
 

 

 

HISTOIRE DE LA DANSE 
L’ÉMERGENCE DES COMÉDIES MUSICALES 

(CIRCUIT BLANC) 
 

La naissance de Broadway comme centre du show-business :  
 
À la fin de la guerre de Sécession en 1866, de nombreux théâtres sont construis à Broadway et de ce 
fait, entre 1890 et 1914, bons nombres de spectacles musicaux émergent. Les spectacles de la 
minstrelsy, qui initialement se déroulaient dans la rue, ont désormais leur propre lieu de 
représentation. Le monde du spectacle se développe comme industrie et s’impose comme l’une des 
formes de divertissement les plus reconnue. De ce fait, au début du XXème siècle, Broadway 
devient le centre du show-business. Les théâtres se multiplient, les spectacles aussi, mélangeant 
plusieurs formes connues jusqu’alors : chansons populaires, vaudeville et minstrel pour les sketchs, 
burlesque et revue mais aussi claquettes. 
 
Des origines du musical à l’âge d’or de Broadway:  
 
Si le terme « comédie musicale » apparaît en Italie au XVIIIe siècle, les origines de la comédie 
musicale remontent au XIIIe siècle! Mais le musical ou la comédie musicale américaine qui nous 
intéresse est née de cette effervescence de spectacles au tout début du XXe siècle, d’une volonté 
d’allier le théâtre et la musique classique, en ayant pour influence les opérettes françaises et 
anglaises. The Black Crook est considéré comme la première comédie musicale à succès : elle date de 
1866 et dure pas moins de 5h ! À cette époque, la danse, le chant et le théâtre se mélangent sur 
scène, mais il n’y a pas vraiment de scénario et l’histoire est un peu décousue.  
 
En 1894 apparaissent les fameuses revues, qui auront également un rôle important dans l’évolution 
des comédies musicales. Il s’agit de spectacles composés d’ensembles féminins mélangeant danses, 
chants, dialogues et cirques, autour d’un thème. Ils sont composés à la « gloire de la beauté féminine 
pour étonner le spectateur, émouvoir ses sens, frapper son imagination »1. Les groupes de girls 
mettent en valeur la femme et n’ont pas besoin de décors car les tableaux qu’elles proposent avec 
leur nudité suggérée, suffisaient pour fasciner le spectateur. Ces spectacles sont institutionnalisés en 
1907 par Florenz Ziegfeld (connu pour ses célèbres Ziegfeld Follies créées sur le modèle des Folies 
Bergères) et appelés de manière générale les “spectacles-fééries”. La comédie musicale Shuffle Along 
amènera également une grande innovation dans l’univers de la comédie musicale: la chorus line, cette 
ligne d’excellentes et hypnotisantes danseuses sélectionnées notamment pour leur caractéristiques 
physiques.  
 
Parallèlement, la comédie musicale se détache de la musique classique et intègre une nouvelle forme 
de musique à ses spectacles : le jazz. L’intégration de la musique jazz devient l’élément 
révolutionnaire et indispensable des spectacles musicaux. C’est pour cela qu’aujourd’hui le terme 
« comédie musicale » est instantanément et majoritairement associé aux États-Unis, à New York et 
plus particulièrement à Broadway.  
 
Puis avec le temps et le progrès il y a de plus en plus d’effets spectaculaires, notamment avec les 
machineries, les décors et les costumes. À partir des années 1930, l’accent est davantage mis sur la 
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narration : les personnages sont mieux définis, les intrigues théâtrales sont de plus en plus claires, le 
tout toujours accompagné de chants de des danses… 
 
À partir des années 1930, la danse prend un nouveau tournant par rapport à la comédie musicale : 
elle apparaît au service de la narration. C’est-à-dire qu’elle a son propre rôle, expressif et très 
empreint de théâtralité et d’intention dramatique, elle n’est plus juste présentée pour « faire joli ». 
C’est la « danse théâtrale ». Elle s’inspire alors de toutes les danses vues jusqu’à présent, mais en 
prenant réellement part au déroulé de l’histoire, permettant ainsi de proposer une réelle intrigue au 
spectateur.  
 
De la scène à l’écran  
 
Mais au début des années 1930, les beaux jours de Broadway sont derrière elle. Non seulement la 
Dépression et le krach boursier de 1929 entraînent la fermeture des théâtres et des cabarets mais de 
son côté, le public commence à se lasser des danses vernaculaires noires américaines.  
 
De plus, l’apparition à l’écran du couple Fred Astaire et Ginger Rodgers propose une vision de la 
comédie musicale, de la danse, de la musique et des claquettes beaucoup plus lisse et propre. En 
d’autres termes : plus  « américanisée », plus blanche. L’industrie du cinéma musical prend en 
quelque sorte le relais sur celui du spectacle en vendant du rêve aux américains, en proposant une 
vision du monde légère et optimiste.  
 
La première comédie musicale à apparaître à l’écran est  Le chanteur de jazz en 1927. Ce film connaît 
un immense succès et marque le début d’une production hollywoodienne importante donnant une 
place privilégiée à la musique et la danse. Beaucoup de comédies musicales sont adaptées et passent 
des planches en bois des théâtres aux grands écrans des cinémas. Mais beaucoup de comédies 
musicales sont également produites par les géants de cinéma (Fox, RKO, Warner, MGM). De 1961 
à 1987, une comédie musicale est produite et diffusée au moins tous les trois ans.  
Comme la danse, la musique jazz est utilisée dans ces productions cinématographiques musicales, 
mais d’une manière « blanchisée » et aplatie. Elle perd de son authenticité et de sa spontanéité. Il 
n’y a plus de place  pour l’improvisation alors que jusqu’à présent, elle était omniprésente dans les 
spectacles et permettait de garder un lien avec les danses vernaculaires africaines et afro-
américaines. Une des comédies musicales les plus audacieuse et célèbre de cette période est 42nd 
Street, produite par le célèbre dance director Busby Berkeley en 1933. Il y propose une nouvelle 
manière de filmer la danse : bien que les mouvements restent très simples, l’alignement des corps 
dans l’espace, les lignes et les figures créées font penser à un kaléidoscope vivant et emporte le 
spectateur dans un monde presque onirique. 
 
Comme exemples de films musicaux connu on peut nommer: Top hat (1935), Swing Time (1936), 
Stormy Weather (1943), Chantons sous la pluie (1952) The Band Wagon (1953), Oklahoma! (1955), The sound 
of music (1959), West Side Story (1961),, Cabaret (1972), Saturday Night Fever et New York New York (1977), 
Hair et All that Jazz (1979), Fame et The Blues Brothers (1980), Flashdance (1983), Chorus Line (1985) et 
Dirty Dancing (1987)… 
 
Les années 1940: nouveau souffle sur la comédie musicale 
 
Au lendemain de la Deuxième Guerre mondiale, l’essor de New York est spectaculaire notamment 
d’un point de vue culturel. Les arts se décloisonnent et les influences entre les artistes sont riches et 
créatives.  
L’empreinte de la danse classique fait son apparition à Broadway grâce à Georges Balanchine 
quand, en 1936 dans la scène finale de son spectacle On your toes il n’hésite pas à mélanger danse 



 

 

classique et claquettes. Il marque la fin du règne des dance directors, au profit des chorégraphes. La 
danse devient donc de plus en plus importante, d’autant plus que les chorégraphes deviennent aussi 
les metteurs en scène des spectacles. Avec ce ballet, Georges Balanchine ouvre le chemin à plusieurs 
autres chorégraphes comme Agnès de Mille, Jérôme Robbins, Michael Bennet, Michael Kidd, 
Eugene Loring etc. Ces grands chorégraphes mélangèrent et/ou influencèrent leurs chorégraphies 
avec des styles de danses très différents comme le classique, le jazz et les danses swing (le charleston, le 
lindy hop etc.). La danse n’est plus une pause, une décoration, un intermède, elle est l’action, 
notamment pendant les passages sans paroles et sans textes. Son intention, ses mouvements servent 
à faire avancer l’intrigue. Ces passages s’appellent des “séquence-rêve”. Grâce à des mouvements 
théâtralisés empreints de dramaturgies, ces séquences permettaient de comprendre l’état 
psychologique des personnages, leurs pensées, leurs sentiments, leurs émotions et leurs intentions. 
 
Si les chorégraphes classiques étaient très influents, certains chorégraphes modernes ont également 
marqué l’histoire de la comédie musicale. C’est notamment le cas de Jack Cole, Bob Fosse et Gene 
Kelly.  
 
Comme exemples de comédie musicales dirigée par des chorégraphes on peut nommer :  Jérôme 
Robbins pour West Side Story (1957), Bob Fosse pour Sweet Charity (1966) et Michael Bennet pour 
Chorus Line (1975). 
 
Pendant les années 1940, la danse et les thèmes des comédies musicales s’inspirent du folklore 
américain comme avec Pocahontas (1936) ou Oklahoma ! (1943) d’Agnès de Mille. Un des thèmes qui 
revient le plus souvent reste quand même l’amour, même si après 1945 ils tendent à se diversifier. 
D’ailleurs on pouvait avoir des adaptations de romans et parfois même des spectacles allant jusqu’à 
la contestation sociale. 
 
 
Le déclin de la comédie musicale :  
 
Après quelques temps et avec les innovations technologiques (notamment celui du disque), les 
comédies musicales commencèrent à s’essouffler. Beaucoup de pièces restent à l’affiche longtemps 
dans les théâtres, comme Chorus Line pendant quinze ans. De moins en moins de comédies musicales 
voient le jour aux États-Unis. L’heure n’est plus au jazz et à la comédie musicale, mais bien au 
rock’n’roll et à la télévision. Les artistes sont formés pour apprendre vite et bien pour être le plus 
rentable possible. Les rapports étroits entre l’industrie du disque et l’explosion de la télévision 
seraient une des causes de l’effondrement de la comédie musicale cinématographique.   
 
Les grands danseurs, chorégraphes et metteurs en scène des comédies 
musicales : 
 
 
❖ JACK COLE (1911-1974) : 

 
Jack Cole est né en 1911 aux USA. Il s’est formé à la Denishawn School (première école de danse 
américaine (1915-1931), fondée par Ruth Saint Denis et Ted Shawn, où furent formés les plus 
grands danseurs modernes américains (Doris Humphrey, Martha Graham, Charles Weidman). On 
y enseigne le lien entre les gestes et les émotions ainsi que les danses rituelles des grandes cultures 
perdues, comme la danse indienne Bharata Natyam). 

Il quitte l’école et se dirige vers Harlem pour voir les Noirs danser. De ces découvertes et 
apprentissages il mélange la danse indienne et la danse jazz. De ce mélange naîtra un numéro de 



 

 

danse qu’il propose dans les clubs de Jazz. C’est ainsi que Jack Cole se fait connaître. Il danse à 
Broadway et devient chorégraphe de comédie musicale, mais également acteur. Mais surtout, c’est 
de ce mélange de danse qu’il a imaginé et créé, que naîtra le Broadway Style. Une danse rythmique, 
énergique, avec des contrastes de dynamique, de niveaux avec des slides, une relation fusionnelle à la 
musique et des isolations très angulaires (influence danse indienne). Son style devient une référence 
dans le monde des comédies musicales. Il est chorégraphe d’une vingtaine de comédies musicales à 
succès. L'une de ses chorégraphies les plus célèbres est celle de Diamonds are a Girl's Best Friend pour 
Marilyn Monrœ dans la comédie musicale Gentlemen Prefer Blondes. Il crée les chorégraphies de toutes 
les chansons et numéros de danse de Marilyn. Les chorégraphes comme Jérôme Robbins et Bob 
Fosse, par exemple, furent grandement influencés par le style de Jack Cole.  

Aujourd’hui il est considéré comme le père fondateur de la danse jazz. Il forme par la suite des 
personnes comme Gwen Verdon, Carol Haney et Matt Mattox. En 1955, Matt Mattox ouvre un 
cours de la technique Jack Cole. Ce sera la début de la codification/terminologie, des étirements au 
sol, d’exercices en déplacements et des isolations/coordinations. 
 
https://www.youtube.com/watch?v=xXonK8EBqmk The Litle Prince (1974), séquence du serpent 
«Snake in the grass », chorégraphie de Jack Cole dans laquelle on peut voir les origines de certains pas 
célèbres de Michael Jackson 
https://www.youtube.com/watch?v=SgiLOzFQh14&frags=pl%2Cwn Bharata Natyam 
https://www.youtube.com/watch?v=gPnWE4mb5zk&frags=pl%2Cwn Chorégraphie de Jack Cole 
dans la comédie musicale  Kismet  en 1955 

 
 

❖ JEROME ROBBINS (1918-1998):  
 

Jérôme  Robbins étudie d’abord le piano, le violon et l’art dramatique avant d’aborder la danse 
classique, et quelques années après, les danses orientales, espagnoles et la danse moderne. En 1940 
il intègre le Ballet Theatre (ancien American Ballet Theatre) et devient très rapidement soliste. C’est 
en 1944 qu’il présente sa chorégraphie pour Fancy Free qui aura immédiatement un énorme succès. 
A partir de là, il chorégraphie autant de comédies musicales pour la scène et le cinéma. C’est en 
1957 que sa célébrité devient internationale avec les chorégraphies de la comédie musicale au 
théâtre West Side Story en 1957, puis au cinéma en 1961. 
 
En 1948 il entre comme danseur et chorégraphe au New York City Ballet aux côtés de Georges 
Balanchine. Il devient ensuite co-directeur de la troupe et crée de nombreux ballets importants. Puis 
il y devient maître de ballet de 1969 à 1990. Il légue au répertoire de nombreux ballets pleins de 
sensibilité, de vitalité et parfois même d’humour. Ces œuvres sont d’une grande richesse au niveau 
du vocabulaire et des inspirations musicales. L’ampleur et la valeur des œuvres de Jérôme Robbins 
en font l’un des créateurs majeurs du XXeme siècle. 
 
https://www.youtube.com/watch?v=bxoC5Oyf_ss  West side story (1961), prologue, chorégraphié 
par Jerome Robbins 
https://www.youtube.com/watch?v=wugWGhItaQA West side story (1961), séquence du parking, 
chorégraphié par Jerome Robbins 
https://www.youtube.com/watch?v=ybp7FjVRHk8&frags=pl%2Cwn Extrait de Fancy à l’Opéra 
National de Paris en 2018 

 
 
 
 



 

 

❖ GENE KELLY (1912-1996) : 
 

« Touche-à-tout » est sûrement le mot qui pourrait convenir à Gene Kelly parmi tant d’autres. Dès 
son plus jeune âge il danse, apprend les claquettes grâce à sa mère, puis il fera des sports beaucoup 
plus « athlétiques » comme du base-ball, du football américain et de la natation. Mais, il revient très 
vite à la danse quand sa famille monte, en 1932, The Gene Kelly studio of Dance où il donnera des cours. 
Puis il quitte l’affaire familiale pour aller danser à Broadway dans la comédie musicale Leave it to me. 
Après ce premier succès, il les enchaine sur scène, comme au cinéma. Il joue la comédie, danse, 
chante et réalise des films. Il fait aussi de nombreuses collaborations avec des personnes plus 
connues du grand public. Au cinéma il collabore avec Franck Sinatra plusieurs fois, notamment 
dans le film Escale à Hollywood, par exemple. Dans ce film, il chorégraphie et danse un numéro au 
côté de Jerry la souris (looney tunes), alliant donc le dessin animé à la prise de vue réelle.  Cela lui 
vaudra une nomination aux Oscars pour « Meilleur acteur ». Ce numéro reste une scène 
d’anthologie. Cependant les deux films les plus reconnus de Gene Kelly à l’international sont Un 
Américain a ̀Paris en 1951 et Chantons sous la pluie en 1952. Mais en France, on le connaît aussi pour 
son rôle dans le film Les demoiselles de Rochefort. En 1952, il reçoit un Oscar d’honneur "en 
reconnaissance de sa versatilité en tant qu'acteur, chanteur, réalisateur et danseur, et 
particulièrement pour ses contributions à l'art de la chorégraphie dans les films". Quand le succès 
des comédies musicales s’essouffla, la carrière de Gene Kelly suivit. En 1999, à titre posthume, il est 
classé par l’American Film Institute comme la quinzième plus grande légende du cinéma. 
 
https://www.youtube.com/watch?v=2msq6H2HI-Y&frags=pl%2Cwn   Gene Kelly et Jerry 
https://www.youtube.com/watch?v=D1ZYhVpdXbQ   Chantons sous la pluie. 
https://www.youtube.com/watch?v=YSM4E4OMCD4&frags=pl%2Cwn  Les demoiselles de 
Rochefort 
https://www.youtube.com/watch?v=4P_tyRcAGeg&frags=pl%2Cwn   Un américain à Paris 
 
 

❖ BOB FOSSE (1927-1987) 

C’est en emmenant sa sœur à ses cours de danse à Chicago qu’il découvre cet art qui le questionne. 
Il demande, par la suite, à prendre des cours de claquettes. Malheureusement après la crise de 1929 
sa mère n’avait plus les moyens de lui payer des cours de danse. Son professeur lui propose alors de 
danser des numéros dans des clubs pour se faire de l’argent. Ce qu’il accepte de faire en duo avec 
son partenaire d’enfance Charlie Grass. Le duo nommé The Riff Brothers  performe ensemble de 
leurs 12 ans à leurs 17 ans, en faisant des numéros de claquettes, d’acrobaties et de chant. Durant 
toute cette période il pu regarder, dans les clubs et théâtres où il dansait, du vaudeville et du 
burlesque. Il est alors influencé par ces numéros très sensuels, glamours et féminins. Puis à la fin de 
sa scolarité, Bob Fosse décide de quitter Chicago en direction de New-York. 

Il fait ses débuts en tant que danseur. Le numéro qui lui fait connaître le succès fût son duo dans la 
comédie musicale Kiss me Kate, grâce à sa puissance de jeu et sa rapidité du bas de jambes. Et c’est à 
la suite de ce numéro qu’on lui propose de chorégraphier des spectacles, alors qu’il ne l’avait jamais 
fait auparavent. À l’inverse de Jerome Robbins, Bob Fosse n’a pas de formation classique. Il est 
totalement imprégné de claquettes, de vaudevilles, de burlesques. Mais grâce à ses influences, sa 
première création en tant que chorégraphe est un succès. Le nom de ce spectacle est Pajama Game, 
dont le numéro le plus connu de ce spectacle, celui qui révéla Bob Fosse, est Steam Heat. Et déjà, on 
peut voir le style particulier et caractéristique de Bob Fosse. On va pouvoir observer que les genoux 
et les pieds sont très souvent tournés vers l’intérieur et que le bassin est en avant. On va toujours 
trouver un mélange de sensualité et d’élégance. A la suite de ça, il s’inscrira comme un des meilleurs 



 

 

chorégraphes de comédie musicale. Il est celui qui « succéda » à Jerome Robbins quand celui-ci 
repart pour le New-York City Ballet. 

C’est lors de la création d’une comédie musicale, qu’il rencontre sa première femme Gwen Verdon. 
Elle devint sa muse. Il crée ou adapte des films et des comédies musicales pour elle. Par exemple, les 
comédies musicales Sweet Charity, All That Jazz sont créées ou adaptées pour Gwen Verdon. Vous 
pourrez observer dans certaines vidéos que les danseurs portent un chapeau melon et ont les mains 
gantées parfois. Cela vient du faite que Bob Fosse portait toujours un chapeau melon et des gants, 
car il était chauve et n’aimait pas ses mains. Il en fait donc porter à ses danseurs, ce qui devient aussi 
une caractéristique des chorégraphies de Bob Fosse. Tout un travail de main apparaît, ainsi que le 
jazz hand.  

Il termine sa carrière en tant que réalisateur. Ses films les plus connus sont Cabaret dans lequel jouait 
Liza Minnelli (pour lequel il reçu huit Oscars, dont celui de meilleur réalisateur en 1972) et All that 
Jazz en 1980 , film autobiographique qu’il a écrit aux côtés de sa femme et de sa maîtresse. 

https://www.youtube.com/watch?v=qw0FSREoaLQ&frags=pl%2Cwn  Son duo dans Kiss me 
Kate 

https://www.youtube.com/watch?v=0szHqIXQ2R8 Steam Heat dans Pajama Game 

https://www.youtube.com/watch?v=BIiZuAVZH4w Bob Fosse et Gwen Verdon dans Damn 
Yankee 

https://www.youtube.com/watch?v=b_W1tapG_g4 Sweet Charity où danse sa femme. Film qu’il 
réadapta pour elle. 

https://www.youtube.com/watch?v=i169Z6wYHVg&frags=pl%2Cwn  All that Jazz avec Gwen 
Verdon  

https://www.youtube.com/watch?v=J_YaxIL8MvM&frags=pl%2Cwn Chicago film 2002 
adaptations de la comédie musicale de Bob Fosse 

https://www.youtube.com/watch?v=lxmz3RcNNBE Extrait du film  cabaret avec Liza Minnelli. 

 


