction de critères simples les créations et interprétations des 
artistes comme celles des autres élèves de la classe ; il exerce et développe ainsi son esprit critique. 
Composante culturelle 
Cette composante du programme s’organise autour d’une thématique centrale qui se développe tout 
au long de l’année scolaire. S’y articulent la découverte et l’étude des grands champs notionnels de 
la danse. 
Thématique centrale : la pluralité de la danse 
L’étude de cette thématique permet de montrer que, selon les cultures et les époques, la danse revêt 
des formes très diverses, répondant à des usages artistiques et sociaux très différents. Cette 
thématique est abordée selon quatre angles complémentaires : 



- la danse et ses différents usages sociaux : les enjeux et significations de pratiques très différentes 
(artistiques, sacrées, ethniques, traditionnelles, sportives, thérapeutiques, de bal, etc.) ; 
- la danse, une pratique de toutes les époques : quelques repères historiques, géographiques et 
anthropologiques simples ; 
- la danse dans sa dimension artistique : à travers la diversité de ses esthétiques, de ses techniques et 
de ses styles ; 
- les éléments constitutifs d’une création chorégraphique : partis pris, mise en scène, procédés de 
composition. 
Notions fondamentales de la danse 
Toute situation d’enseignement permet explorer les notions fondamentales de la danse, qu’elles 
relèvent du corps en 
mouvement, des procédés d’élaboration de l’œuvre ou des modes de réception esthétique. 
• Le corps en mouvement 
   - en tant que matière dansée : gravité et verticalité, poids, appuis, points d’initiation ou moteurs du 
        mouvement, circulations, traces, formes, rythmes, flux, rapport à l’espace, rapport au temps, 
qualités gestuelles, vocabulaires techniques, etc. ; 
    - en tant que paramètre de l’écriture chorégraphique : un ou plusieurs corps en présence, gestes 
codifiés ou inventés, jeux de relations entre les danseurs, etc. ; 
    - en tant que support de l’interprétation : la présence, l’écoute, la nuance, le jeu, etc. 
• Les procédés d’élaboration de l’œuvre 
    - synchroniques (création de l’œuvre) : l’écriture chorégraphique et ses différents paramètres, les 
procédés et les processus de composition, la composition spatiale et temporelle, les partis pris 
chorégraphiques, la scénographie, les relations univers sonore/danse, les collaborations artistiques, 
les divers lieux de créations, etc. ; 
     - diachroniques (contexte de l’œuvre) : l’inscription dans un temps historique et dans un espace 
social, l’œuvre dans le parcours de l’artiste, etc. 
• Les modes de réception esthétique 
     - les modalités de l’observation : lecture sensible et lecture référencée, description, premiers 
critères d’analyse des œuvres, premiers outils d’analyse du mouvement dansé, verbalisation orale 
ou écrite, etc. ; 
     - les niveaux de l’analyse : débuts d’interprétations et de mises en perspective. 
Pour comprendre et s’approprier les contenus présentés ci-dessus, l’élève doit pouvoir rencontrer 
une pluralité de démarches afin que le "fait chorégraphique" considéré dans ses diverses dimensions 
soit abordé de façon plurielle et ouverte au travers de nombreuses situations : 
- fréquentation et décryptage de spectacles de danse (spectacles vivants et captations) ; 
- étude de fragments de répertoire au contact d’artistes, donnant accès à une œuvre et à ses 
références ; 
- travail d’atelier visant l’expression, l’interprétation, la variation et la composition ; 
- cours, conférences, débats situant le langage chorégraphique dans des perspectives artistiques, 
techniques, sociales et historiques ; 
- rencontre avec des auteurs, artistes et professionnels sur des lieux de création et de diffusion ; 
- travail d’écriture en référence aux connaissances acquises et aux pratiques mises en œuvre ; 
- étude des relations qu’entretiennent la danse et d’autres disciplines artistiques, notamment la 
musique. 

Compétences visées et évaluation 
Durant l’année scolaire, l'élève développe des compétences artistiques, culturelles, techniques, 
méthodologiques et comportementales. Ce sont essentiellement cinq situations d’apprentissage qui 
permettent d’identifier les compétences mises en jeu et d’en évaluer le niveau d’acquisition. 
Compétences et situations de référence permettent à l’équipe pédagogique d’évaluer régulièrement 
les acquis, réussites et difficultés des élèves. 


