
CRPE 2022 L’épreuve du concours Les modalités de l’épreuve

I.    Une   épreuve d’application  

L’épreuve est une « épreuve d’application », c’est-à-dire qu’elle cherche à évaluer la 
capacité du candidat à concevoir son enseignement dans un domaine choisi. Elle se 
départage en deux aspects, la prise en compte de la maîtrise des contenus relativement à 
la mission du professeur des écoles, professeur polyvalent, et la maîtrise de la conception 
didactique et pédagogique dans le domaine concerné.

Le premier point peut se concrétiser par une ou des questions en lien avec le dossier 
proposé concernant la précision des contenus à transmettre (objectifs pédagogiques).

Le deuxième point se concrétise par l’analyse ou la conception de séquences à 
destination d’élèves du premier degré, de la maternelle au cycle 3.

Le candidat doit donc préparer l’épreuve dans ces deux aspects. Pour composer, le 
candidat doit prendre la posture d’enseignant et en assumer les responsabilités et les 
missions dans le cadre de son écrit. Il faut donc « se mettre dans la peau » de 
l’enseignant et utiliser la première personne du singulier, notamment dans le cadre d’une 
conception de séquence

II.   Des disciplines imposées  

Le domaine artistique est composé des deux disciplines artistiques, arts plastiques et 
éducation musicale, et de l’histoire des arts. L’épreuve va en concerner uniquement deux 
qui sont choisies non pas par le candidat mais par le jury. Elles s’imposent donc.

Le cadre de référence de l’épreuve est bien l’enseignement dans le domaine artistique, via
les deux disciplines données, dans le cadre du premier degré, de la maternelle au cycle 3,
CM2. La connaissance et la compréhension des grands aspects des programmes est 
requise même si parfois les dossiers peuvent proposer des extraits des programmes.

L’épreuve, concernant deux disciplines, peut amener à penser une articulation entre les 
deux ; mais le sujet peut aussi dissocier en deux questions distinctes les deux disciplines. 
Les possibilités étant diverses, le candidat devra donc lire de manière attentive la ou les 
demandes.

L’évaluation de l’épreuve par le jury doit prendre en compte les deux disciplines de 
manière égale. Il s’agit donc de ne pas négliger une discipline par rapport à l’autre et 
d’équilibrer le temps de réponse pour l’une et pour l’autre (une heure et trente minutes par 
discipline).

III.   Une épreuve avec un programme  

Le domaine des arts a la particularité d’avoir, pour chaque session, un programme 
constitué d’une liste d’œuvre par discipline. Pour les arts plastiques, cette liste limitative 
(9/10 œuvres) réunit des œuvres d’époques et de médiums différents accompagnées de 
leurs cartels. Ce programme a l’avantage de mettre l’accent sur des aspects particuliers 
des arts plastiques. En effet, de la rencontre des œuvres de la liste émergeront des 
thématiques ou des problématiques de création. 



Prenons quelques exemples : des sujets de représentation pourraient advenir (le corps 
humain, le paysage…), des moyens d’expression pourraient être partagés par plusieurs 
références (le volume, le dessin…), des paramètres plastiques ou techniques pourraient 
apparaître (un matériau, un constituant plastique comme la couleur…), des 
questionnements artistiques pourraient être présents (l’image narrative, l’articulation 
image/mot…).

Connu à l’avance, le programme devra être travaillé par le candidat. Tout d’abord, il faudra
collecter les reproductions des œuvres concernées (une recherche sur le Web privilégiant 
les sites institutionnels devrait y pourvoir assez facilement). Ensuite, une collecte 
d’informations relevant de l’histoire des arts plastiques et de l’esthétique permettra 
d’acquérir des éclairages sur les œuvres et sur les artistes. Cependant, en arts plastiques,
l’approche étant artistique, cela n’aura pas autant d’importance qu’en histoire des arts. 

Puis, une analyse procédurale (ou technique), plastique,  iconographique ou iconique, 
symbolique et sémantique des œuvres permettra de les appréhender plus justement afin 
de les connecter aux programmes de la discipline. Voir méthode PPISS sur le blog : 
http://blog.inspe-bretagne.fr/arts-plastiques-m1m2/?p=69627 

Des ressources à destination des enseignants à disposition sur les sites des grands 
musées aideront à mieux analyser ces œuvres ou les œuvres de l’artiste ou de son 
mouvement artistique. Ce processus devrait aboutir à la possibilité de considérer, par un 
regard comparatif, des axes en commun en lien avec les contenus transmis en arts 
plastiques.

Une fois les axes communs identifiés et mis en lien avec les programmes,le candidat 
pourra travailler la partie plus pédagogique. Il s’agira de réfléchir sur les modalités que l’on
peut mettre en place pour enseigner ces contenus : démarches pédagogiques possibles, 
dispositifs didactiques envisageables selon les cycles…

IV.   Un sujet avec un dossier  

Le dossier proposé par le jury constitue le support pour le sujet disciplinaire. Il est 
composé d’éléments « pédagogiques et scientifiques ». Les documents scientifiques 
peuvent concerner les contenus disciplinaires (par exemple un texte sur une œuvre d’un 
historien de l’art ou d’un esthéticien, accompagné de la reproduction de l’œuvre) et, de 
façon assurée, sur la didactique et la pédagogie des disciplines concernées (citation d’un 
didacticien, résultat d’une enquête….).

Les documents pédagogiques peuvent renvoyer à la préparation du professeur ou à la 
mise en œuvre ; dans ce cadre, on peut envisager la reproduction d’une œuvre ou des 
images prises en classe. Ce dossier sera accompagné d’une ou de plusieurs questions. 
Forcément apparaitra l’aspect pédagogique à travers soit l’analyse, soit la conception 
d’une séquence (ou les deux à travers une reconstruction).

On le voit, il y a d’une part la capacité à prendre en compte tous les éléments du dossier 
avec un travail d’analyse et de mise en perspective et d’autre part la capacité à émettre 
une proposition nouvelle issue de l’analyse et de la connaissance de la didactique 
disciplinaire.

http://blog.inspe-bretagne.fr/arts-plastiques-m1m2/?p=69627


V.   Une épreuve écrite  

L’épreuve est une épreuve écrite. Sont donc mobilisés : les compétences rédactionnelles 
avec l’usage d’un plan, la maîtrise de l’orthographe, l’emploi d’un vocabulaire spécifique 
disciplinaire et pédagogique. On ne négligera pas l’aspect visuel de la copie avec les 
retraits de paragraphe et les sauts de ligne. On peut envisager l’usage de tableaux, par 
exemple pour décrire la séquence proposée. Cependant, ce tableau, bien explicite, devra 
être accompagné des commentaires nécessaires

Les documents possibles

On distingue les documents iconographiques et les documents textuels, y compris les 
formes graphiques (tableaux de données…). Quel que soit le type de document, on 
n’omettra pas les deux approches d’analyse documentaire. L’approche externe va 
considérer le document en lien avec des données extérieures à son contenu. En lien avec 
son type (iconographique ou textuel, œuvre ou pas, texte scientifique ou pédagogique), sa
matérialité le cas échéant (photographie, dessin sur papier, affiche imprimée…), son 
origine (image anonyme, discipline du chercheur…), son époque (contemporain ou pas…)
etc. 

L’analyse interne va prendre en charge le contenu intrinsèque du document en 
dégageant des informations qui seront ensuite analysées et interprétées. Le candidat 
s’interrogera donc avec profit sur la nature du document. Cela l’aidera à le traiter 
convenablement quant à son contenu.

I.   Reproduction d’œuvre(s)  

Les reproductions d’œuvres plastiques sont possibles même si l’aspect photographique 
documentaire est par définition réducteur ; ce caractère peut être compensé par des vues 
en gros plan (pour les effets de matière…), des vues selon plusieurs points de vue (pour la
sculpture en ronde-bosse…), des vues de l’œuvre au musée (pour l’échelle humaine…) 
ou dans son contexte (pour les installations in situ).

Le cartel de l’œuvre est à prendre en considération, en plus de l’aspect de l’œuvre. Il 
nous informe sur l’auteur, le nom de l’œuvre (soit descriptif, soit poétique…), la date (qui 
nous renvoie au contexte), les matériaux employés et le support (informations techniques),
ses dimensions (support, format) et son lieu de conservation.

Au brouillon, le candidat gardera trace de son impression première sur l’œuvre (approche 
subjective) qui est souvent une aide pour la deuxième phase qui consistera en une 
analyse technique, plastique, iconographique et sémantique sans compter l’approche 
contextuelle (usages…) pour l’histoire des arts. Cependant le candidat sera attentif à la 
demande et orientera son analyse écrite sur la question posée. Celle-ci ne demandera pas
forcément une analyse exhaustive (voir la fiche portant sur l’axe commun).

La reproduction d’œuvre peut se justifier d’un point de vue scientifique (en lien avec un 
contenu disciplinaire) ou pédagogique (si elle est montrée aux élèves).



II.   Images documentaires scientifiques   ou pédagogiques  

Les images peuvent simplement documenter un fait artistique : artiste au travail à l’atelier 
ou en extérieur, œuvre non achevée dans l’atelier… Elles peuvent documenter des 
aspects pédagogiques : configuration spatiale d’une salle de classe et du matériel 
préparés pour les arts plastiques, vue d’un affichage des productions ou d’une exposition 
conçue par les élèves, élèves face à l’œuvre au musée, élèves en train de pratiquer…

La légende vient nous donner des informations sur l’image et/ou son sujet.

III.   Productions d’élèves  

Il est possible que certains sujets comportent des productions plastiques d’élèves. Il 
faudra alors être attentifs à la légende ou au texte à laquelle l’image se rapporte pour 
identifier l’âge et le niveau ainsi que le contexte de ce travail.

Une lecture de cette ou ces productions pourra se faire en fonction de la demande. D’un 
point de vue didactique, un retour sur les objectifs pour déterminer les savoirs plasticiens 
réellement acquis (tels qu’ils sont décelables dans la production plastique par une analyse
technique, plastique, iconographique et sémantique) pendant la séance sera possible.

S’il y a plusieurs productions issues du même temps de travail, le candidat pourra 
constater ou non la divergence à travers les différences ou les similitudes entre 
productions.

Pour les productions écrites, le principe est le même. On peut également envisager des 
productions orales à travers des retranscriptions de verbalisations face aux productions ou
face à l’œuvre. Alors, elles seront significatives du point de vue de l’étayage de 
l’enseignant (les questions qu’il pose) et de l’approche évaluative des élèves (vis-à-vis des
productions plastiques) ou de l’approche analytique de l’œuvre observée.

IV.   Textes scientifiques  

Les textes scientifiques peuvent être des textes de théoriciens de l’art : textes critiques, 
textes d’analyse d’une œuvre, textes précisant une notion plastique, textes lié au contexte 
artistique de l’époque, à un mouvement artistique…

Les textes scientifiques peuvent aussi être des textes liés à la didactique : relatifs à des 
problèmes liés à la transmission des savoirs comme l’enseignement de tel ou tel médium, 
l’approche de tel constituant plastique, le dispositif didactique, l’évaluation, la pratique en 
maternelle… Ils peuvent aussi aborder des problèmes pédagogiques plus généraux(liés 
à l’éducation à l’art ou par l’art, liés à l’esprit critique...) ou plus précis (comme la relation 
maître/élève, la démarche de création, le suivi des activités plastiques…). Ils peuvent 
également renvoyer à des enquêtes évaluatives sur les pratiques culturelles des jeunes, 
sur l’enseignement dans les écoles.( voir l’éducation aux médias article de P. Meirieu)

En fait, tous les sujets en lien avec ces enseignements et ayant fait l’objet de 
préoccupations scientifiques peuvent potentiellement être mobilisés d’une façon ou d’une 
autre.Ces textes peuvent être uniquement des citations ou être plus longs. Mais le jury 
garde forcément à l’esprit la contrainte temporelle de l’épreuve. Consulter : Cairn, Hals, 
Persée, CNRTL, autant de sites ou plateformes liés à la recherche en dida et péda.



V. Documents textuels pédagogiques

Les programmes font le lien avec les aspects scientifiques puisqu’ils présentent les 
savoirs transposés, enseignables et les compétences à atteindre (programmes 
disciplinaires et socle commun). Comptons aussi avec les documents d’accompagnement 
disciplinaires publiés sur le site Eduscol. D’autres documents publiés en lien avec la 
formation des enseignants par des instances comme les Inspections Académiques, les 
Rectorats ou les Inspe peuvent être mobilisés.

Les documents pédagogiques de l’enseignant concernent d’abord les préparations : fiche
de séance (en classe, à l’extérieur ou au musée) ou de séquence, tableau de la 
programmation annuelle en fonction des compétences, des questions du programme ou 
du partenariat culturel, organigramme de projet partenarial…

Les documents pédagogiques peuvent être également des documents didactiques, 
utilisés en lien avec l’apprentissage : fiche de suivi de projet, liste du matériel utilisé, 
image-support pour la pratique plastique, fichier- ressource individuel ou collectif pour la 
pratique ou pour la connaissance culturelle, programmation du mini-musée de l’école, 
fiche d’observation des compétences, fiche d’auto-évaluation…

Analyser une séance ou une séquence d’arts plastiques

I.   Distinction et contextualisation  

Rappelons la distinction entre la séance, découpage temporel, et la séquence, ensemble 
ayant une unité pédagogique autour de l’objectif général.

La séance sera contextualisée d’abord en lien avec sa place dans la séquence. Est-ce 
une séance inaugurale, à mi-parcours ou en fin de séquence ? Est-ce une séance 
d’apprentissage ? Quels sont les pré-acquis ? En quoi ces apprentissages préparent-ils la 
phase suivante ?

La séance et la séquence se rapportent l’une comme l’autre à un contexte scolaire en lien 
avec l’environnement socio-culturel, le cycle, le niveau. Enfin le contexte pédagogique est 
important en lien avec les prérequis, les prolongements et la programmation de l’année.

Dans le cadre du concours, ces informations ne seront pas forcément présentées mais 
leur évocation et les déductions ou hypothèses posées apporteront des éléments 
supplémentaires. À l’inverse, le sujet peut imposer un cycle et même un niveau.

Les sujets de l’épreuve proposant une analyse de séquence présenteront forcement des 
points critiquables par le candidat. Il ne faudra donc pas être intimidé par le dossier 
proposé mais oser porter un regard critique argumenté.

Pour la présentation de la démarche d’analyse d’une séance ou d’une séquence, nous 
nous basons sur le triangle pédagogique de Houssaye



II.   Côté professeur, analyse didactique   de l’enseignement  

L’analyse didactique se porte sur les savoirs et leur transmission et donc sur ce qui est 
mis en place par le professeur pour enseigner des contenus.

On s’intéresse obligatoirement aux objectifs : objectif général de la séquence, objectifs 
spécifiques de chaque séance et objectifs intermédiaires de chaque phase de séance. De 
quelle nature sont ces objectifs et sont-ils en cohérence avec les programmes de la 
discipline ? Quel lien avec les référents artistiques ? Les objectifs sont à mettre en 
perspective par rapport aux compétences disciplinaires du cycle, elles-mêmes liées à 
celles du socle.

Le contrat didactique instaure les attentes implicites du professeur vis- à-vis des élèves 
et réciproquement. Il se fixe par l’expérience depuis le début d’année et permet aux élèves
de régler leur comportement. Il va être intéressant de voir comment la séance sous-entend
tel ou tel contrat didactique. Par exemple le professeur est-il en attente d’une seule « 
bonne réponse », de « quelque chose de joli » ?

Les moyens didactiques employés pour enseigner (dispositif didactique avec les 
inducteurs et les contraintes, documents et œuvres mobilisés durant le cours), le 
découpage temporel (temps spécifiques de collecte des représentations initiales, de 
pratique exploratoire ou de projet, d’évaluation, d’institutionnalisation, de monstration du 
référent) sont confrontés aux objectifs : ce qui est mis en place est-il cohérent ou 
contradictoire par rapport aux objectifs et aux compétences ? Les compétences visées 
sont- elles mobilisées par les activités proposées ? Les procédures d’évaluation, 
notamment les critères choisis rapportés aux objectifs et aux compétences, permettent là 
aussi de vérifier la cohérence didactique.

III.   Interaction   professeur  /élèv  e   : analyse   pédagogique  

La démarche pédagogique de l’enseignant met en place des procédures qui 
fonctionnent selon certains principes comme le principe inductif ou le principe déductif. 
Ces principes sont mis en jeu dans des méthodes comme le fait d’expliquer en amont de 
la pratique pour la démarche déductive, ou le fait de partir d’une incitation ouverte pour le 
principe inductif.

La posture de l’enseignant doit être interrogée dans ses aspects divers : étayage, voix, 
occupation de l’espace de la salle, communication verbale (questions ouvertes, fermées, 
injonctions…) et non verbale (gestuelle, mimiques). Le dossier peut nous informer de cela
ou ne pas évoquer ce point qui pourra néanmoins être soulevé par le candidat.

Enfin les modalités d’interaction et de communication entre le professeur et les élèves, 
les élèves entre eux, les élèves et l’espace peuvent être considérées. Les relations en 
classe entre les élèves et le professeur, peuvent être explicites dans un document. Sinon, 
le candidat déduit du dossier ou fait des hypothèses. Les interactions passent par exemple
par l’aide technique du professeur sur la production de l’élève ou par la disposition d’une 
production plastique pour la faire voir. La communication verbale peut venir de l’élève 
(question…) ou du professeur ; elle peut se faire sous forme d’un échange verbal 
interpersonnel entre l’enseignant et l’élève ; elle peut concerner seulement les élèves 
entre eux ; elle peut être avec la classe entière ou pas. L’interaction entre élève et



espace passe par exemple par le problème de la circulation pour l’accès au matériel, par 
le niveau sonore pendant la phase de pratique, par les aménagements des tables 
(individuelles ou en îlots) etc.

IV.   Côté élève : analyse des modalités   de l’apprentissage  

L’apprentissage concerne l’élève dans sa relation au savoir à travers ses activités 
plastiques, verbales ou de regard sur des œuvres. Si la séance ou la séquence est 
présentée via une préparation de l’enseignant, le candidat envisagera les conséquences 
pour l’élève en général (ou pour des profils particuliers). 

Le sujet peut aussi comporter des photographies d’élèves lors des diverses phases de la 
séquence. IL faudra s’interroger sur divers points à travers les documents écrits, les 
photographies d’élève en train de produire, les productions plastiques ou les relevés de 
verbalisations d’élèves. D’abord considérons ce que l’élève apprend effectivement (qui 
ne correspond pas forcement avec l’objectif donné) : déterminer l’apprentissage qui est en
jeu dans l’activité proposée est important afin de considérer les aspects de construction 
didactique (la relation aux objectifs et aux programmes). 

Ensuite, éclairons comment il apprend : arriver à déceler ce qui est sollicité comme la 
sensibilité ou la réflexion ou encore l’expérience plastique. Enfin, prenons en compte le 
moment où il apprend : les diverses phases de la séquence peuvent se caractériser par 
des modalités d’apprentissages différentes (et parfois par l’absence d’apprentissage 
artistique).

Des points précédents, on pourra déduire ou reconnaître les étapes de l’apprentissage 
(comme l’approche exploratoire d’une notion, sa mise en œuvre dans un projet collectif, sa
mise en mot dans un temps de verbalisation…). Les enjeux liés au sensible, à la 
cognition, à la langue, au culturel de ces étapes pourront être présentés et critiqués. Il y a 
naturellement ici un lien avec les aspects de la démarche pédagogique conçue par 
l’enseignant mais qui peut avoir un écart avec la réalité de l’apprentissage des élèves.

On examinera enfin les difficultés et les blocages éventuels liés aux spécificités 
individuelles (personnalité), socio-culturelles (stéréotypes), scolaires ou disciplinaires eu 
égard aux choix didactiques de l’enseignant.

Concevoir une séquence : les visées pédagogiques

I.   Une unité pédagogique  

Une séance est un découpage temporel : tel jour, de telle heure à telle autre. La séquence
a une logique pédagogique sous forme d’une progression : c’est l’ensemble des 
actions mises en place par l’enseignant pour que l’apprentissage puisse se faire. 
L’apprentissage principal est donné par l’objectif général.

Une séquence d’arts plastiques peut se dérouler sur une seule séance mais la plupart du 
temps se déroule sur plusieurs, voire en primaire, sur l’ensemble d’une période 
éventuellement (6/7 séances). Le temps consacré à une séquence est variable en fonction
de la maturité des élèves et des exigences de la pratique (temps d’installation et de 



rangement). Si un projet dure plusieurs semaines, l’enseignant prévoit des 
rebondissements pédagogiques (pratiques et modalités pédagogiques diversifiées) afin 
de maintenir les élèves en éveil créatif.

II.   L’objectif général de la séquence  

L’objectif général de la séquence donne ce qui est attendu du point du savoir enseigné et 
de l’apprentissage des élèves. Il faut donc donner le domaine d’activité (C1) ou la 
question du programme (C2 et C3). Une séquence peut traiter d’une ou de plusieurs 
questions (par exemple, au C3, la représentation et la relation objet/espace, si le 
professeur propose des activités de croquis avant un travail en volume sur l’objet).

On précise ensuite l’objectif général, en lien avec les compétences correspondantes, d’un 
point de vue plasticien, comportemental, langagier et culturel Il faut être relativement 
précis et ne pas se contenter de reprendre les formules générales. On peut traduire 
l’objectif général en termes de capacités visées à l’issue de la séquence : « l’élève sera 
capable de », « l’élève aura compris », « l’élève connaîtra ».

Dans cette fiche et la suivante, nous prenons le même exemple qui est détaillé au fur et à 
mesure. Le professeur met en place pour un cycle 3, une séquence concernant les 
productions utilisant des images préexistantes. La question traitée sera celle de « la 
représentation ». En lien avec « Expérimenter, produire, créer » son objectif plasticien est 
d’amener les élèves à être capables de créer à partir d’images préexistantes en jouant sur
les effets esthétiques du collage et du montage et en exploitant ces effets sur la 
représentation du paysage. D’un point de vue comportemental, l’élève sera capable 
d’aboutir à des productions personnelles en explorant et en se mettant en projet ; il 
s’engagera dans une production en groupe en collaborant avec les autres. D’un point de 
vue langagier et théorique, l’élève connaîtra les mots « collage » et « montage » et saura 
les différencier. Culturellement, il connaîtra des artistes et des œuvres sur le paysage qui 
mobilisent l’esthétique du collage et du montage ou du photomontage.

III.   Des activités diverses et complémentaires   selon des objectifs   
spécifiques de séances

Ce sont des activités plastiques d’exploration ou de projet, activités autour desquelles 
s’organisent toutes les autres. Ce sont des activités de langage oral et parfois écrit : 
échanges verbaux, verbalisations, prises de paroles individuelles des élèves, notations au 
tableau, prises de notes sur le cahier d’arts… Ce sont des activités de perception : 
exploration sensorielle, regard sur des incitations iconiques ou spatiales, regard sur les 
productions de la classe… Ce sont des activités culturelles : regard sur des œuvres. Ce 
sont aussi, marginalement, des activités de rangement et de nettoyage qui participent, 
dès que possible, à une responsabilité citoyenne

Pour chaque séance, il y a donc un objectif spécifique qui peut même être décliné en 
objectifs intermédiaires selon chaque phase de séance. Les objectifs spécifiques seront 
précisés pour chaque séance décrite. Les élèves collectent des images et font des prises 
de vue photographiques dans la ville, réalisent des collages jouant sur des discontinuités 
et des décalages, réalisent des montages en cherchant une nouvelle unité avec des 
fragments d’origines diverses, s’engagent dans un projet de groupe concernant leur



environnement urbain quotidien.

Ils construisent des compétences numériques en utilisant l’appareil photo et un logiciel de 
traitement de texte et d’image (les graticiels comme paint, photofiltre, photorécit, gimp...) 
Oralement, ils échangent sur des images, sur les productions et ils présentent leur 
production finale. Par écrit, ils notent les mots « collage » et « montage » sur le cahier 
d’arts ; ils rédigent en français un texte sur leurs productions. Culturellement, ils 
découvrent des démarches d’artistes qu’ils rapprochent de leurs productions.

Concevoir une séquence : une progression

I.   Des temps articulés à la démarche de   création  

Un temps d’ouverture : pour une séance de pratique, c’est le moment de la présentation 
par l’enseignant du dispositif et de sa réception par les élèves. Pour une séquence plus 
longue mettant en jeu plusieurs séances de pratiques diverses, c’est une entrée en 
matière qui peut passer par une histoire, l’évocation d’un souvenir, un échange verbal 
suite à une question, une production rapide pour recueillir des représentations initiales, 
une perception sensible, une collecte, une présentation d’un objet ou d’une image que 
l’élève ou le professeur a apporté… L’enseignant crée un horizon d’attente et présente la 
finalisation de l’activité (l’aboutissement) afin de faire percevoir l’enjeu pour une meilleure 
implication et motivation des élèves (démarche de projet).

Un (des) temps d’action productive : pour une séquence courte c’est la production, pour 
une séquence plus longue il y aura divers temps progressifs de pratiques plastiques.

Un (des) temps de mise à distance : les productions sont achevées, c’est le moment de 
les exposer aux regards. L’élève fait le bilan, partage des remarques avec les autres et 
perçoit des prolongements créatifs possibles : c’est la verbalisation face aux productions.

Un aboutissement : Pour les projets plus ambitieux, c’est la finalisation de l’ensemble des
activités. Par exemple : une exposition ouverte aux parents, la publication sur le blog de la
classe, sur le journal, sur le site de l’établissement, la création d’une galerie d’art à 
vocation pédagogique …

Exemple : En ouverture de la 1 re séance, le professeur présente une photographie de 
magazine, à l’évidence retouchée : un paysage lisse et coloré à l’aspect artificiel. Des 
constituants du paysage sont trouvés (architecture, nature, constructions). Un débat a lieu 
sur la vraisemblance. Une question ressort : les images mentent -elles? Consulter « les 
images peuvent-elles mentir »  article en ligne de la philosophe Laurence Hasen Love.

 Le professeur annonce que ce travail fera partie de la correspondance scolaire établie 
avec un cycle 3, pour favoriser la relation école/collège.

.



II.   Des temps pédagogiques  

Articulée aux objectifs généraux, la séquence organise l’apprentissage en phases 
successives qui permettent à l’élève d’apprendre progressivement, par étapes (objectifs 
spécifiques des séances). Ce qui nous amène à préciser et à compléter les diverses 
phases :

• Parfois un temps d’évaluation diagnostique (un dessin, une verbalisation, un 
commentaire sur une expérience ou une image…).

• Une ou des phases de production plastique engageant exploration et projet de création 
autour d’apprentissages plasticiens.

• Un ou des temps de verbalisation face aux productions comme évaluation formative.

• Un ou des temps de référencement culturel des pratiques d’élèves pour des 
apprentissages culturels : regard sur des œuvres en classe, recherches sur le web, visite 
d’un lieu culturel.

• Un ou des temps d’institutionnalisation pour écrire des noms d’artistes, des mots 
nouveaux, des cartels des œuvres observées, pour conforter les apprentissages 
théoriques et culturels (utilisation du cahier d’arts).

• Des temps d’évaluation sommative par autoévaluation ou coévaluation des productions, 
avec ou sans fiche

Une collecte de fragments d’images a été demandée à la maison selon l’entrée « Maisons,
nature, voitures ». La classe dispose d’un lot de magazines illustrés. L’élève explore les 
images en fonction de ces entrées iconiques.

La deuxième phase porte sur l’exploration du collage. Elle va permettre à l’élève d’explorer
les effets de rupture plastique et iconique (ou, peut-être parfois, de continuité) entre des 
images rapprochées par le fruit du hasard. Les élèves expérimentent plusieurs fois le 
protocole suivant : jeter des fragments sur la feuille et observer la rencontre ainsi produite 
par le hasard. Des photos sont prises.

Ensuite, on aborde l’esthétique du collage selon une démarche de projet de création. 
L’incitation est : « Le paysage a reçu une décharge électrique, montre dans quel état il est 
». Contrainte : « utilise au moins 10 fragments d’images ».

Après la verbalisation, une œuvre de Hannah HÖCH est montrée. Le sens technique du 
mot « collage » est enrichi de son aspect esthétique.

L’autre phase de production aborde le montage. L’incitation est « Rien de vraiment bizarre 
», avec la contrainte « Fais un paysage avec au moins 10 fragments ». Les élèves 
manipulent des fragments pour chercher à les associer de façon discrète et créer, autant 
que possible, une cohérence. Ils se décident sur un montage et collent les morceaux.

Après la verbalisation, une œuvre de Peter HUTCHINSON est montrée ainsi qu’une image
de la série Fuji (2009) d’Alain BUBLEX et une photo du mont Fuji. Le mot « montage » ou 
« photomontage » est donné et défini.



III.   Une progression  

Il s’agit de penser une progression à l’intérieur de la séquence pour que l’élève chemine 
en enrichissant ou en déplaçant ses pratiques. Une progression type consiste à proposer 
une situation d’exploration puis une situation questionnante reprenant les découvertes 
plastiques dans un projet d’expression personnelle. Ce projet type peut être complexifié.

Après avoir abordé les constituants d’un paysage, après avoir fait une collecte de motifs et
après avoir appris sur le collage et le montage, le professeur engage la classe dans une 
démarche de projet par groupes pour des productions de plus grande échelle sur un sujet 
qui implique les élèves : le quartier de l’école. Dans ce projet, réalisé en groupes, les 
apprentissages trouvent à se réinvestir et à être mobilisés en fonction d’une intention 
expressive.

Une sortie à proximité de l’école suscite des observations et des photographies. Un regard
critique sur ces images du quartier est organisé en classe et donne lieu à un échange 
verbal. Enfin est donnée l’incitation « Du neuf dans le quartier : du mystère dans la rue ». 
La consigne d’accompagnement est : « Représenter le nouveau paysage du quartier ». 
Matériellement, les élèves doivent utiliser les photos prises in situ, ils peuvent les 
fragmenter, les agrandir, les reproduire, les froisser, les découper, les déchirer, les 
prolonger… D’autres images et papiers colorés sont utilisables, le travail se fait en 
groupes pour réaliser des grands formats sur le mur du couloir. Les réalisations se 
poursuivent durant deux séances. Plus tard, l’accrochage des productions fait 
l’événement, d’autant plus que les correspondants ont été invités.

IV.   Des connexions interdisciplinaires  

Dans le cadre de l’interdisciplinarité, le professeur des écoles peut intercaler des séances 
d’autres disciplines. Sont ajoutées une séance de géographie sur le paysage, de français 
sur la production d’un texte, d’histoire des arts sur le paysage en peinture au XVIIe siècle.

Dans le cadre du concours CRPE, le sujet peut nécessiter la construction de deux 
séquences différentes, en arts plastiques et en histoire des arts. Il peut aussi demander un
projet interdisciplinaire (type EPI en collège) mêlant les deux disciplines en intercalant les 
séances ou en travaillant en co-animation.



Présenter sa séquence ou séance

I.   Contextualisation  

On peut donner ou rappeler les éléments de contextualisation scolaire (école ou collège) 
et pédagogique (moment de l’année et prérequis).

II.   Les intentions pédagogiques  

L’étudiant.e.comme le professeur doit préciser ce qu’il veut faire apprendre et les 
compétences qui sont travaillées.

On fera correspondre compétence et objectifs généraux relativement à ces catégories :

• Aspects plasticiens : compétence « Expérimenter, produire, créer » et objectif général 
plasticien.

• Aspects comportementaux : compétence « Mettre en œuvre un projet artistique » et 
objectif général comportemental.

• Aspects langagiers : compétence « S’exprimer, analyser sa pratique, celle de ses pairs ; 
établir une relation avec celle des artistes, s’ouvrir à l’altérité » et objectif général 
langagier.

• Aspects culturels : compétence « Se repérer dans les domaines liés aux arts plastiques, 
être sensible aux questions de l’art » et objectif général culturel.

La relation avec les compétences du socle peut être précisée.

III.   Le parti pris didactique et l’effet de   progression  

L’étudiant.e comme le professeur, explicitera la logique de progression. Un organigramme 
avec cases et flèches peut aider à visualiser le déroulé mais il devra être clair et 
accompagné de quelques commentaires. On peut faire apparaître les séances 
successives avec les objectifs spécifiques de chacune, le temps d’ouverture et 
d’aboutissement, éventuellement le fil rouge de rituels comme le musée de classe ou 
l’utilisation de fiches de projet de groupe par exemple.

IV.   Description de la séquence  

Un tableau peut être une bonne solution pour présenter avec plus de détails chaque 
séance de la séquence.

N° Titre de la séance Durée

Objectif(s) spécifique(s) de la séance

Phase             Objectif 
intermédiaire

  Dispositif didactique (d’échanges verbaux ou de 
pratique ou de verbalisation ou d’institutionnalisation  
ou de référencement…)

Activité 
des 
élèves

                                                                             



V.   Précisions supplémentaires  

Des précisions peuvent être données sur l’étayage, les remédiations et sur la conduite 
pédagogique que l’on souhaiterait mener.

VI.   Les modalités d’évaluation  

L’évaluation fait partie de la démarche d’enseignement. Les modalités d’évaluations seront
préciser  :

• Types d’évaluation utilisés : diagnostique, formative, sommative.

• Outils d’évaluation : verbalisation, fiche d’observation, autoévaluation…

• Critères d’évaluation formative pour les phases de pratiques.

• Pour l’évaluation sommative, les critères en lien avec les objectifs généraux et les 
compétences

Un exemple de sujet d’arts plastiques (sujet zéro n° 1) graphisme
décoratif à la manière de Calder https://media.devenirenseignant.gouv.fr/file/crpe/20/3

sujet_zero_2022_crpe_arts_1_13972 03.pdf 

I.   La question et les documents  

La question d’arts plastiques porte ici sur une analyse critique d’une séance. Celle-ci est 
documentée par une fiche assez succincte (moins élaborée qu’une fiche de préparation 
attendue dans les préparations du maître) avec des éléments écrits et des éléments 
iconographiques que le candidat doit aussi prendre en compte (document n° 1).

Notons que le dossier comporte aussi d’autres documents : une fiche concernant une 
séquence également illustrée et de parti-pris pédagogique très différent, un texte théorique
relatif à la didactique du français et non pas à la didactique des arts plastiques, un extrait 
des textes officiels qui pose le contenu disciplinaire dont il est question (le graphisme 
décoratif). Ces trois autres documents devront être utilisés obligatoirement comme contre-
point ou appui dans l’analyse du document n° 1 (attention : on ne demande pas deux 
analyses critiques mais une seule).

La présence de ce texte relatif à la didactique du français pointe déjà un questionnement 
sur les relations entre le graphisme décoratif relevant du domaine artistique et celui du 
graphisme relevant de la préparation au langage écrit. Il y a forcément corrélation entre les
domaines, notamment pour la maternelle dans laquelle les disciplines ne sont pas  
encoreinstituées, mais on ne doit pas oublier que l’on se situe dans le domaine des « 
productions plastiques et visuelles » en lien avec l’extrait de programme donné.

II.   Approche didactique : les savoirs  

D’un point de vue didactique, la première question à se poser est celle des savoirs ciblés 
par l’enseignant puis celle des savoirs réellement mis en jeu par la séquence. Ici, 
l’enseignant auteur de la fiche, précise deux objectifs. La critique principale est que 
l’aspect artistique de ceux-ci n’apparaît pas de manière franche. En effet « développer la 

./sujet_zero_2022_crpe_arts_1_13972%2003.pdf
https://media.devenirenseignant.gouv.fr/file/crpe/20/3


motricité fine » est, en arts plastiques, moins un objectif à atteindre qu’un moyen pour 
arriver à créer une forme graphique. On parle donc plutôt de « geste graphique ». De plus,
la référence à la partie du programme consacrée au « graphisme décoratif » n’est pas 
faîte. Les opérations plastiques liées à la répétition, l’enchaînement des boucles n’est pas 
noté. 

Le deuxième objectif donné, « anticiper sur un tracé », renvoie à une maîtrise du geste qui
a à voir avec la capacité technique à produire un tracé graphique. Cependant la technique 
n’est pas ici pointée comme étant au service de l’expression. Les programmes précisent 
pourtant que le travail sur le graphisme doit se faire à « des fins créatives ».

L’œuvre étant choisie en lien avec le contenu du cours, il est intéressant d’interroger le 
choix de l’enseignant pour mieux cerner les savoirs mis en en jeu. Pour ce qui de l’œuvre 
de Calder, nous noterons la cohérence de ce choix qui permet effectivement de repérer 
des enchaînements de boucles, issues de gestes particuliers. Cependant, d’une part, 
l’aspect graphique est ici accompagné d’un travail important de la couleur. D’autre part, le 
format de l’œuvre (54 x 78 cm) ne permet pas de se situer dans une « motricité fine ». 
Enfin, le fait d’avoir choisi une seule œuvre n’amène pas à reconnaître le geste graphique 
de la boucle dans toute sa diversité technique et plastique. Nous sommes là plutôt sur un 
savoir très clos relevant de la capacité à développer une motricité à la manière de Calder.

Par ailleurs, l’enseignant ne fait pas référence aux attendus de fin de cycle. Ils permettent 
pourtant de situer les apprentissages visés en lien avec le travail effectué tout au long du 
cycle. Ici, « Réaliser une compositionpersonnelle en reproduisant des graphismes. Créer 
des graphismes nouveaux » aurait été pertinent ainsi que, pour la partie liée à la 
monstration de l’œuvre, « Décrire une image (…) en utilisant un vocabulaire adapté ».

Pour ce qui est des savoirs réellement en jeu dans la séquence, on précisera qu’ils sont 
de divers ordres. Il y a d’abord assurément un savoir culturel et probablement langagier (le
mot « boucle » est certainement donné) qui sont sollicités lors de la monstration de 
l’œuvre. Ensuite, du point de vue des savoirs plasticiens, ceux-ci sont avant tout 
techniques dans l’aspect graphique et dans le passage de la couleur en aplat sans 
dépasser les limites des formes. Cependant, il n’y a pas découverte d’outils ou de 
matériaux nouveaux. Pourtant, l’encre et le calame, le fusain, le pinceau rond et fin et la 
peinture auraient permis d’apprécier les incidences sur le geste (glisser avec le pinceau, 
gratter ou crisser avec le calame, varier la pression avec la peinture…) avec des effets 
plastiques très riches.

D’autres savoirs sont appelés par la mise en couleur et par l’organisation des couleurs les 
unes avec les autres dans l’espace du support. Mais le rôle de la couleur en lien avec le 
graphisme n’est pas repéré dans les objectifs par l’enseignant. La couleur aurait pu être 
travaillée en qualifiant le trait lui- même ou en accompagnant l’aspect expressif (par 
exemple, choisir une couleur pour exprimer un geste qui va vite…). Enfin, le prolongement
prévu à partir de gommettes, s’il est plastiquement assez pauvre, pourrait néanmoins 
convenir pour introduire une complexification du graphisme vers la recherche de 
graphismes nouveaux.

III.   Approche didactique : les dispositifs  



L’enseignant nomme ses phases soit en lien avec la démarche d’apprentissage (« 
entraînement ») soit en lien avec l’activité (« analyse d’image », « pratique »). Nous 
relevons le fait que la phase d’entraînement est une phase pratique qui ne suit pas une 
autre phase de pratique qui serait liée à l’apprentissage du tracé de la boucle. Il est 
incohérent que l’apprentissage du tracé de la boucle se fasse uniquement par un regard 
sur une œuvre et non pas par une expérience sensible et plastique comme cela est 
proposé dans le document deux.

Observons le dispositif de la phase de « pratique » et particulièrement les contraintes en 
lien avec l’objectif. Le format A4 n’est certes pas très grand mais est-il très adéquat pour 
une motricité fine (mais nous ne connaissons pas les pré-acquis de ces élèves) ? La 
contrainte de « tracer le plus vite possible » est intéressante pour la vivacité du geste mais
est-elle pertinente pour une motricité fine et précise ? l’imposition d’une craie grasse noire 
est sans doute visuellement efficace mais permet-elle de produire des gestes très précis ?
On le voit, outre des conditions expérimentales peu diversifiées, les contraintes sont peu 
adaptées à l’objectif.

Le candidat peut proposer des alternatives qui pourraient mieux convenir : proposer de 
supports très différents dans leur taille (de quelques centimètres à quart-raisin), 
éventuellement dans leur couleur, proposer des graphiques différents (crayon, marqueurs 
fin et larges, fusain, couleurs différentes…), aurait permis d’étendre le spectre des gestes 
et des tracés. Proposer des traversées du support rapides, lentes, alternant l’une ou 
l’autre, aurait permis une meilleure maîtrise gestuelle avec une part nécessaire 
d’expérimentation.

Toujours à propos de la pratique, on remarquera que la mise couleur doit prendre un 
temps certain dans la réalisation. Son rôle didactique est probablement, comme le 
souligne le document n° 3, lié à l’appropriation, la du tracé. Néanmoins, par rapport au 
graphisme décoratif, si la couleur peut participer à l’aspect de la forme graphique, il est 
paradoxal d’imposer cette modalité de mise en couleur alors que le travail sur le 
graphisme de la boucle est juste effleuré. En effet, les graphismes à partir de boucles 
pourraient se jouer d’explorations de combinaisons possibles (comme on le repère dans le
document n° 2) mais aussi d’explorations d’outils graphiques divers, de gestes 
d’amplitudes différentes.

IV. Approche pédagogique : démarche

La séquence voit se succéder plusieurs phases. La première phase consiste en la 
monstration d’une œuvre qui va être suivie par un temps de pratiques individuelles. On 
peut donc s’interroger sur le statut de cette œuvre. Sa place en début de séquence et la 
similarité entre œuvre et productions des élèves démontre bien qu’elle est mobilisée 
comme un modèle pour l’activité plastique. 

La démarche de l’enseignant est donc déductive. Avec l’œuvre comme modèle, il amène 
les élèves à saisir ce qu’il souhaite obtenir d’eux. Une fois cette règle donnée par la phase
1 (désignée par « b »), la phase 2 (« c ») va permettre aux élèves de vérifier la conformité 
du geste et la phase 3 (« d ») de mettre en pratique la règle posée par l’enseignant et le 
modèle. L’enseignant sollicite lors de la phase 1 une forte cognition de la part des élèves. 
Au contraire, le document n° 2, montre le recours à une première expérience corporelle 



(tourner avec son corps) transposée ensuite avec des matériaux filaires (faire tourner des 
éléments filaires) puis graphiquement. Cela est plus juste car cette démarche s’appuie sur 
le fait que « chez les petits, l’intelligence pratique précède l’intelligence réfléchie » (Piaget,
1969), ce qui est d’autant plus vrai dans la création plastique.

La réalisation pratique a été très guidée par l’enseignant comme le montre la similarité des
productions d’élèves entre elles. La démarche s’est fondée sur des consignes fermées. 
On peut faire l’hypothèse que la posture de l’enseignant a été pendant la réalisation une 
posture de contrôle très centrée sur le pilotage des activités et sur le respect des 
consignes. À l’inverse, le document 2 montre une démarche où les élèves sont en 
situation d’expérimentation et d’exploration ce qui implique un certain décentrement du 
professeur.

On peut légitimement s’interroger sur la démarche proposée dans le document 1 alors que
les programmes demandent de « développer le goût pour les activités artistiques » en 
usant de libertés d’« explorations » et de « découvertes ». Si la contrainte peut être une 
condition de production et même de créativité, trop de contraintes amène la modélisation. 
Cette séquence semble donc avoir mis de côté « les fins créatives » de l’apprentissage du
graphisme décoratif telles qu’elles sont sollicitées par les programmes.

V.   Approche des apprentissages de l’élève  

Plaçons-nous maintenant du côté de l’élève en nous appuyant sur les remarques écrites 
et sur l’analyse des productions.

Les élèves n’ont que très peu d’initiatives. Face à l’œuvre, ils ont une question précise et 
ne peuvent se confronter librement à cette découverte sensible. Plastiquement, au 
tableau, ils doivent refaire les tracés de boucles repérés dans l’œuvre. Ensuite ils suivent 
les injonctions du professeur pour la production de format A4. Les infléchissements 
personnels tiennent aux modalités du tracé rapide sur la feuille (pression, geste) et à leur 
manière d’investir l’espace du support (au centre, sur un bord, traversée en courbe ou plus
droite). Dans la logique de la démarche de cet enseignant, leur maîtrise peut être 
appréciée selon une norme de tracé régulier de chacune des boucles. Les choix 
personnels tiennent aux couleurs mais cela est assez périphérique par rapport à l’enjeux 
principal de l’apprentissage du graphisme de la boucle et de ses enchaînements. 

Les productions sont très similaires et ne se singularisent que très peu les unes des 
autres. La singularité n’a donc pas été valorisée comme ce devrait être le cas dans un 
enseignement artistique. Ce qui est sollicité c’est donc la pensée convergente qui 
consiste à aller vers un résultat attendu et même modélisé par l’œuvre montrée par la 
figure d’autorité de l’enseignant.

Le principe d’apprentissage est celui de l’imitation. Au contraire, le document n° 2 met
en place un temps pour « rechercher, explorer ». Ce principe d’exploration fondé sur la 
pensée divergente est plus conforme à la démarche de création d’autant plus que la 
dernière phase de « réinvestissement » semble amener les élèves à se mettre en projet 
en choisissant d’autres matériaux, ce qui génère de la convergence mais par rapport à 
des intentions personnelles et non pas par rapport à un modèle.



Les apprentissages culturels de l’élève semblent très réduits puisque l’œuvre sert 
essentiellement de support didactique pour repérer le travail à faire. Il est peu probable 
que la perception, trop guidée, ait été propre à amener un « regard critique ». La 
dimension émotionnelle de l’œuvre semble mise à l’écart et sa dimension artistique 
effacée par son usage didactique. Les apprentissages langagiers ont probablement été 
assez sommaires.

Les apprentissages plasticiens sont assez pauvres comptes tenus des possibles 
évoqués dans l’analyse didactique des dispositifs.

Les apprentissages comportementaux liés à la démarche de création sont également 
faibles : très peu de choix personnels, pas de véritable création personnelle. Cependant, 
l’élève est amené à s’adapter à une consigne et à des contraintes, il réalise une 
production et il reproduit des graphismes.

VI.   Conclusion  

Il est possible de revenir ici sur le questionnement sous-jacent au sujet relatif au travail 
du geste graphique dans le cadre de « commencer à écrire tout seul » et dans celui du « 
graphisme décoratif ». La proposition de

  de l’enseignant a l’ambition de s’inscrire dans le cadre artistique : sa référence à Calder 
le montre ainsi que son recours à la mise en couleur.

Cependant ses objectifs liés à une maîtrise gestuelle fine et sa démarche modélisante et 
convergente le place davantage en lien avec l’apprentissage du geste d’écriture.

Le côté ambigu de cette proposition ne prend pas la mesure de ce que peuvent apporter 
les arts plastiques au langage et notamment à l’écrit. Ce sont justement les aspects 
artistiques de la multiplicité des expériences d’outils, de supports, de gestes, 
d’expressions graphiques personnelles qui vont établir un fond très riche de savoirs, de 
maîtrises et d’appropriations gestuels et plastiques. C’est à partir de ce fond très large que
le resserrement du geste graphique lié à l’écrit pourra se faire avec profit comme le 
précisent les programmes (document n° 4 : « Ces acquisitions faciliteront la maîtrise des 
tracés de l’écriture »).

VII.   Aspects méthodologiques  

Comme on vient de le voir, les sujets à base d’analyse d’une séquence supposent de la 
part du candidat une connaissance et une compréhension de la didactique et de la 
pédagogie disciplinaire afin de pouvoir porter un regard critique. De même, ils demandent 
de bien connaître les programmes disciplinaires de chaque cycle afin de pouvoir s’y 
référer, et éventuellement de pouvoir les citer (une phrase des sujets est d’ailleurs explicite
sur ce point qui sera probablement évalué).

VIII.   Sujets demandant une proposition de   séquence (gestes cycle 3)  

Les sujets sollicitant la construction d’une séquence demandent des qualités similaires. 
Néanmoins, basons-nous sur le deuxième sujet zéro pour faire quelques remarques 
méthodologiques.



Ce sujet situe précisément le cycle et la question du programme. Il faut donc bien 
maîtriser ces programmes. Les documents du dossier proposent des photographies 
d’artistes au travail, ils sont riches d’enseignement sur le geste et l’implication du corps, 
les outils et les postures. Ils ont donc été choisis car ils donnent des éléments pour les 
apprentissages. Il y a également des reproductions d’œuvres qui nécessitent la capacité 
du candidat à les analyser à l’aune de la question du programme. Ces œuvres pourront 
constituer (pas forcément toutes, il faudra justifier le choix) les référents artistiques 
montrés aux élèves. Rappelons que la totalité ou une partie de ces œuvres auront été 
données dans la liste du programme. Le candidat aura donc eu le temps de se préparer.

Le document n° 2 donne des éléments didactiques et pédagogiques : modalité de travail 
imposée (groupe), contraintes matérielles à choisir. Les aspects matériels renvoient à des 
pratiques singulières : la peinture ou la calligraphie de formats divers pour la première 
liste, le volume ou le relief pour la deuxième liste, le dessin de petite dimension pour la 
troisième. Une fois ces implications décelées, le candidat fera un choix justifié.

Le troisième document est un texte théorique général sur la place du corps à l’école. Il 
permet de problématiser cet aspect à travers une proposition en arts plastiques.

Pour la présentation de la fiche de préparation, le candidat va utiliser la forme « tableau » 
telle que cela est pratiqué dans les documents de préparation du professeur. Il est 
néanmoins nécessaire d’introduire des éléments rédigés de présentation et de conclusion.
Ils permettront de souligner les choix liés aux documents, les partis-pris de progression 
pédagogique et de construction didactique et de récapituler des éléments comme ceux 
liés à l’évaluation.

Un corpus de références d’arts plastiques

https://www.devenirenseignant.gouv.fr/cid157967/programmes-crpe-session-2022.html

I.   Approcher chacune des œuvres  

Intéressons-nous au corpus publié pour la session 2022. Les œuvres données pour cette 
session embrassent un champ large : œuvre des arts dits « premiers » (poupée Kachina), 
œuvres d’art ancien (Brueghel, Vinci), œuvres d’art moderne (Claudel, Picasso, Halsman, 
Ernst), œuvres d’art contemporain (Jospin, LeWitt).

Certains de ces artistes sont des représentants de mouvements artistiques ou de culture 
dont il conviendra de connaître quelques caractéristiques : l’art tribal (Kachina), la 
renaissance italienne (Vinci), la renaissance nordique (Brueghel), le cubisme (Picasso), le 
surréalisme (Ernst et Dali), l’art conceptuel (Sol LeWitt). D’autres œuvres (Claudel, Jospin,
Halsman) sont moins facilement associées à un classement historique mais on pourra se 
renseigner sur le contexte artistique de l’époque : la sculpture de la fin du XIX e (Rodin 
notamment), la photographie après-guerre, l’art actuel.

Les médiums sont aussi assez divers : peinture sur bois et peinture murale, photographie 
de studio, dessin d’étude et frottage, relief par construction (carton), volume construit à 
partir d’éléments divers, sculpture de taille. Chaque œuvre s’inscrivant dans un médium, 
on tirera profit de regarder d’autres œuvres de chacun de ces moyens d’expression : par 
exemple, voir des peintures murales plus anciennes ou voir comment la photographie de 

https://www.devenirenseignant.gouv.fr/cid157967/programmes-crpe-session-2022.html


studio peut être différente de la photographie d’extérieur prise sur le vif. Cette étape est 
bien celle d’une mise en réseau des œuvres de la liste pour mieux appréhender leurs 
particularités.

II. Analyser les œuvres

Pour l’analyse approfondie des œuvres, le candidat pourra s’appuyer sur les éléments de 
la démarche d’analyse donnée dans cet ouvrage. Des aspects techniques seront repérés 
comme l’unicité du matériau pour La Petite Châtelaine et pour Forêt, matériau qui n’est 
pas recouvert de peinture et qui garde donc un aspect monochrome à l’inverse de la 
poupée et de la Tête de femme.

Des opérations plastiques seront notées, par exemple : découper, déchirer et associer 
pour Forêt, associer également pour Tête de femme et pour la poupée, frotter pour La 
forêt pétrifiée, etc.

La mise en jeu de constituants plastiques sera également relevée, par exemple : la 
lumière jouant sur les formes pour Forêt, la palette colorée bleu/ocre et brun/blanc pour 
Chasseurs dans la neige.

Des notions plastiques importantes seront soulignées : le point de vue pour beaucoup de 
ces œuvres comme pour Etude du mouvement des chats (multiplicité de points de vue), 
pour Tête de femme (combinaison de points de vue : profil, face), pour La Petite 
Châtelaine (regard et posture impliquant une vision en contre plongée vis-à-vis du 
spectateur), etc.

Des aspects iconographiques seront également à apprécier. Par exemple, on note divers 
degrés de ressemblance ou d’écart dans les œuvres représentatives. C’est le cas quand 
on rapproche l’œuvre de Claudel de celle de Picasso ou l’œuvre de Vinci de celle de 
Ernst.

Le sens généré par les œuvres sera également relevé comme l’effet de mystère pour les 
représentations de la forêt ou les effets narratifs des nombreux détails iconographiques de
l’œuvre de Brueghel.

III.   Dégager des axes communs  

Cette phase est importante car elle détermine des objets possibles de questionnement 
des futurs sujets. Néanmoins, on ne sera jamais à l’abri d’un sujet qui s’appuie sur un 
aspect isolé ou singulier.

Pour le programme qui nous occupe ici, plusieurs entrées sont repérables. Des 
thématiques ressortent, c’est celle de la représentation de la forêt (Jospin, Ernst, 
Brueghel), celle de la représentation humaine, féminine (Picasso, Claudel, poupée 
Kachina) et enfin celle de la représentation animale (le chat chez Vinci et Halsman).

Des médiums semblent se distinguer : la sculpture en ronde bosse (poupée, Picasso, 
Claudel), le volume construit (Picasso, Jospin, poupée Kachina), le dessin (Vinci, Ernst), la
peinture sur des supports divers (mur pour LeWitt, sculpture pour Picasso et pour la 
poupée Kachina, bois pour Brueghel) et dans une moindre mesure la photographie 
(Halsman). Des problématiques de création sont à déceler : jouer sur le ou les



points de vue dans une sculpture, affirmer la réalité du matériau sculptural ou le recouvrir, 
exploiter les qualités d’un seul matériau, exprimer ou saisir le mouvement, raconter dans 
une seule image, représenter avec ressemblance ou écart, jouer avec le hasard ou avec 
l’observation, concevoir une présentation dans un lieu.

IV.   Mettre en lien avec les contenus   disciplinaires  

Les axes communs sollicitent effectivement les contenus des programmes du cycle 1 (voir
les domaines d’activités) ou du cycle 2 ou 3 (voir les trois questions de chacun de ces 
cycles) ou encore de ces trois cycles à travers l’approche des notions fondamentales et 
récurrentes du langage plastique ; ici nous relevons quelques entrées des programmes 
comme la représentation, l’écart et la ressemblance, la présentation, les productions en 
volume, la narration, le matériau, la couleur…

Certains des axes semblent devoir être privilégiés par rapport à un cycle particulier sinon à
être adaptés. Ainsi, la problématique du point de vue en sculpture semble, tel que l’on peut
le déduire des œuvres, trop complexe pour la maternelle.

V.   Envisager des idées pédagogiques  

À partir des axes communs, le candidat pourra réfléchir à des idées ou des stratégies 
pédagogiques tout en restant assez large afin de ne pas construire un scenario 
pédagogique qui, restitué à l’écrit, pourrait apparaître comme ne prenant pas en compte la
demande et le dossier du sujet.

La réflexion peut porter sur des effets de progression : par exemple, pour « exploiter les 
qualités d’un matériau », partir d’abord d’une phase exploratoire, de perception puis 
d’intervention sur le matériau choisi, pour ensuite aller vers un projet.

La réflexion peut également se porter sur des dispositifs didactiques : par exemple pour 
travailler le point de vue, après avoir réalisé dans la séance précédente des 
représentations de face et de profil, donner comme contrainte d’associer ces deux 
représentations dans une seule production.

Le candidat peut aussi considérer des possibilités comme une sortie dans un lieu culturel, 
une séance dans un autre lieu que la classe, le recours à des outils ou matériaux 
particuliers, etc.
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La démarche de projet en Histoire des arts

I.   La séquence  

Une séquence pédagogique organise des phases successives nécessaires à l’acquisition 
d’apprentissages. Il faut penser faire le point sur ce que les élèves savent déjà ou sur 
leurs représentations initiales. Ensuite, l’enseignant organise des apprentissages 
successifs selon un ordre logique basé sur la nécessité de l’apprentissage précédent pour 
l’acquisition suivante.

II.   Se mettre en projet  

La démarche de projet consiste à doubler la logique pédagogique d’acquisition des 
apprentissages d’une logique d’activités finalisées par une réalisation. L’élève va donc 
orienter ses actions en vue d’une finalisation. Il gagne ainsi en implication, en motivation et
éprouve le sens qu’il y a à apprendre pour être capable de réaliser une tâche.

La démarche de projet est recommandée par les textes pour les Projets d’Éducation 
Artistique et Culturelle (PEAC). Dans l’enseignement de l’histoire des arts, elle sera mise 
en œuvre avec profit.

Les projets d’histoire des arts peuvent s’adjoindre d’autres disciplines pour travailler en 
interdisciplinarité. Par exemple, les disciplines artistiques peuvent intervenir pour des 
activités de production artistique ou le français pour la production d’écrit. Pour le concours,
le candidat précise le moment et le type d’intervention des disciplines sans les détailler.

III.   Pistes de projets  

Les projets d’activités en histoire des arts peuvent être très divers, en voici quelques 
exemples :

• Préparer une visite, se préparer à assister à un spectacle ou un concert.

• Préparer la rencontre avec un artiste ou un professionnel de la culture.

• Rédiger un compte rendu (d’une visite, d’une étude…) pour le journal ou le blog de 
l’école.

• Rédiger une correspondance avec un partenaire culturel ou une autre classe.

• Réaliser des panneaux pour une exposition didactique sur l’objet d’étude.

• Réaliser des notices détaillées (avec référencement d’histoire des arts) pour une 
exposition de productions artistiques de la classe, ou pour un concert ou un spectacle.

• Préparer une exposition « publique » du musée de classe.

• Réaliser une vidéo ou un diaporama sur l’objet d’étude.

• Réaliser des affiches pour communiquer les points essentiels liés à l’objet d’étude.

Parfois, les finalisations peuvent être construites en partenariat (par exemple pour une 
exposition pédagogique dans un musée).



La mise en réseau des œuvres

I.   La démarche comparative  

Pour mieux faire voir, entendre et comprendre, la démarche dialectique va avoir une 
certaine efficacité. Le professeur peut prévoir des moments spécifiques en groupe classe. 
Dans les moments de recherche documentaire, les élèves sont aussi conduits à adopter 
cette démarche comparative. La tenue d’une collection de classe ou d’un « coin histoire 
des arts » met également en œuvre ces principes.

La démarche comparative consiste à présenter deux entités différentes, voire opposées. 
Le professeur choisit deux œuvres dont la confrontation va pouvoir aboutir à des constats.
Il est a priori plus simple de comparer deux œuvres du même médium artistique. À partir 
de l’œuvre choisie en lien avec l’objet d’étude, le professeur peut s’adjoindre des œuvres 
supplémentaires qui permettent ces études dialectiques. Toutefois, l’étude devrait aboutir 
à la possibilité de confronter des œuvres picturales, littéraires, dansées et musicales 
(l’objet d’étude décliné dans plusieurs domaines appelle cela).

Une comparaison s’instaure entre les œuvres présentées pour déterminer les points de 
convergence et de divergence. Cet aspect comparatif relevant des points communs et des
différences permet à l’élève de mieux situer les particularités de chaque entité.

II.   La collection de classe  

L’enseignement de l’histoire des arts tend à permettre l’émergence d’un musée (et d’une 
discothèque) imaginaire. La notion de « musée imaginaire » a été introduite par Malraux 
qui constate qu’à l’heure de la reproduction photographique, l’individu peut connaître et 
rapprocher des œuvres distantes dans le temps et l’espace, constituant ainsi non un 
musée concret mais une collection imaginaire.

Le principe de la collection répond à une activité à la fois proche de l’univers enfantin et de
l’univers artistique. Pédagogiquement, la collection se fonde sur le temps moyen ou long 
(plusieurs périodes ou l’année). Les œuvres de la séquence d’histoire des arts rejoignent 
la collection comprenant déjà d’autres œuvres vues ou entendues en musique ou en arts 
plastiques. Il s’agit de rendre les œuvres familières à l’élève et donc de jouer sur 
l’imprégnation.

Cela va se concrétiser par la mise en place d’un musée/discothèque de classe regroupant 
une documentation (reproductions, enregistrements, fichiers-images, favoris…) par 
affichage, dans un classeur ou de façon numérique.

La collection de classe n’a de cohérence pédagogique que si elle permet des regards et 
des écoutes divers et multiples. Des activités régulières, voire ritualisées, déclenchent des
manipulations, des rapprochements chronologiques ou par entrées formelles, des 
commentaires ou des débats.

Le principe comparatif des classements permet de constituer des « familles » d’œuvres 
d’un même domaine ou de plusieurs, selon des aspects techniques, formels, sémantiques 
ou d’usage. Notons que les tableaux blancs interactifs permettent ces jeux de 
rapprochements.



III.   Le « coin histoire des arts »  

Le principe des « coins » mis en pratique à l’école maternelle avec une visée pédagogique
est mobilisé également à l’école élémentaire pour faire de l’espace de la classe un milieu 
éducatif. Instaurer un « coin histoire des arts » par l’appropriation d’un pan de mur pour 
affichage et d’une étagère pour rangement de ressources est un atout pour cet 
enseignement. Il peut être proche de l’affichage des productions plastiques des élèves.

L’affichage peut être permanent et cumulatif : les reproductions s’ajoutent au fur et à 
mesure que les œuvres sont vues et étudiées. Il peut aussi être temporaire : les 
accrochages changent au fur et à mesure des séquences pédagogiques.

Le professeur décide si la frise chronologique d’histoire des arts peut se loger ici (souvent 
l’espace est trop étroit) ou si elle est une extension de la frise d’histoire (puisque relevant 
d’une même logique chronologique).

La classe au musée

I.   Le lieu de la « rencontre »  

En classe, l’enseignant dispose d’une documentation iconographique de plus en plus riche
avec les ressources du Web. Néanmoins, la véritable « rencontre » au musée ou dans 
une autre structure culturelle se fait dans toutes les dimensions sensibles. L’élève éprouve
l’œuvre, fait l’expérience de sa matérialité, de sa taille, de sa relation à l’espace 
d’exposition et des relations de proximité avec d’autres œuvres accrochées dans le même
espace. La visite au musée est donc un moment privilégié.

II.   Le projet pédagogique  

La visite ne peut être isolée d’un projet pédagogique. En ce sens, elle répond à des 
objectifs d’apprentissage et à des compétences. Les compétences « identifier » et « 
analyser » des programmes d’histoire des arts se poursuivent de la classe au musée. La 
compétence « se repérer » ne peut se construire qu’en fréquentant des lieux d’art. Les 
objectifs de la séquence permettent de choisir les œuvres sur lesquelles porte la visite. La 
visite sera mise au point par l’enseignant en collaboration avec le médiateur de la 
structure : un partenariat culturel se met donc en place.

III.   La préparation de la visite  

Les activités en amont de la visite apportent les prérequis nécessaires du point de vue des
apprentissages esthétiques, méthodologiques et langagiers, contextuels… Des outils 
didactiques seront utilisés comme les albums sur le thème du musée ou des outils 
proposés par la structure (des valises pédagogiques, des dossiers…). Le projet 
pédagogique permet de déterminer un axe de visite en lien avec les objectifs, en 
choisissant quelques œuvres à travailler. En plus de la préparation pédagogique, une 
préparation administrative et organisationnelle est nécessaire



IV.   La visite  

Le temps de la visite est un temps de coéducation pendant lequel professeur et médiateur 
culturel sont deux interlocuteurs des élèves. Les deux sont actifs (diversement selon les 
cas, le professeur pouvant prendre en charge un groupe ou accompagner le médiateur 
pour intervenir ensemble). Le professeur reste responsable de sa classe. Des œuvres ont 
été sélectionnées car on ne saurait embrasser l’ensemble des collections ou de 
l’exposition en quelques heures.

Les modalités principales sont :

• L’atelier de pratique plastique en lien avec les œuvres et l’axe du projet, animé par le 
médiateur. La production constitue pour l’élève une modalité d’appropriation des 
questionnements artistiques présents dans les œuvres choisies.

• Des activités plus autonomes des élèves pour découvrir les lieux (en cycle 3). Parfois, 
cette visite des élèves peut être appareillée par des fiches de « jeux de pistes » ou autres 
questionnaires pour mieux cibler l’attention sur les œuvres, les cartels, les accrochages.

• Des « face à l’œuvre » engageant des regards, des échanges verbaux, éventuellement 
des croquis. Ces « face à l’œuvre » peuvent être animés directement par le médiateur (ou 
animés ensemble, avec le professeur) ou être d’abord anticipés, en autonomie, par des 
groupes d’élèves. Le « face à l’œuvre », qui rend l’élève actif, permet de partir de ses 
réactions premières pour ensuite expliciter quelques phénomènes artistiques.

• Pour garder trace de la visite, l’élève peut photographier (si cela est autorisé), croquer et 
écrire (sur un carnet de dessin).

V.   L’aval de la visite  

Suivant les projets, les suites de la visite sont multiples. Cependant, il semble 
incontournable de faire au moins un bilan avec les élèves pour tirer des enseignements ou
des questionnements de l’expérience de visite et pour institutionnaliser des 
connaissances.

Ensuite, en histoire des arts et/ou dans les autres disciplines du projet, peuvent se 
poursuivre les apprentissages, selon la progression établie lors de la construction de la 
séquence.

VI.   Approfondissements  

Des partenariats plus approfondis peuvent parfois être institués ; les Parcours d’Education 
Artistique et Culturelle (PEAC) permettent d’être plus ambitieux et d’aller plus loin dans le 
partenariat culturel, jusqu’à une co-construction du projet.

Vous consulterez le blog sur les différentes approches d’une œuvre d’art, sur les pistes 
pédagogiques possibles :http://blog.inspe-bretagne.fr/arts-plastiques-m1m2/?cat=200

http://blog.inspe-bretagne.fr/arts-plastiques-m1m2/?cat=200


Un exemple de sujet d’histoire des arts (sujet zéro n° 2)

https://media.devenirenseignant.gouv.fr/file/crpe/20/5 
sujet_zero_2022_crpe_arts_2_13972 05.pdf

I.   La question et les documents  

La question porte sur l’analyse d’une page de manuel. Elle s’appuie sur un dossier 
documentaire et se pose en lien avec une des compétences de l’histoire des arts (« Situer 
»). Ce dernier point va constituer un axe à privilégier.

Le document n° 1 n’est pas une fiche de préparation d’enseignant mais une page de 
manuel. Aussi, la séquence est racontée plus que présentée avec précision. Par exemple, 
nous aurons à déduire du récit les compétences en jeu. Il comporte des éléments écrits 
mais aussi iconographiques que nous pouvons considérer comme le corpus d’œuvres de 
la séquence proposé par l’enseignante.

Le document n° 2 est un extrait d’un document validé par le ministère comme document 
pédagogique d’aide à la mise en œuvre de cet enseignement. Son objet, en lien avec le 
patrimoine de proximité, nous interroge sur le recours à ce type de ressource dans le 
cadre de cette séquence. De plus, l’on notera que les approches historiques et artistiques 
nous ouvrent des perspectives sur la compétence « situer » et sur l’interdisciplinarité.

Le document n° 3 est une contribution scientifique sur la question de l’interdisciplinarité qui
apporte des éléments de définition.

Le document n° 4 est un extrait des programmes où, là encore, nous trouvons des 
éléments à exploiter par rapport à l’axe donné par le sujet

Rappelons que toutes ou une partie des œuvres du dossier appartiennent au corpus 
donné comme programme annuel à cette épreuve. Le candidat aura donc travaillé sur 
celles-ci et pourra s’appuyer sur ses connaissances, ses analyses et ses réflexions 
préalables.

II.   Approche critique de l’objet d’étude  

L’objet d’étude choisi par l’enseignante est un thème (le cheval). On constate qu’un thème 
choisi comme objet d’étude peut avoir l’avantage de collecter des œuvres l’illustrant, c’est 
ce qui est fait ici. Cela devrait pouvoir permettre de repérer les traitements stylistiques de 
ce motif à travers les époques. Cette approche donne effectivement la possibilité 
d’apporter des caractères formels pour pouvoir situer l’œuvre dans un moment de l’histoire
artistique.

Seulement, un tel thème ne permet pas de soulever les ressorts fondamentaux des arts 
comme le ferait une problématique. Ainsi, « la relation entre l’homme et le cheval telle 
qu’elle est montrée à travers les arts » pourrait davantage poser question sur les 
modalités matérielles, formelles, iconographiques et sémantiques du traitement artistique 
de ce motif. Elle pourrait également mieux permettre d’interroger les contextes sociétaux, 
économiques et culturels et donc mieux aborder la compétence « situer ».

III.   Approche critique du corpus présenté  

https://media.devenirenseignant.gouv.fr/file/crpe/20/5%20sujet_zero_2022_crpe_arts_2_13972%2005.pdf
https://media.devenirenseignant.gouv.fr/file/crpe/20/5%20sujet_zero_2022_crpe_arts_2_13972%2005.pdf


Remarquons d’abord que les reproductions des œuvres ne sont pas accompagnées de 
leurs cartels ce qui est un manque de rigueur scientifique mais aussi un manquement 
informationnel pour les élèves.

Les œuvres présentées dans cette page de manuel relèvent toutes du champ des arts 
plastiques, plus précisément des Beaux-Arts, essentiellement de la peinture avec une 
œuvre dessinée. Ce dessin de Leonard de Vinci est d’ailleurs une étude, dessin 
préparatoire à une œuvre picturale, sans doute réalisée à partir de l’observation de 
l’animal.

En lien avec la compétence « situer », la question est de savoir si ces œuvres sont 
suffisamment marquantes de périodes charnières de l’histoire artistique.

L’œuvre de Vinci est intéressante car elle marque le souci de la représentation de la 
réalité en cherchant une ressemblance anatomique, même idéalisée. Cependant, l’apport 
de la Renaissance italienne ne peut être perçu par l’élève qu’en comparaison d’œuvres ne
fonctionnant pas sur ce principe. Une œuvre du moyen-âge aurait pu permettre de 
mesurer le schématisme des formes éloignées d’une réalité perçue. L’œuvre de Lascaux, 
sans compter qu’elle présente avant tout un bovidé (l’équidé est difficilement perceptible), 
remplit difficilement ce rôle car on constate l’apport de l’observation des formes (ligne 
dorsale) dans la représentation.

Cependant elle a le mérite de pointer l’animal sauvage comme un motif privilégié dans la 
société des chasseurs-cueilleurs du Paléolithique. Une photographie plus descriptive, par 
exemple du 19 e siècle, aurait pu être l’autre référent d’une image gardant trace des 
formes de l’animal en l’absence du processus d’idéalisation qu’opère le dessin de 
Léonard.

L’œuvre de Vélasquez permet de souligner la posture équestre du grand seigneur du 17e 
siècle comme étant un attribut de sa puissance. Néanmoins, un portrait royal aurait pu 
plus clairement jouer ce rôle et être plus facilement repérable en lien avec la frise 
historique construite en histoire.

La référence au portrait équestre de la Rome antique, reprise dans la statuaire des rois 
sur les places royales en France aurait pu être très pertinente.

L’art moderne, autre moment charnière, est représenté par la figure de Seurat. Si le 
traitement de la couleur et de la touche pointilliste est ici caractéristique, il ne s’applique 
que très peu au cheval blanc. Le travail de la forme n’est pas non plus exemplaire d’un 
bouleversement des codes de représentation de la modernité. Une œuvre expressionniste
du mouvement du Blaue Reiter [Le Cavalier Bleu] ou de Picasso (en rapport avec 
Guernica ou avec les corridas) auraient mieux rempli ce rôle de repère.

Relevons que la recherche sur le Net devrait enrichir le corpus mais au risque de ne 
pouvoir approfondir l’approche des œuvres par manque de temps et de rester sur une 
approche uniquement iconographique assez superficielle.



IV.   Vers une transdisciplinarité artistique  

Si l’on se réfère à la définition institutionnelle de l’histoire des arts, il apparaît clairement 
que cette page de manuel scolaire est seulement orientée vers le champ des beaux-arts, 
ce qui est en contradiction avec les notions de pluridisciplinarité et de transversalité qui 
sont préconisées dans les programmes. Le regard critique sur ce document nous incite à 
développer des références d’œuvres dans d’autres champs artistiques tout en conservant 
naturellement le thème qui connecte les œuvres présentées, c’est-à-dire la thématique du 
cheval et de ses rapports avec l’homme tout en prenant en compte les différents usages 
d’une domestication qui fait de l’animal « sa plus belle conquête ».

Le tableau ci-dessous propose des œuvres périphériques et reprend les catégorisations 
suggérées dans le document n° 4 qui correspond au rappel du programme d’histoire des 
arts. Il faut noter que l’histoire et la géographie sont déjà présentes dans la 
contextualisation des œuvres.

Disciplines Œuvres

Français Poésie Littérature

 • Complainte du petit cheval blanc, poésie de Paul Fort (1872-1960).

• Cheval, calligramme de Guillaume Apollinaire (1880-1918).

• Le cheval et le loup, fable de Jean de la Fontaine (1668, livre V).

• L’homme qui murmurait à l’oreille des chevaux, roman de l’écrivain

britannique Nicolas Evans (1995).

Cinéma Arts du spectacle vivant

• Ex anima, la ronde des chevaux de Bartabas (2020). Théâtre équestre.

• Black Beauty, film américain de Ashley Davis (2020). Rapports humains

entre une adolescente et son cheval.

Éducation musicale

• Complainte du petit cheval blanc, poésie de Paul Fort mise en musique par Georges 
Brassens.

• Chanson pour le petit cheval, chanson de Déodat de Séverac (1910).

• Promenade musicale en traîneau, de Léopold Mozart (évocation du

cheval au trot).

• Mazeppa, poème symphonique de Franz Liszt (1851). Évocation d’une

course folle sur le dos d’un cheval.

À la lecture de ces nouvelles références artistiques, il apparaît que le thème du cheval est 
aussi bien présent dans d’autres champs artistiques que les beaux-arts. La page du 
manuel présentée dans ce sujet zéro d’histoire des arts met en exergue la focalisation du 



concepteur de l’ouvrage sur les arts plastiques, ce qui constitue une vision trop partielle de
cet enseignement qui se veut ouvert sur l’ensemble des disciplines artistiques

V.   L’approche critique de la démarche   pédagogique  

Des carnets de dessins semblent avoir été un préalable au travail d’histoire des arts. Puis 
une collecte sur le Net a permis de réunir un corpus, probablement plus large que celui qui
illustre cette page, qui a été traité par la classe sans doute par des opérations de 
classement. Enfin, les travaux ont abouti à une mise en place d’une frise.

L’ouverture et la finalisation de la séquence sont à souligner. En effet, partir de productions
dessinées (sans doute de chevaux) a l’avantage de fonder la recherche de connaissances
artistiques d’histoire des arts sur une pratique artistique personnelle : c’est une bonne 
entrée en matière qui va motiver la recherche de connaissances. La mise en place d’une 
frise « artistique » aurait également pu être un point positif. En effet, annoncer en début de
séquence un aboutissement des activités va engager les élèves dans une démarche de 
projet. Seulement, cela ne semble pas avoir été le cas ici.

De plus la frise « artistique » ne semble n’être artistique que par son sujet alors qu’elle 
aurait pu mobiliser les arts plastiques dans une production véritablement plastique dans le 
cadre bien compris de l’interdisciplinarité (document n° 3).

Le recours à une recherche sur le Net peut dans certaines conditions être porteuse 
d’enseignement mais elle nécessite une certaine autonomie et un regard critique. Il s’agit 
là de prérequis. Présélectionner des sites, scientifiquement fiables mais abordables par 
des élèves du cycle 3, semble nécessaire (site de structures culturelles, ressources à 
destination du public jeune ou des scolaires). 

Une autre possibilité est le dossier d’étude confectionné par l’enseignant qui peut alors 
présélectionner les documents qu’il juge nécessaires. En lien avec la compétence « Situer
», on peut envisager des documents historiques, des citations simples d’historiens de l’art 
commentant les œuvres, des textes évoquant des pratiques culturelles, etc.

Précisons également que la démarche pédagogique est ici davantage celle d’une histoire 
de l’art (« Jouer à l’historien d’art ») qu’une histoire des arts. Cela tient au choix du corpus 
comme nous l’avons précisé précédemment


