
«Extension du dessin :  diversité  des  supports,  des  échelles,  virtualité,  espace ou
paysage comme matériaux du dessin... »

Programmes de l’enseignement de spécialité d’arts de classes de première de la voie 
générale. Arrêté du 19 juillet 2019. Bulletin officiel spécial n° 8 du 25 juillet 2019. 

En vous appuyant sur le point du programme « L’artiste dessinant », en première enseignement
de spécialité,  dont l’extrait est cité ci-dessus, confronté au(x) document(s) joint(s) « Elias 
Crespin, Grand HexaNet, 2018 », vous proposerez une séquence d’enseignement. 

Je prend je prends 

Vous justifierez votre choix, vos intentions pédagogiques en étant attentif:
– à déterminer les connaissances et les compétences travaillées pour cette séquence, en les 
situant également au regard de la progressivité des acquis visés sur l’ensemble du cycle […]
et leurs contributions au Socle commun de connaissances, de compétences et de culture ; 
– à argumenter le dispositif d’enseignement proposé, les modalités d’apprentissage et 
d’évaluation retenues ; 
– à préciser et à motiver les pratiques artistiques et références culturelles envisagées et 
investiguées.

Votre réponse sera confortée par le recours à une ou plusieurs autres références librement 
choisies dont vous exploiterez les aspects les plus significatifs et pertinents au regard des 
orientations que vous souhaitez justifier.

N.B. Ces références peuvent être choisies parmi celles appartenant : 
- aux œuvres et démarches relevant du domaine artistique choisi, à celui de la création en 
arts plastiques ou encore à tout autre domaine des arts ; 
- aux écrits théoriques ou méthodologiques en pédagogie et en didactique, en arts 
plastiques et plus globalement en éducation ;-

- aux écrits théoriques et critiques portant sur la création en arts plastiques et dans 
d’autres arts.



Document 1

https://www.youtube.com/watch?v=er7G1rNkd3c

Elias Crespin, Grand HexaNet, 2018, 90 cylindres d’aluminium anodisé, nylon, moteurs, 
interface électronique. P. 4,395 x L. 5,025 m ; surface : 16,56 m ; amplitude : 10 m. Extrait 
vidéo, durée de l’extrait : 1 min 01 secondes. 

https://www.youtube.com/watch?v=er7G1rNkd3c


Analyse de la référence

Un ensemble  de  triangles  qui  forment  un  hexagone  évoluent  au-dessus  des  spectateurs.  Cette
installation au Grand Palais à Paris est réalisée à partir d’éléments métalliques que l’artiste a modelé
à la main et qui sont mis en scène grâce à un programme informatique. Ces éléments sont suspendus
par des fils de nylon que le spectateur ne peut pas distinguer. Cela donne l’impression que les tubes
flottent  dans  l’air.  Cette  structure  géométrique  modulaire  évolue  au-dessus  du  grand  escalier
Clemenceau, lieu de passage et évolue en permanence. L’oeuvre questionne en ce sens la pratique
du dessin dans l’espace et de l’espace du dessin. 

Notions : chorégraphie, forme, espace, in situ, mouvement, temps, couleur, ligne

En quoi le dessin génère t-il son propre espace     ? - s'adapter à de nouveaux médiums pour  
dessiner - interroger le dessin dans son rapport aux espaces, celui du support et de l'espace
réel

Séquence

Niveau : Première de spécialité (4H/semaine)

Nombre de séances : 3

Moment dans l’année : 3e trimestre, fin d’année

Incitation : Traces dans l’espace 

Consigne : Inventez un moyen de dessiner dans l’espace...

Contrainte : ...sans papier et sans outils scripteurs. Vous réfléchirez au moyens de présenter votre
réalisation au reste de la classe.  

Modalités de travail : Groupe de 2

Espace de travail : La classe, le lycée (extérieur autorisé, prévenir chef d’établissement)

Objectifs péda : 

- Appréhender l’espace réel comme un support potentiel du dessin

- Adaptation à de nouveaux médiums pour dessiner

- Prendre en compte la présentation de l’œuvre et la réception du spectateur 



Séance 1 : 1H

Temps Déroulement

20 min Les  élèves  s’installent  dans  la  salle.  Je  leur  annonce  qu’ils  vont  devoir  des
« Traces  dans  l’espace »  (incitation).  Consigne  +  contrainte.  Réflexion  en
groupe classe sur la pratique du dessin. 

Constitution des groupes. 

20 min Réflexion par  groupes  de deux et  alimentation du carnet  de croquis,  évalué
(tous les élèves ont un carnet à alimenter durant le cours voir à la maison avec
des croquis, explications des intentions, références…)

15 min Lancement  de  la  pratique :  repérage  d’un  espace  à  investir,  premières
expérimentations… 

5 min Rangement

Séance 2 : 2H

55 min Pratique

Prise en compte de la présentation du travail (photographie, vidéo, performance
disposition : appareils photos, tablettes, ordinateurs, vidéo-projecteur… 

15 min Rangement et rassemblement en classe pour la verbalisation

25 min Présentation des productions et verbalisation 
- Quels médiums et outils ont été utilisés ? A quelles fins ? 
-  Qu’est  ce  que  cela  produit  sur  le  spectateur ?  (point  de  vue  particulier ?
Représentation) 
- Quelle a été l’action du corps dans la réalisation ? 

25 min Références
- Francis Alys, The Green line, 2004
- Orozco, Extension of reflection, 1993

- Boltanski, Théâtre d’ombres, 1984-97

- Georges Rousse, Trois cercles désaxés, 2005

- François Morellet, L’Avalanche, 1996



Évaluation :

- Carnet de recherches évalué : qualité des croquis, variété des propositions

- Capacité à s’exprimer sur son travail plastique, en employant un vocabulaire adapté

- Investigations des matériaux dans l’espace à des fins plastiques 

- Prise en compte de la réception du spectateur

Suppositions de travaux d’élèves :

- Anamorphoses, chorégraphies, traces du corps...



« La relation du corps à la production artistique : l’implication du corps de l’auteur ; les
effets du geste et de l’instrument, les qualités plastiques et les effets visuels obtenus ; la
lisibilité du processus de production et de son déploiement dans le temps et dans l’espace :
traces, performance, théâtralisation, événements, œuvres éphémères, captations. »

Programmes d’enseignement du cycle des approfondissements (cycle 4). Arrêté du 9-11-2015
publié au JO du 24-11-2015. 

En vous appuyant sur le point du programme « La relation du corps à la production artistique
 », au cycle 4,  dont l’extrait est cité ci-dessus, confronté au(x) document(s) joint(s) 
« Collectif Fuse, Ljós, 2014 », vous proposerez une séquence d’enseignement. 

Vous justifierez votre choix, vos intentions pédagogiques en étant attentif:
– à déterminer les connaissances et les compétences travaillées pour cette séquence, en les 
situant également au regard de la progressivité des acquis visés sur l’ensemble du cycle […]
et leurs contributions au Socle commun de connaissances, de compétences et de culture ; 
– à argumenter le dispositif d’enseignement proposé, les modalités d’apprentissage et 
d’évaluation retenues ; 
– à préciser et à motiver les pratiques artistiques et références culturelles envisagées et 
investiguées.

Votre réponse sera confortée par le recours à une ou plusieurs autres références librement 
choisies dont vous exploiterez les aspects les plus significatifs et pertinents au regard des 
orientations que vous souhaitez justifier.

N.B. Ces références peuvent être choisies parmi celles appartenant : 
- aux œuvres et démarches relevant du domaine artistique choisi, à celui de la création en 
arts plastiques ou encore à tout autre domaine des arts ; 
- aux écrits théoriques ou méthodologiques en pédagogie et en didactique, en arts 
plastiques et plus globalement en éducation ;-

-  aux  écrits  théoriques  et  critiques  portant  sur  la  création  en  arts  plastiques  et  dans
d’autres arts.



Parcours et acquis des élèves

Le cycle 2 a permis « ; ils apprennent eux-mêmes aussi à devenir spectateurs. Le 
professeur s’assure que les élèves prennent plaisir à donner à voir leurs 
productions plastiques et à recevoir celles de leurs camarades. (...) Ce travail se 
conduit dans la salle de classe, dans des espaces de l’école organisés à cet effet 
(mini galeries), ou dans d’autres espaces extérieurs à l’enceinte scolaire. “Entre six 
et neuf ans (...) il prend conscience de l’écart entre ce qu’il voit, ce qu’il produit et ce
que le spectateur perçoit. »3

Au cycle 3, « La prise en compte du spectateur, de l’effet recherché : découverte 
des modalités de présentation afin de permettre la réception d’une production 
plastique ou d’une œuvre (accrochage, mise en espace, mise en scène, frontalité, 
circulation, parcours, participation ou passivité du spectateur...). » 

En conduisant pour ses élèves un travail sur cette question liée aux contenus et objectifs 
du programme, le professeur apporte un éclairage sur les liens susceptibles de se tisser 
entre le corps, celui de l’auteur ou du spectateur, et l’espace dans l’élaboration de 
l’œuvre. Il est attentif à proposer des situations variées qui permettent d’éprouver des 
œuvres renvoyant à cette question. 

Identifier et situer les sensibilités et les repères artistiques ou culturels des élèves : à 
l’âge du cycle 4 ou, plus généralement chez l’adolescent, le corps est en question, lui et 
autrui, l’individu et le groupe. La réflexion des artistes et les œuvres impliquant des 
éléments et des lectures plurivoques sont importantes. Dans les cycles précédents, les 
élèves ont perçu l’importance de la prise en compte du spectateur. Ils ont, lors de visites 
dans des musées, rencontré des œuvres impliquant les liens étroits engageant la relation
œuvre/espace et auteur/spectateur. À ce stade, il s’agit de les amener à élaborer des 
stratégies d’exposition qui engagent l’auteur (dans sa pratique, dans la mise en scène et 
dans son action face à un public).

Apporter aux élèves des savoirs, plasticiens, théoriques et culturels : le professeur 
amène les élèves à identifier et analyser les processus engagés d’ordres plastiques qui 
relèvent des gestes indiciels, des traces produites et visibles. Il invite à déterminer et 
nommer différents types d’accrochage et d’organisation de constituants plastiques dans 
l’espace. Il conduit les élèves à envisager l’œuvre selon deux points de vue : celui de 
l’auteur et celui du spectateur et à comprendre qu’œuvre, corps et espace sont 
étroitement liés.

Des savoirs en question dans un projet personnel de l’élève : il s’agit d’amener l’élève à 
explorer par le geste l’espace réel et sa matérialité, d’utiliser le corps comme 
prolongement de l’outil. Dans un second temps, l’élève prend conscience du dialogue 
entre la production et un spectateur hypothétique au regard de ses propres intentions 
d’auteur. En découvrant et pratiquant la performance, l’élève engage son corps et prend 
conscience qu’il peut être matériau, vecteur, outil d’expression dans une perspective 
élargie des langages. 



En quoi une production artistique peut-elle s’adresser au corps du spectateur, et 
comment l’auteur ou le spectateur peut-il s’impliquer dans une relation avec 
l’espace au sein d’une œuvre ?



Document 1

https://vimeo.com/98211670

Collectif Fuse, Ljós, 2014, extrait vidéo, durée de l’extrait : 4 min 09 secondes. 

N.B : La musique et les images projetées sont générées en direct
par les mouvements de la danseuse-acrobate suspendue
dans les airs, devant un écran géant. 

https://vimeo.com/98211670


Analyse de la référence

Fuse est un collectif Italien fondé en 2007 qui explore les relations entre danse et technologies
numériques.  

D'une durée de 20 minutes, Ljós (qui signifie « lumière » en islandais) est une performance dansée
en temps réel, accompagné d'une projection vidéo. Le spectateur est immergé dans un spectacle
onirique où le son, la  vidéo et les mouvements du corps de la danseuse  s'accordent parfaitement.
C'est une véritable danse en apesanteur. D'ailleurs, la danseuse n'évolue pas seule, contrairement à
ce  qu'on pourrait  penser  :  son partenaire,  c'est  la  projection.,  il  y  a  donc un lien  fort  entre  la
danseuse et  l'écran.  La  chorégraphie raconte l'histoire  d'une journée,  la  lumière  est  un élément
métaphorique. Le mouvement de la danseuse étant à 360°, elle peut voir le public, le visuel, son
corps,  son  ombre...C'est  donc  une  expérience  pour  elle  aussi.  Elena  Annovi,  danseuse  et
chorégraphe, est suspendue par un harnais face à un écran géant sur où vidéo et lumières se mêlent.
La vidéo, synchronisée avec le corps, permet au spectateur d'éprouver l'expérience de la gravité,
mais aussi peut être d'éveiller des sensations communes aux rêves, à l'imagination. 

Notions : corps, gestes, chorégraphie, espace, formes, lumière, immersion, son

Séquence

Niveau : 5e  

Nombre de séances : 2

Incitation : Gestes en collaboration

Consigne : Créez une composition en fonction de la musique que vous entendez (voir déroulement
séquence) 

Contrainte : Toute la surface du support doit être investie   

Matériel : 2 supports toile de 1,80 x 2 m, pinceaux type brosses, bâtons, peinture 

Modalités de travail : en groupe 



Espace de travail : la salle de classe

Objectifs péda : 

- Libérer le geste

- Comprendre que les gestes peuvent faire passer des émotions

- Prendre conscience des potentialités de l’outil sur une surface

- Travailler en groupe, penser la production en collaboration

Compétences     :  

- Expérimenter, produire, créer

- Mettre en œuvre un projet artistique 

Choix de deux musiques :

- Antonio Vivaldi, Hiver, extrait des Quatre saisons, 1723, 3 minutes 06 secondes.

https://www.youtube.com/watch?v=-4yDtJklZDM 

- Kompromat, Die Tausende Herbste, 2019, 3 minutes 53 secondes. 

https://www.youtube.com/watch?v=lcQLL6GesJU&list=PLiN-
7mukU_REZhFiWsvR5eiYcy-YuEjbX&index=6&t=0s

Séance 1 : 1H

En amont de la séance, les tables et les chaises sont regroupés de façon à laisser de l’espace dans
la salle. Des bâches protègent le sol et des toiles sont posées dessus. Les élèves devaient apporter
une blouse ou des vieux vêtements pour ne pas se salir (si certains élèves n’en ont pas, une caisse
est à disposition dans la salle)

Temps Déroulement

20 min - Les élèves entrent dans la salle, je leur demande de poser leurs affaires dans un
coin. Je lance un extrait de la musique de  Vivaldi et je demande d’exprimer des
mots qui leur viennent à l’esprit. Même chose pour  Kompromat. 

- Les mots sont écrits au tableau par deux élèves

- Incitation / Consigne / Contrainte : tirage au sort de la musique qui sera attribuée à
chaque groupe

25 min Pratique. 
Les deux musiques tournent en boucle,  ce qui laisse environ 3 minutes pour un
groupe pour décider ce qu’ils vont faire (gestes, placement, outil, à quel moment ?
Où sur le support ?) 

https://www.youtube.com/watch?v=lcQLL6GesJU&list=PLiN-7mukU_REZhFiWsvR5eiYcy-YuEjbX&index=6&t=0s
https://www.youtube.com/watch?v=lcQLL6GesJU&list=PLiN-7mukU_REZhFiWsvR5eiYcy-YuEjbX&index=6&t=0s
https://www.youtube.com/watch?v=-4yDtJklZDM


15 min Rangement, nettoyage des outils...

Séance 2 : 1H

Temps Déroulement

15 min Pratique

15 min Rangement

15 min Verbalisation
- Décrire les gestes réalisés : saccadés, lents, rapides, énergiques…
- Chorégraphie mise en place en groupe ? 
- Quels effets les gestes produisent-ils sur le spectateur ? 

Vocabulaire :
abstrait, composition, geste, corps

15 min Références
- Jackson POLLOCK, Rythmes d’automne, 1950, peinture émail sur 
toile, 266,7x 526,8cm. Metropolitan Museum, New York, USA. 

- Arcangelo Sassolino, Untitled, 2006-2016, acier, système d’huile hydrolique, 
97 x 160 x 160 cm 



Évaluation : 

- Capacité à collaborer avec ses pairs pour créer une composition 

- Capacité à s’exprimer sur les gestes réalisés


	Collectif Fuse, Ljós, 2014, extrait vidéo, durée de l’extrait : 4 min 09 secondes.

