
Les qualités physiques des matériaux

Extrait du programme

« Les qualités physiques des matériaux : les matériaux et leur potentiel de signification dans 
une intention artistique, les notions de fini et non fini ; l’agencement de matériaux et de ma-
tières de caractéristiques diverses (plastiques, techniques, sémantiques, symboliques). »

Parcours et acquis des élèves

Le cycle 2 a permis aux élèves de travailler sur « L’expression des émotions » pour
« Exprimer sa sensibilité et son imagination en s’emparant des éléments du langage plastique. » 
« Expérimenter les effets des couleurs, des matériaux, des supports… en explorant l’organisation 
et la composition plastiques. » et « Agir sur les formes (supports, matériaux, constituants…). »
Au cycle 3, les élèves ont pu questionner « La matérialité de la production plastique et la
sensibilité aux constituants de l’oeuvre » : « Les qualités physiques des matériaux : incidences 
de leurs caractéristiques (porosité, rugosité, liquidité, malléabilité…) sur la pratique plastique en 
deux dimensions (transparences, épaisseurs, mélanges homogènes et hétérogènes, collages…) 
et en volume (stratifications, assemblages, empilements, tressages, emboitements, adjonctions 
d’objets ou de fragments d’objets…), sur l’invention de formes ou de techniques, sur la production 
de sens. »

D’une oeuvre émerge-t-il des sens et/ou du sens ?

En conduisant pour ses élèves un travail sur cette question liée aux contenus et objectifs du 
programme, le professeur cherche à faire s’interroger l’élève par la pratique quant à l’importance 
des qualités physiques des matériaux et de leur incidence sur les enjeux de la réalisation finale.

Identifier et situer les sensibilités et les repères artistiques ou culturels des élèves : au 
début du cycle 4, les élèves parviennent souvent à utiliser certains matériaux pour leur sens 
symbolique. En revanche, ils rencontrent des difficultés pour appréhender des matériaux hétéro-
gènes au sein d’une même oeuvre. À cet âge de la scolarité, l’hétérogénéité est parfois pour les 
élèves synonyme de « faute de goût ». Au-delà de ce caractère non homogène qui leur pose pro-
blème, l’aspect non fini d’une oeuvre est pour eux encore plus déstabilisant. Ceci peut être perçu 
comme un échec, un manque de maîtrise technique. 
Apporter aux élèves des savoirs, plasticiens, théoriques et culturels : le professeur, face aux 
différents problèmes soulevés, a pour mission de travailler dans la progressivité. En classe de 5e, 
le professeur essayera tout d’abord d’asseoir des acquis sur l’aspect physique et symbolique des 
matériaux pour ensuite poursuivre un travail sur l’hétérogénéité porteuse de sens. La question 
du fini et du non fini sujette à une déstabilisation forte des conceptions de l’élève pourrait être 
quant à elle abordée en fin de cursus. 
Des savoirs en question dans un projet personnel de l’élève : l’élève comprend que la maî-
trise technique peut ne pas être la finalité visée par l’artiste, car l’inachèvement de l’oeuvre est 
susceptible de préserver la force de son pouvoir évocateur. Le fait de questionner les notions 
d’hétérogénéité, de fini et de non fini permet à l’élève de prendre conscience de l’importance de 
la diversité des formes artistiques, de leur évolution dans le temps en fonction des époques, et 
au-delà de comprendre que l’idée de progrès dans l’art est relative, la diversité étant essentielle 
dans la société pour créer plus de richesse humaine.



Auguste RODIN (1840 – 1917), La Pensée, 
vers 1890, marbre, 74,2 x 43,5 x 46,1 cm. 
Musée d’Orsay, Paris, France.
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Ismaïl Bahri Foyer 
(film documentaire, 32’, 2016)

À première vue, Foyer semble être 
une projection sans film où seul est 
donné à voir un écran blanc palpi-
tant (le réalisateur ayant scothé une 
feuille de papier au-dessus de son 
objectif) . Des voix accompagnent 
ce blanc. Elles proviennent de per-
sonnes qui ont abordé le caméraman 
du film au travail pour le questionner 
sur ce qu’il fait. Le filmeur est tour à 
tour approché par un photographe 
amateur, un passant curieux, un poli-
cier ou un groupe de jeunes.  
Au fur et à mesure de leurs dévelop-
pements, les discussions dévoilent 
au spectateur les principes d’une 
expérience filmique en cours et, par 
là-même, les principes du film qu’ils 
regardent.



In other words, Tal Kantor  
(Animation, 2015, 6’)

Avec In Other Words, Tal Kantor signe qua-
siment toute seule (elle a géré la réalisation, 
le scénario, l’image, l’animation et le mon-
tage) un film simple et percutant sur la mé-
moire, le vide, le temps et l’effacement. Un 
film sur les visages et les corps incomplets, 
les non-dits, les reproches et les regrets, 
les mots qui s’échappent, s’échouent et 
finissent par disparaître.



La jeune fille sans mains, Sebastien 
Laundenbach (Animation, 2016, 1h16)

Sébastien Laundenbach emploie un dessin 
épuré, ascetique, dans le but de convoquer 
l’imaginaire du spectateur. Ce dernier est 
invité à imprégner les réserves, à combler 
l’aspect lacunaire de l’ensemble. 
« Le spectateur fait le film » nous explique  
le réalisateur.



Chronique d’un été, Jean Rouch et 
Edgar Morin (Documentaire, 1961, 1h30)

Jean Rouch et Edgar Morin invitent les 
protagonistes de leur film à commenter le 
travail en cours (par l’organisation de projec-
tions communes). Ce film correspond à un 
« Work in progress » collectif, éclairant avec 
force cette idée de Jean-Luc Godard selon 
laquelle «Un film raconte l’histoire de son 
tournage». C’est ici la matière « temps » qui 
convoque la notion d’ « inachèvement ».



À partir des pistes de réflexion proposées par la fiche eduscol, et au regard du point de  
programme abordé, j’ai établi la problématique suivante :

Comment les pratiques artistiques contemporaines permettent-elles au «non-dit»,  
à l’ « inachevement conscientisé », de convoquer l’imaginaire du spectateur ? 
En quoi ce « non-dit » devient-il une suggestion fertile ?

Il me semble qu’une des meilleures façons d’éclaircir cette réflexion auprès des élèves est de 
les amener  littéralement à « compléter », de manière tangible, une oeuvre inachevée. De leur 
demander de « donner suite à... », comme si finalement l’oeuvre inachevée était une amorce, un 
déclencheur. 

Une idée s’est alors dégagée : celle du cadavre exquis, ou du cut-up (les élèves ayant par ailleurs 
des chances de croiser, dans les cours de Lettres Modernes, les écrits de la Beat-generation, voire 
même les écrits surréalistes...). Un EPI avec l’enseignant(e) de Lettres pourrait d’ailleurs être en-
visagé dans le cadre de cette séquence.

Dès lors, les notions de « fini et non-fini»  peuvent s’accompagner des notions suivantes (évo-
quées justement - et ça n’est sûrement pas un hasard -  dans ce même point de programme) : 
« l’agencement de matériaux et de matières caractéristiques diverses (plastiques, techniques, 
sémantiques, symboliques) ».

Aussi j’ai décidé de m’inspirer de cette suite logique pour élaborer les contraintes de la séquence 
proposée au élèves (décrite dans la fiche ci-dessous).

Ainsi la problématique initiale s’étoffe d’une nouvelle mise en tension, celle qui anime les notions 
d’ « hétérogénéité » et de « cohérence visuelle ».

Problématique



« OEUVRE NON FINIE, OEUVRE INFINIE »

Consignes : 
Cette séquence se déroulera en trois temps. Durant la première séance il vous est demandé de 
réaliser, sur format raisin, un visuel qui n’occupera qu’une partie de la feuille. Lors de la seconde 
séance, il vous sera remis, au hasard, un des travaux réalisé la semaine précédente (hormis le 
votre, bien sûr) : vous devrez alors poursuivre ce travail en utilisant une technique différente 
(votre proposition peut intégrer un travail de volume, et peut tout à fait s’échapper du cadre de la 
feuille originale. L’expérience sera ainsi répétée pour la troisième séance. La réalisation hybride 
finale devra elle-même sembler « inachevée », et suggérer une suite.

Contraintes : 
Votre travail doit, à chaque étape, sembler « inachevé », de manière à suggérer une suite. 
Support : La première réalisation est amorcée sur format raisin.
Technique : À chacune des trois étapes, la technique doit varier (il est possible même de changer 
de technique au cours d’une séance)
Temps : trois séances.

Définitions :
Cadavre exquis : jeu graphique ou d’écriture collectif inventé par les surréalistes, en particulier 
Jacques Prévert et Yves Tanguy, vers 1925.
Cut-up : Le cut-up (lit. le découpé) est une technique (ou un genre) littéraire, inventée par l’au-
teur et artiste Brion Gysin, et expérimentée par l’écrivain américain William S. Burroughs, où un 
texte original se trouve découpé en fragments aléatoires puis ceux-ci sont réarrangés pour pro-
duire un texte nouveau.

Références artistiques :

Keith Haring, 
Peinture inachevée, 1989

Jacques Louis David
Portrait de Pierre-Louis  
Prieur de La Marne, 1793

Auguste Rodin 
La Pensée, vers 1890

FICHE ÉLÈVENIVEAU 3 ÈME



Auto-évaluation :

J’ai réussi à m’adapter aux contraintes, mes réalisations ont suggéré une suite          1          2                      
J’ai varié les techniques, les outils, les matériaux          1             2          3    
J’ai proposé des solutions originales, en tirant parti des réalisations précédentes      1        2       3     
Je me suis investi(e)  dans mon travail            1             2  

Andy Warhol & Jean Michel Basquiat, 
Paramount, 1985

André Breton, Jacqueline  
Lamba & Yves Tanguy, 
Cadavre Exquis, 1988

Francis Picabia, 
L’oeil Cacodylate, 1921

Robert Rauschenberg
Série de Combines Painting 
(entre 1954 et 1963)



« OEUVRE NON FINIE, OEUVRE INFINIE »

Consignes : 
Cette séquence se déroulera en trois temps. Durant la première séance il vous est demandé 
de réaliser, sur format raisin, un visuel qui n’occupera qu’un fragment de la feuille. Lors de la 
seconde séance, il vous sera remis, au hasard, un des travaux réalisé la semaine précédente 
(hormis le votre, bien sûr) : vous devrez alors poursuivre ce travail en utilisant une technique 
différente (votre proposition peut intégrer un travail de volume, et peut tout à fait s’échapper du 
cadre original. L’expérience sera ainsi répétée durant la troisième séance. La réalisation hybride 
finale devra elle-même sembler « inachevée », et suggérer une suite.

Questions du programme :

- Les qualités physiques des matériaux : 
Les matériaux et leur potentiel de signification dans une intention artistique, les notions de fini 
et non fini ; l’agencement de matériaux et de matières de caractéristiques diverses (plastiques, 
techniques, sémantiques, symboliques). 

Notions abordées : matière - forme - outil - espace 

Compétences travaillées : 

- Raisonner, imaginer, élaborer, produire
Pratiquer divers langages artistiques en lien avec la
connaissance des oeuvres et les processus de création.

- Pratiquer les arts en mobilisant divers langages artistiques et leurs ressources  
expressives
- Mobiliser des moyens divers (matériaux, instruments, techniques, gestes…) dans différents 
champs de la pratique plastique pour servir un projet artistique singulier.

- Concevoir, créer, réaliser et réfléchir des productions plastiques dans une visée artistique per-
sonnelle, en prenant du recul sur les questions qu’elles posent, en établissant des liens avec des 
oeuvres et des démarches de référence.

Buts : 

- Apprendre à varier les outils, à proposer une diversité.
- Être capable de suggérer, de taire, savoir à quel moment/où s’arrêter.

Objectifs : 

- amener l’élève à établir, malgré l’hétérogénéité, une cohérence visuelle.
- mobiliser ses capacités d’analyse et d’adaptation (qui ici doivent se conjuguer).

FICHE ENSEIGNANTNIVEAU 3 ÈME



ORGANISATION DE LA SÉQUENCE

Première séance :
Présentation / lecture commune de la fiche élève / Distribution des formats raisin  : 10 min
Réalisation des premiers visuels : 40 minutes
Rangement : 5 minutes

Seconde séance :
Distribution aléatoire des travaux précédents : 5 minutes
Poursuite du travail (1ère phase d’hybridation) : 30 minutes
Courte verbalisation pour présenter le corpus de références : 15 minutes
Rangement : 5 minutes

Troisième séance :
Distribution aléatoire des travaux précédents : 5 minutes
Poursuite du travail (2nde phase d’hybridation): 20 minutes
Verbalisation autour des travaux réalisés : 25 minutes
Rangement : 5 minutes

QUELQUES DÉTAILS/IDÉES À PROPOS DES DEUX VERBALISATIONS: 

Permière verbalisation : présentation détaillée des références du corpus 

J’évoquerai le contexte qui a amené Keith Haring a produire sa peinture inachevée (une « contes-
tation » envers la mort, un pamphlet visuel contre la finitude des choses). 
Nous aborderons le contexte du surréalisme, le rôle et les pratiques des dadaistes : nous parle-
rons de la notion de collage, d’oeuvre « collective », où les univers se rencontrent (les élèves je 
pense seront sensibles à cette question, car le «Featuring» est très à la mode dans les musiques 
actuelles). Cette idée d’oeuvre collective nous mènera naturellement aux « joutes » visuelles 
entre Warhol et Basquiat (est-ce vraiment un combat comme le laisse figurer cette fameuse af-
fiche de boxe? N’est-ce pas plutôt une danse ? Ou le savant mélange du catch ?). 
L’hybridité qui en émane nous conduira aux Combines Painting de Rauschenberg : ici je laisserai 
le questionnement de l’hétérogénéité et de la cohérence en suspens pour la seconde verbalisa-
tion).

Seconde verbalisation:

Quelques pistes de réflexion que j’aimerais suggérer aux élèves afin de lancer les échanges :

- À quel moment peut-on dire qu’une oeuvre d’art est « finie », « achevée » ?
- Pourquoi est-ce important, aussi, de ne pas tout « dire » dans une oeuvre ?
- En quoi le spectateur participe-t-il alors doublement à l’oeuvre ?
- Qu’est-ce qu’a apporté le fait de travailler en groupe à vos oeuvres ?
- Qu’est-ce que ce mode de travail vous a apporté à vous ?
- À quoi bon mêler les techniques, mêler les registres ? 
- Pour en créer de nouveaux ?
- Quelle grande disctinction peut-on faire entre la « cohérence » et l’ « hétérogénéité » ?

J’aimerais parler avec les élèves des médias de masse et de la surinformation. Du fait qu’à nous 
informer sans cesse nous arrivons à une obstruction de l’imaginaire (qui n’a plus son mot à dire). 
Gavé d’images, ce dernier tombe dans une forme d’apathie. Nous pourrions parler de la frénésie 
sur les réseaux sociaux, où le vide et le silence n’ont plus leur place.


